




Po trzech dekadach od założenia Forma-
tu czasopismo wchodzi w kolejny etap. 
Jako nowa redaktor naczelna przejmuję 

magazyn o bogatej historii i tożsamości two-
rzonej przez założyciela, redaktora Andrzeja 
Saja. Format ma swoich wiernych czytelników 
oraz określoną charakterystykę, która wyróż-
nia go spośród czasopism o sztuce, w szcze-
gólności zaś wydawanych przez uczelnie ar-
tystyczne. Od zawsze jego wyznacznikiem był 
szeroki zasięg tematów, w związku z czym 
każda edycja magazynu dawała szeroki ogląd 
na to, co działo się w sztuce Polskiej (i niekie-
dy europejskiej) w ostatnim czasie. Teraz zo-
staną wprowadzone pewne zmiany, wizualne 
oraz merytoryczne. Format staje się czasopi-
smem drukowanym oraz wydawanym online. 
Ze względu na tempo pojawiania się wydarzeń 
artystycznych, większość tekstów dotyczących 
aktualnych wystaw i newsów ze świata sztuki 
będzie publikowana na nowej stronie interne-
towej format.asp.wroc.pl, natomiast w druko-
wanej wersji będzie można przeczytać dłuższe 
eseje, wywiady, przyczynki oraz podsumowa-
nia zjawisk, a także zobaczyć prezentacje arty-
stów. Wizualne relacje i komentarze znajdzie-
cie w mediach społecznościowych czasopisma.

Obejmuję stanowisko redaktor naczel-
nej w bardzo szczególnym momencie. W trakcie 

przygotowań do publikacji numeru Rosja na-
padła na Ukrainę, wywracając do góry nogami 
nie tylko polityczny, ale i emocjonalny porzą-
dek w naszej części świata. Od długiego czasu 
obserwujemy regularne duszenie przejawów 
demokracji w Białorusi. Na wschodniej granicy 
Polski, w XXI wieku w Europie, giną ludzie albo 
są porzucani na pastwę losu. Wszyscy jesteśmy 
świadkami ogromnego kryzysu humanitarne-
go, który dzieje się tuż obok. Skala wydarzeń, 
które mają miejsce w naszym regionie jest 
porażająca, zaś próba racjonalnego jej zrozu-
mienia i skomentowania zdaje się być bezsen-
sowna. Teraz jest czas na empatię, emocjonal-
ne i realne wsparcie osób pokrzywdzonych. 
W niniejszym numerze Formatu znajduje się 
tekst, w którym zwięźle zarysowałam arty-
styczne związki wrocławskiej ASP z Ukrainą. 
Rozdział pt. „Do oglądania” został poświęcony 
prezentacjom wybranych artystów z Białorusi 
i Ukrainy. Możemy promować kulturę i sztukę 
tych krajów, wspierać w walce, zapewniać prze-
strzeń do działań, teraz jest na to czas. To nie-
wiele, ale zarazem jest to podstawa działania 
na rzecz ludzi, którzy muszą mieć teraz głos. 
Pomagajmy im więc nawet najdrobniejszymi 
gestami, zebrane razem mają wielką moc.

Alicja Klimczak-Dobrzaniecka
Redaktor naczelna Pisma Artystycznego Format
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Czym jest NFT i na czym polega jego fenomen? 
Od ponad roku główkuje cały świat, a ja razem 
z nim. Odpowiedź na pierwszą część pytania jest 

prosta – Non Fungible Token, w skrócie NFT, to cyfrowy 
certyfikat, zakodowana „droga”, która potwierdza po-
siadanie danych. Ów certyfikat może być przechowy-
wany, a później ponownie sprzedany lub wymieniany. 
Funkcjonuje jako autograf albo podpis. Nie jest to ani 
nowe medium sztuki, ani faktyczny cyfrowy obraz, 
film, muzyka, bilet itp., a jedynie kod, który gwaran-
tuje dostępność do danych zapisanych w systemie. 

Na początek trochę historii. Można powiedzieć, 
że myśl stojąca za technologią NFT jest podobna do 
idei sztuki konceptualnej lat 60., w której chodziło 
m.in. o odrzucenie estetyki oraz materialności dzie-
ła. Równocześnie do tego nurtu rozwijał się pop art, 
który z kolei bazował na estetyce zaczerpniętej z co-
dziennego życia, a tym samym podważał dogmaty 
„sztuki wysokiej”. Wykorzystując wizualność dnia 
codziennego, ukazywał banalność wszechogarniającej 
konsumpcji i przyjemności, kwestionując i zamykając 

jednoznacznie dyskursy na temat tradycyjnego po-
jęcia piękna. W momencie, w którym artyści zaczęli 
odpowiadać na frustracje społeczeństwa spowodowa-
ne nadmiarem konsumpcji dóbr materialnych, świat 
został wyposażony w nowe narzędzia – komputery, 
a po jakimś czasie Internet, wraz z którymi otworzy-
ły się możliwości globalnej komunikacji. Twórcy za-
inspirowani działaniem i programowaniem maszyny 
oraz wykorzystywaniem jej w swojej twórczości, za-
częli realizować sztukę nowych mediów (cyfrową). 
Manfred Mohr w 1970 roku skonstruował sterowany 
komputerem ploter, który generował serie rysun-
ków. Głównym wyznacznikiem dzieła stał się pro-
ces, w trakcie którego to maszyna czytała instrukcje 
artysty, tworząc własną ich interpretację. Dziełem 
artystycznym nie są więc ostateczna materialność 
medium i jej estetyka, a kod sformułowany i zapro-
gramowany na maszynie.  

Zafascynowani komputerem, a później Internetem, ar-
tyści testowali możliwości oprogramowania i grafiki, któ-
re z czasem zaczęły być wykorzystywane również w fil-
mach i szeroko pojętym video art. Jednocześnie dość 
prędko sama zasada funkcjonowania nowego medium 
stała się przedmiotem krytyki, a system za nim stojący 
zaczął być poddawany negocjacjom. Wprost proporcjo-
nalnie do ewolucji nowego medium rozwijał się pro-
blem instytucji sztuki niezdolnych do jej pokazywania. 
Po sławnych i kontrowersyjnych Documenta X w Kas-
sel w 1997 roku zaczęto zadawać sobie pytanie, czy moż-
liwe jest, aby sztuka Internetu, czyli net art, stworzona 
i modyfikowana w przestrzeni cyfrowej, istniała w prze-
strzeniach fizycznych, jakimi są galerie i muzea. Oprócz 
problemu z ekspozycją, pojawiła się również kwestia 
przechowywania, a wraz z nią powielania i kopiowania. 
Przenoszone na pendrive’ach, hardrive’ach, w cyfrowych 
chmurach, zapisywane na stronach internetowych dzie-
ła artystów były kopiowane, a ich tradycyjne „konser-
wowanie” wydawało się niemożliwe. Wraz z frustracją 
artystów wciąż podporządkowanych wyznacznikom 
ustanowionym przez galerie komercyjne bądź instytu-
cje, rosła chęć wykorzystania możliwości oferowanych 
przez technologię. 

Rozwój sztuki od twórczości cyfrowej do NFT opo-
wiada zatem historię poszukiwania oryginalności 
i innowacyjności. To, co wcześniej nazywane było 
sztuką cyfrową, a teraz określane jest mianem crypto 
art, bazuje na odwołaniach do świata analogowego, za-
pożyczeniach słynnych sloganów, obrazów, sytuacji. Ten 
sam proces zawłaszczania zachodzi w innych przestrze-
niach sztuki – filmach found footage, samplingu w muzy-
ce, czy kolażu. NFT pojawiło się w rzeczywistości, w któ-
rej Internet już dawno przyzwyczaił wszystkich do 
cytatów, podróbek, przeróbek, trawestacji i reprodukcji. 
Decydujące znaczenie ma dokumentacja: skupiona na 
procesie, ma za zadanie zaświadczać o możliwościach 
technicznych i innowacji. 

Świat rynku sztuki oraz procesy mechanizmu pro-
dukcji i marketingu w nim zachodzące skupiają się ak-
tualnie na autentyczności i niepowtarzalności dzieła 
sztuki. To stało się nieodłącznym elementem technolo-
gii NFT i zarazem główną przyczyna ich tworzenia. Jak? 
Za sprawą technologii blockchain, istniejącej jako „sym-
bol zmiany”.

Żeby zrozumieć funkcjonowanie NFT, należy roz-
szyfrować ideę stojącą za koncepcją waluty wirtu-
alnej. W świecie rozczarowanym kryzysem eko-
nomiczno gospodarczym w 2008 roku pojawiła się 
nowość – kryptowaluty, czyli, jak wyjaśnił John Oli-
ver, „wszystko to, czego nie rozumiesz na temat pie-
niędzy plus wszystko to, czego nie rozumiesz na te-
mat komputera”. Połączenie ekonomii i możliwości 
technologicznych zaowocowało wdrożeniem nowego 
systemu pod hasłem decentralizacji. Bitcoin stał się 
alternatywą dla płatności internetowych, które sta-
nowią podstawę handlu elektronicznego, ale zależą 
od instytucji finansowych. Kryptowaluta (czyli wła-
śnie Bitcoin) funkcjonuje z zastosowaniem technologii 
blockchain w systemie sieci typu peer-to-peer, który 
jest zdecentralizowaną platformą, dzięki której dwie 
osoby wchodzą ze sobą w bezpośrednią relację bez 
zaangażowania stron trzecich. Dzięki temu kupujący 
i sprzedający dokonują transakcji bezpośrednio mię-
dzy sobą. Pamiętacie torrenty? Powszechnie uznawane 
za piractwo, opierają się właśnie na systemie peer-to-pe-
er. Przedtem każdy komputer, który pobierał dane, brał 
je z centralnego serwera. Dzięki protokołowi peer-to-
-peer grupa komputerów mogła przesyłać dane między 
sobą, bez pośredników. Jedną z fundamentalnych zmian 
jakie niesie nowy system jest wykluczenie banków – 
transakcje mogą odbywać się bez ich zwierzchnictwa 
oraz pełnomocnictwa. Blockchain natomiast jest cyfro-
wą, otwartą księgą rachunkową, która zapisuje każdą 
transakcję. Są one jednocześnie kopiowane do milionów 
komputerów połączonych w trybie peer-to peer. Trans-
akcje zapisywane są w chronologicznie dodawanych 
blokach, budując łańcuchy, których nie można zmieniać, 
gdyż naraziło by to na zburzenie całej sekwencji. 

NFT zapisywane są także w systemie blockchain, co 
gwarantuje ich oryginalność, unikatowość i uniemożliwia 
zastąpienie. Jednakże Bitcoin jest zamienny – można wy-
mienić go na inny, wciąż posiadając ten sam nominał. 
Natomiast NFT, jedyna w swoim rodzaju karta handlo-
wa, jest niemożliwa do wymiany. Wymieniając ją, wciąż 
otrzymujemy inną kartę. Ponadto NFT posiadają funkcję, 
dzięki której za każdym razem jego twórcy zawsze zo-
stanie wypłacony procent, gdy token zostanie ponownie 
sprzedany lub przejdzie z rąk do rąk, co sprawia, że je-
śli praca stanie się popularna i zyska na wartości, arty-
sta wciąż będzie miał z tego korzyść.

Aleksandra Czerniak

Wstęp do NFT, cz. 1.

Wstęp do NFT, cz. 1.
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Chociaż to wszystko brzmi dość niesamowicie, to jed-
nak należy pamiętać, iż NFT to inwestycja, czy wręcz ro-
dzaj hazardu, który wiąże się z tak podniecającą speku-
lacją. Ostatecznie NFT wychodzi poza sferę sztuki, stając 
się gorącym towarem w przemyśle gier komputerowych. 
Największe firmy tworzące oprogramowania (Electronic 
Arts, SEGA) promują tworzenie i wymianę NFT w swoich 
grach. Jednak świat graczy przyzwyczajony jest do wyda-
wania pieniędzy w celu zdobycia niematerialnych przed-
miotów, internetowych artefaktów, umożliwiających 
progres. Sprzedawanie NFT coraz częściej oparte jest na 
tak zwanych systemach social games bądź play to earn. 
Osoba kupująca dzieło zaangażowana jest w rodzaj gry, 
a każde kolejne jej fazy, promowane przez media społecz-
nościowe podbijają jego wartość. Przykładem może być 
PAK (tożsamość nieznana) – najdroższy artysta cyfrowy, 
który wprowadził pomysł na kupowanie poszczególnych 
części NFT. Jednym z jego najsławniejszych „dzieł” jest 
projekt merge, w którym to kolekcjonowano poszczegól-
ne części NFT, grając oczywiście o to, kto uzbiera najwięk-
szą ich ilość. Projektowi towarzyszyły dziwne wpisy na 
Twitterze, co jeszcze bardziej podkręcało uczestników 
gry. To właśnie portale społecznościowe (szczególnie 
Twitter i Discourse) zapewniły cyfrowym artystom moż-
liwość całkowitej niezależności od galerii bądź instytucji. 
Ponieważ wszystko odbywa się w świecie wirtualnym, 
twórcy zapewniają sobie popularność przez odpowied-
nią strukturę marketingową danego profilu społeczno-
ściowego. Co więcej, największą popularność zdobywają 
te NFT, wokół których zbudowane jest tzw. community, 
czyli grono ludzi zainteresowanych tym samym tema-
tem bądź metodą. Dzielą się oni pomysłami, współpra-
cują, rozmawiają i kupują wzajemnie swoją sztukę oraz 
projekty.

Kolejną kwestią jest pytanie o przyszłość NFT, któ-
ra wydaje się niemożliwa do przewidzenia. Wielkie 
korporacje inwestują coraz częściej w tzw. meta światy. 
Przykładem może być Decentraland – wirtualna prze-
strzeń, w którą przenosimy się razem ze swoim avatarem 
(cyfrowym wizerunkiem) do trójwymiarowego miasta, 
gdzie już teraz znajdują się takie instytucje jak Sotheby’s 
bądź KÖNIG GALERIE, sprzedające i wystawiające swo-
je NFT. Co ciekawe, w ubiegłym roku działka wirtualnej 
przestrzeni w tym świecie została sprzedawana za rekor-
dową kwotę 2,43 mln dolarów. 

NFT jest fenomenem opartym na kapitalistycz-
nej wartości, gdzie pieniądz to napęd całego systemu. 
Jednak istnieją wyjątki od reguły. Artyści budują wciąż 
platformy i communities, takie jak np. MINT FUND albo 
Komorebi Fund. Obie działają jako fundacje wspierające 
twórców w tworzeniu ich pierwszych NFT. W przypadku 
MINT FUND wspierane są osoby BIPOC oraz LGBTQIA+, 
zaś Komorebi Fund pomaga kobietom i osobom niebi-
narnym. Fundacje pokrywają koszty tak zwanego mint 
czyli procesu polegającego na  przekształceniu pliku 
cyfrowego w formę przechowywaną. Dzięki temu staje 
się on oficjalnie towarem, który można kupić i sprzedać. 
Każda transakcja na blockchain jest związana z bardzo 
dużymi kosztami energii, potrzebnej komputerom do wy-
konania konkretnych obliczeń transakcji, tzw. gas feed. 

W następnym numerze Formatu zaprezentowane zostaną 
kolejne zagadnienia tłumaczące funkcjonowanie NFT. 

 
 
Niewielu jest jeszcze w Polsce ludzi współtworzących mainstreamowe 
środowisko artystyczne, którzy chcieliby dać szansę nowemu, zdoby-
wającemu coraz większą popularność na światowych rynkach sztuki, 
medium. Mówiąc medium, mam na myśli oczywiście NFT, czyli sztukę 
cyfrową w nowej odsłonie, która w moim odczuciu, jest czymś więcej 
niż tylko modą w celebryckim wydaniu.

Tym, czym NFT jest, raczej już pisać nie trzeba. 
Dodam jednak, że wbrew powszechnej opinii, 
nie jest to medium nowe. O ile świat sztuki 

o NFT usłyszał stosunkowo niedawno – bo w 2020 roku 
– to non fungible token jest już z nami blisko dziesięć 
lat. Jego historia sięga 2012 r., choć niektórzy twier-
dzą, że narodziny NFT łączą się z momentem założe-
nia w 2007 roku Hackatao, dającemu podwaliny ruchowi 
CryptoArt NFT. Większość z nas z tokenami tego typu 
spotkała się natomiast w roku 2017, kiedy ogromną po-
pularność zyskała gra CryptoKitties oraz kryptowaluty 
same w sobie, a już na pewno w roku ubiegłym, kiedy 
o NFT usłyszał niemalże cały świat. Pamiętajmy jednak, 
że zanim Beeple, Bored Ape, CryptoPunks, PAK czy Tom 
Sachs zaczęli odnosić ogromne sukcesy sprzedażowe, 
musiało dojść do powstania tzw. punktu zero, za sprawą 
którego było możliwe wszystko to, co się potem wyda-
rzyło. Uznaje się, że punktem tym był moment, w któ-
rym w marcu 2020 roku bracia Duncan i Griffin Cock 
Foster uruchomili pierwszy marketplace NFT o nazwie 
Nifty Gateway, a następnie powołanie przez Ericka Cal-
derona ArtBlocks i rekordowa sprzedaż z marca 2021 r. 
pracy Beeple pt. Everydays – The First 5000 Days za 69,3 
mln dolarów.

Kama Wróbel

Jak NFT poróżniło 
świat sztuki i jak może 
przyjść mu z pomocą?

Jak NFT poróżniło świat sztuki i jak może przyjść mu z pomocą?Wstęp do NFT, cz. 1.

Refik Anadol, Machine Hallucinations Nature Dreams, 
KOENIG GALERIE, Berlin, 2021, fot. Roman Maerz 
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Droga, jaką NFT przebyło od swoich narodzin do ak-
tualnej popularności jest zatem stosunkowo długa, co, 
zdaje się, przemawia na korzyść tego jakże zuchwałego 
medium. Dlaczego więc temat NFT tak bardzo nas w Eu-
ropie drażni? Co sprawia, że cyfrowa sztuka w tym, kon-
kretnym wydaniu nie jest dla nas przystępna? I dlaczego 
tak uparcie nie chcemy dać jej szansy? Odpowiedzi jest 
naturalnie kilka, chociaż jedna z nich wydaje się być 
najbardziej adekwatna – to niewiedza i brak pełnego 
zrozumienia tego, czym NFT w rzeczywistości jest. 
To również strach przed nowym, nierozpoznanym 
jeszcze medium cyfrowym, przywiązanie do namacal-
nych, tradycyjnych obiektów artystycznych, celebryc-
kie mody i marketingowe zakusy zaklęte w nieustannie 
powstających metawersach, jak również niedoinfor-
mowanie w kwestii ekologicznej szkodliwości. Do tego 
dochodzi jeszcze postęp i nie do końca widoczny go-
łym okiem proces kształtowania się nierozpoznanego 
jeszcze cyfrowego świata, w tym decentralizacji sieci 
i transformacji jej do web 3.0. Wszystko to jest dla nas 
zupełnie nowe i wpływa przez to na brak zaufania do 
krypto-sztuki, dla której ten cyfrowy habitat, jest śro-
dowiskiem całkowicie naturalnym. Zapewne w nieda-
lekiej przyszłości będzie takim dla każdego, póki co 
jednak, wymaga od nas nabycia nowoczesnych kom-
petencji, których jeszcze nie mamy. I jest to fascynujące.

Kierując się dużą otwartością, ale też prawdziwą 
ciekawością, jako zespół OP ENHEIM, postanowiliśmy 
ten temat zbadać. Odrzucając wszelkie koneksje NFT 
z marketingiem i reklamą, skoncentrowaliśmy się wy-
łącznie na sektorze sztuki, z którą NFT jest aktualnie 
najmocniej kojarzone. Śledząc ruchy światowych in-
stytucji kultury, rozwijające się i coraz bardziej zróż-
nicowane rynki, oddolne działania artystek i artystów, 
galerii sztuki, muzeów i powstających firm konsul-
tingowych, takich, jak TR Lab współtworzone przez 
dyrektorkę oddziału sztuki azjatyckiej Christie’s Xin 
Li-Cohen, współpracujące z British Museum francu-
skie Fountain, nowojorskie DMINTI czy też startujący 
oddział Galerii PACE i za moment polskie iterARTive – 
doszliśmy do wniosku, że NFT niesie ze sobą wiele re-
wolucyjnych zmian, które dzieją się na naszych oczach. 
Nie wydaje się też, by miały być one chwilowe. Dlatego 
też patrzymy na NFT z ogromnym zainteresowaniem, 
odłączając je od rynkowego czy też komercyjnego po-
tencjału – który niewątpliwie posiada – analizując je 
przy tym wyłącznie jako medium samo w sobie, czy 
może bardziej jako kontynuację rozwoju dziejów 
sztuki. Bo jeśli potraktujemy NFT jako odpowiadają-
ce swoim czasom narzędzie wyrazu artystycznego, 
to będzie ono tożsame ze sztuką nowych mediów 
z lat 70. i 80., czy komputerową i okołokomputerową 
sztuką lat 90. A przypominam, że one też nie miały 
łatwo. Wydaje się więc, że opór środowisk twórczych 

czy galeryjnych, niezgoda i bojkot są jak najbardziej 
naturalną, wpisaną w rozwój sztuki konsekwencją 
narodzin nowych nurtów. Historia pokazuje, że głos 
krytyczny wybrzmiewał wielokrotnie i – co znamien-
ne – wielokrotnie też się mylił. 

NFT to też pod wieloma względami powiew świe-
żości. Poszukująca dla siebie miejsca, przez blisko dwie 
dekady, sztuka naszych czasów, nareszcie znalazła uj-
ście. I zrobiła to z właściwym dla siebie impetem. Na-
turalnie w Ameryce, gdzie zazwyczaj dzieje się szybciej, 
odważniej i radośniej. Ale przecież nie tylko otwartość, 
ciekawość i chłonność amerykańskiego rynku umoż-
liwiły NFT rozwój na tak ogromną skalę. To również 
– i chyba nawet bardziej – dostępność technologii, 
na którą zapotrzebowanie zbiegło się z zamknięciem 
ludzkości w domach w okresie pandemii, co w moim 
odczuciu przyspieszyło moment zaadoptowania się 
sztuki NFT do nowych warunków, które de facto sami 
stworzyliśmy. Powszechne sięganie po cyfrowe narzę-
dzia prezentacji sztuki, takie jak wirtualne modele wy-
staw, zwiedzania on-line, transmisje czy technologia 
VR, przyzwyczaiły nas do obcowania z digitalnym ob-
razem. W czasie przedłużającej się pandemii NFT stało 
się więc wyrazem sztuki, która dostępna była dla każde-
go, nie mówiąc już o tym, że dawała artystom możliwość 
zarabiania. Położyło to dość silny fundament pod ro-
dzącą się infrastrukturę całego rynku, czego efekty wi-
dzimy dzisiaj. Świat nie znosi pustki. Pędzący i niczym 
nie kontrolowany rynek, stanowi dla sektora biznesu 
nie tylko wyzwanie, ale też doskonały sposób na zbicie 
potężnego kapitału. Widać więc, jak coraz więcej orga-
nizacji, instytucji czy galerii stara się znaleźć dla siebie 
miejsce i skorzystać z tego, co w dalszym ciągu jeszcze 
może zaoferować crypto art. 

A dać może wiele. Oprócz poszerzenia tradycyjnej 
oferty sprzedażowej, może stać się także istotną częścią 
przychodów w nowej walucie – kryptowalucie takiej 
jak m.in. Etherium, Bitcoin czy Solana. Ten aspekt, jest 
szczególnie ważny dla publicznych muzeów, które po-
przez tokenizację zbiorów i ich sprzedaż w ograniczo-
nych edycjach, mają szansę podreperować nadszarpnię-
te przez aktualne, trudne czasy, budżety. Z możliwości 
tej skorzystały już światowej sławy instytucje, takie jak: 
Ermitaż, British Museum czy florencka Galeria Uffizi, 
która w lutym tego roku, razem z mediolańską Pinako-
teca di Brera, Veneranda Biblioteca Ambrosiana i par-
meńskim Palazzo della Pilotta, w londyńskiej Unit Gal-
lery wystawiają dzieła NFT wielkich mistrzów – m.in. 
Leonarda da Vinci, Amedeo Modiglianiego czy Rafaela. 

Ale nie tylko to. Poprzez swoją zdecentralizowaną i de-
mokratyczną naturę, NFT rehabilituje artystki i arty-
stów, którzy zepchnięci na margines sztuki, pozbawieni 
są szerokiego rozgłosu w uznanym czy ugruntowanym 
artworldzie. Mowa tu o artystach-ilustratorach, graffi-
ciarzach, twórcach sztuki generatywnej, animatorach, 
twórcach komiksów, 3D, wideo czy fotografii. Ale też 
tych, którzy nie wiążą swojej kariery z żadną z galerii 
i od lat wykorzystują Internet jako platformę sprzedaży. 
NFT jest więc narzędziem skrojonym na miarę naszych 
czasów, doskonale poszerzającym obszar twórczy, moż-
liwości autopromocji i w końcu też handlu. Poprzez za-
stosowanie nowej, odmiennej technologii, NFT staje się 
bardziej dostępne i dociera do całkowicie nowej grupy 
odbiorców, do której zapewne nie trafiłaby ścieżkami 
znanymi nam z tradycyjnego świata sztuki. Dlaczego? 
Przede wszystkim dlatego, że jesteśmy w momen-
cie rozwoju cywilizacyjnego, w którym świat podzielił 
się na dwa wyraźne obszary – ten realny i ten digitalny. 
W tym drugim, coraz większą rolę zaczyna odrywać 
kryptowaluta, będąca dla wielu ludzi doskonałym spo-
sobem na lokatę kapitału. Społeczność, która rozumie 
i wprawnie porusza się krypto-świecie, z powodzeniem 
pomnaża swój kapitał, inwestując również w sztukę 
NFT. Co ciekawe są to najczęściej ludzie młodzi, identyfi-
kujący się z pierwszym pokoleniem cyfrowym, czyli tzw. 
pokoleniem Y, urodzonym w latach 80. i 90. XX wieku. 
Zdefiniowana została więc nowa grupa kolekcjonerów, 
których nie interesuje dzieło sztuki w tradycyjnym ro-
zumieniu, a którzy stanowią największą grupę odbior-
ców realizowanych przez uznane domy aukcyjne – Chri-
stie’s czy Sotheby’s – aukcji. 

To wszystko ogromnie fascynuje! Jeszcze rok 
temu, wszechobecne było pytanie o rozwój NFT. Czy bę-
dzie to sztuka przyszłości? Czy jest to chwilowa moda, 
której nie należy ufać? Czy będzie konkurować z trady-
cyjnym rynkiem sztuki? Toczone wówczas dyskusje 
nie dawały NFT dużej nadziei na przetrwanie. Sztuka 
ta miała się skończyć tak nagle, jak się zaczęła. Razem 
z pandemią. Czas jednak pokazał, że zarówno rynek tej 
sztuki ma się świetnie, jak i stawiane wówczas pyta-
nia straciły na aktualności. Narodziły się jednak nowe, 
które osadzają cały ten obszar w naszej rzeczywistości 
coraz mocniej i głębiej. Mowa tu normowaniu i uspraw-
nianiu krypto-świata i szukaniu rozwiązań, które 
dawałyby m.in. większą dbałość o środowisko natu-
ralne czy bezpieczeństwo inwestycyjne. A jak wiemy, 
potrzeba rodzi wynalazek. Nie trzeba więc było długo 
czekać, by narodził się sprzyjający ekologii algorytm 

jak Proof-of-Stake (PoS), zabezpieczający i dający przej-
rzystość transakcyjną smart contract czy rozwinął 
cały sektor prawa autorskiego dedykowanego NFT. 
To zaledwie drobne przykłady całego mechanizmu, 
który półtora roku zaczął się tak na dobrą sprawę 
formować. Cały ruch związany ze sztuką opartą na 
blockchainie dąży do coraz większej profesjonaliza-
cji, instytucjonalizacji i uporządkowania, co również 
i my, w OP ENHEIM czujnie obserwujemy. Otwierając 
drzwi przed technologią, postanowiliśmy temat ten 
zbadać dogłębnie i poświęcić mu pewną część progra-
mu, która w postaci serii wykładów przybliżających, 
ale też dających praktyczne narzędzia warsztatów, 
pozwoli środowisku galeryjnemu i artystycznemu 
podejść temu fascynującemu medium bliżej. Stoimy 
na stanowisku, że NFT nie musi być wyłącznie narzę-
dziem sprzedażowym, jak chcemy je widzieć. Może 
być i w sumie powinno, być traktowane jako kolejny 
sposób wyrazu artystycznego, dający możliwość wy-
powiadania się artystkom i artystom inaczej niż do-
tychczas. Co zresztą przekłada się na codzienność – 
za nami już przecież serie dedykowanych sztuce NFT 
targów sztuki, wystaw wirtualnych i tych najbardziej 
pożądanych – odbywających się w galeriach stacjonar-
nych. Pokazuje to, że sztuka NFT może być integralną 
częścią prezentowanych ekspozycji czy kreowanych 
projektów artystycznych, czego przykładem może być 
działanie Refika Anadola w König Galerie i nowojor-
skim MoMA, jak również nasza majowa wystawa pt. 
„Przeszłość nie przemija, bo wiecznie jest tworzona na 
nowo” Justyny Adamczyk. Stworzony we współpracy 
z artystką i iterARTive cykl prac NFT wpleciony zo-
stanie między obiekty wykonane w technikach tra-
dycyjnych, jak malarstwo, rzeźba czy rysunek, które 
poprzez wykorzystanie nowej technologii, otrzymają 
zupełnie nowy, bardziej uniwersalny kontekst. 

Niewątpliwie więc sztuka NFT ma przyszłość. 
Będzie rozwijała swój rynek, który współistniał bę-
dzie razem z rynkiem tradycyjnym. Ale już bez fajer-
werków. Bowiem według prognoz, aktualny rok przy-
niesie nam uporządkowanie całego sektora, rozłożenie 
punktów ciężkości i poukładanie wielu kwestii praw-
no-rynkowych. Docelowo, zapewne obszar ten w cało-
ści przyjmie się na stałe. I niezależnie od emocji, jakie 
sztuka NFT w nas wzbudza, wydaje się, że warto jest ją 
obserwować. Dlaczego? Głównie dlatego, że narodziny 
NFT dały nam rzadką możliwość patrzenia z bliska 
na proces tworzenia mechanizmów, jakie towarzyszą 
budowaniu od podstaw całej, skomplikowanej infra-
struktury rynkowej, jak również – co jest szczegól-
nie fascynujące – uczestniczenia w zachodzącej wła-
śnie rewolucji i procesie dostosowywania się starego 
świata, do nowych reguł.

02.2022

Jak NFT poróżniło świat sztuki i jak może przyjść mu z pomocą?
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Kiedy patrzę na fotografie i prace Agnieszki Sejud, mam 
poczucie, że nie sposób jej pomylić z innymi twórca-
mi. Korzysta z charakterystycznej palety barw, która 

mieni się kolorami, jakby z reklam z lat dziewięćdziesiątych. 
Specyficzne wykorzystuje kolaż, by multiplikować rzeczywi-
stość w fraktalny sposób. Dla mnie jednak przede wszystkim 
kluczowa jest tematyka, tak mocno związane z tym, co chcia-
łabym sama wyrazić jako Polka. Zaskakujące jest to, że pewnie 
gdybym była artystką, być może nigdy nie miałabym takiej od-
wagi w narzędziach i stylu jak Agnieszka. A jednak to wszystko 
mnie przekonuje całkowicie. Patrzę z fascynacją i pokorą.
 
Rozmawiałam z Agnieszką w swoim mieszkaniu, pewnego luto-
wego popołudnia. Zrobiłam dzbanek ziołowej herbaty i usiadły-
śmy naprzeciwko siebie. Koty ciągle interesowały się jej torbą. 
Agnieszka przyniosła mi kalendarz Lindnera, firmy zajmującej 
się produkcją trumien. Przygotowała dla nich sesje portretów 
kobiet, które zostały sfotografowane w kostiumach zaprojekto-
wanych przez Ninę Sakowską. Sesja odbyła się w Żyjni, w galerii 
Dizajn BWA Wrocław.
 
***
 
Agnieszka Sejud: Pierwszy zestaw, który zaproponowałam 
firmie Lindner, był bardziej szalony, więcej tam było obróbki 

i kolaży. Nie spodobało im się, chcieli mieć bardziej czyste foto-
grafie. Klienci raczej chcą, aby było widać produkt, a ja nie do 
końca. Zwykle chodzi mi o opowiadanie.
 
Beata Bartecka: Kiedy cię zatrudnili, to znali twój styl?
 
Tak. Najpierw zadzwonił prezes z zaproszeniem do współpra-
cy i mówił, że widział, i podoba mu się moje portfolio. Później 
jednak kontaktował się ze mną pan z działu sprzedaży, może 
jemu się nie spodobał ten zestaw, a może prezesowi. Ostatecznie 
zaakceptowali selekcję tych dwunastu zdjęć, chociaż sama wo-
lałabym, by było tam więcej grupowych, wieloplanowych. Cza-
sami boję się komercyjnej pracy, że ona może cię tak wygładzić 
– sprawdzić, że nie będzie aż tyle zagnieceń. Trzeba też oddać 
część kontroli nad działaniem, co jest trudne, bo nie lubię, jak 
ktoś mi mówi, co mam robić ani jak.
 
Wróćmy do początku. Dlaczego zajęłaś się fotografią?
 
Ta fotografia zawsze gdzieś była. Pamiętam przemiany techno-
logiczne i jak pojawiły się pierwsze cyfrówki. Po prostu brałam 
aparat i chodziłam po dworze. W gimnazjum i potem trochę w li-
ceum robiłam sesje koleżankom. Później, jak poszłam na stu-
dia, totalnie to porzuciłam, miotałam się z wyborem kierunku, 
poszłam na jeden, rzuciłam, myślałam trochę o architekturze, 

rozmowa z artystką 
Agnieszką Sejud

Tysiąc kroków po drodze

Tysiąc kroków po drodze. Rozmowa z artystką Agnieszką Sejud

Agnieszka Sejud, Out of Sight, 2021

Beata Bartecka
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a wylądowałam na prawie. Po wielu turbulencjach w życiu oso-
bistym, w końcu zadałam sobie pytanie: o co chodzi w moim 
życiu? Nikt nas niestety nie uczy, że to nasze życie jest dla nas, 
mamy sprawczość i jakieś opcje do wyboru. Aby zapełnić pust-
kę, pomyślałam, że muszę coś drastycznie zmienić i pójść jakąś 
inną drogą, bo inaczej będę się czuła, że mnie nie ma.
 
Urodziłaś się na wsi, ale już do liceum wyjechałaś do 
Wrocławia.
 
Jako dziecko mieszkałam pięć kilometrów od miasteczka. 
W sąsiedztwie nie miałam za dużo znajomych, często spędza-
łam czas sama, wynajdując sobie różne zajęcia. Chodziłam do 
podstawówki i gimnazjum w Oleśnicy, a potem wyprowadzi-
łam się do Wrocławia i zamieszkałam z bratem. Ten czas był 
bardzo dla mnie trudny. Czasami nie byłam nawet w stanie 
chodzić do szkoły pięć razy w tygodniu, więc często w piątki 
zostawałam w domu albo włóczyłam się po mieście. Jak teraz 
patrzę z perspektywy czasu, to nie było tam aż tak źle, ale wte-
dy tak to odczuwałam. W domu też nie było dobrze, rodzice 
mnie wkurzali, bo ciągle się kłócili i mieli kryzys wieku średnie-
go. Wyprowadzka z domu nie była łatwa, wtedy jeszcze nie wie-
działam, jak ciężko się oddzielić od gniazda, jak masz 15 lat. Nie 

spodziewałam się, z jakimi wiąże się to emocjami, a w domu 
i szkole wcześniej się nie rozmawiało o niewidzialnych przeży-
ciach wewnętrznych.
 
W jednym z wywiadów powiedziałaś, że nie poszłaś na stu-
dia artystyczne, bo nie miałaś w sobie odwagi.
 
Myślałam o tym, jak byłam w liceum, ale jakoś nie byłam na tyle 
zmotywowana, żeby chociaż spróbować. Miałam też marzenie 
o studiach za granicą, w tym roku może je w końcu spełnię. Wte-
dy nie czułam się na tyle odważna, bardzo się bałam. Miałam 
19 lat i po prostu nie byłam w stanie podjąć takiej decyzji i wy-
jechać samodzielnie, a jakoś nie było też nikogo obok mnie, kto 
chciałby jechać ze mną. W mojej rodzinie i w najbliższym środo-
wisku nikt nie był artystą, nikt nie pracuje w zawodzie artysty 
ani żadnym innym twórczym. Istnieją tylko normalne zawody: 
produkcja, usługi i biznesy. Nawet robienie zdjęć na zlecenie 
i zarabianie w ten sposób pieniędzy nie istnieje. Dla mnie wtedy 
też nie istniało. Nie byłam w stanie sobie tego wyobrazić, że tak 
mogę żyć – tak jak chcę, na własnych zasadach. Trzeba odpo-
kutować te wszystkie rzeczy, które ktoś ci wbił do głowy. One 
tam siedzą, ale w sumie są czymś obcym, zbędnym balastem. Na 
szczęście żyjemy teraz w czasach, że przy dostępie do różnych 

informacji i komunikatorów można zdziałać naprawdę dużo, 
jednoosobowo. Choć z drugiej strony świat się zmienia na tyle 
gwałtownie, że to, co obowiązuje w jednym pokoleniu, traci na 
znaczeniu w następnym.
 
Wybrałaś prawo. W pewnym momencie jednak poszłaś 
na kurs fotografii w Ośrodku Postaw Twórczych (OPT) we 
Wrocławiu.
 
Chciałam tam iść, jak miałam 17 lat, ale nie byłam pełnolet-
nia, więc musiałam poczekać. Poszłam dopiero, jak miałam 
23 lata, było to w 2014 roku. W OPT uczą Krzysztof Solare-
wicz i Filip Zawada. To świetna szkoła, by złapać podstawy. 
W 2017 roku zdałam na studia do Instytutu Twórczej Fotografii 
do Opawy i skończyłam je rok temu. Chcę teraz iść na studia 
magisterskie do Kopenhagi, Hagi, Hamburga albo do jakiejś 
szkoły w Szwajcarii.
 
Jako absolwentka prawa nauczyłaś się określonego sposo-
bu myślenia, pracy, analizy. Czy to ci pomaga w pracy twór-
czej? Czy jednak przeszkadza w działaniu?
 
Myślę, że w jakiś sposób te studia na pewno mi pomogły. Pięć 
lat spędzonych na studiach na pewno wpływa na sposób anali-
zowania, myślenia i widzenia. Nie da się tego odkręcić, jestem 
trochę spaczona, lubię systemy. Studia prawnicze do pewnego 
stopnia mi się podobały. Uważam, że prawo jest czymś potrzeb-
nym i ważnym. W Polsce jest źle postrzegane, ludzie nie szanują 
prawa. Jedyne co robią, to je łamią: od góry do dołu. Wszystko 
byłoby super, gdyby prawo byłoby bardziej przemyślane i bar-
dziej skonsultowane z ludźmi, których to dotyczy. Teraz decyzje 
są podejmowane arbitralnie, bo tak jest komuś wygodniej lub 
ktoś tak lobbuje.
 
Jak pracujesz? Czy zaczynasz od pomysłu i później konstru-
ujesz proces pracy wokół tego, dobierając odpowiednie 
narzędzia i media? Czy raczej po prostu działasz i dopiero 
z czasem klaruje się, co i jak chcesz zrobić?
 
W dalszym ciągu nie jestem na sto procent pewna, jak to się 
odbywa. Raczej jest to opcja mieszana. Czasem dużo robię spon-
tanicznie, a potem coś składam. Niektóre elementy planuję po 
drodze. Niektóre rozumiem dopiero później, przecież oprócz 
świadomości mamy także część nieświadomą i taką, którą nie 
możemy kierować. Pozwalam dziać się przypadkowi, pracuję 
pod wpływem chwili. Obecnie robię projekt Mimesis o kobie-
cości, zastanawiam się, czym ona jest, a ciągle czuję, że jestem 
na początku, chociaż wiem, że chciałabym to wydać w formie 
książki fotograficznej. Pomyślałam, że powinna to być taka gru-
ba książka jak Biblia (śmiech). Jeśli chodzi projekt Hoax, to za-
wsze chciałam zrobić jakiś projekt o Polsce, ponieważ totalnie 
nie rozumiałam, o co chodzi w tym kraju. Była we mnie taka 
myśl, ale później sam projekt powstał z tego, co robiłam na 
bieżąco. Wykonałam i edytowałam jakieś kilkadziesiąt tysięcy 

zdjęć, z których powstał właśnie Hoax, a nie z tego, że od po-
czątku wszystko sobie zaplanowałam.
 
Opowiedz więcej o tym procesie.
 
Jakoś na przełomie 2016 i 2017 roku z tych wszystkich zdjęć, 
które wybrałam dotychczas zrobiłam pierwszą selekcję, później 
kolejną i wydrukowałam ponad 200 sztuk. Poszłam na konsul-
tację do Filipa Zawady, który wybrał dwa zestawy: jedne były 
zdjęciami bardziej ulicznymi, a drugie to był taki śmieszny do-
kument o Polsce. To były takie kiełki. Trochę się zatrzymałam na 
kilka miesięcy, nie wiedziałam, co robić dalej, ale później zaczę-
łam wręcz maniakalnie robić zdjęcia związane z Polską. To był 
super czas, bardzo dobrze to wspominam. Mogłam sobie wyjść 
i robić zdjęcia, nawet w okolicy dwóch kilometrów od mojego 
domu. Tych symbolicznych i wizualnie ciekawych rzeczy, które 
odnosiły się do tematu, jest tak dużo wszędzie. Jeździłam też 
sporo na wycieczki, czasem wsiadałam w pociąg i pojechałam 
gdzieś w miarę blisko, na jeden dzień. Czasem wyruszałam na 
kilka dni, ciągle chodziłam i robiłam zdjęcia.
 
W marcu 2019 roku ten projekt pojawił się po raz pierwszy 
jako wystawa „Ołtarze” w Muzeum Współczesnym Wrocław, 
zaś pół roku później pod tytułem Hoax został zaprezento-
wanych w ramach TIFF Open na TIFF Festival 2019 roku.
 
Na tej wystawie w Muzeum jeszcze nie było kolaży, zaczęłam 
je robić później, ale w ciągu pół roku ten projekt się mocno 
zmienił. Pokazywałam go też potem w 2019 roku w Galerii La-
birynt w ramach wystawy „Trzy plagi”, a rok później w Pozna-
niu i Warszawie. Projekt był pokazywany też za granicę, sama 
nie mogłam pojechać ze względu na pandemię. W tym roku 
Hoax miał się znaleźć na wystawie „Powaga Sytuacji” w cza-
sie Miesiąca Fotografii w Krakowie, jednak wystawa ta została 
ocenzurowana, w konsekwencji zamknięta. Właściwie od mo-
mentu premiery książki w 2020 roku projekt ten się nie zmie-
nia. Dalej robię zdjęcia, bywa, że pojadę na jakąś wycieczkę do 
kościoła, ale to już nie jest taka regularna praca, nie oczekuję 
już konkretnych rezultatów.
 
Książka Hoax jest bardzo aktualnym komentarzem do 
tego, co się dzieje w Polsce. Można powiedzieć, że wpa-
sowałaś się w pewien czas, kiedy ten komentarz był bar-
dzo ważny. Tym bardziej, że Twoja praca mocno odróżnia-
ła się od innych artystycznych projektów na ten temat, nie 
ukrywałaś swojego zdania i bardzo dobitnej interpreta-
cji rzeczywistości.
 
Od 2015 roku poczułam silny zwrot prawicowy. Wcześniej nie 
czułam, że muszę się jakoś przejmować polityką, choć może 
to było tylko złudzenie. Od momentu, kiedy władza zaczę-
ła rozmontowywać instytucje publiczne, pierwszy raz poczu-
łam zagrożenie. W mediach pojawiły się dziwne informacje, 
których wcześniej nie było, sprzeczne ze sobą, nie wiedziałam 
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już, co jest prawdą, a co kłamstwem, kiedy każdy mówi coś innego. 
To był czas pierwszych akcji z uchodźcami, gdzie budowano całą pro-
pagandową gierkę, że przyjdą i zagrożą Polsce. Ta narracja się opłaci-
ła. Podobnie było z akcją przeciwko osobom nieheteronormatywnym 
czy nawet kryzysem uchodźczym na granicy polsko-białoruskiej, który 
z jakiegoś powodu jest kontynuowany. Oczywiście to nie zadziałałoby, 
gdyby nie padało na podatny grunt: dość łatwo tutaj podsyca się niena-
wiść, homofobię i rasizm. Polityków nie obchodzą ludzie, chcą używać 
tych wszystkich kontekstów, by osiągnąć bardzo konkretne partyjne 
cele. Tak samo jest z religią: modlą się, chwytają za ręce i śpiewają, 
tylko po to, by zagłosowały na nich starsze, mocno wierzące osoby. 
To jest bardzo cyniczne i chciałam zdążyć z mówieniem o tym jako 
pierwsza (śmiech). Pamiętam, że w szkole w Opawie jeden z kolegów 
studentów rok wcześniej wydał książkę o Polsce. To była taka opowieść 
pomiędzy. Miałam to gdzieś, mnie to wszystko wkurzało i chciałam 
to powiedzieć. Nie chciałam być pomiędzy. Myślę, że często przerabiam 
złość i gniew, one bywają katalizatorem mojej pracy. To bardzo energe-
tyczne emocje, staram się je wykorzystać do działania.
 
Hoax zrobiłaś od początku do końca sama. Czy tym razem 
chcesz współpracować z kimś, kto zajmie się edycją czy projek-
towaniem graficznym? Czy jednak zależy ci na pełnej kontroli?
 
Nie wykluczam takiej pracy, ale może się okazać, że ostatecznie i tak 
będę wolała sama. Chociaż wiem, że naprawdę dobrze może być oddać 
i skupić się na konsultacji. To też jest duża odpowiedzialność. Książka 
Hoax jest bardzo prosta jako projekt graficzny.
 
Jest prosty, kiedy widzisz jako gotową książkę. To jednak, by stwo-
rzyć taki prosty koncept, to nie jest proste.
 
Zrobiłam wcześniej z siedem wersji. Na początku był zeszyt ze spiętymi 
spinaczem zdjęciami. Potem wydrukowałam format zbliżony do A5, 
zdjęcia były ułożone tak, że był biały margines na papierze. Stwier-
dziłam jednak, że musi to być bardziej totalne i musi być większe. 
Zrobiłam więc format zbliżony do A4. Miałam to jednak dalej spięte 
spinaczem. Układ na stronie był też mieszany - jedno zdjęcie było tłem, 
na którym było kolejne zdjęcie. Czasami było więcej niż jedno. W moim 
odczuciu było to jednak za dużo, niepotrzebnie zdjęcia się zasłaniały. 
Zależało mi, by były widoczne. Zauważyłam, że cały układ książki jest 
symetryczny, nielinearny. Z takim projektem poszłam na konsultacje 
do Rafała Milacha w Opawie. Rafał mi powiedział: „a weź wyciągnij ten 
spinacz”. Zrobiłam to i wszystko się rozpadło. Zmieszałam ten układ 
i tak już zostało. Na koniec zrobiłam jeszcze mikro zmiany, by wszystko 
dopasować do teczki. W międzyczasie miałam jeszcze pomysł na gumę 
i wielki supeł, ale to odpadło z powodów praktycznych - ciężko było 
to włożyć do płaskiej koperty i wysłać. No i ten błysk, każdy arkusz 
jest pokryty dwustronnie folią, więc kontrast i kolory są maksymalne.
 
Jak w Opawie przyjęli książkę Hoax?
 
Nie podobała się (śmiech). W szkole miałam raczej dobre oceny, ale 
tutaj dostałam słabą. Za projekt na koniec roku dostałam D. Młod-
szym wykładowcom to się bardzo podobało, a starszej części nie. 

Chociaż jeszcze mieli do tego przekonanie, dopóki nie zaczęłam robić 
kolaży. Część wykładowców powiedziało mi wprost, że oni tego nie ro-
zumieją, że to jest jakiś inny język, nie podobał się też sposób prezen-
tacji pracy, czyli zalaminowane w folię na błysk odbitki. Wykładowcy 
mieli różne sugestie na przykład co do książki, jak można to zmienić, 
ale nic mnie nie przekonywało. Na obronie dostałam B, a pięć minut 
później Vladimir Birgus mnie zapytał, czy może dostać jeszcze jeden 
egzemplarz Hoax, bo chcą dodać do wystawy (śmiech). Nie przejęłam 
się tym. Czuję, że to jest inny segment fotografii. To by było dziwne, gdy-
byśmy wszyscy robili to samo i gdyby wszystkim podobało się to samo.
 
Książka Hoax zebrała bardzo pozytywne recenzje, zarówno wśród 
polskich krytyków, jak i zagranicznych. Nakład zszedł dosyć szyb-
ko. Jak się poczułaś, kiedy trochę minął ten szum wokół ciebie?
 
To teraz jest ten moment. Chociaż będę jeszcze mieć wystawę w ramach 
12. edycji festiwalu Circulation(s) we Francji [2.04-29.05.2022 w Centqu-
atre w Paryżu]. Czuję, że ten szum opada, ale i tak pracuję nad następ-
ną rzeczą. Czuję presję. Mam coś takiego, że pojawia się myśl, że muszę 
siebie przebić. Co mam zrobić, by siebie przebić? Jak mam zrobić coś 
lepszego niż zrobiłam? Nie wiem, czy to jest zasadne, czy powinnam 
się starać, by zrobić coś lepszego.
Co to znaczy lepsze? Czy jeśli będzie lepsze, to znaczy, że Hoax był 
słabym projektem?
 
Właśnie nie wiem. W sumie nie wiem, jakie może być. Dlatego najbar-
dziej lubię się skupić na tym, by robić robotę. Wtedy czuję najmniej 
lęku i najmniej się zastanawiam nad rzeczami, które w jakiś sposób 
mnie paraliżują.
 
Jaki masz teraz rytm pracy?
 Totalny chaos (śmiech). Pisze sobie zadania, dużo jest też pracy orga-
nizacyjnej. Staram się ją zostawiać na początku tygodnia, wtedy piszę 
maile, wnioski, wysyłam na konkurs. Dzisiaj tak było i się popłakałam.
 
Dlaczego?
 
Wzruszyłam się. Wysyłałam zdjęcia z protestów kobiet, które odbywały 
się rok temu. W formularzu konkursu tłumaczyłam hasła z transparen-
tów na angielski. Jak zobaczyłam wszystkie te teksty na raz, to mnie 
mocno to uderzyło i poruszyło. Wracając do mojego rytmu pracy, 
to potem resztę tygodnie spędzam na bardziej kreatywnych rzeczach. 
Oczywiście, jeśli mam jakieś sesje, to tydzień pracy wygląda inaczej. 
Cały czas pracuję. Czuję się, jakbym była przez siebie zatrudniona 
(śmiech). Nie umiem sobie odpuścić i bardzo mi ciężko zrobić wolne, 
nie jeżdżę nawet na wakacje. Jak jeżdżę, to albo są to rzeczy związane 
z jakimiś wydarzeniami fotograficznymi, albo po prostu jadę gdzieś ro-
bić zdjęcia. Wiem jednak, że są takie tygodnie, gdy ta skuteczność jest 
niska. Czasami chyba tak po prostu jest w życiu, że nie zawsze jest się 
najlepszym pracownikiem miesiąca.
 
Widać jednak ten ogrom pracy, nawet tylko patrząc na ostatni rok. 
Nie czujesz, że jesteś w ważnym miejscu?
 Agnieszka Sejud, Mimesis, 2019/2021
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Nie wiem. Jest to na pewno miejsce dużo bardziej skomplikowa-
ne niż było dwa lata temu. Wszystko jest teraz trudniejsze, tych 
ścieżek widzę więcej, więc ciężej jest mi decydować. Pandemia 
też trochę namieszała. Wszystko jest obarczone kosztami, każ-
dy wybór jest jednocześnie rezygnacją z czegoś innego. Chyba 
staram się skupić na tym, co mogę zrobić dzisiaj.
 
Kwestia opresji stanowi bardzo ważny temat Twoich prac. 
Opowiadasz o systemach opresji politycznych, społecznych, 
osobistych, religijnych etc. A co z opresją w środowisku ar-
tystycznym? Czyli kwestie związane z presją bycia oryginal-
nym, produktywnością, byciem aktywnym w środowisku, 
bycie najlepszym. I tym myśleniem, że musisz mieć projekt 
lepszy niż poprzedni?
 
To chyba wszystko jest związane z systemem kapitalistycznym. 
Żyjemy w takim systemie, który wymaga od ciebie, że musisz ro-
bić ciągle więcej, zarabiać ciągle pieniądze, by żyć, a wszystko 
jest produktem. Nie wiem, czy można żyć bez produkowania 
nowych prac i bez tego przebijania siebie. Może są ludzie, którzy 
mogą się zamknąć w pracowni i się nie przejmować światem. 
Chociaż twórcza praca wiąże się z niepewnością, to mam po-
czucie, że spróbuję tak funkcjonować. Chcę, by to działalność 
artystyczna oraz fotografowanie na zlecenie były moim sednem. 
W zeszłym roku miałam stypendium, co zapewniało mi podsta-
wy bytu i poczucie bezpieczeństwa. Pierwszy raz miałam tak, że 
byłam przez ten czas spokojna. Mam też na boku mały biznes 
– od 2017 roku prowadzę w sieci Vintage shop. Mam więc jakieś 
zabezpieczenie finansowe, chociaż ostatnio praktycznie w ogóle 
się tym nie zajmowałam z racji stypendium.
 
W jednej z prac Out of Sight zrobiłaś zdjęcie ustawionych 
śmieci, które znalazłaś w przestrzeni. Czy pociąga cię ro-
bienie instalacji? Czy jednak instalacja służy ci głównie, by 
stać się obiektem na fotografii?
 
To jest dosyć ciekawe. Do tej pory nie czuję się określona. Myślę 
o obiektach, chciałabym też szyć jakieś rzeczy, ale jeszcze nie po-
trafię się do tego zabrać. Może w przyszłości się uda rozszerzyć 
praktykę. Może zrobię tylko dwie książki fotograficzne, a reszta 
to będą jakieś prace przestrzenne? Na przykład jakaś gigantycz-
na wagina (śmiech).
 
W 2019 roku w galerii fotograficznej u Agatki zrobiłaś insta-
lację Blue Room. To była taka utopijna przestrzeń, w której 
można było się zatopić, wręcz odpocząć. Nie pamiętam, czy 
była tam jakakolwiek fotografia.
 
Nie, tam nie było ani jednego zdjęcia.
 
Kiedy byłam w tej przestrzeni, miałam poczucie jakieś ulgi.
 
To było poczucie, że można się odizolować. W sumie to trochę 
przerażające, bo tam była tona plastiku.

 Czym najbardziej chciałabyś się zajmować?
 
Z jednej strony książkami. Czuję, że mam wtedy całkowitą 
kontrolę nad wszystkim. Ode mnie zależy, jakie będą zdjęcia, 
co to będzie za projekt. To jest jednak bardzo długotrwałe. 
Nie wiem, może ktoś umie zrobić książkę w pół roku, ale praca 
nad Hoax zajęła mi trzy lata. Teraz chcę zrobić coś niczym Bi-
blia, więc… (śmiech). Ostatnio też pomyślałam, że chciałabym 
popracować z innymi ludźmi. Myślę o swojego rodzaju zapi-
sie performansów związanych z ruchem, choreografią. Byłby 
to symboliczny film o solidarności. Taki filmowy obraz o grupo-
wym doświadczeniu, mógłby tam się pojawić opresor jako jedna 
z postaci, ale może chodzi wyłącznie o choreografię.
 
Piszesz o sobie, że jesteś fotografką, artystką, aktywistką, 
ale nigdzie nie piszesz, że jesteś poetką. Kiedy patrzę na 
projekt Mimesis, to jednocześnie czytam zawarte w nim 
poetyckie teksty.
 
W głębi duszy chciałabym być raperką (śmiech).
 
Używasz tam języka angielskiego, który nie jest twoim ję-
zykiem, dlatego też te zdania, łączenia są tak nieoczywiste.
 
Używam translatora (śmiech). Poprawiam tylko takie oczywi-
ste błędy. W poprzednim numerze magazynu KWAS [magazyn, 
który Agnieszka współtworzy z Karoliną Wojtas, wyszły dwa 
numery oraz odbyły się artystyczne działania, często powią-
zane z akcjami wspierającymi różne organizacje] to wszystkie 
teksty są z translatora, nawet tego nie sprawdzałam i nic nie 
poprawiałam.
 
Tym bardziej można mówić o jakiejś metodologii pracy. 
To jak z tą raperką?
 
Chcę sławy i pieniędzy (śmiech). Coś jest z tym językiem i pi-
saniem, ale dopiero od jakiegoś czasu. Po wielokrotnych po-
dejściach do pisania wypracowałam sobie jakąś regularność. 
Mam już trzeci notes i to będzie ze trzy lata, odkąd zaczęłam 
zapisywać różne rzeczy. Teraz robię to bardzo regularnie i dużo. 
Piszę daty i cokolwiek mi przyjdzie na myśl, na przykład, jak się 
czuję albo co zrobiłam. Nie piszę wszystkiego, co się stało, raczej 
to, co potrzebuję zapisać. Piszę też o pomysłach. Jest ich dosyć 
sporo, zastanawiam się, czy nie zrobić sobie wielkiej planszy na 
ścianie: każda z tych rzeczy to tysiąc kroków po drodze. Czasem 
leżę w łóżku i próbuję zasnąć, ale muszę wstać, by coś zapisać. 
Czasami tego nie zrobię i potem się zastanawiam, o co mi cho-
dziło. Trochę nie mam zaufania, że wszystkie rzeczy pozostają 
tylko na telefonie, dlatego notes mam fizyczny. Może się zgubić, 
ale nie utracę danych jak z zepsutego smartfona.
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O To był paradoksalnie wymagający kierunek. Studiując historię 
sztuki bardzo szybko zdałam sobie sprawę, że teoria – choć 
pasjonująca – nie jest do końca tym, czym chcę się zajmować. 
Nie chciałam tylko uczyć się pisać o sztuce, ale również ją czy-
nić. Potrzebowałam własnej praktyki. Dlatego też po pierw-
szym roku historii sztuki zaczęłam studiować równolegle edu-
kację artystyczną na Politechnice Poznańskiej. Historię sztuki 
traktowałam natomiast jako dobre uzupełnienie. Dała mi ona 
solidne fundamenty. Wiem, jak odczytywać dzieła sztuki, jak 
pisać i rozmawiać o sztuce. W latach 2014-2017 studiowałam 
także Mediację Sztuki drugiego stopnia na wrocławskiej ASP. 

Spędziłam na uczelni łącznie trzy lata (wraz z przerwą na 
urlop dziekański). Muszę przyznać, że był to dla mnie wspa-
niały czas. Studia te bardzo mnie ukształtowały. Sam kieru-
nek dość specyficzny, wymykał się „standardowej” edukacji, 
co mi szalenie odpowiadało...

Zuzannę Czajkowską poznałam w podróży z Berlina do Po-
znania. Zainteresowała mnie swą tworczościa, przede wszy-
skim dlatego, że nazwała siebie „artystką cipki”. A ja od od 
14 lat realizowałam projekt Mrs Vagina on the way (Pani wa-
gina w drodze). Nasza wspólna fascynacja fetyszem i tema-
tami tabu szybko zaowocowała performansem Demistifika-
cja, który zaprezentowałyśmy wspólnie podczas festiwalu 
Ko Markt w Haus der Statistik w Berlinie w 2021 roku. Był 
to czas pandemii. Dlatego ze wzgledu na wymagany 

dystans widzowie mogli nas oglądać przez ogromą okien-
ną szybę. Zuzanna tańczyła rewelacyjnie. Miała doskonale 
opanowany taniec twerk, ja również uczyłam się tego tańca 
podczas  rezydencji artystycznej w Ghanie 2020 roku. 
Czajkowska jest artystką multimedialną. Mówi, że ma du-
alistyczne podejście do sztuki, gdyż swoją twórczość dzieli 
na dwa nurty: rzeźbę i performans. Początkowo uprawiała 
performansy pisane, będące formą medytacji. Robiła także 
performance wideo. Eksperymentowała z tańcem i ruchem, 
aż doszła do feministycznej burleski. Choć nie jest profesjo-
nalną tancerką, opanowała flamenco, twerk, taniec brzucha, 
bachchatę, dancehall. Zamiłowanie do rzeźby skłoniło ją 
także do pracy w odlewniach rzeźb w Berlinie. 
Podejmowałam się zadań w różnych berlińskich odlewniach 
artystycznych. Chciałam zgłębić techniki pracy z metalem. 
Ponad dwa lata pracowałam dla „wielkich” artystów nie tyl-
ko z Niemiec, ale i z całego świata. Produkowaliśmy maso-
wo dzieła. Zobaczyłam, jak naprawdę wygląda „art world”. 
Zrozumiałam, że chodzi tu o ogromny biznes, gdzie liczą się 
tylko zyski. Nie zgadzało się to z moim światopoglądem. Świat 
sztuki jest mocno zhierarhizowany. Ja byłam wtedy na samym 
dole tej hierarchii. Jako anonimowa artystka-rzemieślniczka-
-robotnica wykonywałam pracę za innych. Niemniej doświad-
czenie tam zdobyte było dla mnie bardzo cenne. Zaczęłam wy-
korzystywać odpady z procesu powstawania „wielkiej” sztuki 
do tworzenia własnych rzeźb. Zostawałam po godzinach. 
Wtedy mogłam korzystać z maszyn i narzędzi. Pracowałam 
z odpadami, z czymś nieatrakcyjnym, niechcianym i to prze-
twarzałam na przedmioty sztuki. Powstałą w ten sposób 
serię rzeźbiarską nazwałam „Überreste” („Pozostałości”) 
i zaprezentowałam w Haus der Statistic w Berlinie w 2020 r. 

W październiku 2021 roku w berlińskiej galerii Aviatrix 
oglądałam Medal Yoni. Na wykonanej z brązu, nawiązującej 
do kształtu pochwy, owalnej formie widniał napis: „Wiara, 
Nadzieja, Miłość”, hasło ściśle związane z religią katolicką. 
Artystka dorastała w środowisku bardzo religijnym, którego 
była częścią. Choć do dziś czerpie inspiracje z ikonografii 
chrześcijańskiej, to jednak kilka lat temu świadomie porzu-
ciła kościół. 
Religia katolicka uczyniła z organów żeńskich przestrzeń 
bluźnierczą, nieczystą. W wiarach przedchrześcijanskich 
pochwa była przestrzenią świętą (yoni), stanowiła symbol 
początku życia i przyjścia na świat. Dlatego w Medalu Yoni 
przewrotnie zastąpiłam wizerunek Matki Boskiej obrazkiem 
pochwy i w ten właśnie sposób ponownie ją uświęciłam.

Artystka została zaproszona przez brytyjską kuratorkę Rose 
Magee do udziału w wystawie feministycznej „Lilith”, zapla-
nowaną na maj 2022 roku w Novilla (International Center 
for Arts, Creativity and Exchane) w Berlinie. Wystawa jest 
konfrontacją artystek feministek pochodzących z Europy 
Wschodniej, Izraela i krajów arabskich.

Dlaczego zaiteresowałaś się sztuką cipki?

Mój pierwszy cipkowy obraz powstał jeszcze za czasów stu-
denckich we Wrocławiu. Wiązało się to z jednym z protestów 
kobiet, jakim był „czarny marsz”. Później stworzyłam rzeźbę 
z metalowych elementów inspirowaną kształtem waginy. Pierw-
sza feministyczna wystawa indywidualna, na której zaprezento-
wałam między innymi serię cipkowych rozpraw miała miejsce 
na Litwie, podczas rezydencji artystycznej w malutkim mieście 
Rokiškis. Spotkałam się z bardzo pozytytwnym odbiorem. Wiele 
kobiet dziękowało mi za poruszanie tematów owianych tabu. 
Wystawa dotyczyła akceptacji własnej cielesności, poruszała 
także temat przemocy na tle seksualnym.

Czy cipka to tematycznie owoc zakazany?

Yoni jest dla mnie siłą twórczą, źródłem miłości, kreatywno-
ści, witalności i radości. Nie uważam, że to „zakazany owoc”. 

Czy za pomocą swojej sztuki pragniesz zmienić społeczeń-
stwo albo świat?

Nie chodzi, by zmieniać albo naprawiać świat. Nie wierzę w taką 
misję szuki. Sztuka nie jest od tego, żeby zmieniać świat. Twórcy, 
jako ludzie wrażliwi są bardziej wyczuleni na różne niesprawie-
dliwości. Artysta powinien pokazywać problemy, uzmysławiać 
je odbiorcom. Dlatego naszą misją jest dzielić się tym z innymi. 

 
Prowadzisz koczowniczy tryb życia. Przeniosłaś się z Pozna-
nia do Wrocławia, a potem z Wrocławia do Berlina. Obecnie 
przeprowadzasz się do Szwajcarii. Co oznacza dla Ciebie wol-
ność ?

W planach mam dalsze podróżowanie, jak również tworzenie, 
udział w rezydencjach. Dla mnie każdy etap życia, mieszka-
nia w innym mieście łączy się z pewnym stadium artystycznym. 
Często się przeprowadzałam, a moje prace rozsiane są w wielu 
miejscach, u różnych ludzi. Jako nomadka nie mogę pozwolić 
sobie na zabieranie mojego dorobku artystycznego. Tak więc 
co jakiś czas muszę go rewaloryzować, strukturalizować, ar-
chiwizować. To ważna część mojej pracy. Dużą cześć dorobku 
straciłam właśnie przez przeprowadzki. Uważam to jednak 
za przejaw wolności twórczej oraz samokrytyki. Wędrówka 
pozwala spojrzeć na życie z perspektywy bycia w drodze. Dla 
mnie życie to nieustanny proces zmian. Swoją sztukę traktuję 
jako coś płynnego. Bycie w podróży, praca w procesie jest nie-
kiedy ważniejsza od samego dzieła.  

 *   *   *

Zuzanna Czajkowska studiowała historię sztuki na Uniwersy-
tecie Adama Mickiewicza w Poznaniu (2010-2014). Studia magi-
sterskie w tej dziedzinie kontynuowała na Uniwersytecie Wro-
cławskim (2015-17). Nigdy jednak tych studiów nie ukończyła.

Z Zuzanną Czajkowską 
rozmawia 
Alexandra Hołownia

Owoc 
zakazany

Owoc zakazany

Zuzanna Czajkowska, fot. z archiwum
 artystki
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Patrycja Sikora: Galeria EXIT jest jedną z trzech nowopowsta-
łych w 2021 roku galerii działających pod egidą Akademii Sztuk 
Pięknych im. Eugeniusza Gepperta we Wrocławiu.1 To zupełnie 
nowa przestrzeń dla sztuki na mapie Wrocławia. Jesteście jej 
kuratorami. Jak doszło do jej powstania w miejscu tak szcze-
gólnym i unikatowym, jakim jest Browar Mieszczański?
Michał Sikorski: Początkowo sami, na własną rękę, szukaliśmy 
dla siebie pracowni, a właściwie miejsca, które spełniałoby wa-
runki pracowni otwartej. Służącej nie tylko do pracy własnej, 
ale przede wszystkim takiej, która mogłaby być miejscem 
spotkań artystów zajmujących się różnymi dziedzinami sztu-
ki. Z naciskiem na sztuki wizualne. Jako artyści wrocławscy 
złożyliśmy wspólnie z Mileną Lubach wniosek do Urzędu 
Miasta o przyznanie pracowni i wzięliśmy udział w konkursie 
organizowanym przez Wydział Kultury. Finał tych starań był 
taki, że konkurs został rozstrzygnięty dla nas niepomyślnie.
Milena Lubach: Zainspirowani postawą dyrektora Wydzia-
łu Kultury, zaczęliśmy działać. Szukaliśmy dla siebie dobre-
go rozwiązania. Rozmawialiśmy ze znajomymi ze środowiska 
o naszej sytuacji. Wtedy odezwał się do mnie Marcin Wiktor-
ski, który jest dyrektorem artystycznym Browaru Mieszczań-
skiego, z zapytaniem, jakiej powierzchni lokalu poszukujemy. 
Chciał nam pomóc.

1	 W	2021	roku,	poza	galerią	Exit,	wrocławska	ASP	uruchomiła	jeszcze	dwie	inne	galerie:	w	lutym	rozpoczęła	swoją	działalność	Sztuka	Na	Miejscu	przy	klubie	jazzowym	Vertigo,	a	w	październiku	–	galeria	
Geppart,	zlokalizowana	na	terenie	Centrum	Sztuki	Piekarnia.

PS: I kontakt ten rozwinął się następnie w szerszą współpra-
cę z Akademią? Jesteście oboje związani z Uczelnią. Jak rozu-
miem sytuacja ta zaowocowała współpracą między dwoma 
instytucjami?
MS: Nie od razu. Po otrzymaniu propozycji od Marcina, chcie-
liśmy zbudować zespół złożony z osób związanych ze sobą 
artystycznie, które byłyby w stanie wspólnie wynajmować 
taką przestrzeń.
ML: … i zdeterminowanych do tego, żeby tworzyć miejsce 
otwarte na różne dziedziny sztuki.
MS: W międzyczasie nawiązała się rozmowa z Rektorem wro-
cławskiej Akademii, profesorem Wojciechem Pukoczem, pod-
czas której opowiedziałem mu o naszych poszukiwaniach. 
Okazało się, że Rektor również myśli o nowych przestrzeniach 
galeryjnych, które działałyby na zewnątrz Akademii. To był 
idealny moment. Nasze dwie inicjatywy sprzęgły się w tym sa-
mym czasie. Obecnie Akademia wynajmuje od Browaru Miesz-
czańskiego lokal, a my jesteśmy opiekunami tego miejsca.
PS: Browar Mieszczański to bardzo specyficzne miejsce, jeśli 
chodzi o kontekst architektoniczny, atmosferę. Historia tego 
budynku jest ciekawa, obiekt był niemym świadkiem przemia-
ny dawnego Breslau w dzisiejszy Wrocław, wymiany ludno-
ści, przemian ustrojowych przełomu lat 80. i 90., wczesnego 

kapitalizmu. Teraz jest to miejsce, które wyewoluowało w ro-
dzaj kulturalnego hubu, zbierające różne inicjatywy z pogra-
nicza szeroko pojętego offu – od slow food, poprzez scenę 
muzyczną i sztuki wizualne. Wrocławska Akademia stała się 
częścią tego przedsięwzięcia. Powiedzcie, jak zdefiniowali-
ście program EXITU? Galeria niedługo obchodzi rok swo-
jego istnienia. W marcu 2021 roku, mimo pandemii, została 
uruchomiona pierwsza wystawa. Do tej pory odbyło się ich 
kilkanaście?
MS: Tak, kilkanaście. Biorąc pod uwagę wszystkie pomniej-
sze wystawy, rekomendowane przez akademię, w tym wy-
stawy dyplomowe.
PS: Co jest osią budowanego przez was programu, kto uczest-
niczył w jego budowaniu? W pewnym momencie pojawiła się 
Anna Bujak, która przez długi czas zaangażowana była w re-
alizację licznych przedsięwzięć. Opowiedzcie o linii progra-
mowej galerii. Co to jest za miejsce? Dla kogo ono jest? I o 
czym opowiada?
ML: Z mojej perspektywy (i wydaje mi się, że z Michałem 
się w tym zgadzamy), w EXICIEnajważniejsze jest stwo-
rzenie miejsca fuzji między różnymi dziedzinami sztuki. 
Głównie między sztukami wizualnymi a muzyką, ale zoba-
czymy, jak to się rozwinie. Program staramy się układać tak, 
by każdej wystawie towarzyszył występ performatywny 
lub koncert. Zależy nam także na współpracy z kuratorami 

zewnętrznymi. Ania Bujak była pierwszą zaproszoną przez 
nas kuratorką. Przez parę miesięcy wspólnie tworzyliśmy 
cykl wystaw „Co nas uratuje?”.
PS: Czy możecie opowiedzieć o tym cyklu? Jego tytuł brzmi 
apokaliptycznie.
ML: Tak. Chyba wszyscy odczuwamy oddech apokalipsy na 
karku. Ania Bujak zaprosiła mnie do wystawy „Minimalia”, 
którą kuratorowała przy „Podwodnym Wrocławiu” [cyklicz-
nej imprezie poświęconej kulturze niezależnej, odbywającej 
się na terenie Browaru Mieszczańskiego, obejmującej koncer-
ty, kino niezależne, pokazy multimedialne i działania efeme-
ryczne – przyp. P.S.]. Zaproponowałam wtedy do tej wystawy 
niewielką instalację, którą zatytułowałam właśnie „Co nas 
uratuje?”. Składała się z buteleczek kupionych pod Jasną Górą, 
takich na wodę święconą, w kształcie Maryi, z odkręcaną ko-
roną. W środku był płyn dezynfekujący. Praca zadawała py-
tanie o to, co nas uratuje – czy nauka, czy wiara? W momen-
cie wybuchu pandemii wszystko się ze sobą mieszało – fakty 
i fake newsy. Wybrzmiewały mocne wypowiedzi, zdecydo-
wane głosy dotyczące tego, co będzie naszym ratunkiem. Ani 
bardzo spodobała się ta realizacja, zaproponowała mi stwo-
rzenie cyklu wystaw na ten temat. Artystami zaproszonymi 
do galerii EXIT w ramach tego nowego cyklu byli kolejno: 
Weronika Gołaś, Ioannis Anastasiou, Karolina Szymanowska 
i za chwilę, w marcu 2022 roku, będzie Paweł Czekański.

E O nowej wrocławskiej galerii
z Mileną Lubach
i Michałem Sikorskim
rozmawia Patrycja Sikora

EXIT.
Wyjście – 
– wejście

EXIT. Wyjście – wejście

Wystawa „CUT IT OUT”, 2021, fot. M. Pietrzak
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MS: Jeszcze dodam, a’ propos instalacji Mileny, że była 
ukryta w apteczce z lat 60. czy 70. i można było do niej 
zajrzeć. Oczywiście była przytwierdzona do ściany, ale 
i tak została naruszona przez publiczność.
ML: Ktoś po prostu zabrał te Maryjki ze sobą. Co 
samo w sobie było jakąś odpowiedzią na zadane w ty-
tule pytanie.
MS: Wracając do pytania o to, czym jest ta galeria, jak 
funkcjonuje i dlaczego determinuje nas do pewnych dzia-
łań, to należy zaznaczyć, że ma bardzo specyficzną prze-
strzeń. Na pierwszy rzut oka jest tworem bardzo mało 
przyjaznym, mówię o swoich odczuciach. Zareagowałem 
dość panicznie, gdy zobaczyłem tę przestrzeń po raz 
pierwszy – gdy Marcin Wiktorski nam ją pokazał i po-
wiedział, że to jest najlepsze miejsce na terenie Browaru.
ML: Serce Browaru.
MS: Tak, serce Browaru, jak ją nazwał. To dawna warzel-
nia. Byłem przerażony, bo jest to przestrzeń mocno okre-
ślona. Nie miałem doświadczenia, jak można tego rodza-
ju przestrzeń kształtować. Teraz wiele osób postrzega ją 
jako galerię, która determinuje do różnego rodzaju dzia-
łań. Także wielu muzyków ją „sprawdziło”. Każdy w niej 
się odnajduje, zaprzyjaźnia się z nią.
ML: Chociaż jest to bardzo pracochłonny proces. Inaczej 
się w niej pracuje niż w typowym white cube. Wymaga 
to o wiele więcej czasu i konceptualnego podejścia do 
przestrzeni. Staramy się tak kierować osobami, z któ-
rymi współpracujemy, żeby twórcze wypowiedzi wy-
brzmiewały w pełni, by artyści nie bali się wykorzy-
stywać zastanej architektury wnętrza do opowiadania 
o swoim temacie.
PS: W moim odczuciu to jest taka przestrzeń, która niko-
go nie pozostawia obojętnym. Wchodząc tam, musisz się 
do niej w jakiś sposób ustosunkować. Nawet jeśli masz 
pracę powstałą w zaciszu pracowni, tu nagle wrzucasz 
ją w kontekst architektoniczny, który jest bardzo zdefi-
niowany. Przypomnijmy, że tam cały czas na ścianach jest 
przedwojenna terakota, niecki po dawnych kadziach do 
fermentacji, które przypominają miniaturowe amfiteatry.
MS: O specyficznej akustyce. Tworzą sytuację intymnego 
zamknięcia, skłaniają do tego, by właśnie w ich obrębie 
tworzyć byty muzyczne, audiowizualne czy performa-
tywne. Możliwości aranżacyjnych pojawia się dużo, tyle, 
ile jesteśmy sobie w stanie tylko wymarzyć. Możemy do-
świadczać owej różnorodności tylko i wyłącznie pracując 
z tym miejscem na żywo. Przestrzeń EXITUnie jest na 
tyle łaskawa, żeby można było wcześniej wszystko zapla-
nować. Jest to wyzwanie. Dla nas oznacza poświęcenie 
i dużo pracy. Ale niezwykle przyjemnej i interesującej. 
Milena zaprojektowała logotyp galerii, który widnie-
je jako lightbox przy wejściu do galerii. Są to migające 
strzałki na zewnątrz, które zapowiada wejście, czy ra-
czej wyjście, które jest wejściem.

PS: To też ciekawa historia, że weszliście w prze-
strzeń, w której dostrzegliście znak Exit, przypomina-
jący oznaczenie BHP, taki ready made, obiekt znaleziony, 
który stał się nazwą galerii?
MS: Właściwie to zakupiliśmy go na tak zwanym Mły-
nie [niedzielnym targowisku pod Młynem Sułkowice we 
Wrocławiu – przyp. P.S.]. To chyba znak „szpitalny”, ale 
nie mam pojęcia, jak to się stało, że on się znalazł w gale-
rii. Pewnie chciałem go zamontować jako doświetlenie.
ML: W pewnym momencie Michał zaproponował EXIT 
jako nazwę galerii. No i tak zostało.
PS: Czym wy, jako kuratorzy, chcielibyście wyróż-
nić to miejsce na mapie Wrocławia? W tej chwili we 
Wrocławiu jest już całkiem sporo galerii, pojawia się 
coraz więcej prywatnych przedsięwzięć, w tym półofi-
cjalnych inicjatyw czy quasi instytucji. Sama Akademia 
ma sporo, bo kilkanaście własnych miejsc ekspozy-
cyjnych – od tych całkiem małych, po regularne gale-
rie. EXIT jest na ich tle wyjątkowy. Myślę tu o wątku 
„breslauerskim”, który się narzuca poprzez historię 
zapisaną w jego murach. Wszystkich zapraszanych ar-
tystów musicie z tą przestrzenią jakoś zderzyć. Ale też 
z drugiej strony, jako kuratorzy, macie pewną wizję two-
rzonego miejsca. Chcecie, by było czymś konkretnym. 
Wspomniany wątek „breslauerski” dość ciekawie splata 
się z Waszymi prywatnymi historiami. Oboje przyjecha-
liście do Wrocławia na studia z innych miast. Myślę też 
o waszej praktyce artystycznej. W twoim przypadku, 
Michale, wątek, który sama nazywam roboczo „arche-
ologią miejską”, jest jednym z istotnych tematów w two-
jej twórczości. Mileno, ty też poruszasz bardzo ciekawe 
zagadnienia związane z budowaniem własnej tożsamo-
ści na postawie pamięci i wspomnień z przeszłości. Po 
przyjeździe do Wrocławia oboje zmierzyliście się po 
swojemu ze skomplikowaną historią i tożsamością 
tego miasta. Nie wiem, czy zgodzicie się z tą tezą, że jest 
to pewien wyróżnik tworzonego przez Was miejsca? 
Nie każda galeria ma taki kontekst i potencjał jak EXIT.
ML: Równolegle do kwestii łączenia ze sobą różnych 
dziedzin sztuki, dla mnie istotna jest praca z tematyką 
pamięci/niepamięci.
MS: To jeden z ważnych elementów naszych działań. 
Podejmujemy współpracę z takimi artystami, którym 
ten obszar jest bliski. Wszyscy w jakiś sposób respek-
tują historyczną przestrzeń nie tylko samej galerii, ale 
całego tego obiektu i – idąc dalej – całego miasta. Miasta, 
które z mojej perspektywy, jak to nazwałaś, miejskiego 
badacza, doświadczyło okrutnej historii. Zaproszona 
przez nas do współpracy osoba musi mieć na uwadze 
fakt, że EXIT nie jest czystą, neutralną przestrzenią. 
I zawsze w jakiś sposób obecne jest to piętno histo-
rii w niej odciśnięte. Najmocniejszą wystawą na ten te-
mat była „Cut it Out”, otwarta na jesieni 2021, którą też 

Patrycjo współkuratorowałaś. Wszyscy artyści i artyst-
ki, którzy się na niej znaleźli, brali pod uwagę te aspekty.
ML: Pierwszą wystawą, którą zrobiliśmy w EXICIE-
była „Kondycja”. Rok wcześniej, pierwsza jej odsłona, 
ze względu na lockdown odbyła się w przestrzeni wir-
tualnej na platformie kunstmatrix.com. Druga odbyła 
się już w galerii. Ale w marcu 2021 roku znowu był loc-
kdown, więc była wystawą, której nikt nie odwiedził. 
A zaprosiliśmy do niej dwudziestu artystów – między 
innymi takich twórców jak Jerzy Kosałka, Paweł Jarodz-
ki czy Krzysztof Wałaszek.
MS: Wszyscy się tam bardzo dobrze czuli, mimo zmę-
czenia pandemią. Odnieśli się do wynikającej z izola-
cji kondycji psychicznej i fizycznej, w sposób dla sie-
bie właściwy. Pokazali obiekty, obrazy, instalacje, rzeźby, 
które powstały w okresie zamknięcia.
PS: Podsumowując – z jednej strony pracujecie z zasta-
nym kontekstem, z historią, jak w przypadku wystawy 
„Cut It Out”, a z drugiej poruszacie tematy aktualne, jak 
kwestia pandemii w wystawach „Kondycja” czy cyklu 
„Co nas uratuje?”. Zatem galeria EXIT to miejsce reago-
wania na historię i teraźniejszość, sprzyjające wychwy-
tywaniu najważniejszych elementów obserwowanej 
przez was rzeczywistości, do której chcecie się odnosić 
jako kuratorzy i artyści.
ML: Zdecydowanie tak. Myślę o tym miejscu, jako 
o przestrzeni dla artystów, w którym można poka-
zać widzowi swój komentarz, tworzony na bieżąco, do 
zaistniałej sytuacji. Mieliśmy między innymi wystawę 
„Granica” i w jej obrębie muzyczne występy performa-
tywne, w ramach których Ioannis Anastasiou pokazał 
prace o sytuacji na granicy polsko-białoruskiej. Zależy 
nam na tym, by takie głosy w przestrzeni EXITU wy-
brzmiewały. By to, co pokazujemy, nie było w żaden 
sposób cenzurowane. Musimy pamiętać, że my, artyści 
i kuratorzy, we własnym środowisku również się cen-
zurujemy. Nie chcemy się do tego przyczyniać! Wystawa 
„Psy i suki” była naszym sposobem na pokazanie tego, 
że możemy i powinniśmy zabierać głos. Różnie z tym 
bywa. Czasem jest to zaledwie szept, czasem jest głośny, 
donośny…
MS: Czasem jest krzykiem.
ML: Chcielibyśmy, żeby artyści czuli się swobodnie, nie 
bali się pokazać tego, co myślą, co czują.
PS: Takie miejsce jest bardzo pożądane w przestrzeni 
sztuki dzisiaj, nie tylko we Wrocławiu. Powiedzcie jesz-
cze parę słów o scenie muzycznej, jako że jest to rów-
nież ważny wątek. Wspominaliście, że każdej wystawie 
towarzyszą wydarzenia performatywne, muzyczne. 
Wiem, że macie plany, by odwiedzała EXIT publicz-
ność nie tylko galeryjna, składająca się z miłośników 
sztuk wizualnych, chcecie też pozyskać widownię zwią-
zaną ze sceną muzyki alternatywnej.

EXIT. Wyjście – wejście

Wystawa „CUT IT OUT”, 2021, fot. M. Lubach

Wystawa „GOD MODE”, Galeria EXIT, fot. M. Lubach



28 29ROZMOWY

MS: Jeszcze nawiążę tylko do tego, co powiedziała 
Milena. Gdy rozmawialiśmy o instytucjach, a czę-
sto o nich rozmawiamy, o powstających nowych 
inicjatywach, o miejscach przejmowanych lub za-
mykanych przez władzę, padło takie określenie jak 
„wyspa”. Bardzo mi się to sformułowanie podoba. Bo 
można tak postrzegać inicjatywy wrocławskie, jak 
CRK [Centrum Reanimacji Kultury na wrocławskim 
Nadodrzu – przyp. P.S.], Tamka, Krzywy Komin, JEST 
Galeria. To są rozproszone punkty w mieście, wyspy, 
które funkcjonują jako alternatywa wobec instytucji 
tworzonych, finansowanych, określanych progra-
mowo czy lokalizacyjnie przez miasto. Słyszymy 
głosy naszych koleżanek i kolegów artystów, że 
tylko w takich, alternatywnych miejscach, a jest ich 
coraz więcej, można zaistnieć, ponieważ instytucje 
miejskie są często niedostępne. Również dlatego, że 
mają swój bardzo określony program. Pokazywanie 
twórczości w miejscach mniej propagowanych czy 
zupełnie dzikich, niszowych jest bardzo interesujące 
i mamy wrażenie, że ludziom właśnie tego brakuje.
ML: Również z tej potrzeby powstał EXIT. Bez wspól-
nej inicjatywy Rektora ASP prof. Wojciecha Pukocza 
i Marcina Wiktorskiego oraz osób, które później 
z nami współpracowały galeria by nie powstała. 
Sama ilość osób, z którymi do tej pory pracowali-
śmy, świadczy o dużym zapotrzebowaniu na takie 
miejsca. EXIT jest naszą na to odpowiedzią. Czy do-
brą – to się okaże.
MS: Problem ten dotyczy nie tylko Wrocławia. 
Wszyscy wiemy, że również już całego kraju. Wol-
ność wielu szanowanych instytucji zostaje ukrócona, 
zabrana. Przestają być tak…
ML: ..niezależne.
MS: Tak niezależne, jak były do tej pory. Właśnie dla-
tego wydaje mi się bardzo ważne, by takie instytucje 
i takie miejsca powstawały. Są wręcz niezbędne do 
tego, by w sposób nieskrępowany wyrażać potrzebę 
tworzenia.

ML: I by pokazywać środowisko takim, jakim 
jest, w pełnej jego różnorodności. Miejsca, o któ-
rych mówimy, świadczą o tej różnorodności. Każda 
z tych galerii powinna mieć swój program, odmien-
ny od reszty. Chodzi o to, by współpracować i kolek-
tywnie ze sobą działać.
MS: Na zasadzie wymiany doświadczeń.
ML: Często galerie są bardzo hermetyczne. Prze-
pływ czy wymiana idei zdarza się, bo jesteśmy też 
mile zaskakiwani. Ale rzadko, może za rzadko.
MS: To czas pandemii, dość trudny, który nas ograni-
cza w każdym działaniu. Sytuacja jest bardzo dyna-
miczna. Chciałem coś jeszcze dodać, co powinienem 
powiedzieć na samym początku. Bardzo istotnym 
elementem powstania galerii EXIT, jej funkcjono-
wania i szerokiej autonomii, jest to, że funkcjonuje 
pod egidą Akademii Sztuk Pięknych we Wrocławiu…
ML: …w pełnym zaufaniu.
MS: No właśnie, o tym chcę powiedzieć. Bez tego 
zaufania, którym zostaliśmy obdarzeni przez Rekto-
ra, wydaje mi się, że EXIT nie mogłby funkcjonować, 
a jego rozszerzony program z dziedziny muzycznej 
i performatywnej, nie zaistniałby.
ML: Również współpraca z twórcami spoza środo-
wiska akademickiego jest dla nas bardzo ważna.
MS: Dzięki temu dochodzi do zderzenia, np. kon-
certu muzyki improwizowanej czy noizowego z wy-
stawą obszaru sztuk wizualnych. To otwiera nowe 
pole, o którym powiedziałaś: przychodzą na koncert 
ludzie, którzy być może nie przyszliby na wystawę. 
I odwrotnie. Ta publika zaczyna się sama napędzać. 
Mówi się już o EXICIE, że tam są i koncerty i wy-
stawy. Chcielibyśmy, by ludzie mieli pewność, że 
dzieje się tu i jedno i drugie. Być może zdarzą się 
jeszcze rzeczy, których nie przewidzieliśmy.
PS: To niezwykle ważne i cenne. I cieszę się, że 
jest w ogóle możliwe, zwłaszcza teraz, w obec-
nej rzeczywistości, w której na polu kultury jest wie-
le napięć. Czy chcielibyście jeszcze coś dodać?

EXIT. Wyjście – wejście

Wernisaż wystawy „CUT IT OUT”, live act Big Rip, Wojciech Pukocz, 2021, fot. M. Pietrzak

<UKRAINA!, zbiórka PAH na rzecz Ukrainy, 2022, fot. M. Pietrzak
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1. Wystawa „Psy i Suki”, 2021, 
fot. M. Pietrzak
2. Koncert Ghost of Breslau 
w ramach festiwalu 
Rytuał – GRANICA!, 
fot. M. Lubach

MS: Dzięki wystawie „Cut it out” poznałem bar-
dzo ważną dla nas osobę na scenie muzycznej Wro-
cławia – wspaniałego artystę Mateusza Rybickiego, 
z którym nawiązaliśmy od razu relację, nie tylko 
jako zespół BigRip, w którym gościnnie wystąpił, 
ale jako z twórcą, który chętnie uczestniczy w spo-
tkaniach muzycznych. Mateusz sam wyszedł ini-
cjatywą realizacji serii koncertów pt. „Przepływ”. 
Idea ta doskonale wpisuje się w założenia galerii. 
Ten przepływ energii, twórczych relacji i emocji jest 
bardzo istotny. Mateusz pod szyldem „Przepływu” 
jako jego współorganizator, producent i uczestnik 
będzie zapraszał muzyków ze sceny awangardowej, 
jazzowej, improwizatorów, nie tylko z Wrocławia. 
Rybicki teraz gra w Berlinie z różnymi muzykami. 
Planujemy koncerty łączone, z artystami z różnych 
miejsc. Mam oczywiście swoją listę marzeń zespo-
łów czy twórców, która okazuje się możliwa do zre-
alizowania. Zawsze chciałem nawiązać współpracę 
z Sebastianem Harmazym (Vigoć), Karbido, Artu-
rem Majewskim. I ci artyści już w EXICIE wystąpili, 
jak również: Niepokoje gościnne, Spalarnia, Zona - 
R1, Jakub Kurek, Jan Słowiński , Sebastian Milewski, 
Zbigniew Kozera.
ML: Ghosts of Breslau, BigRip.
MS: To na razie początek. Ale, biorąc pod uwagę czas 
pandemii, to i tak wiele. Moglibyśmy robić koncerty 
i trzy razy w miesiącu, ponieważ jest tak duży od-
zew środowiska muzycznego. Dostajemy propozycje 
koncertów. Napisał do Mileny…
ML: …Ludovic Gerst z Frise Lumiere.
MS: To basista z Francji, improwizator, performer.
PS: Plany są świetne. Trzymam za nie kciuki. Także 
za program wystawienniczy, który budowany jest 
na bieżąco, w zależności od Waszych pomysłów 
i pojawiających się propozycji współpracy. W EXI-
CIE jest możliwość zrobienia wystawy dość szybko. 
Jeśli pojawia się aktualny, ważny temat, wymagają-
cy komentarza. Nazwałabym tę galerię przestrzenią 
szybkiego reagowania.
ML: Staramy się, by tak to wyglądało. Na nadcho-
dzący rok 2023 planujemy przynajmniej dwa open 

calle, otwierając się na kolejne propozycje. Zależy 
nam na tym, by współpracować z możliwie szerokim 
kręgiem artystów spoza środowiska akademickiego. 
Będzie to też dobry moment – po roku intensywnej 
pracy w tej galerii – by ją otworzyć na kogoś zupeł-
nie z zewnątrz.
MS: To też ważny aspekt edukacyjny tego miejsca. 
Mamy studentów, którzy są pozytywnie zasko-
czeni, że Akademia dysponuje taką przestrzenią 
i że w ogóle jest taka przestrzeń we Wrocławiu. 
To młodzi, często przyjezdni ludzie, tacy jak my 
z Mileną niegdyś.
ML: We Wrocławiu, poza spotykanymi w wielu 
polskich miastach instytucjami kultury, jak galeria 
miejska czy BWA, mamy również cały obiekt – Bro-
war Mieszczański – przypominający przestrzenie 
berlińskich czy nowojorskich pracowni/galerii.
MS: Nam bardzo to odpowiada, ten off. Akceptujemy 
go w pełnym tego słowa znaczeniu. To tygiel, miej-
sce spotkań i przepływu tych wszystkich energii.
PS: To dobra puenta. Trzymam kciuki za EXIT i bar-
dzo wam dziękuję za rozmowę.

Wrocław, 12.02.2022

P.S. W trakcie pracy nad ostatecznym kształtem wy-
wiadu, 24 lutego 2022 nastąpiła zbrojna inwazja Rosji 
na terytorium Ukrainy, która przerodziła się w peł-
nowymiarową wojnę. W obliczu potężnego eksodu-
su ludności cywilnej ratującej się przed wojenną 
pożogą, napływu setek tysięcy uchodźców wojen-
nych docierających do wielu miast Polski, w tym 
Wrocławia, nastąpiła na niespotykaną dotąd skalę 
mobilizacja zwykłych obywateli, chcących udzielić 
pomocy potrzebującym. Kuratorzy galerii EXIT na-
tychmiast odwołali planowaną wystawę i w ciągu 
trzech dni stworzyli akcję <UKRAINA! – budowaną 
na gorąco wystawę, koncerty oraz sprzedaż dzieł 
sztuki wrocławskich artystów. Pozyskane środki 
przeznaczono w całości na zasilenie działań Pol-
skiej Akcji Humanitarnej, wspierającej naród ukra-
iński w walce o życie i wolność.
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Anka Mituś, Przegięliście. Milczenie 
Marcela Duchampa jest przeceniane

Joanna Kobyłt, Wewnętrzny blask. 
O praktyce Kamy Sokolnickiej 
 
Alicja Klimczak-Dobrzaniecka 
Gdyby Kasia Kmita żyła w Paryżu

Alicja Klimczak-Dobrzaniecka 
Aleksandra Sikora – wyróżnienie Formatu
w legnickich Promocjach

Zyta Misztal v.Blechniger, Synergia nauki, 
filozofii, sztuki w projekcie Katji Noppes

Alicja Klimczak-Dobrzaniecka, Joanna Bujak 
– wyróżnienie Formatu w Najlepszych Dyplomach



Podobno nie należy zaczynać zdania od „nie”. 
Tak zacząłby tekst Paweł Jarodzki, które-
go wypowiedzi wielokrotnie redagowałam 

jako koleżanka i współkuratorka wystaw. Z czasem 
przestałam poprawiać jego ostentacyjne błędy sty-
listyczne. Im więcej ich czytałam, tym bardziej do-
cierało do mnie, że poprawność i neutralność nie 
jest największą wartością w życiu. I nie był to jedy-
ny raz, kiedy Paweł miał na mnie zły wpływ. Teraz 
też bardzo korci mnie, żeby zacząć zdanie od „nie”. 
Szczególnie, że chodzi o tekst, którym się żegna-
my. Kończy się pierwszy akapit i gdyby Paweł miał 
tu jeszcze coś do powiedzenia, pewnie doradziłby 
mi jakiś ponury żart. Szczególnie, że za wschodnią 
granicą właśnie zaczęła się wojna.

Nie żebym wiedziała, co powiedziałby, gdy-
by wiedział, że będą to jego ostatnie słowa, wia-
domo jednak, co namalował przez ostatnie mie-
siące, zupełnie jakby wiedział, że to jego ostatnie 
obrazy. Pokaz „Happy The End”, zorganizowany 
przez rodzinę i przyjaciół w pracowni 66P, powstał 
bowiem w oparciu o nowy, nieprezentowany wcze-
śniej materiał. Wszystkie płótna, szablony, kartony, 
odbitki, skrawki i karteluszki nagromadziły się pod-
czas zaledwie dwóch lat w nowej pracowni Pawła 
Jarodzkiego przy ul. Haukego-Bosaka. Wiele osób 
znało tę niewielką przestrzeń, która w czasach loc-
kdownów 2020 i 2021 roku działała we Wrocławiu 
jako otwarta pracownia, miejsce rozmów, komen-
towania sztuki i najnowszych wydarzeń, zbiórek 
na rzecz ofiar sytuacji na granicy. Przeprowadził się 

przy drugim. Wreszcie nie musiał po so-
bie sprzątać, bo miał całą podłogę tylko 
dla siebie.

Bardziej bezpośrednio niż wcześniej 
reagował w tych ostatnich obrazach 
na bieżące wydarzenia. Cytaty z na-
główków medialnych doniesień wcho-
dzą w płótna. Niektórzy mówią, że więcej 
jest w nich wściekłości, mniej ironicznej 
subtelności, która była zawsze zna-
kiem rozpoznawczym szablonowych 
obrazów Jarodzkiego. Oglądanie wysta-
wy zaczyna się od kartonu z tekstem: 
PRZEGIĘLIŚCIE. To zaledwie szkic, któ-
ry nie zdążył połączyć się ze swoją formą. 
Z pewnością nie grzeszy też ironią karton, 
odnoszący się do sytuacji na białoruskiej 
granicy: Gdzie są dzieci?. Za to spokrew-
niona z nim formalnie praca: Wszystkim 
się podoba III wojna światowa z charakte-
rystyczną, hippisowską, miękką, ciągniętą 
z ręki typografią – trochę naśladującą Jana 
Sawkę, bo to był jeden z Pawła ulubionych 

artystów – reprezentuje to, co w pracach 
Jarodzkiego kąsało najmocniej. Głupawy, 
częstochowski rym, typowy dla prostych 
umysłów, uzależnionych od dopami-
ny, zderza się z absurdalną, pozbawio-
ną w istocie nadziei wizją rzeczywistości. 
Z ostatnich prac Jarodzkiego, powstają-
cych w obliczu dramatycznych doniesień 
dotyczących sytuacji na świecie, wyziera 
głęboki pesymizm. W jednym z ciemniej-
szych zakątków pracowni odnajdujemy 
mapę z naniesionym akrylem napisem 
„Może nie jest aż tak źle?”. To kolejna 
prowokacja, taka jak szablon, który pyta: 
„Czy po śmierci też będzie tak fajnie?”.

To obrazy, które sprawdzają jak ma 
się wyznawany przez nas system warto-
ści w zderzeniu z tragedią innych, tych 
obcych i tych swoich. Konfrontacja mani-
festowanych publicznie przekonań i de-
klarowanych prawd z praktykowaną rze-
czywistością jest tematem dziesiątków 

mniejszych i większych prac Jarodzkie-
go. Uproszczone negatywowe szablony 
przedstawiające świątynie pochłaniane 
przez płomienie piętnują nierozliczone 
nadużycia Kościoła Katolickiego. Formal-
ne nawiązanie do ludowych drzeworytów 
budzi skojarzenia ze scenami zbójnickimi 
i kronikami chłopskiego buntu przeciwko 
nieuczciwie sprawowanej władzy. Widać 
że najnowsze prace powstają pod bezpo-
średnim wpływem wydarzeń. Często są to 
po prostu multiplikacje powiększonych 
swobodnych bazgrołów, sporządzanych 
gorączkowo notatek, pozbawione arabe-
skowych ozdobników. Jakby pod presją 
czasu artysta rezygnuje z ornamentów, 
którymi wcześniej pracowicie stylizo-
wał sentencje wprowadzane w obszar 
obrazu. Przypomina o nim starsza pra-
ca Politycy nigdy nie wejdą do królestwa 
niebieskiego, wyraźnie inna od now-
szych kartuszy, na których niechlujnym 
pismem twórca zanotował już tylko: 

do niej z Więckowskiego pod koniec 2019 roku, zostawiając cały 
magazyn starszych prac w przedpokoju pracowni, którą przez wie-
le lat dzielił z Bożeną Grzyb-Jarodzką, żoną i artystką, członkinią 
grupy Luxus. Nowe miejsce było dla Pawła niczym ciąg w kominie. 
Malował bardzo dużo. W zupełnie nowy sposób przekształcał zna-
ne z wcześniejszych prac techniki: wałek, układy parkietażowe, 
szablon i rysunek z wolnej ręki, uzyskując coraz więcej swobody. 
Przelewał motywy przez granice płótna, układając formaty jeden 

Anka Mituś
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Ufo na pomniku Chrobrego – akcja grupy Luxus, Wrocław 2014, fot. B. Grzyb-Jarodzka
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„Powoli sytuacja robi się nerwowa”. Pra-
cując szybko i niestarannie Jarodzki two-
rzy być może najbardziej przejmujące 
swoje obrazy. Wykorzystuje nieaktualne 
mapy i archiwalne wyrysy kartograficzne 
zgromadzone w zasobach swojego ojca, 
żegnając świat, którego już nie ma. Ele-
ganckie kartusze i wymyślne godła nio-
są przesłania i mądrości nieistniejących 
przedsięwzięć, inicjatyw i organizacji, 
które nigdy nie powstały, a być może 
mogły nas przygotować na rzeczywistość, 
będącą zaskoczeniem dla wszystkich. Na 
troskliwie udrapowanych szarfach czyta-
my znowu, że „Świat nie istnieje”. I dziś 
znaczy to znowu coś innego niż rok temu.

Reliefowe szkice na kartonie prze-
ciwstawiają mroczną ścianę lasu, peł-
nego ukrytych w gęstwinie oczu, ścianie 
ludzkich głów. To nie tylko komentarz do 
sytuacji na granicy, obojętności skrytej 
za procedurami narodowego bezpieczeń-
stwa. Prace te opowiadają o lęku, którym 
podszyta jest nasza współczesność. To lęk 
związany z rozpadem świata, który zna-
my. Jak pogodzić się z licznymi śmiercia-
mi na granicy? Czym, oprócz koloru skóry 
te ofiary różnią się od śmierci i cierpienia 
ofiar wojny w Ukrainie? Jaka jest cena 
trwania naszych przekonań, uprzedzeń 
i ulubionych rzeczy? Które wartości mu-
simy poświęcić, by jeszcze przez chwilę 
móc oszukiwać się, że nic się nie stało. 
Uderza w tych pracach powrót do roz-
wiązań znanych z lat osiemdziesiątych, 
zanim jeszcze Luxus zaczął budować 
obrazy w oparciu o szablony. Obrazy „ry-
sunkowe” budowane gorącą linią, prze-
rzucają pomost pomiędzy komiksowym 
i malarskim nurtem twórczości Pawła. 
Ustanawiają wspólną płaszczyznę, na 
której rozpoznajemy artystę wypowia-
dającego się bez ogródek w sprawach, 
które go bezpośrednio dotyczą. W ję-
zyku angielskim nazwalibyśmy to inte-
gralnością. W języku polskim odpowied-
nikiem tego określenia są: uczciwość, 
spójność oraz jedno z ulubionych okre-
śleń Pawła: totalność. W wielu publicz-
nych wypowiedziach powtarzał, czym 
jego zdaniem współcześnie sztuka różni 

się od nowoczesnej moralności powierz-
chownie zakorzenionej w chrześcijań-
stwie. W odróżnieniu od świata podzie-
lonego na sfery sacrum i profanum, świat 
sztuki postuluje człowieka integralnego, 
to jest takiego, który nie jest świnią idąc 
do knajpy, a świętym, gdy udaje się do 
świątyni.

Od pierwszych swoich działań i wy-
stąpień Paweł Jarodzki podkreślał swoje 
zainteresowanie filozofią sztuki. Istot-
niejsze było dla niego określenie się 
jako artysta poprzez etyczne i egzysten-
cjalne decyzje niż certyfikowany status 
plastyka. Od autoekspresji wolał dialog 
i tworzenie sytuacji społecznych. Taką 
funkcję też przypisywał wytwarzanym 
przez sztukę przedmiotom, które miały 
prowokować i wydobywać z rozmówcy 
odpowiedź, co miało swoiste konsekwen-
cje w postaci lekceważącego stosunku do 
polityki autorstwa. Ponad to, co własne 
przedkładał współpracę i wynikającą 
z niej dobrą zabawę. Dlatego pewnie 
był najważniejszym spoiwem dla Luxu-
su, grupy, która wyłoniła się z towarzy-
skiej bliskości wielu osób studiujących 
na wrocławskiej PWSSP. Jako wykładow-
ca, kolega, artysta, zawsze był w dialogu. 
Ochoczo pokazywał wszystkim swoje 
gotowe i niedokończone teksty, obrazy 
i pytał: „co myślisz?”. Kiedy przekona-
łam się, że pod wpływem nieprzemy-
ślanej krytyki albo spontanicznej uwagi 
skłonny był natychmiast zniszczyć goto-
wy niemal obraz albo przekreślić tekst, 
umieszczając w nim dosłownie wszyst-
kie propozycje zmian, zaczęłam uciekać 
od tych konfrontacji. Uświadamiały mi 
bowiem, często zbyt boleśnie, ślad który 
mimowolnie zostawiam w rzeczywisto-
ści. Zmuszały do wzięcia odpowiedzial-
ności za swoje myślenie i wypowiedzi. 
Miały też przyjemną stronę. Pokazywały 
sprawczość w działaniu. Przypominały, że 
myślenie ma konsekwencje, nawet wtedy, 
kiedy dzielimy się tym myśleniem jedynie 
prywatnie, unikając konfrontacji, obawia-
jąc się poniesienia osobistych kosztów, li-
cząc na anonimowość, która pozwoli nam 
zachować znajomości.

Paweł Jarodzki nie krył się ze swoimi 
przekonaniami i nie unikał dyskusji. Je-
den z jego licznych znajomych, którego 
poglądów z pewnością nie podzielał, wy-
znał mi nie dawno, że lubił te spory, bo 
można było w nich zawsze coś cieka-
wego usłyszeć. Był osobowością bardzo 
publiczną i bardzo polemiczną, przez 
co, pomimo obywatelskiej odwagi i za-
angażowania, uchodził za postać kon-
trowersyjną, nawet na uczelni, z którą 
był związany przez całe niemal życie. 
Jak na wykładowcę akademickiego miał 
za mało szacunku do procesu przeka-
zywania wiedzy. Często powtarzał, że 
studenci „dzielą się na samouków i nie-
uków”, zaś akademia, jako miejsce sko-
stniałe, nie jest w stanie nikogo niczego 
nauczyć. Proponował uczyć się od ulicy. 
Tego typu poglądy przysporzyły mu wie-
lu przeciwników w strukturach akade-
mickich i wbrew posądzeniom o rodzinne 
protekcje (jego stryj, Konrad Jarodzki, był 
profesorem w pracowni, w której studio-
wał Paweł, i wieloletnim rektorem ASP), 
o wiele lat opóźniły awans zawodowy. 
Szanował postawy obywatelskie i czę-
sto w ich imieniu występował w sprawach 
lokalnej polityki kulturalnej. Z łatwością 
formułował tezy obliczone na wywołanie 
silnej reakcji, nie wikłające się w uprzej-
mości konwencjonalnej konwersacji. Fa-
scynowała go realność, niesforna siostra 
umowy społecznej, przy której ta druga 
zawsze wypada na trochę głupszą i trochę 
za wysoką. W tekstach i publicznych wy-
powiedziach konsekwentnie występował 
przeciwko różnym formom społecznego 
projektu, które niezmiennie określał 
jako „urojenia posłannicze”. W jednym 
z wywiadów udzielonych z okazji peł-
nienia przez Wrocław roli Europejskiej 
Stolicy Kultury konkludował: Jeśli miał-
bym coś wygłosić do świata, to musiał-
bym powiedzieć całą prawdę. Wygarnąć, 
jak jest i o co w tym wszystkim chodzi. 
Ale niestety nie wiem. Jak na anarchistę, 
za którego się uważał, był za dobrze wy-
chowany. Za bardzo też imponowała mu 
siła i przewaga, którą zawsze z łatwością 
zdobywał nad rozmówcą, żeby uchodzić 
za wiarygodnego hippisa. Pewność siebie 

pozwalała mu bez skrępowania przyznać 
się do zasady przyjemności, która rzą-
dzi zainteresowaniem, przy czym nigdy 
nie rozróżniał pomiędzy zaintereso-
waniem własnym a zainteresowaniem 
innych osób. Atrakcyjność postrzegał 
bezklasowo. I to zainteresowanie głów-
nym nurtem określiło składnię jego prac. 
Zafascynowany był montażem i mecha-
nizmami wpływania na opinię publiczną. 
Chciał rozumieć i wykorzystywać te re-
guły na rzecz uniezależnienia się pod-
miotów spod wpływu władzy znanych 
globalnych, politycznych i gospodarczych 

aktorów. Uzyskania przez nie władzy nad 
swoim funkcjonowaniem i tworzoną 
przez siebie rzeczywistością.

—
Tytuł wystawy na której konfron-

tujemy się z ostatnimi obrazami Pawła 
nawiązuje do jednego z lepiej znanych 
jego szablonów z tego okresu, Happy The 
End. Coming Soon!. Miłośnik filmowego 
suspensu i „dramy” umieszczał go kilka-
krotnie na płótnach i nie tylko (widnieje 
na okładce artbooka Dominiki Łabądź 
i Marzen Lizurej wydanego nakładem 

Dzikich Przyjemności). Pomiędzy ekscy-
tacją oczekiwania na to, co nastąpi (Co-
ming Soon!) i ulgą epickiego zakończenia 
(The End) mieści się całe życie. Całe „te-
raz” świata. Naśladując styl atencyjnych 
komunikatów reklamowych i medialnych 
nagłówków, sztuka Jarodzkiego umiesz-
cza widza w centrum opowieści o wyda-
rzeniach. Na równi z autorem jesteśmy 
obsadzeni w roli narratorów. Czujemy, 
że tylko od nas zależy, jak potoczy się 
ta opowieść. No to na początek pomyśl-
my: przegieliśmy?
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Voodoo Africa, Fundacja Razem Pamoja, Kraków, 2015, fot. B. Grzyb-Jarodzka
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1. 

P  o co nam sztuka w płonącym świecie? To pytanie, jakie 
postawiło sobie BWA Wrocław Galerie Sztuki Współ-
czesnej w 70. rocznicę swojego istnienia. Wydaje się, 

że w ostatnim czasie stało się jeszcze bardziej aktualne, niż 
można byłoby się tego spodziewać. Rozmawiając z pracow-
nikami kultury i osobami ze środowisk twórczych można 
odnieść wrażenie, że wątpliwość w sens sztuki odczuwają 
obezwładnione dziejącą się aktualnie tragedią instytucje 
i inicjatywy artystyczne. Jak tworzyć i wspierać artystów 

1 Sleep Disorders – rozmowa z Kamą Sokolnicką, Magazyn SZUM, 27.02.2014,  
https://magazynszum.pl/rozmowa-z-kama-sokolnicka/, dostęp: 14.03.2022. 

i artystki w czasie wojny? Jak odbierać i kontemplować sztu-
kę? Czy jest na nią zapotrzebowanie? Odpowiedzi na te py-
tania może dostarczyć koncepcja terapeutycznej roli sztuki. 
Dla samego twórcy czy twórczyni aktywność może być pró-
bą poradzenia sobie z traumą i uwspólnienia doświadczenia 
z odbiorcą, który staje się uczestnikiem przeżycia. Sam akt 
dzielenia może być budujący, może wzmacniać i wspierać. 
Odbieranie sztuki z kolei może tworzyć mentalne miejsce 
schronienia i ukojenia, buforu pomiędzy rzeczywistością 
a bolesnym jej odczuwaniem. 

Taką mentalną, bezpieczną przestrzeń można poczuć 
obcując z pracami Kamy Sokolnickiej, które w poruszanej 
tematyce balansują pomiędzy krytyką kapitałocenu2,a afir-
mowaniem teraźniejszej codzienności, tego, co jeszcze po-
zostało. Z jednej strony w warstwę znaczeniową prac artyst-
ka wplata tematy trudne, takie jak katastrofa klimatyczna, 
negatywne skutki nadprodukcji, przemoc symboliczna czy 
kryzys psychiczny będący odpowiedzią na nadmiar i antro-
popresję. Z drugiej, koncentruje się na dowartościowaniu 
postawy uważności i odpowiedzialności za najbliższe oto-
czenie. Sokolnicka, posługująca się wieloma odmiennymi 
mediami, jak malarstwo, kolaż, instalacja czy rzeźba, tworzy 
skojarzeniowe konstelacje, w których jeden wątek urucha-
mia kolejne, odsyłające do siebie nawzajem asocjacje. Punk-
tem wyjścia dla prac jest zazwyczaj pojemne symbolicznie 
zjawisko, osobiste doznanie lub historyczne zdarzenie. 
Dodatkową warstwę znaczeń niosą używane przez Sokol-
nicką materiały o charakterystycznych właściwościach i or-
ganicznym pochodzeniu: drewno, mosiądz, papier, jedwab, 
marmur, węgiel, wernikulit, selenit, wełna czy filc. Dla przy-
kładu, wspomniany mosiądz w obrazie mikroskopowym 
posiada strukturę dendrytyczną, czyli w swojej budowie 
przypomina pnie drzew, a wernikulit – minerał nawadnia-
jący i napowietrzający glebę używany jest w uprawie roślin, 
ma również zastosowanie przeciwpożarowe. 

Sokolnicka swoją praktykę twórczą określa mianem 
montażu, nie tyle filmowego, co zbliżonego do formy ko-
lażu czy też asamblażu. Polega ona na zestawieniu ze sobą 
kilku elementów, z której każdy posiada warstwy znacze-
niowe. Dla przykładu instalacja Pasywna ochrona prze-
ciwogniowa (2021), którą artystka wykonała specjalnie 
do wnętrza betonowego schronu przeciwlotniczego – sie-
dziby Muzeum Współczesnego Wrocław, składa się z weł-
nianej włókniny, tkaniny pokrytej wernikulitem oraz ścieżki 
dźwiękowej w postaci nagrania mruczenia kota. Artystka 
opisuje swoją instalację jako wzmacniającą dla odbiorcy 
przestrzeń, w której on może świecić „wewnętrznym bla-
skiem”. Odgłosy kota mają tutaj odsyłać do pozytywnych 

2 Termin będący rozszerzeniem pojęcia antropocenu wskazuje już nie tylko na działalność człowieka, ale także dominacji systemu gospodarczego, jakim jest kapitalizm. zob: “Antropocen czy 
kapitałocen? Natura, historia i kryzys kapitalizmu” red. Jason W. Moore, Poznań 2021. 

3 Pączkujące sensy. Z Kamą Sokolnicką rozmawia Joanna Kobyłt, Magazyn SZUM,11.10.2015, źródło: https://magazynszum.pl/paczkujace-sensy-z-kama-sokolnicka-rozmawia-joanna-kobylt/, 
dostęp: 14.03.2021 

skojarzeń, zazwyczaj rezonujący ruch krtani tych domo-
wych zwierząt związany jest z przeżywaniem przyjemno-
ści, a przynajmniej tak bywa interpretowany przez ludzi. 
Tkanina pokryta wernikultem, która posiada właściwości 
ogniotrwałe wprowadza tutaj wątek odporności, którą 
można rozumieć jako rezyliencję i wytrzymałość psychicz-
ną. Zdaje się, że artystka w tej subtelnej formie zawarła 
prosty komunikat przepełniony troską: to, co sprawia Ci 
przyjemność i dzięki czemu czujesz błogość, pomoże Ci się 
uchronić od zatracenia w negatywnym przeżywaniu świata. 
Za sprawą użytego materiału pojawia się tu także odwo-
łanie do ogrodnictwa, pielęgnacyjnej czynności wspierają-
cej wzrost i rozrost. Sokolnicka często sięga po ten motyw, 
co ma związek z jej biografią. Jak sama przyznaje, jest córką 
ogrodników. 

Kompilację elementów i znaczeń w kolażach czy insta-
lacjach można rozbierać na czynniki pierwsze, z których 
każdy wprowadza inny wątek, mogący mieć swoją konty-
nuację w innej pracy, ale także całych seriach prac. Jednym 
z najbardziej zapadających w pamięć projektów Kamy So-
kolnickiej była wystawa plenerowa o przewrotnym tytule 
„Krzewienie kultury” (2015). Wydarzenie odbyło się w Parku 
Strzeleckim w Tarnowie. Artystka na zaproszenie tamtejsze-
go BWA przygotowała serię instalacji in situ dialogujących 
z historycznym założeniem parkowym w stylu angielskim. 
Odnalezienie prac umiejscowionych w zieleni, pomiędzy 
drzewami i krzewami stawało się swoistym ćwiczeniem 
na uwagę. Interwencje te były efemeryczne i niekrzykliwe, 
a sama autorka starała się docenić wagę natury jako koleb-
ki wszelkiego życia oraz jej roli w historii rozwoju cywiliza-
cji. Wśród nich znalazła się praca opierająca się na subtel-
nym geście pozłocenia kolców tarniny i robinii. Goldfinger 
– taki humorystyczny tytuł nadała artystka swojej pracy, 
przywołujący sensacyjny film z Jamesem Bondem – mówił 
o tym, że jeśli włoży się wysiłek w poznanie czegoś to można 
z tego mieć przyjemność intelektualną3. Akt pokrycia 24-ka-
ratowym złotem gałązek można porównywać z repertuarem 
neoawangardowych praktyk. Użycie cennego metalu sym-
bolizującego dyktat wartości ekonomicznej i wprzęgnięcie 
go w porządek natury zdaje się krytycznie mówić o kapita-
lizowaniu przyrody. Z drugiej strony, pracę można odczytać 
jako krok w stronę zrównania wyabstrahowanej od rzeczy-
wistości i osadzonej w ciasnych ramach sztuki z codzien-
nym doświadczeniem. Inne działania parkowe zainicjowane 
przez artystkę rozgrywały się w koronach drzew, aby je zo-
baczyć, konieczne było skierowanie wzroku wysoko w górę. 
Napis utworzony z mosiężnych liter Psychic Advisor umiesz-
czony na dwóch pochylonych nad aleją spacerową paniach 
drzew mówił o zbawiennym działaniu przyrody na ludzką 

Kryzys wymusza szukanie 
innych rozwiązań1.
Kama Sokolnicka

Joanna Kobyłt

Wewnętrzny blask. 
O praktyce Kamy Sokolnickiej 

Wewnętrzny blask. O praktyce Kamy Sokolnickiej  

Kama Sokolnicka,
Pasywna Ochrona
Przeciwogniowa,
Muzeum Współczesne
Wrocław, 2021/2022,
fot. z archiwum artystki
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psychikę. Z kolei rzeźba Fotosynteza przedstawiająca 
odlany w mosiądzu schemat procesu biochemicznego 
dotyczyła niemal alchemicznych zdolności natury i de-
cydującej w toku ewolucji naszej planety bliskości Słońca. 
Artystka umiejscawiając swoje prace wśród zieleni, w nie-
oczywistych lokalizacjach, zmuszała ciało odbiorcy do ru-
chu, pochylania się i zadzierania głowy w górę, wpływając 
tym samym na performatywność wystawy prezentowa-
nej w Parku Strzeleckim. 

Wspomniany w cytacie wysiłek, o którym mówi ar-
tystka, to rodzaj czujności i wrażliwości na najbliższe oto-
czenie, na codzienny mikroświat przepełniony relacjami 
i zależnościami. Można przez nie rozumieć przyrodę, 
sztukę, ale także wszelki byt, który spotykamy na swojej 
drodze. Przyjemność z kolei może mieć charakter intelek-
tualny, estetyczny, a także może być to przyjemność wy-
nikająca z poczucia przynależenia do świata, bycia czę-
ścią większej całości. Trafnym porównaniem dla procesu 
obcowania ze sztuką Kamy Sokolnickiej jest odbywanie 
podróży. Wczytywanie się w nielinearnie prowadzoną 
narrację jej prac, może przypominać wędrowanie od wąt-
ku do wątku, od sensu do sensu, od mniejszej do większej 
całości właśnie. Ruch ten odbywa się nie tylko w obrębie 
jednej pracy, ale także w całych seriach prac. Dryf można 
uprawiać pomiędzy wybranymi projektami, rekonstru-
ując jednocześnie trajektorię myśli artystki i wzbogacając 
ją o własną ścieżkę. Wejście w to intymne imaginarium 
i przeżycie go po swojemu może pomóc nam zrozumieć 
świat i stać się zrozumianym dla świata. 

Twórczość Kamy Sokolnickej nie jest radykalną, spo-
łecznie zaangażowaną formą aktywności, co nie znaczy, że 
nie mówi o rzeczach ważnych i nie ma wpływu na rzeczy-
wistość. Jak sama artystka przyznaje: „nie widzę jednej, 
ogólnej roli artysty, nie mam też wizji powinności arty-
sty, ani nie stawiam się w żadnej z góry założonej roli. 
Wszelka jednoznaczność wydaje mi się mało wiarygod-
na w naszych czasach. Utrzymywanie się na powierzchni 
i jednoczesne nie bycie powierzchownym to nie jest taka 
łatwa sprawa”4. Powierzchowności i jednoznaczności 
z pewnością nie można zarzucić pracom artystki. Moż-
na za to powiedzieć, że nie są dosłowne, przez co nie 
są manifestami. Nie nawołują, nie pouczają, nie starają 
się wzniecić burzliwych dyskusji. Działają swoją intym-
nością, niedomknięciem, zachwycającą wręcz powścią-
gliwą estetyką, która jednocześnie nie ma w sobie nic 
z ascetyczności. Nie krzyczą do odbiorcy, a raczej chcą 
z nim rozmawiać. Tak właśnie tworzą mentalną prze-
strzeń bezpieczną.  

Wewnętrzny blask. O praktyce Kamy Sokolnickiej  

Kama Sokolnicka
1. Advisor, fot. z archiwum BWA Tarnów
2. Goldfinger, fot. z archiwum BWA Tarnów



42 43POSTAWY

Wpadła mi ostatnio w ręce mocno promowana książ-
ka Polki na Montparnassie, w której opisane zostały 
życie i twórczość rodzimych malarek mieszkających 

pod koniec XIX i na początku XX wieku w Paryżu, utalentowa-
nych i niezwykle płodnych artystycznie, jednak w zasadzie zu-
pełnie nieznanych, nieobecnych w akademickiej czy muzealnej 
narracji. Aktywność bohaterek to przede wszystkim malarstwo, 
które o tyle nabierało znaczenia w środowisku, o ile odnajdywa-
no w nim cechy męskie. Jakkolwiek ciężko precyzyjnie zdefinio-
wać, w czym owa męskość się przejawiała, to punktem odniesie-
nia krytyków zawsze była twórczość artystów-malarzy. 

Nieobecność twórczyń w podręcznikowym dyskursie two-
rzy wielką wyrwę także w przestrzeni pozamalarskiej, a więc 
m.in. w obszarach sztuki dekoracyjnej, użytkowej czy kolekcjo-
nerskiej (np. lalki Stefanii Łazarskiej). Takie obszary jak praca 
z tkaninami, szycie, ceramika czy rękodzieło były postrzegane 
jako tradycyjne zajęcia kobiece, realizowane w warunkach do-
mowych i będące wynikiem edukacji przekazywanej z poko-
lenia na pokolenie. Wszak wówczas podział na sztukę wysoką 
i całą resztę definiował hierarchię, zaś negocjacje i dążenie do 
zrównania wszelkiej aktywności twórczej miały dopiero nadejść. 

Powody takiego stanu rzeczy są oczywiste, kobiety nie mogły 
studiować na akademiach, toteż wyjeżdżały na nauki do prywat-
nych szkół do Paryża, tam zaś w brutalnym i zarazem rozrywko-
wym męskim świecie musiały bronić nie dość, że swojej sztuki, 

GAlicja Klimczak-Dobrzaniecka

Gdyby Kasia 
Kmita żyła 
w Paryżu

Gdyby Kasia Kmita żyła w Paryżu

Kasia Kmita, Wizja terenowa, 2021, fot. z archiwum artystki
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kontekstach. Jeżeli przyjrzymy się linearnemu rozwo-
jowi drogi twórczej (a można to było niedawno zrobić 
podczas wystawy „Przekrój” we wrocławskiej galerii 
Geppart), to wyraźnie rysuje się przekorna odwrot-
ność od utartego schematu. Artystka niejako odrzuciła 
swoje twarde umiejętności, najpierw zbaczając z dro-
gi klasycznego malarstwa w stronę eksperymentu, by 
ostatecznie zająć się wycinanką, a więc materią o pro-
weniencji ludowej, nieprofesjonalnej, czy wreszcie: 
kobiecej. Mamy tu więc scenę igrania z dokonaniami 
poprzedniczek sprzed ponad stu lat, które niejedno-
krotnie poświęcały (dosłownie) swoje życie, by udo-
wodnić kobiecą wartość w świecie sztuki. Czy gest 
Kasi Kmity można zatem widzieć jako śmiałe odrzu-
cenie wypracowanej przez minione pokolenia pozycji? 

Chyba nie do końca. Wycinanki są dokładnie tym, 
czym było w dużej mierze malarstwo zanim na do-
bre wkroczyły ruchy awangardowe: soczewką skupia-
jącą w sobie szeroko pojęty pejzaż. W przypadku Kasi 

Kmity jest to pejzaż miejski, a więc próba uchwyce-
nia współczesności w najlepiej definiujących ją katego-
riach. Artystka wyraźnie jest flanerką, aktywną uczest-
niczką życia towarzyskiego. Nie obserwuje z ukrycia, 
zaś jej wnioski pochodzą z własnych doświadczeń. 
Nowoczesna etnografia obejmuje festiwale i impre-
zy wyznaczające rytm miejskiego życia kulturalnego, 
znane twarze, ulubione rozrywki miejskich it-girls 
i it-boys. Ważnym tematem dla Kmity jest kino, wielki 
fetysz ostatniego stulecia. Jego fenomen w oczach ar-
tystki nie polega bowiem na samej istocie tego, czym 
jest ruchomy obraz, ale na lifestylowej otoczce, któ-
ra tak jak uwodziła w złotych czasach Hollywoodu, 
tak samo uwodzi nadal. Z tą różnicą, że celebryci nie 
są czymś niedostępnym, każdy może zostać uczestni-
kiem festiwalu filmowego, pobyć przez chwilę obok ak-
tora, wmieszać się w tłum twórców. Realizacje artystki, 
takie jak Panorama horyzontalna. Kodry (2019), prezen-
towana w trakcie wrocławskich Nowych Horyzontów 

to jeszcze wizerunku (każda artystka bowiem z definicji była 
moralnie podejrzana, właśnie dlatego, że była artystką). Sto, 
sto kilkadziesiąt lat później odgruzowujemy pamięć o nich, 
a zarazem wydobywamy nowe jakości z twórczości o kobiecej 
(domowej, ludowej) proweniencji. 

Powyższy wątek wydaje mi się ciekawą refleksją prowa-
dzącą do rozważań o twórczości Kasi Kmity – wrocławskiej 
malarki od prawie dwóch dekad posługującej się techniką wy-
cinanki, którą można widzieć jako próbę wydobycia starych 
i zapomnianych jakości oraz transponowania ich do współcze-
snej wizualności. Lubię marzyć i zestawiać ze sobą zjawiska, 

nawet jeśli dzieli je znaczna odległość na osi czasu. Toteż za-
stanawiam się, jak artystka odnalazłaby się we Francji na prze-
łomie wieków, gdyby przeniosła się tam wraz z całym swoim 
doświadczeniem: żelazną edukacją nabytą we wrocławskiej 
ASP (studia w pracowniach Józefa Hałasa i Stanisława Kortyki), 
klasycznym malarstwem ewoluującym w stronę powstałego 
przy użyciu nieklasycznych materiałów, czy wreszcie zainte-
resowania wycinankami.

Kluczowe bowiem jest zwrócenie się w stronę techniki mają-
cej swoje źródła w twórczości ludowej. Wybór takiej, a nie innej 
formy prowokuje do czytania twórczości Kmity w określonych 

Gdyby Kasia Kmita żyła w Paryżu

Kasia Kmita, Parada, 2020, fot. z archiwum artystki

Kasia Kmita, Panorama horyzontalna (Kodry), 2019, fot. z archiwum artystki
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czy Foyer (2020), eksponowane w kultowym war-
szawskim kinie Muranów, są więc niefilmowym 
dokumentem, opowieścią o publiczności prze-
żywającej okoliczność festiwalową, w której cię-
żar narracji został przeniesiony z oglądanych na 
oglądajacych. 

Możemy więc widzieć intencje artystki towa-
rzyszące jej przy wyborze techniki wycinanki, 
jako nawiązanie do etno-obserwacji obyczajów 
określonych społeczności (kiedyś były to świę-
ta i rytuały wyznaczane przez pory roku, dziś 
są to cykliczne imprezy). Zarazem jednak za-
stanawiający jest fakt, że to dość czasochłonna 
i wymagająca ogromnego skupienia forma, a jej 
celem jest zobrazowanie jakże ulotnych i szybko 
przemijających chwil, wszak świat tak pędzi do 
przodu! W tym kontekście wyjątkowo ciekawie 
jawi się realizacja Ćwiczenia z wyobraźni (pre-
zentowana w 2021 roku w Muzeum Architek-
tury we Wrocławiu) złożona z sekwencji scen 
z Sympozjum Plastycznego Wrocław ‘70, waż-
nego punktu zwrotnego dla historii polskiej 
sztuki konceptualnej. Jak bowiem opowiedzieć 
o sztuce, której postać materialna była sprawą 
drugo-, a może i nawet trzeciorzędną, za pomo-
cą techniki o materialności dominującej, przy-
najmniej w pierwszej chwili, nad treścią? Kmita 
puściła wodze wyobraźni, a jakże, i przedstawiła 
całość jako przestrzenny, nieco teatralny układ 
postaci i kluczowych rekwizytów, trochę nawet 
komiksowy (mimo że bez dymków). 

Przychodzi mi do głowy analogia między wy-
cinankami Kasi a instagramowymi filtrami, które 
sprawiają że przedstawiony świat jest tak idealny, 
że w pewnym momencie zaczynamy autentycz-
nie wierzyć w wizualny perfekcjonizm otocze-
nia. Skonstruowane przez artystkę sceny zawsze 
są złożone z przemyślanych fragmentów, wykona-
nych precyzyjnie i czysto, zaś twarze obecnych po-
staci to czytelne portrety pozbawione zbędnych 
elementów, które mogłyby je przekształcić w ka-
rykatury. Polerowanie świata ma w tym wypadku 
szersze znaczenie niż tylko podświadome pro-
gramowanie mózgu, by pamiętał o minionych 
chwilach w kontekście przyjemności. Realizacje 
artystki zdają się być ziszczeniem marzeń o zmia-
nie tego co było, ulepszeniu historii, nadaniu jej 
alternatywnego biegu. Trochę o tym jest jeden 
z ostatnich projektów Muzeum Powstania War-
szawskiego „Hello Helka” (jeszcze możliwy do 
zobaczenia), w ramach którego Kasia Kmita stwo-
rzyła wnętrza i kamienice przedwojennej stolicy 
– tło dla papierowych bohaterów, laleczek autor-
stwa artystki Janiny Giedroyć-Wawrzynowicz. 

Laleczki powstały w trakcie okupacji, by cór-
ka Janiny, Róża, mogła oderwać się od wojen-
nej rzeczywistości. Gest Kmity można widzieć 
jako próbę ingerencji w historię, złagodzenie jej 
tragicznego wymiaru. Wiemy przecież, że papie-
rowe postaci faktycznie były próbą odwrócenia 
uwagi od okropności okupowanej Warszawy, ale 
jednak mała Róża nigdy nie miała okazji zobaczyć 
domków dla swoich lalek i bawić się nimi. To się 
po prostu nigdy nie wydarzyło. Artystka, o czym 
sama wspomina, widzi w tej sytuacji także spo-
sobność do przepracowania rozdziału z historii 
swojej rodziny – jej babcia była warszawianką, 
która po wojnie wyprowadziła się z ukochanego 
miasta na Ziemie Odzyskane. Jak to bywa w nie-
jednej rodzinie, pamięć o rodzinnym mieście jest 
kultywowana przez kolejne pokolenia, a zrobienie 
czegoś, co ją umocni daje silne poczucie satysfak-
cjonującego międzygeneracyjnego połączenia. 

Innym przykładem spekulacji historią, w tym  
wypadku zupełnie fikcyjną, ale będącą waż-
ną częścią europejskiej kultury, jest realizacja 
Pocztówki z Czarodziejskiej Góry z 2016 roku, 
która jest fantazją na temat głównego bohatera 
kultowej ksiażki Tomasz Manna. Kolaż złożony 
z urbexowych zdjęć, na których można rozpoznać 
fragmenty obiektów sanatoryjnych jest rozwa-
żaniem, co też Hans Castorp wrzuciłby na swój 
instagram, gdyby żył w naszych czasach. Nie ule-
ga wątpliwości, że z pewnością chętnie dzieliłby 
się wizualnymi wrażeniami ze swoimi follower-
sami, w końcu był młodym, żądnym emocji czło-
wiekiem. Odczytywanie na nowo i aktualizowa-
nie przeszłości, nawet tej książkowej, to trend już 
od kilku lat mocno zakorzeniony w pop-kulturze, 
czego inicjacją był film Maria Antonina Sofii Cop-
poli. Reżyserka ukazała królową przedrewolu-
cyjnej Francji jako znudzoną dworską egzysten-
cją nastolatkę, niczym de facto nie różniącą się 
od współczesnej, zblazowanej młodzieży, która 
sama nie wie, czego chce.

Kasia Kmita wyraźnie czerpie energię z dzieją-
cej się teraźniejszości, ale jest jednocześnie moc-
no osadzona w, posłużę się retro określeniem, 
tradycji kultury. Zna historię artystek. Sięgnęła 
po ludową technikę, opracowując ją po swojemu 
i wykorzystując klasyczne malarskie umiejętno-
ści, tym samym tworząc autentyczną nową jakość. 
Bawi się historią. Bawi się tekstami kultury. Bawi 
się nawet nietykalną historią sztuki. Spekuluje 
przeszłością, wzbudzając wzruszenie i nostalgię. 
Dokumentuje teraźniejszość, ale tak, by była wi-
dziana za jakiś czas w określony sposób. Chyba 
dałaby radę w tym Paryżu.

Gdyby Kasia Kmita żyła w Paryżu

1-2. Kasia Kmita, 
Pocztówki 
z Czarodziejskiej 
Góry, 2016, 
fot. z archiwum 
artystki
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W grudniu ubiegłego roku rozstrzygnięto konkurs towarzyszący 
30. Ogólnopolskiemu Przeglądowi Malarstwa Młodych PROMO-
CJE w Legnicy. Laureatką nagrody przyznawanej przez Pismo 

Artystyczne „Format” została Aleksandra Sikora, absolwentka Wydziału 
Malarstwa Akademii Sztuk Pięknych w Krakowie. 

Artystkę śmiało można określić mianem pejzażystki, chociaż jej zain-
teresowanie kanonicznym dla sztuki tematem wykracza mocno poza jego 
klasyczne ujęcie. Aleksandra Sikora porusza się w medium malarskim, obiek-
cie, fotografii i sztuce wideo. Jej poszczególne działania można widzieć jako 
osobne elementy składające się w jedną całość. Efekt finalny to zwrócenie 
uwagi na jeden z największych problemów współczesności, w który wszyscy 
jesteśmy równo uwikłani.

Eksploracja pejzażu jest badaniem jego faktycznej natury. Tematem ob-
razów, które lawirują między byciem rysunkiem a czystym malarstwem, jest 
struktura fizyczna krajobrazu. Z jego geologicznych i biologicznych właściwo-
ści artystka wydobywa jakości estetyczne. Struktura dominująca przedsta-
wienie, wykonana w sposób metodyczny i skrupulatny, zdaje się być efektem 
pracy mocno naznaczonej przez kontemplację samego procesu przetwa-
rzania realności w wizualność. Cykl obrazów „Postgeologia” (realizowany 
od 2020 roku), które zostały zaprezentowane podczas Promocji, uzupełniany 
jest obiektami utworzonymi z marmuru i okleiny, swoistymi pseudokamie-
niami naśladującymi naturalne, występujące w przyrodzie formy. 

Jeszcze w trakcie studiów Sikora zaczęła pracować nad przestrzennymi 
fragmentami pejzażu, a więc takimi formami, które zdają się być odłamkiem 
skały czy kawałkiem soli, przekształcając je w obiekty niemalże dizajnerskie 

Alicja Klimczak-Dobrzaniecka

Aleksandra Sikora
– wyróżnienie Formatu 
w legnickich Promocjach

EXIT. Wyjście – wejścieAleksandra Sikora – wyróżnienie Formatu w legnickich Promocjach

Aleksandra Sikora, 
z cyklu „mikromakropejzaże”,
2019, fot. z archiwum autorki



50 51POSTAWY

(black landscapes, 2018, lost landscapes, 2019). To przewrotny, 
a zarazem niesprawiedliwy proces ulepszania tego, co natu-
ralne, ale zarazem odpowiadający na potrzeby ludzkości – by 
dostrzec faktyczną wartość środowiska, musimy najpierw 
uczynić go dla nas niezbędnym. A przecież oczywiste jest, 
że to, co nam się podoba, automatycznie staje się ważnym 
obiektem pożądania. 

Praca dyplomowa (Oíkos, 2019-2020) to wielomedialna re-
alizacja, od strony plastycznej bardzo czysta i starannie wyko-
nana, w której artystka poruszyła problem skażenia środowi-
ska najbliższego człowiekowi. W jej skład wchodzi także cykl 
fotografii dokumentujących użycie eternitu w przemyśle i bu-
downictwie. Obrazy wiejskich domów pokrytych szkodliwym 
dla zdrowia materiałem są na pierwszy rzut oka uspokajające 
– to w końcu sielskie widoki zabudowań, do których jesteśmy 
od dzieciństwa przyzwyczajeni. 

Aleksandra Sikora w bardzo powściągliwy sposób opo-
wiada o środowisku naturalnym. Wydobywa jego fragmenty, 
opracowuje je w sposób przemyślany, precyzyjny, wyciąga 
estetyczne wartości, nawiązuje do przyjemnych skojarzeń. 
Nie znajdziemy u niej energii charakterystycznej dla aktywi-
zmu, ani śladów depresji klimatycznej. Natura jest powodem 
tworzenia, zaś sztuka to narzędzie pozwalające ją zrozumieć.

Aleksandra Sikora – wyróżnienie Formatu w legnickich Promocjach

Aleksandra Sikora
1. Z cyklu „Postgeologia”, 2022, fot. z archiwum autorki
2. In aeternum I, z cyklu „Oíkos”, 2020, fot. z archiwum autorki
3. Z cyklu „mikromakropejzaże”, 2020, fot. z archiwum autorki
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PROLEGOMENA
Źródłem powstania wszelkich wynalazków jest 

dążenie człowieka do „boskości”. Cztery miliony lat 
zajęło nam wynalezienie siekiery, kolejne dwa milio-
ny potrzebowaliśmy, aby poprawić jej efektywność. 
Nagle, w okresie zaledwie dwustu tysięcy lat, stwo-
rzyliśmy sztukę, koło, rolnictwo, komputery i statki 
kosmiczne. Co przekształciło nas w artystów i kie-
dy nastąpił ten moment? Odpowiedź nadeszła wraz 
z rozwojem paleogenetyki, która odkryła mutację 
„genu mowy”, co prawdopodobnie uwarunkowało 
powstanie i rozwój języka. To zdolność komunikacji 
otworzyła drogę kreacji dla wielkiej ekspansji ludz-
kiego umysłu. 

Mit tworzenia jest powszechny w każdej kul-
turze. W tradycji judeochrześcijańskiej człowiek 
powstał z prochu ziemi, w mitologii greckiej ufor-
mował go z gliny Prometeusz. Chińska Bogini Nü-
gua lepiła figury ludzkie, dając im zdolność rodze-
nia dzieci. Natomiast Egipski Bóg Chnum na kole 

garncarskim nadawał kształt wszelkiemu stworze-
niu. Gliniana jest również istota zwana Golemem, 
pozbawiona „duszy rozumiejącej” i „nie mająca 
zdolności mowy”, o losach której donoszą pisma Ka-
bały. Od wieków trwa przekonanie, że z nieożywionej 
materii, za pomocą „magicznych formuł”1 , można do-
konać aktu stworzenia. Wiara czyni cuda. Ich dowo-
dami niechaj będą genialne osiągnięcia, poczynając 
od Wieży Wiatrów Archimedesa, przez średniowiecz-
ny Dysk ArsMagna2 na humanoidalnym automacie 
projektu Leonarda da Vinci kończąc. Ta historyczna 
dygresja ma pomóc zrozumieć, jak ważne w rozwoju 
człowieka jest tworzenie „inteligentnej maszyny” i jak 
na przestrzeni wieków zmieniało się o niej wyobraże-
nie. Wciąż powtarza się oczekiwanie na przełom, co 
obrazują kolejne metafory. Pierwsza zrodzona w spo-
łeczeństwie rolniczym jest alegorią ziemi. W czasach 
Hipokratesa ciało postrzega się jak urządzenie hy-
drauliczne, a wraz z odkryciem elektryczności po-
stuluje jeszcze bardziej skomplikowaną maszynerię. 
To technologia danego okresu determinuje powo-
dzenie eksperymentu. Współczesne dążenia pro-
gramistów do zbudowania AI, mają te same, tkwiące 
głęboko w kulturze kognitywne korzenie. Można je 
utożsamiać z pragnieniami dalekich przodków, które 
motywowały ich do tworzenia sztuki (platoński szał 
i boskie natchnienie) oraz do zrozumienia sposobu 
funkcjonowania ludzkiego mózgu. Z jakiegoś powo-
du żadna z minionych epok nie tworzy „sztucznego 
człowieka”, nie jest też zdolna rozwikłać tajemnicy 
ludzkiego rozumu. W czasach komputerów kwanto-
wych znów socjalizujemy obiekty, próbując obdarzać 
je świadomością. A może to schyłek antropocenu 
jest właśnie tym wyczekiwanym od stuleci przeło-
mem? 

SZTUKA – PROCES MYŚLOWY I ABSTRAKCJA 
DOŚWIADCZENIA 

Tendencja do uprzywilejowywania zmysłu wzro-
ku względem innych zmysłów, wraz z nadejściem 
ery cyfrowej w coraz większym stopniu pozbawia 
ciało jego najbardziej niematerialnej części, niewy-
krywalnej dla oka – duszy. Artystka Katja Noppes 
studiując dzieła Warburga3, zakłada że wszelkie 

1 Tu: język, gest, symbol, znak.
2 Ramon Llull – filozof średniowieczny, teolog i poeta; wynalazca kombinatoryki 

zastosowanej w konstrukcji maszyny logicznej, prekursor mechanicznego 
wnioskowania za pomocą kombinacji symbolu i znaku.

3 Aby Warburg – niemiecki historyk sztuki, innowator i kulturoznawca. Rozszerzył 
granice historii sztuki o antropologię i psychoanalizę. Jego sposób pracy zmienił 
zasady oceny całej historii kultury, przełamując konceptualne zamknięcia, 
wykorzystując szereg idei i odkryć należących do innych dyscyplin. Założenia 
metodologiczne, którym podporządkował swoje badania, wynikały z chęci 
odpowiedzi na pytania antropologiczne. Kim jest człowiek? – pytał badacz i 
oglądał obrazy, będące formalną reprezentacją indywidualnego i zbiorowego 
„uczucia”.

Zyta Misztal v.Blechniger

Synergia nauki, 
filozofii, sztuki 
w projekcie 
Katji Noppes

Synergia nauki, filozofii, sztuki w projekcie Katji Noppes

Katja Noppes
1. Opere do arte, fot. z archiwum artystki
2, 3. The brain is a very noisy environment, Part II, 
fot. z archiwum autorki tekstu



54 55POSTAWY

namiętności, myśli, fobie i emocje, wyrażane 
są właśnie poprzez ciało. Odbywa się to w sile 
gestów czy ekspresji ruchów. Mimika twarzy 
odzwierciedla najgłębszą warstwę komunikacji. 
Wszelkie obrazy pamięciowe powstają w opar-
ciu o podmiotowość, która konstytuuje się dzię-
ki wrażliwemu doświadczeniu świata. Społecz-
ny język gestów trwa w pamięci, przejawiając 
się w symbolach i obrazach, które człowiek 
tworzy z epoki na epokę. To one są namacalnym 
dokumentem psychologii cywilizacji4.  Interdy-
scyplinarny duch ujawnia się także w sposobie 
myślenia Katji Noppes. Dla artystki przestrzeń 
twórcza jest ciałem, światłem, dźwiękiem, mo-
lekułą, ideologią, ale też sprzętem, oprogramo-
waniem, naturą, kulturą, publicznym, prywat-
nym, mentalnym i fikcyjnym. Mózg jest bardzo 
hałaśliwym środowiskiem –  twierdzi artystka, 
badając intencjonalność, jako cechę umysłu 
i „syntetyzująca siłę” zdolną do przekraczania 
cząstkowych sensów, dzięki której umysł i świat 
łącznie tworzą umysł i świat. 

SPLĄTANIE, KLASTER, HIPOTEZA
Idea projektu narodziła się przed dekadą, na 

skutek przypadkowego spotkania z wystawio-
nym w witrynie antykwariatu egzemplarzem 
pierwszego włoskiego wydania dzieła Düre-
ra5. Efektem tej fascynacji była instalacja Wall 
(2012 r.) z gęstą siatką białych płytek ceramicz-
nych. Artystka naniosła na nie szkice Dürera, 
kompilując je z antropometryczną mapą. Pro-
jekt rozwijał się wraz z pasją i wyobraźnią, 
których logika i myśl naukowa przekroczyć 
nie zdołają. Trudno jest bowiem odnaleźć 
adekwatne terminy w odniesieniu do ludzkiej 
aktywności myślowej. Jesteśmy istotami racjo-
nalnymi nie dlatego, że posiadamy przekonania 
na temat natury świata, lecz dlatego, iż poprzez 
myślenie (jako akt świadomości) dla tych prze-
konań poszukujemy uzasadnień. Spotkanie na 
Politechnice Mediolańskiej połączyło dwa róż-
ne rozumowania artysty i inżyniera, co dopro-
wadziło do wymiany listów i lektur (Claude Lévi 
Strauss, Michel Foucault, Simone Weil, Witold 
Gombrowicz). Pod wrażeniem dzieł naukowych 

4 Opracowano na podstawie tekstu opublikowanego w magazynie „Seminario Permanente di Estetica”; Jessica Muran “Fisiologia del gesto. Fonti 
warburghiane del concetto di Pathosformel”  Firenze University Press “ Aisthesis” 1/2016  ISSN 2035-8466.

5 W 1528 roku w Norymberdze opublikowano Vier Bùcher von Menschlicher Proportion „O symetrii ludzkich ciał” Albrechta Dürera. Dzieło, oddające 
głęboką obsesję autora dotyczącą teorii proporcji, którą Dürer przekształcił w coś, co można nazwać antropometrią porównawczą lub różnicową. 

6 Bibliothèque Nationale de France dysponuje materiałem badawczym antropologa Lévi-Straussa; Strukturalizm zakłada istnienie gotowych struktur 
myślenia, które w sposób nieuświadomiony wpływają poprzez język na działania, obrzędy, mity i zachowania rytualne. Badając struktury, antropolog 
musi dotrzeć do najgłębszej warstwy ludzkiego myślenia, która choć zanurzona w historii, może zostać potraktowana jako pewien stały i niezmienny 
sposób docierania ludzkiego umysłu do warstwy świadomej, jaką są różne zachowania kulturowe.

7 Tu: relacji funkcjonalnej, emocjonalnej, logicznej, estetycznej, w przestrzeni i w czasie.

i literackich artystka odwiedza Paryż, by oso-
biście zbadać dokumenty zebrane w Archi-
wum Claude’a Levi-Straussa6 . Tam, wnikliwie 
analizuje znaki prastarego ludu, który nie zna 
żadnego kodu kulturowego. Następnie próbuje 
zestawić je z kodem cyfrowym. Jej rysunki, jako 
namacalny znak myślącego umysłu, stanowią 
istotę pracy, która stawia pytania o zmianę zna-
czenia gestu, narzędzia i znaku – specyficznych 
tak dla człowieka, jak i cyborga stworzonego 
dzięki technologii informacyjnej. Powstaje do-
kumentacja, którą otwierają: Splątanie – neo-
logizm dla sformułowania zasady kwantowej, 
z pojęciem uczenia jako myślenia w relacji7, ba-
daniem alternatywnym w stosunku do nauko-
wej metody i jej logiki, polegającym na rozdzie-
laniu i rozbieraniu rzeczy na części; tworzenie 
porządku w języku, rozróżnianie pojęć i ter-
minów; Klaster – określający rodzaj obliczeń, 
które mają architekturę zbudowaną z podziałów 
i kategorii w klastrach, jako obraz ustruktury-
zowanej antropologicznej analizy myślenia; Hi-
poteza – analiza ruchu i gestów oraz słownik, 
stanowiący klucz nowego języka programowa-
nia, który jest przekazany maszynie. 

W dyskursie tym uczestniczą tancerka i aktor-
ka (gest, słowo, mimika). Projekt wyrusza w dro-
gę, nie wiemy, co wyniknie z gry pomiędzy ma-
szyną a człowiekiem, w której jedno przygląda 
się nauce drugiego. Możemy tylko podpatrywać 
proces. Czy zestawienie inteligencji ludzkiej 
z AI tak, jak równy z równym, zadziała poprzez 
sztukę? 

POSŁOWIE
Żyjemy opleceni przez maszyny, które nas 

monitorują i próbują identyfikować. Obserwują 
nasze zwyczaje i poznają myśli. Robią to nie-
udolnie, mimo to bezkrytycznie im ufamy. 
AI wciąż nie jest artystą, lecz technologicznym 
procesem. Wytrenowaliśmy ją, aby przetwarzała 
metadane. Wie, jak klasyfikować informacje, by 
te ukazywały się w kontekstach, umożliwiając 
logiczne wnioskowanie. Nauczyliśmy algoryt-
my szafować wyrokami, co ma konsekwencje 
dla struktury przyszłych społeczeństw. Może 

nadeszła pora, aby pozbawić termin „sztuczna inteli-
gencja” jego upozowanych konotacji, wprowadzając bar-
dziej adekwatne pojęcie AI – „inteligencja rozszerzona”.8 
Czy tak przedefiniowany system można zainspirować? 
Nauczyć pasji, ekspresji, empatii? 

Artyści nie potrafią przewidzieć przyszłości, ale dają 
jej przedsmak. Wielu ze współczesnych twórców ści-
śle współpracuje ze środowiskiem naukowym, używa-
jąc technologii tak, jak kiedyś pędzla i farb. Zmienia się 
sposób, w jaki patrzymy na siebie, nasze ciała i środowi-
sko, redefiniują się egzystencjalne pytania. Wiemy już, 
że świat nie jest taki, jakim się wydaje. Czujemy, że zło-
żoność chce zostać zrozumiana, zwłaszcza że to my je-
steśmy jej twórcami. Dziś, aby pojmować rzeczywistość, 
nie wystarczą matematyczne wzory, potrzebna nam sy-
nergia nauki i sztuki. To skok, który zmienia wszystko, 
zwłaszcza koncepcje publiczności, a ostatecznie kon-
cepcję sztuki samej w sobie. Transformacja już trwa.

8 Myśl dr Mirosława Sopka, postulująca zmianę terminu „Artificial Intelligence” na 
„Augmented Intelligence”, wyartykułowana podczas wykładu wygłoszonego dla 
studentów kognitywistyki Wydziału Filozofii KUL; czerwiec 2020 r. „Wprowadzenie 
do sztucznej inteligencji”.

Synergia nauki, filozofii, sztuki w projekcie Katji Noppes

Katja Noppes, Opere di Arte, fot. z archiwum artystki
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W grudniu 2021 roku w galerii BWA Dwo-
rzec Główny odbyła się wystawa “Sztuka 
przejścia ‘21”, która była pokazem najlep-

szych dyplomów wrocławskiej ASP. Spośród wszyst-
kich prezentacji wybrano pięć i uhonorowano nastę-
pującymi nagrodami: Nagrodą Rektora (Najlepszy 
Dyplom), Nagrodą Prorektorów, Nagrodą Pisma 
Artystycznego Format, Nagrodą Związku Polskich 
Artystów Plastyków Okręg Wrocławski oraz Wyróż-
nieniem Honorowym. 

Nagrodę Pisma Artystycznego Format otrzyma-
ła Joanna Bujak. Laureatka pracuje jako laborantka 
i asystentka w Pracowni Witrażu oraz Działań Gra-
ficznych w Szkle w macierzystej uczelni. Działa w ob-
szarach szkła artystycznego i użytkowego. Jej zainte-
resowania twórcze skupiają się m.in. na witrażu oraz 
ikonie. Artystka jest świadoma historii tych form, za-
równo w rozumieniu ewolucji na przestrzeni dziejów, 
jak i kwestii warsztatowych. Podejmuje wyraźne pró-
by wprowadzenia tych nieco zapomnianych współ-
cześnie technik w aktualny dyskurs, z pełną świado-
mością zadań, jakie pełniły przez stulecia. 

Część artystyczna realizacji dyplomowej pt. Ikona utęsk-
nienia. Szklane obrazy we wnętrzu sakralnym nawiązuje do 
historii wspomnianych gatunków. To interesujące połącze-
nie dwóch różnych technik, czy raczej sposobów myślenia 
o nich, których wspólnym mianownikiem są aspekt ducho-
wy oraz wizualność. Mimo iż kronika i rozwój tych obsza-
rów sztuki są zupełnie osobnymi rozdziałami w historii, 
to łączy je służba w kreowaniu określonego terytorium 
sacrum. Joanna Bujak unowocześnia tę misję. Jej realiza-
cja jest kompozycją abstrakcyjnych minimalizujących form, 
których siła wynika z zastosowanych technik witrażowych, 
a także z umiejętnej pracy z kolorem i światłem. Artystka 
kreuje przestrzeń kontemplacyjną, a jednocześnie sprawia, 
że praca zyskuje wymiar uniwersalny, przekraczając pier-
wotną, dość silnie zdefiniowaną religijność. 

Część projektowa jest wyraźnie pokrewna realizacji 
artystycznej i tworzy z nią zwartą całość, jednak analogii 

należy doszukiwać się przede wszystkim przez pryzmat 
koncepcji, a nie dosłownie. Prywatna strefa specjalna. Kom-
plementarny zestaw do spożywania posiłku jest wyraźnym 
efektem myślenia o przestrzeni, która ma służyć czło-
wiekowi jako strefa spokoju. To zbiór naczyń, mebli oraz 
przepierzeń, przeznaczonych do użytku w miejscu pracy. 
Zdominowany został przez logiczny przenikający się układ 
kół i kwadratów, formujacych określony ciąg, który wpro-
wadza mimowolne poczucie ładu i wizualnego bezpieczeń-
stwa, a więc brakujących na co dzień aspektów rzeczywi-
stości, sprzyjających osiągnięciu wewnętrznego balansu. 

Dominantą całej realizacji jest wynikające z empatii 
i rozumienia potrzeb myślenie projektanta o konieczności 
stworzenia higienicznej, a więc bezpiecznej dla psychiki, 
oraz umożliwiającej kontemplację (na poziomie cielesnym 
i duchowym) przestrzeni dla człowieka funkcjonujące-
go w nerwowej współczesnej rzeczywistości. 

Alicja Klimczak-Dobrzaniecka

Joanna 
Bujak 
– wyróżnienie
Formatu 
w Najlepszych 
Dyplomach
ASP Wrocław

Joanna Bujak – wyróżnienie Formatu w Najlepszych Dyplomach ASP Wrocław

Joanna Bujak
1. Ikona utęsknienia. Szklane obrazy we wnetrzu sakralnym, 2021, fot. z archiwum artystki
2. Prywatna strefa specjalna. Komplementarny zestaw do spożywania posiłku, 2021, fot. z archiwum artystki
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Zachodzi pewne podejrzenie, że osoba 
o wykształceniu jednocześnie humani-
stycznym i ścisłym, musi żyć w niepo-

kojącym rozdarciu między sercem a rozumem. 
Sama, najwyraźniej jako ofiara owego schizofre-
nicznego rozdwojenia – z mieszaniną pewnej fa-
scynacji i podejrzliwości śledzę związki sztuki 
z nauką, tak chętnie podkreślane na polu kultury 
przy różnych okazjach – wystaw, konferencji czy 
publikacji, które rosną niczym grzyby po desz-
czu. Z fascynacją – bo takie związki mają poten-
cjał wizualizacji idei abstrakcyjnych. Dla kogoś 
z miernym uzdolnieniem matematycznym – 
prawdziwe wybawienie. Z podejrzliwością – bo 
nietrudno przy tym o nadużycia. Na bratniej 
niwie filozofii nawet Slavoja Žižka kusi, by wy-
smagać Jacquesa Lacana za pełne dezynwoltury 

1  Slavoj Žižek, Lacan. Przewodnik Krytyki Politycznej, Warszawa 2008, s. 92.

odwołania do „nauk ścisłych”, które mają rze-
komo rozjaśniać meandry Realnego w psycho-
analizie. Na pytanie, czy te odniesienia są tylko 
metaforami – dydaktycznymi pożyczkami po-
zbawionymi wartości poznawczej – Žižek nie 
odpowiada jednoznacznie1. Odpowiedź bowiem 
nie jest zero-jedynkowa. Zależy od tego, czego 
się oczekuje od takich romansów. Ambiwalen-
cja w odniesieniu do tego typu mariaży na polu 
sztuki istniała przynajmniej od kiedy narodził 
się konceptualizm. I wybrzmiała między inny-
mi w opinii obserwującego te narodziny Hen-
ryka Stażewskiego, który niczym prawdziwy 
dziaders swoich czasów, utyskiwał na sztukę 
młodych: nie rozumiem – mówił – jak można 
zajmować się, jak niektórzy z tych młodych lu-
dzi, matematyką, fizyką, lingwistyką i traktować 

to jako sztukę. To będzie zawsze jakiś dyletan-
tyzm, jeśli zajmować się [tym – P.S.] będą artyści2. 

Współczesnych badaczy kultury i teoretyków 
sztuki takie związki oczywiście już nie rażą, 
a konotacje te śledzą liczni z nich3. Niektórzy 
udowadniają, że na polu sztuk wizualnych po-
kusa flirtowania z nauką jest w zasadzie nie-
unikniona, bo i związki między sztuką a wy-
nalazkami znajdującymi zastosowanie w teorii 
i praktyce są tak stare, jak sama ludzka twórcza 

2  Henryk Stażewski, rozmawiała J. Skoczylas, „Sztuka”, nr 4, 1977, s. 22.
3  Agnieszka Kulazińska, Między sztuką, nauką a technologią, „Przegląd kulturoznawczy”, nr 1 (9)/2011, s. 161-164; Ryszard W. Kluszczyński, art@sience. O 

związkach między sztuką a nauką, [w:] W stronę trzeciej kultury. Koegzystencja sztuki, nauki i technologii, red. tegoż, Centrum Sztuki Współczesnej, Gdańsk 
2011, s. 32-42.

4  Monia Murawska, Wstęp, [w]: Wpływ współczesnej nauki na rozwój sztuk wizualnych – analiza – możliwości abstrakcyjnego obrazu, red. Anna Panek, 
Monika Murawska, Witold Krasowski, Akademia Sztuk Pięknych w Warszawie, Warszawa 2018, s. 2-5; Adam Jezierski, O symetrii w czasie zarazy, na 
wiosnę, [w:] A!symetria, red. Jakub Jernajczyk (seria „Ćwiczenia z widzenia”), Akademia Sztuk Pięknych im. E. Gepperta we Wrocławiu, Wrocław 2021, s. 
52-67.

5  Stach Szabłowski, Naukowe dowody na istnienie sztuki, [w:] Wpływ współczesnej nauki na rozwój sztuk wizualnych..., op. cit., s. 17.  

aktywność w ogóle – znajdziemy je czy to w sta-
rożytnej złotej proporcji, figurach platońskich, 
czy rysunkach Leonarda Da Vinci4. Niektórzy, 
jak Stach Szabłowski, twierdzą nawet, że na 
poziomie ogólnym sztuka i nauka są tym sa-
mym, jako systemy organizacji i komunikacji 
ludzkiej wiedzy o świecie5. Zgoda, choć to oczy-
wiście zupełnie odrębne systemy, rządzące się 
innymi prawami, wydawałoby się trudnymi do 
pogodzenia. Jeśli założymy, że współcześnie 

Patrycja Sikora
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Jak sztuka objaśnia świat. O projekcie A!symetria i nie tylko

Mira Boczniowicz, Paragraf RP, 2021, fot. archiwum artystki
Ryszard Jędroś, Czerwony kwadrat na białym tle (fragment), 2020, fot. archiwum artysty 
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sztuka, w przeciwieństwie do nauki, jest dalece bardziej wolna od rygorów żmudnych 
stanów badań, mozolnego gromadzenia bibliografii, weryfikacji teorii empirycznymi 
dowodami, publikowania polemik opatrzonych gęsto przypisami, to musimy zaakcepto-
wać, że zapuszczamy się na pole intuicji i spekulacji, które siłą rzeczy są słabo mierzal-
ne, niepoliczalne i czasem obarczone sporym ryzykiem błędu. W zamian za dowolność 
i chaos, jakże rażące dla umysłu łaknącego porządku i kategoryzacji świata, otrzyma-
my jednak zasadniczą wartość: elastyczność, jaką posiada pozbawiona gorsetu nauko-
wych wymogów sztuka, która właśnie dzięki temu ma możliwość szybkiego reagowania 
na zastaną rzeczywistość. Tak szybkiego, że język opisu nie nadąża za opisywanymi zja-
wiskami. Wspominał o tym pół wieku temu Jerzy Ludwiński, będąc świadkiem rozkwi-
tającego konceptualizmu, sztuki efemerycznej i niemożliwej6, piszą o tym i współcześni 

6  Jerzy Ludwiński, Perspektywy krytyki artystycznej, [w:] Sztuka w epoce postartystycznej i inne teksty, wybór i opracowanie Jarosław 
Kozłowski, Akademia Sztuk Pięknych w Poznaniu, Biuro Wystaw Artystycznych we Wrocławiu, Poznań-Wrocław 2009, s.24-26 oraz 
Jerzy Ludwiński, Co się stało z kolorem w malarstwie?, [w:] tamże, s. 17, 20.

autorzy, świadkowie rewolucji w nowych technolo-
giach i ich wpływu na załamanie dotychczasowych 
kategorii opisowych w twórczości artystycznej7. 
Na polu sztuki możemy, a to chyba najważniejsze, 
otrzymać interesującą formę wizualną dla obrazo-
wania zjawisk abstrakcyjnych, z którymi, jak to już 
ustaliliśmy na początku, trudno obcuje się umysło-
wi humanistycznemu8. I to wydaje się ich najwięk-
szą siłą uwodzenia. 

Ciągi Fibonacciego zaklęte w pracach Wandy Goł-
kowskiej, kombinatoryka w poezji konkretnej Sta-
nisława Dróżdża, probablilistyka w kompozycjach 

7  Krzysztof Bąk, Obraz w systemie zero-jedynkowym [w:] Neorenesans malarstwa. Przestrzeń pomiędzy publicystyką, mitologią intymną a mistycyzującym formalizmem, 
Sympozjum Luboradów 2008, Akademia Sztuk Pięknych im. E. Gepperta, Wrocław 2008, s. 6-9.

8  Jakub Jernajczyk, Jak pokazać to, czego pokazać nie można? O obrazowaniu liczb niewymiernych, [w:], Studia Philosophica Wratislaviensia, vol. XV, fasc. 3 (2020), 
Wydawnictwo Uniwersytetu Wrocławskiego, Wrocław 2020, s. 17-30; Jakub Jernajczyk, Obrazy rozumne i rozumowanie obrazowe. O poznawczej roli sztuki, [w:] 
Obraz poszerzony. Katedra sztuki mediów ASP Wrocław, red. Wiesław Gołuch, Jakub Jernajczyk, Akademia Sztuk Pięknych im. E. Gepperta we Wrocławiu, Wrocław 
2020, s. 204-221.

9  Próbą podsumowania tych tradycji była wystawa „Wrocław konkretny” w Muzeum Współczesnym Wrocław na przełomie 2017 i 2018 roku i towarzyszący jej katalog Wrocław 
konkretny. Dzieła z kolekcji Dolnośląskiego Towarzystwa Zachęty Sztuk Pięknych, red. Anna Kołodziejczyk, kat. wyst., Wrocław 2018; oraz wystawa „WroConctret. Wrocławski tekst 
wizualny 1967+” z przełomu 2011 i 2012 roku. https://muzeumwspolczesne.pl/mww/wystawy/%E2%80%9Ewroconcret-wroclawski-tekst-wizualny-1967/, [dostęp: 13.03.2022].

malarskich Ryszarda Winiarskiego, postęp aryt-
metyczny i spirale logarytmiczne w obrazach Zdzi-
sława Jurkiewicza, to zagadnienia matematyczne 
zwizualizowane w dziełach klasyków polskiej hi-
storii sztuki, w dużej mierze wrocławskich. Wła-
śnie w specyficznym środowisku wrocławskim 
istnieją silne tradycje konceptualne, zogniskowane 
pod koniec lat sześćdziesiątych w orbicie galerii Pod 
Moną Lisą Ludwińskiego i uchwycone w ramach 
legendarnego Sympozjum Plastycznego Wrocław 
‘709, znajdujące i dziś swoich kontynuatorów – Eu-
geniusza Smolińskiego, Wiesława Gołucha, Monikę 

Jak sztuka objaśnia świat. O projekcie A!symetria i nie tylko

Wiesław Gołuch, Asymetria symbolu, 2021, fot. archiwum artysty 

Mariusz Gorzelak, Cudowna Pustka – Asymetria, 2021, fot. archiwum artysty 
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Aleksandrowicz, Jakuba Jernajczyka, by wskazać tylko 
kilkoro z nich. Ostatni z wymienionych – matematyk 
i artysta, dziekan Szkoły Doktorskiej wrocławskiej ASP, 
jest autorem projektów dotyczących styku sztuk wi-
zualnych i różnych dziedzin nauki – w tym oczywiście 
matematyki10, ale nie tylko. Przypomnijmy, bo może 
niewielu o tym pamięta, że w 2013 roku we wrocław-
skiej ASP, między innymi przy jego udziale, odbyła się 
niezwykle interesująca konferencja interdyscyplinar-
na, gromadząca biologów, chemików, matematyków, 

fizyków, kosmologów, filozofów, socjologów i arty-
stów wizualnych, którzy opowiadali o nadmiarze 
i braku w swoich dziedzinach11. Już pierwszego dnia 
było wiadomo, że ta konferencja to prawdziwy sztos.

Jednym z najnowszych projektów, który zapowiada 
się równie ciekawie, i który dotyczy styku sztuki i nauki 
jest zainicjowana przez Jakuba Jernajczyka „A!syme-
tria”. To przede wszystkim dwujęzyczna, recenzowana 
publikacja, otwierająca nową serię wydawniczą wro-
cławskiej Akademii pt. „Ćwiczenia z widzenia”, której 
tezą jest wiedzotwórcza i poznawcza rola sztuki, celem 
– podkreślenie wagi intelektualnego, analitycznego 
aspektu sztuki współczesnej12. Częścią tego projektu 
była otwarta w październiku 2021 roku w galerii Sztuka 
na miejscu wystawa pod tym samym tytułem, która 
niejako zapowiadała książkę13. 

Pierwszy tom serii, jak sam tytuł sugeruje, doty-
czy wizualizacji i interpretacji antytetycznych po-
jęć symetrii i asymetrii w dziełach współczesnych 
twórców, posługujących się rozmaitymi środka-
mi wyrazu. Pośród prac 58 artystów wizualnych wy-
mienionych w książce odnajdziemy cały wachlarz 
postaw i technik – w gronie tym mamy twórców 

10  Jakub Jernajczyk, Wzorowa wystawa – wirtualnie, „Pismo Artystyczne Format”, nr 87/2021, s. 93-95; także wspólna wystawa z Moniką Aleksandrowicz „Odchylenia, wariacje, 
przegięcia” w Galerii Łącznik przy Instytucie Informatyki Uniwersytetu Wrocławskiego w 2022 roku. https://www.asp.wroc.pl/pl/wydarzenia/monika-aleksandrowicz-jaku-
b-jernajczyk-odchylenia-wariacje-przegiecia, [dostęp: 13.03.2022].

11  Nadmiar i brak, red. Łukasz Huculak, Bartłomiej Skowron, Krystyna Dąbrowska, Jakub Jernajczyk, Małgorzata Zakrzewska, Roland Zarzycki, Akademia Sztuk Pięknych  
im. E. Gepparta we Wrocławiu, Wrocławskie Centrum Akademickie, Wrocław 2013.

12  A!symetria, red. Jakub Jernajczyk, op. cit. 
13  Patrycja Sikora, A!symetria, [w:] Sztuka na miejscu. Katalog wystaw 2021, ze wstępem Wojciecha Pukocza i in., Akademia Sztuk Pięknych im. E. Gepperta we Wrocławiu, 

Wrocław 2021, s. 84-85.

uprawiających malarstwo, rysunek, grafikę arty-
styczną, szkło, ceramikę, typografię, projektowanie 
graficzne, ilustrację, fotografię, instalację, rzeźbę, 
obiekty, a także – w ramach wystawy w galerii Sztu-
ka na miejscu, która wyprzedziła wydanie drukiem 
tomu – performans. Artyści sięgnęli, odpowiadając 
na zadany temat, po konotacje geometryczne, symbo-
liczne, semantyczne, społeczne, polityczne, egzysten-
cjalne, przyrodnicze, biologiczne, fizyczne. Bowiem 
symetria i jej brak obecne są właściwie w każdym 

aspekcie naszej rzeczywistości – od praw przyrody, 
przez rozprawy filozoficzne i równania matematycz-
ne, po organizację społeczeństw, na dysputach świa-
topoglądowych skończywszy. 

Frapujące są, może właśnie szczególnie dla huma-
nistów, próby wizualnych odniesień do teorii względ-
ności, mechaniki kwantowej, fizyki cząstek elemen-
tarnych i oddziaływań fundamentalnych. Czy można 
zobaczyć, na czym polega na przykład asymetria czasu 
i jak łączy się z pojęciem entropii wywiedzionej wprost 
z drugiej zasady termodynamiki? I czy w ogóle pojęcie 
symetrii jako takiej istnieje w przyrodzie, czy raczej 
jest jedynie pewnym konceptualnym konstruktem, 
podobnie jak pojęcie idealnego koła, czy definicja 
punktu? Wszystkie te ćwiczenia z myślenia i patrze-
nia, podejmowane przez artystów mają podstawo-
wy walor popularyzatorski. Dzięki wizualnej meta-
forze sztuka obłaskawi nawet tych, którzy na widok 
jakiegokolwiek wzoru od razu zamykają książkę, albo 
i oczy. Bo kiedy patrzymy na dzieło sztuki, które jest po 
prostu innym rodzajem ilustracji problemu, od razu, 
intuicyjnie wiemy, o co chodzi. W końcu wszyscy jeste-
śmy wzrokowcami.

Jak sztuka objaśnia świat. O projekcie A!symetria i nie tylko

1. Wystawa „a!symetria”, 
galeria Sztuka na miejscu,
Wrocław, 2021, fot. M. Pietrzak
2. Ewa Martyniszyn, 
symetriAsymetria, 2021, 
fot. archiwum artystki
3. Eugeniusz Smoliński,
Asymetryczne, 2007, 
fot. archiwum artysty
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Czasy, w których żyjemy stawiają przed nami ogromne wyzwania. 
Nie tylko zmuszają do przewartościowania zasad, według których 
dotychczas żyliśmy, ale również do odświeżenia i wypróbowania – 
także w praktyce – wpajanych nam od dziecka najwyższych wartości 
społecznych. Niejednokrotnie prezentowane dzisiaj postawy są godne 
naśladowania. Heroiczne czyny niosą nadzieję na przyszłość. Czy sztu-
ka może mieć w tym również swój udział?

Artysta nie powinien oglądać się na innych, po-
równywać, ścigać ani liczyć na profity, ale ro-
bić swoje i nikogo oraz niczego się nie bać 

– tak Justyna Teodorczyk rozpoczyna swój wstęp 
do katalogu towarzyszącego wystawie pokonkur-
sowej zeszłorocznych, legnickich Promocji. Nie bę-
dzie to jednak tekst o laureatach i laureatkach, a o 
artystach i artystach, których sztuka w zdecydowa-
ny sposób opowiada się za wartościami ważnymi, 
pielęgnując tym samym postawę bycia czujnym 
i wiernym własnym przekonaniom. Bo przecież 
– jak w 1977 roku mówił Andrzej Matuszewski – 
Potencjalnie artysta reaguje jak niezwykle czuły 
sejsmograf notujący drgania niewyczuwalne i jesz-
cze niezauważalne. Notacje sejsmografu uprzedzają 
i znamionują ewentualność wstrząsów mogących 
stać się wybuchem nowej formy. Czyli przemiany1. Ale 
i emocji, które wyzwalane są nastrojami, obawami 
i przede wszystkim lękami. Mniej więcej od drugiej 
połowy 2019 roku obserwujemy znaczny wzrost 
działań artystycznych społecznie i obywatelsko 
zaangażowanych. Za pomocą właściwych sobie 
środków wyrazu, artystki i artyści – głównie młod-
szego pokolenia – metodycznie poddają w wątpli-
wość kondycję współczesnego świata, głośno ją przy 
tym komentując, krytykując i obnażając. I nic w tym 
dziwnego. Od wielu już bowiem lat wyczuwalne 
były liczne napięcia i podskórnie czuć było zbliżają-
cy się kryzys. Nie wiadomo tylko było, jaką on formę 
przybierze. Z perspektywy czasu widać, jak bardzo 
nie byliśmy przygotowani na tak wielopoziomo-
wy rozpad otaczającej nas rzeczywistości, w tym 
też poddanie w wątpliwość zasad i reguł, w które 
od dziesięcioleci wierzyliśmy. Nie byliśmy też go-
towi na bezpośrednią konfrontację z zagrożeniami 
biologicznymi, klimatycznymi i zbrojnymi. Natłok, 
zagubienie i przede wszystkim niezgoda, stały 
się więc katalizatorem ruchów twórczych, w wy-
niku czego powstało szereg interesujących działań 
artystycznych czy artywistycznych, o czym właśnie 
chciałabym tu parę słów napisać. 

W jednym z artykułów, który dotyka zupełnie 
innego problemu, Maria Poprzęcka trafnie mapuje 
obszar zagadnień, a raczej wizję nieuniknionego 
zmierzenia się z […] wielkimi problemami dzisiejsze-
go świata, którymi sztuka żyje i przed którymi artyści 
stoją: zagrożeniami planetarnymi, katastroficznymi 
lękami wobec zmian klimatycznych i wielkich ludz-
kich migracji, globalizacji kulturowej, populizmu 

1  Marek Wasilewski, Artykulacje Andrzeja Matuszewskiego, Czas Kultury, 
Patrz: https://czaskultury.pl/czytanki/artykulacje-andrzeja-matuszewskiego/ [dostęp z dn. 23.02.2022]

2  Maria Poprzęcka, Zachęta przejęta, Dwutygodnik, 01/2022, wyd. 325, https://www.dwutygodnik.com/artykul/9886-zacheta-przejeta.html  
[dostęp z dn. 15.02.2022]

3  „List” przeciw nielegalnym wyborom. Protest środowisk artystycznych pod Sejmem, Magazyn SZUM, https://magazynszum.pl/list-przeciw-nielegalnym-wyborom-
-protest-srodowisk-artystycznych-pod-sejmem/ [dostęp z dn. 3.03.2022]

unicestwiającego kulturę wysoką, narastania kse-
nofobicznych agresji, mediatyzacji kontaktów mię-
dzyludzkich, rozchwiania poczucia tożsamości, za-
gubienia w zbyt szybko zmieniającym się świecie2. 
I wydaje się, że artystki i artyści to czują – i co waż-
ne – nie zawodzą. W ogromie podobnych do siebie, 
momentami nieszczególnie wyróżniających się 
działań, chwilowych niby-mocnych debiutów, na 
siłę promowanych nie do końca ukształtowanych 
jeszcze sylwetek i twórczości artystów skoncen-
trowanych wyłącznie na własnym „ja”, zauważyć 
można kilka postaw o szczególnej wrażliwości. 
To cieszy, również dlatego, że dawno nie było już 
na horyzoncie wyraźnej osobowości czy głosu 
pokolenia (może z wyjątkiem Potencji), który wy-
tyczyłby nową ścieżkę estetyczną, jak kiedyś np. 
Grupa Ładnie, Penerstwo czy działania artystów 
sztuki krytycznej lat 90. i sztuki nowych mediów. 
Gdzie warto zatem spojrzeć? Z pewnością w stronę 
proponowanych ostatnio zaangażowanych projek-
tów ekspozycyjnych, jak również działań performa-
tywnych i artywistycznych, które nierzadko mają 
oddolne korzenie i dedykowane są wydarzeniom 
codziennym, na które nie ma zgody – wątpliwe 
etycznie i moralne sprawy polityczne, ochrona praw 
człowieka i środowiska naturalnego. Sztuka naszych 
czasów to też reakcja na brak tolerancji, ksenofobię, 
homofobię, kryzysy migracyjne, jak także aktyw-
ność prospołeczna, obywatelska oraz angażowanie 
się w akcje humanitarne i czysto ludzkie niesienie 
pomocy.

Pomijając liczne oddolne interwencje, aukcje 
sztuki o słusznym celu, za przykład może tu nam 
posłużyć zorganizowany 6 maja 2020 roku hap-
pening pt. List do sejmu, podczas którego grupa 
artystów, artystek i przedstawicieli środowisk 
twórczych podjęła się krytyki ówczesnej polity-
ki rządu. Przypomnijmy, że był to czas pierwszej 
fali pandemii i szeroko zakrojonych planów organi-
zacji głosowania korespondencyjnego w Polsce. Re-
agując na lekkomyślność ówczesnego rządu, artyści 
i artystki postanowili przenieść czternastometrowy 
list od Poczty Głównej mieszczącej się przy ul. Or-
dynackiej w Warszawie do Galerii Foksal i symbo-
licznie wręczyć go jego adresatom, czyli posłankom 
i posłom w których rękach – jak czytamy w oświad-
czeniu – leży zdrowie nas wszystkich, a przede wszyst-
kim osób starszych, słabego zdrowia i wykluczonych 
ekonomicznie3. Z uwagi na charakter wydarzenia, 

Kama Wróbel

Robić swoje 
i nikogo 
oraz niczego
się nie bać. 
O zaangażowanej 
aktualnie sztuce 
w Polsce

Robić swoje i nikogo oraz niczego się nie bać. O zaangażowanej aktualnie sztuce w Polsce

Ala Savashevich, Poza. Pozycja. Sposób, 2019, fot. z archiwum
 artystki



68 69ZJAWISKA

ale też swoistą obywatelską niesubordynację wynikającą z na-
rzuconych przez rząd obostrzeń, na uczestniczki i uczestników 
całego zajścia, nałożona została kuriozalna kara4 o łącznej war-
tości 70.000 zł, która ostatecznie w wyniku postępowania sądo-
wego, została anulowana. Niezależnie jednak od tego, sytuacja 
owa pokazała, że działanie tego rodzaju ma realne przełożenie 
na społeczeństwo, które w tym przypadku, nie tylko trafnie 
odczytało zamierzony przekaz, ale również postanowiło za-
walczyć o autorki i autorów protestu. Dodam jeszcze, że cała 
akcja w formie swej była nawiązaniem do happeningu pt. List, 
który Tadeusz Kantor zrealizował w 1967 roku5.

A jeśli o walce i zaangażowaniu mowa, to rok 2020 rok 
przyniósł nam również heroiczną postawę Jany Shostak 
i słynną już, wielokrotnie powtarzaną akcję pt. Minuta krzyku 
dla Białorusi, za pomocą której artystka wyrażała zwątpienie 
i bezradność wobec ówczesnej sytuacji na Białorusi, także nie-
udolnych działań polskiego rządu w sprawie wdrażania pomo-
cy dla protestujących Białorusinów. Za sprawą swoich niestru-
dzonych działań, licznych interwencji i szumu medialnego, jaki 
stworzyła wokół problemu, Shostak wpłynęła na polskich de-
cydentów, doprowadzając tym samym do wznowienia proce-
su wydawania Białorusinom wiz turystycznych. Za swoje wy-
siłki, ogromne poświęcenie i nieugiętą postawę, Jana Shostak 
(ex quo z Michałem Sobczakiem) słusznie nagrodzona została 
Paszportem Polityki w kategorii Sztuki Wizualne. Warto w tym 
miejscu dodać, że dzień uroczystości, stał się dniem wyraźne-
go protestu, który artystka zaklęła w swojej bezkompromi-
sowej sukni, przedstawiającej portrety blisko 1200 więźniów 
politycznych reżimu Aleksandra Łukaszenki. Pamiętajmy też, 
że w ramach swoich działań, Shostak wielokrotnie zwracała 
naszą uwagę na ważne problemy społeczne, w tym również 
na pedofilię w Kościele katolickim (Papa call me, 2016) czy 
kwestię uchodźców, co wyrażone zostało w ramach dyplomu 
magisterskiego, realizowanego w Pracowni Działań Prze-
strzennych Mirosława Bałki. To w tym właśnie czasie Shostak 
zaczęła wprowadzać znamienny dla jej późniejszej twórczo-
ści wyraz „nowak”, mający być synonimem słowa „uchodźca” 
(nowak / nowaczka / nowac, 2017). Najmocniej jednak – oczy-
wiście do czasu działań na rzecz Białorusi – twórczość Jany 
Shostak kojarzona była z prowadzonym od 2018 roku (wraz 
z Jakubem Jasiukiewiczem) projektem pt. Miss Polonia reje-
strującym uczestnictwo artystki w licznych konkursach pięk-
ności w Polsce, podczas których przełamywała różnorodne 
schematy myślenia na tematy takie, jak m.in. homoseksualizm 
czy stosowanie feminatywów. 

Uczyć innego sposobu myślenia chce również wspomniany 

4  Grzywna wynosiła 10.000 zł od osoby, a więc w sumie 70.000 zł. Za twórcami (Martą Czyż, Magdą Drągowską, Michałem Frydrychem, Karoliną Grzywnowicz, Kubą Rudzińskim, Julią Minasewicz, 
Janem Możdżyńskim, Yulią Krivich, Weroniką Zalewską, Pawełem Żukowskim), wstawiło się społeczeństwo, które w ramach akcji crowdfundingowejzebrało na ten cel pełną wartość. Grzywna 
została ostatecznie wycofana. https://magazynszum.pl/10000-zlotych-mandatu-za-akcje-list/

5  Tadeusz Kantor, List, culture.pl 
https://culture.pl/pl/dzielo/tadeusz-kantor-list [ dostęp z dn. 27.02.2022]

6  Werbanowska Kaja, Mikołaj Sobczak w swojej sztuce buntuje się przeciwko skostniałym, konserwatywnym przekonaniom, K MAG 99, MAGIC ISSUE 2019 
https://kmag.pl/article/wywiad-k-mag-mikolaj-sobczak [dostęp z dn. 1.03.2022

7  Graff Agnieszka, Liliana Zeic przetwarza na radykalną lesbijską sztukę to, co się dzieje w Polsce, Wysokie Obcasy, https://www.wysokieobcasy.pl/wysokie-obcasy/7,163229,27863042,agnieszka-
-graff-liliana-zeic-przetwarza-na-radykalna.html?disableRedirects=true [dostęp z dn. 3.03.2022]

powyżej Michał Sobczak, którego twórczość również została 
doceniona Paszportem Polityki, a rok wcześniej Nagrodą Fun-
dacji Sztuki Polskiej ING podczas WGW. Malarskie, performa-
tywne i intermedialne działania artysty to ważny głos młodego 
pokolenia, które tak wyraźnie nie chce już żyć według zasad 
dyktowanych przez dawny, ukształtowany na biegunowych po-
działach świat. To niezgoda na konserwatyzm i reguły, jakie 
ze sobą niesie. Bo jak mówi: […] nie zgadzam się na przekony-
wanie mnie, że fantazje są rzeczywistością. Że Europa kiedykol-
wiek była biała. Że nasza kultura jest monolitem zbudowanym 
na jednej religii, a wszystko, co funkcjonuje obok tego monolitu, 
stanowi dla niego zagrożenie. Że ludzka seksualność jest zła. Że 
pewne cechy, takie jak empatia czy opiekuńczość, są bardziej „ko-
biece niż męskie6”. I wierzcie mi, że nie tylko Sobaczak tak myśli.

Jest jeszcze Liliana Zeic, którą niektórzy mogą pamiętać, 
jako Lilianę Piskorską. Jest to kolejna, niezwykle świadoma ar-
tystka, która od wielu już lat w bardzo mądry sposób analizuje 
problematykę społeczną z perspektywy radykalnej wrażliwo-
ści, zakorzenionej w praktyce i teorii feministyczno-queerowej 
i feministyczno-posthumanistycznej. Ale nie tylko. Artystka 
sięga też po wątki związane z państwowością, zależnościami, 
jakie zachodzą między społecznościami i (peryferyjną) tożsa-
mością. To również – jak sama mówi – tematyka queerowej 
lesbijskości i nieheteronormatywności, tożsamości grupowej, 
pamięci zbiorowej, konstrukcji prawa, oraz sposobu budowa-
nia wyobrażonych wspólnot. Tak, dużo tego, jednak Lilianna 
Zeic, jak wspomniałam wyżej, to artystka, która naprawdę wie, 
co chce nam powiedzieć i mówi to w sposób całkowicie świa-
domy i mądry, momentami traktując podejmowany temat 
z przymrużeniem oka. Jak pisze Agnieszka Graff – Prawico-
wy zwrot, polaryzacja, plemienność, brunatnienie, lęk. Liliana 
Zeic przetwarza na radykalną lesbijską sztukę to, co się dzie-
je w Polsce. Jej twórczość – gniewna i intymna – wyraża niezgo-
dę na rolę ofiary, w którą próbuje ją wpisać historia. Jej prace 
drażnią, dziwią i długo rezonują w umyśle i ciele7. W ramach 
swoich działań performatywnych, podobnie zresztą jak Sob-
czak, artystka nierzadko współpracuje z drag queen. Całkiem 
niedawno mieliśmy okazję oglądać klimatyczne projekty-per-
fromansy – we Wrocławiu i w Warszawie – które zrealizo-
wane były we współpracy z Twoja Stara. I trzeba przyznać, 
że w przypadku twórczości Zeic, na uwagę z zasługuje niemalże 
każde działanie. Jednak w ostatnim czasie to przedsięwzięcia 
partycypacyjne, performatywne i te rytualne właśnie dają ar-
tystce zasłużoną widoczność – jak na przykład spektakularne 
działanie we wrocławskiej przestrzeni miejskiej pt. Lato nade-
szło dzisiaj całkowicie.

Robić swoje i nikogo oraz niczego się nie bać. O zaangażowanej aktualnie sztuce w Polsce

1-2. Grafika z ZA* Zin2, 2021-2022, ZA* Grupa, proj. graf. Zofia Kofta
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W kontekście homofobii i nietolerancji swoje działania lokuje 
także Daniel Rycharski, który zwraca się do nas językiem innym 
niż pozostali opisani w tym tekście twórcy. Rycharski nie kryty-
kuje, nie jest agresywny. Nie krzyczy, ani też nie jest radykalny. 
Zamiast tego pokazuje, rozmawia, łagodnie wskazuje obszary. 
Niejako współpracuje, mediuje, oswaja. Pomijając jego Pomnik 
Chłopa (2015), znamienną okazała się być znakomita wystawa 
pt. „Strachy”, którą we współpracy kuratorem, Szymonem Mali-
borskim, artysta zrealizował w 2019 roku w warszawskim MSN-
-ie. Była to fascynująca, symboliczna i przede wszystkim mądra 
opowieść o nieznanym dla większości z nas świecie, który sytuuje 
się gdzieś na styku prowincji, miasta, kultury queer, wspólnoty 
i wiary. Przedsięwzięcie to rezonuje w mojej głowy do tej pory. 
Również dlatego, że było oparte na szacunku. Wskazało też nie-
tknięty przez wielu obszar, a przede wszystkim sposób, w jaki 
artysta może pracować z pozornie zamkniętą i konserwatywną 
społecznością wiejską. Rycharski pokazał, że jest ona gotowa na 
obcowanie z tzw. sztuką wysoką, że posiada swoją wrażliwość 
i potrafi ją czytać. Swoją praktyką udowodnił też, że obszar wiej-
ski zasługuje na coś więcej, niż tylko warsztaty prowadzone przez 
przyjezdnych animatorów i działania plastyczne w świetlicy. Że 
potrzebny jest tylko wspólny język i niepodszyta protekcjona-
lizmem otwartość. Warto zwrócić uwagę, że Daniel Rycharski na 
co dzień pracuje ze społecznością Kurówka. Jego działalność sku-
pia się na tematyce tożsamości współczesnej polskiej wsi, wplata-
jąc w to m.in. tematy queerowe i wątek Kościoła. Jak mówi: Moja 
sztuka to w dużym stopniu oswajanie. Czy wierzę w jej skuteczność? 
Od samego początku. Pokazując projekty zrealizowane w Kurów-
ku w warszawskim MSN czy innych miejskich galeriach, oswajałem 
miasto ze wsią. Projekt „Gra terenowa” przywiódł Warszawę do Ku-
rówka, oswajając w ten sposób wieś z miastem. „Strachy” oswajały 
Kurówek z osobami LGBT, a osoby LGBT – z osobami ze wsi. „Wy-
spa” polegała na wypożyczeniu od scenografa Allana Starskiego 
macew z filmu „Pokłosie” i ustawieniu ich na wyspie na sierpeckim 
jeziorze Jeziórki, w trakcie drugiej wojny wykopanym przez Żydów. 
Wokół instalacji – krepinowa wstęga, tęcza z czterech tysięcy kwia-
tów. Czyli wprowadzenie do lokalnej dyskusji publicznej tematu 
nietolerancji, nienawiści, ale też zagadnienia LGBT, po raz pierwszy 
głośno. Z tego, co wiem od mieszkańców i burmistrza, opinii po-
zytywnych było zdecydowanie więcej niż negatywnych. Wierzę, że 
sztuka – moja i w ogóle – ma realny wpływ na rzeczywistość. Jej 
skuteczność w oswajaniu świata widzę na każdym kroku8. Dodam 
tylko, że Daniel Rycharski również jest laureatem Paszportów 
Polityki.  

Ze sztuką oswajają, ale w nieco inny sposób, także członkowie 
i członkinie ZA*Grupy, czyli kolektywu artystycznego artystów 
z zagranicy, który na swoje barki wziął środowisko mieszkają-
cych w Polsce twórczyń i twórców z doświadczeniem migracji. 
ZA*Grupa została założona w 2020 roku w Warszawie i zamani-
festowała swoją obecność wydaniem ZA*ZINa. W ramach swojej 

8  Anna Tatarska, Daniel Rycharski: Wieśniak, którego potrzebuje Polska na poptown.eu, https://poptown.eu/daniel-rycharski-wiesniak-ktorego-potrzebuje-polska/ [dostęp z dn. 2.03.2022]
9  Joanna Ruszczyk, Język jak Jan Paweł II. Rozmowa z Yulią Krivich, Verą Zalutskayą i Yuriyem Bileyem na Magazyn SZUM, https://magazynszum.pl/jezyk-jak-jan-pawel-ii-rozmowa-z-yulia-krivich-vera-

-zalutskaya-i-yuriyem-bileyem/ [dostęp dn. 1.03.2022]
10  Witold Mrozek, Protest w Zachęcie. Ochroniarz: „Kto jest odpowiedzialny?”. Widz: „Słyszałem, że minister»
na Gazeta Wyborcza, https://wyborcza.pl/7,75410,28024764,happening-w-zachecie-ochroniarz-kto-jest-odpowiedzialny.html [dostęp z dn. 14.02.2022]

aktywności, grupa promuje twórczość artystów przyjezdnych, 
dając im przy tym przestrzeń do swobodnego wyrażania się na 
tematy im szczególnie bliskie. Interesuje ich proces przemian 
krajobrazu kulturowego Polski, który możliwy jest dzięki inte-
gracji środowisk i osób, które przynoszą ze sobą właściwe dla 
siebie doświadczenia. Pojawiło się pokolenie – jak mówi Yuriy 
Biley – które przyjeżdża do Polski nie na truskawki czy na rok pra-
cy, a na stałe. To pokolenie postrzega Polskę jako swój dom. W na-
szym zinie mówimy tylko o polu sztuki, o artystach, ale nie tylko 
o grupie rosyjskojęzycznej, a o wszystkich migrantach. To „bada-
nie”, które zrobiliśmy przez open call miało dać nam wiedzę, jakie 
to środowisko jest i czy można je nazywać w ogóle środowiskiem9. 
Trzon grupy stanowią: Yulia Krivich, Vera Zalutskaya i Yurii Bikey 
– każdy z nich aktywnie działa w przestrzeni sztuki, realizując 
przy tym zaangażowane społecznie i politycznie projekty, któ-
re rzeczywiście dają do myślenia, choć czasem trzeba je anali-
zować z wyważeniem i rozwagą.

Środowisko reaguje też na wszelkie inne nieprawidłowo-
ści, jakie przez ostatni czas serwuje nam Ministerstwo Kultury, 
Dziedzictwa Narodowego i Sportu. Pomijając wiele poprzed-
nich wydarzeń, szczególnym echem odbiła się nominacja Ja-
nusza Janowskiego na dyrektora Zachęty – Narodowej Galerii 
Sztuki w trybie pozakonkursowym. W czasie trwającego kilka 
tygodni ogólnopolskiego zjednoczenia i protestu środowisk 
twórczych, miała miejsce cała masa oddolnych interwencji 
o charakterze performatywnym. Pojawiły się też Przybyszki 
z Przyszłości, których styczniowe działanie w warszawskiej 
Zachęcie można by nazwać akcją, happeningiem lub partyzanc-
kim performansem. Był to symboliczny, cichy protest grupy 
anonimowych osób, które w kolorowych, futurystycznych stro-
jach przechadzały się po salach galerii, punktując i wieszcząc 
szczęśliwy kres – widziany z perspektywy utopijnej przyszłości 
– wszystkich tych kuriozalnych wydarzeń, decyzji, podziałów, 
z którymi aktualnie musimy się borykać. Zostały one zgrabnie 
ujęte w bot moty z przyszłości, takie jak: „2044 – Strajk Pracow-
nic Kultury wprowadza bezwarunkowy dochód podstawowy”, 
„2051 – zamknięcie ostatniego kościoła” czy „2068 – koniec kul-
tury gwałtu”. Był to także piękny, artystyczny i wyrafinowany 
protest świadomego środowiska przeciwko nowemu dyrektoro-
wi, chociaż bardziej wykorzystaniu galerii i muzeów jako prze-
strzeni do realizowania celów politycznych i propagandowych. 
Zachęta – jak mówią Przybyszki – to my: twórcy i twórczynie, 
zaangażowane od lat pracownice i pracownicy oraz publiczność. 
Jesteśmy przyszłością, która i tak się tutaj pojawi. Jesteśmy zmia-
ną. Nie pozwolimy, żeby Ordo Iuris zasiadało w murach najważ-
niejszej instytucji sztuki w Polsce. Ani żadnej innej10. I oby tak było.

Oczywiście należałoby napisać tu więcej – o niestrudzo-
nej Dianie Lelonek, o oswajających ze sztuką Romów Małgo-
rzacie Mirdze-Tas i Krzysztofie Gilu, o talencie i doskonałej 
sztuce niedawno debiutującej Viktorii Tofan, o reporterskim 

zaangażowaniu w czasie protestów Rafała Milacha czy waż-
nej, reagującej i przede wszystkim niejednopoziomowej, 
kuratorowanej przez Ankę Herbut wystawie pt. „Trzy to już 
tłum”. Nie mamy już jednak wystarczająco dużo miejsca. 
Korzystając z tego, które posiadam, wspomnę jeszcze tylko 
o jednej twórczyni, która z uwagi na swoją sztukę, wrażli-
wość i osobowość na to zasługuje. To Ala Savashevich, mło-
da artystka białoruskiego pochodzenia, która tworzy zaan-
gażowane prace w różnych mediach, posługując się jednak 
przede wszystkim rzeźbą, tkaniną i wideo. Dla wielu z nas 
znamienną jest praca jej autorstwa pt. Poza.Pozycja.Sposób 
(2019), za którą zresztą otrzymała Nagrodę Fundacji Sztuki 
Polskiej ING podczas zeszłorocznego Warsaw Gallery Week-
end11. Savashevich mówi do nas językiem stanowczym, lecz 
delikatnym. Sięga po rezonujące symbole, tematy ważne, 
które jednak przeszyte są ogromną dozą intymności, blisko-
ści, tęsknoty i smutku. Jak mówi: Ostatni raz w domu byłam 
ponad dwa lata temu. Nigdy nie myślałam, że będę tak tęsknić 
za Białorusią. Dochodzę do wniosku, że fizyczna ojczyzna jest 
bardzo ważna: żeby wrócić, namacalnie doświadczyć emocji. 

11  Razem z Zuzanną Bartoszek
12  Wolniewska Maja, Artystka Ala Savashevich: Maszeruję tak, by zaburzyć rytm na VOGUE 

https://www.vogue.pl/a/artystka-ala-savashevich-o-sztuce-i-tesknocie-za-bialorusia [dostęp z dn. 25.02.2022].
13  Anda Rottenberg i Mirosław Bałka opowiadają o wystawie 1/1/1/1/1: https://www.youtube.com/watch?v=SQfhBR3bfxA

Moja wystawa będzie dotyczyć również deformacji wspomnień. 
Pozytywne emocje są silniejsze od tych negatywnych, choć to te 
negatywne przerabiamy dłużej12. I w obliczu tego, co mówi ar-
tystka, ale też tego, co dzień po dniu się dookoła nas wydarza, 
jeszcze bardziej aktualny staje się przekaz Mirosława Bałki, 
który blisko cztery lata temu, w 2018 roku – trochę jak ten 
czuły sejsmograf – zawarł w instalacji pt. 1/1/1/1/1, zadając py-
tanie o to, czym tak na dobrą sprawę jest dla nas Ojczyzna13… 

 
***

Tym, co wyraźnie widać na polskiej scenie artystycznej, 
jest duży zwrot ku tematom politycznym, które z uwagi na 
czas szczególny zaczynają dominować w przestrzeni arty-
stycznej. Funkcjonują obok drugiego, czysto estetycznego 
czy rynkowego nurtu. Nieraz są to ważne, mocne i świadome 
gesty artystyczne, innym razem mniej dojrzałe próby wyra-
żenia siebie czy radzenia sobie z rzeczywistością. Obydwie 
drogi ważne, bo pokazujące nam, że artystki i artyści chcą 
mówić. I zdaje się, że chwilowo donośniej mówią twórcy z za-
granicy, którzy Polskę uczynili swoim domem.

Robić swoje i nikogo oraz niczego się nie bać. O zaangażowanej aktualnie sztuce w Polsce

ZA*Zin, 2021, ZA*Grupa, Wydawca Instytut Kultury Miejskiej w Gdańsku, fot. Yulia Krivich
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ROK SZKŁA
Rok 2022 ogłoszono międzynarodowym rokiem 

szkła! Światowe ośrodki edukacyjne, rezydencyjne, 
muzea, galerie, artyści, eksperci, krytycy, miłośnicy, 
studenci, czyli tzw. Glass Community przez cały rok 
będą celebrować  znaczenie szkła w naszym życiu. 
Dzięki wszechstronności, możliwościom chemicznym 
i fizycznym szkło pod wieloma postaciami przyczyniło 
się do rozwoju kultury i nauki. W wielu obszarach, jak 
komunikacja, medycyna, transport, bezpieczeństwo, 
nauka czy ekologia, materiał ten odegrał rewolucyj-
ną wręcz rolę.

Odpady reakcji atomowych zostały zeszklone i nie za-
grażają naszemu życiu; najdalsze zakątki Wszechświata 
poznajemy dzięki zastosowaniu szklanej optyki w tele-
skopie Jamesa Webba; bioszkło naturalnie integruje się 
z ludzkim układem kostnym, wspomagając regenerację 
tkanek; jako odporny chemicznie materiał ten służy do 
transportowania szczepionek i leków; wspiera też walkę 
z kryzysem klimatycznym, bo jest poddawany recyklin-
gowi, a także wykorzystywany do pozyskiwania energii 
odnawialnej w panelach słonecznych czy do produkcji 
części łopat turbin wiatrowych, dzięki czemu zostawiamy 
mniej śladu węglowego.

Z kolei artyści i projektanci działający z tym medium 
dali ludziom świadectwo, jak wspaniałe, nieprzewidywalne 
jest szkło, jak bezkonkurencyjnie potrafi odwzorowywać 
kolory, jak użyteczne jest w naszej codzienności – pozwa-
la nam przejrzeć się w ścianach szklanych biurowców, 
utrzymać w ręku ciecz, wytworzyć metafizyczną atmosfe-
rę wewnątrz kościołów… Archeolodzy do dziś odkrywają 
tajemniczą historię szkła i jego wpływ na rozwój naszej 
cywilizacji. Niezaprzeczalnie jest ono jednym z najważniej-
szych budulców naszej rzeczywistości – wyjątkowym me-
dium zarówno narracji sztuki współczesnej, jak i innowacji 
technologicznych.  

PROCES I SPOŁECZNOŚĆ
Nie wystarczy jednak 

sama powyższa konstata-
cja. Konieczny jest następny 
krok, czyli rozwój edukacji 
oparty na refleksji nad zło-
żonością procesów wytwór-
czych szkła, a tym samym 
dogłębne poznanie specyfiki 
materiału, z którym pracu-
jemy oraz zasad projekto-
wych. Nie ma zrównoważo-
nej praktyki bez znajomości 
procesów produkcyjnych 
oraz właściwości chemicz-
nych i fizycznych medium. 
Aby osiągnąć pełnię wiedzy 
o materiale, musimy zdoby-
wać ją głównie przez prak-
tykę. Dzięki temu możemy 
tworzyć projekty odpowie-
dzialne społecznie oraz kli-
matycznie, jak i rozwijać kompetencje zorientowane na 
krytyczne myślenie. Wydaje się to oczywiste, ale holi-
styczne poznanie medium przez rzemieślnika/ twór-
cę w przypadku medium szkła wymaga bardzo złożonej 
infrastruktury technologiczno-technicznej oraz olbrzy-
miego nakładu finansowego. Z punktu widzenia twórcy 
dopiero taki stan daje wolność artystyczną…

W nomenklaturze środowiska zajmującego się 
szkłem, Glass Community powinno być symbolem 
bezpieczeństwa, swobody, rozwoju, wymiany wiedzy 
i dzielenia wspólnych wartości. Istotą pracy ze szkłem 
jest współpraca. Godziny spędzone w niesprzyjają-
cym środowisku, w szumie, z kilogramami szklanej 

masy w ręku lub na piszczelach w temperaturze czasem sięgają-
cej 1500 stopni Celsjusza często wymagają wzajemnego wsparcia. 
Jest to nieustanna walka z nieprzewidywalną materią. Społeczność 
szkła od lat stawia na integrację międzynarodowego świata sztu-
ki w celu promowania różnorodności i budowania struktury spra-
wiedliwej dla wszystkich osób pragnących się doskonalić. Inkluzyw-
ność, równość, dostępność to cele, jakie zarówno wiele podmiotów 
sektora publicznego, jak i prywatnego umieściło w czołówce swo-
ich wartości. Bez otwartej, zrównoważonej, wolnej od dyskrymi-
nacji wspólnoty nie zaistnieje odpowiedzialna i mądra praktyka, 
której tak teraz potrzebuje nasz świat. Ten szczególny rok daje jesz-
cze większe możliwości tworzenia platform wymiany i poznania.

WROCŁAW
2022 rokiem szkła. To święto szczególnie istotne również dla 

Wrocławia. W granicach Polski powojennej, w oparciu o trady-
cje wytwórczą na Dolnym Śląsku, w 1949 roku powstaje Wydział 
Plastyki Przestrzennej – jeszcze wtedy w Wyższej Szkole Sztuk 
Plastycznych, a jedną ze specjalizacji staje się szkło. Po ośmiu 
latach rodzi się samodzielny Wydział Ceramiki i Szkła. Olbrzy-
mi wpływ na to wydarzenie miała postać ówczesnego rektora 
uczelni Stanisława Dawskiego oraz uruchomiona przez niego 
Katedra Szkła Artystycznego. Dawski postawił na zespolenie 
myślenia o pracy ze szkłem i kształcenia studentów w sztukach 
użytkowych, ale również tzw. „czystych”. Ten mariaż trwa do 

Dominika Drozdowska

Rok szkła. 
O nowych perspektywach

Zatem „ja” staje się „my” [...]Wolność nie pochodzi od Ciebie czy ode mnie, ale 
z przestrzeni pomiędzy nami, z więzi, którą tworzymy w chwili, w której korzystamy 
z wolności razem, więzi, bez której wolność nie istnieje.

~Judith Butler (2018) Notes Towards a Performative Theory of Assembly

Rok szkła. O nowych perspektywach

Kadr z wystawy „Gatunki Inwazyjne”, Ben Snuffy Wright, 2019, Archiwum BWA Wrocław, fot. Alicja Kielan 
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dziś i jest najbardziej rozpoznawalną i charakte-
rystyczną cechą wrocławskiej uczelni. W tamtym 
okresie zaczynają tworzyć znakomici artyści/
projektanci, m.in. Eryka Trzewik-Drost, Jan Syl-
wester Drost, Zbigniew Horbowy czy Jan Kiczura. 
To oni, jak i wielu innych dolnośląskich artystów, 
swoimi projektami i działaniami stworzyli le-
gendę Wrocławskiej Szkoły Szkła. Lata 60. sta-
ją się wizytówką rozwoju wrocławskiego stylu, 
który odznaczał się prostotą, symetrią i propor-
cjonalnością – kluczowy również był kolor oraz 
funkcjonalność. Przez lata środowisko Akademii 
skupiało się na estetyce i puryzmie wykonania, 
efekcie, obiekcie samym w sobie, jego pięknie, 
kolorystyce, przezroczystości oraz walorach fi-
zycznych medium.

Istnieje jedna stała, która określa, dlaczego 
prowadząc rozważania o polskim szkle, myśli-
my o Wrocławiu i dlaczego rozmawiając o jego 
kondycji obecnie, skupiamy się na podmiocie 

będącym przykładem kształcenia współczesnej 
myśli szkła, czyli wrocławskiej ASP. Z przerwa-
mi, ale do dziś, Wydział Ceramiki i Szkła we 
Wrocławiu kształci artystów i projektantów 
szkła jako jedyny kierunek w Polsce. Przez lata 
ci sami artyści mogli realizować swoje projekty 
i pracować w regionalnych hutach i fabrykach 
oraz od 1984 roku prezentować swoje pra-
ce w jedynej w Polsce galerii Szkła i Ceramiki 
BWA Wrocław (obecnie SIC! BWA Wrocław). 
Historia wrocławskiego szkła przechodziła fluk-
tuacje i zmiany, uzależnione również od sytuacji 
polityczno-gospodarczej w Polsce. Następstwem 
transformacji systemowej był upadek przemysłu, 
niewiele hut udało się uratować, bo tylko niektó-
re przetrwały dzięki prywatyzacji. Coraz mniej 
miejsc gwarantowało możliwość poznania ma-
teriału w jego najczystszej, rozgrzanej formie, 
a to ów stan skupienia materiału obnaża prawdę 
o jego właściwościach, olbrzymiej plastyczności, 
ale też trwałości.

Jedenaście lat temu wrocławska Akade-
mia, w murach nowego budynku stworzyła hutę 
szkła, i tym samym znalazła się w gronie siedmiu 
europejskich uczelni, które mogą pochwalić się 
kształceniem swoich studentów w technikach 
hutniczych. Nie mam intencji umniejszać tu in-
nym tradycjom obróbki szkła, czy odbierać wagi 
pozostałym warsztatom. Metod i technik pracy 
z materiałem jest wiele (praca na palnikach, wi-
traż, fusing) i każda z nich daje szansę na eksplo-
rację i pogłębienie wiedzy o jego istocie i specyfi-
ce. Historia szkła pokazuje jednak, że jego status 
i wartość ukonstytuowane są w wielu porządkach 
– eksperymentalnym, badawczym, mitycznym, 
użytkowym czy artystycznym – na filarze zwią-
zanym z dmuchaniem i rzeźbieniem na gorąco. 
Jest to też najbardziej kontrowersyjna technika, 
która, owszem, daje możliwość skupienia się na 
procesie, eksperymencie oraz badaniu granic me-
dium, które – tak jak pisałam powyżej – dają nam 
podstawę do odpowiedzialnego projektowania/
tworzenia, ale też jest jedną z najbardziej ener-
gochłonnych metod wytwórczych. W przypad-
ku wrocławskiej uczelni to olbrzymie atrakcyjny 
czynnik dla międzynarodowego środowiska stu-
denckiego, jak i dydaktycznego. Warsztat hutni-
czy wymaga opieki specjalistów, doświadczonych 
hutników oraz wiedzy i umiejętności artystów. 
Z brakiem tych zasobów Wrocław radzi sobie 
za pomocą rozwijania drugiej bazowej wartości. 
Naturalnym następstwem rozwoju infrastruktury 
stała się międzynarodowa wymiana, którą od lat 
pielęgnują również lokalni artyści, korzystając 

z szeregu programów i udogodnień, które oferuje wciąż po-
większające się i działające z coraz większym rozpędem świa-
towe Glass Community.

KONKLUZJA
Ogłoszony przez UNESCO rok szkła ma za zadanie podkre-

ślić wartość tego medium i jego kluczową rolę w rozwoju wie-
lu dziedzin naszego życia. Nie będzie to jednak rok pozba-
wiony refleksji nad tym jak doskonalić procesy produkcyjne, 
zweryfikować dotychczasowe postawy oraz wzbudzić większą 
świadomość nad praktyką artystyczną w kontekście zmian kli-
matycznych i naszej intensywnej eksploatacji zasobów ziemi. 
Przecież szkło w uproszczeniu to piasek, sód i wapń, a więc 
naturalne składniki naszej planety, które znikają w zastrasza-
jącym tempie. Same procesy są szalenie energochłonne i obec-
nie wdrażane są inżynieryjne rozwiązania przyjazne środowi-
sku. Debata trwa. Społeczność nie poddaje się, nie uznaje, aby 
był to moment na całkowite odstąpienie od wytwórstwa. Jest 
to na pewno czas intensywnej rewizji dotychczasowych reguł 
i przyzwyczajeń.   

W tym kontekście patrząc na możliwe drogi rozwoju 
można zauważyć, że zarówno główny ośrodek edukacyjny, 
jedyna w Polsce galeria SIC! BWA Wrocław oraz szereg dzia-
łających współczesnych artystów kładą olbrzymi nacisk na 
poznanie, proces i wzajemną troskę. To niezbędne elementy, 
aby w dobie zmian klimatycznych, kryzysu planetarnego oraz 
znikających zasobów naturalnych, na których opiera się nasza 
cywilizacja i kultura materialna, myśleć o ochronie obszaru 
artystycznego i, w mniejszej skali, przemysłowego wytwór-
stwa szkła. Perspektywa zrobienia kroku wstecz i spojrzenia 
na szkło w kontekście geologii i reologii, a także przez pryzmat 
jego komponentów oraz zamienników, staje się impulsem do 
przeanalizowania trudnej perspektywy przyszłości oraz próby 
odpowiedzenia na pytanie, co szkło może zrobić dla kształto-
wania się bardziej zrównoważonych i sprawiedliwych społecz-
ności. Czy w ogóle szkło będzie wciąż częścią naszego życia? 
W jakiej formie? Czy organiczne, wnikliwe poznanie medium 
i procesów, dzięki praktyce oraz budowaniu wspólnoty chcą-
cej wprowadzać systemowe zmiany i rozwiązania, staną się 
odpowiednim wytrychem do ocalenia?

Rok szkła. O nowych perspektywach

1. Huta szkła w ASP Wrocław, fot. J. Żak
2. Kadr z wystawy „Syndrom Florencki”, Einar i Jamex de la Torre, Archiwum BWA Wrocław, 2019, fot. Alicja Kielan
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To pierwszy z cyklu esejów, które zbiorczo zdecy-
dowałem się określić mianem „Interferencji”. Za-
nim jednak wyjaśnię, skąd wzięła się owa nazwa 

i czego dotyczyć będą teksty publikowane w kolejnych 
numerach niniejszego czasopisma, zacząć muszę od try-
wialnej z pozoru konstatacji, iż w dzisiejszym świecie 
niemal każda dziedzina jednostkowego i zbiorowego 
życia podlega dynamicznym zmianom. Parafrazując 
klasyka, powiedzieć można, że to, co jeszcze chwilę 
temu wydawało nam się stałe, pewne, znane, rozpływa 
się w powietrzu. Nie ma jednak w naszych czasach – 
czy też w nas samych – tyle optymizmu, ile przejawiało 
się w manifestach piewców nowoczesności. Diagnoz do-
tyczących kondycji współczesnego człowieka i rzeczywi-
stości go otaczającej nie łączą już takie pojęcia jak „rewo-
lucja” bądź „postęp” (moralny, społeczny, technologiczny, 
etc.), lecz „kryzys” i „katastrofa”. Lata 20. XXI wieku roz-
poczęły się od globalnej pandemii, która zatrzymała na 
chwilę niemal wszystko, by następnie pchnąć świat na 
nowe tory. Dokąd prowadzące? Tego jeszcze nie wiemy. 
Próbujemy przewidywać kierunki, ale kolejne wydarze-
nia ciągle nas zaskakują. Ogniska koronawirusa jeszcze 
nie zdążyły na dobre wygasnąć, gdy wojenny dym nad 
Ukrainą uświadomił nam, że kolce białka to tylko jedna 
z bolączek współczesności. Nieludzki aktor nasilił pro-
blemy [?], z jakimi od dawna się borykaliśmy. Niewidzial-
ne pasożyty komórkowe oraz oślepiające rozbłyski nad 
Kijowem i Charkowem nauczyły nas, że jutro to zupeł-
nie nieprzewidywalna przyszłość, wczoraj to zaś odległa 
przeszłość. Ziemia jest w transie. Nie oznacza on jednak 
zmienionego stanu świadomości, lecz nieustanne trzę-
sienia – takie, jakich nie wyobrażali sobie w najczarniej-
szych snach prorocy końca historii. 

Od ponad dekady dane jest mi współpracować z re-
dakcją wydawanego przez  wrocławską Akademię Sztuk 
Pięknych im. E. Gepperta pisma artystycznego „Format”. 
Ono także się zmienia, choć na szczęście nie ze względu 

na pandemię czy inną sytuację kryzysową. Oczywiście 
nie odchodzi od dotychczasowego kształtu i rozmiarów, 
a tym bardziej od zasadniczego swego zagadnienia, czyli 
kultury wizualnej. Poszukuje natomiast nieco odmien-
nych formuł przekazu. Stąd między innymi pomysł na 
eseje na temat współczesności widzianej przez pryzmat 
sztuki. Będę podejmował się w nich prób interpretacji 
działalności artystów, kuratorów i instytucji kultury kry-
tycznie (od gr. kritikos, słowa oznaczającego zdolność 
dostrzegania różnic, dokonywania ocen, wydawania 
sądów) czy też polemicznie odnoszących się do rozma-
itych wydarzeń, zjawisk, procesów, jakie zachodzą w dzi-
siejszym świecie. Analizy skupiać się będą zarówno na 
pojedynczych pracach malarskich i rzeźbiarskich, video, 
instalacjach, performansach, jak również na wystawach 
czasowych i imprezach cyklicznych, których twórcy po-
dejmują namysł nad najważniejszymi sprawami dotyczą-
cymi współczesności oraz tego, co nadchodzi. W istocie 
eseje te stanowią swoiste zaproszenie do wspólnej re-
fleksji nad formą i treścią dzieł w relacji do znaczeń, 
sensów, wartości, idei, których to są nośnikami. Przyglą-
dając się praktykom artystycznym w Polsce oraz w Eu-
ropie Wschodniej i Zachodniej, a także obu Amerykach, 
nie sposób pominąć kwestii natury i kondycji ludzkiej, 
płci, rasy, klasy, nierówności, władzy, demokracji, kapi-
talizmu, konsumpcjonizmu, zdrowia, żywności, zwierząt, 
upraw, produkcji energii, zanieczyszczenia środowiska 
i zmian klimatycznych. Należy wymienić tu też konflik-
ty (etniczne, religijne, społeczne etc.), rewolucje, wojny. 
Tym ostatnim poświęcam końcową część niniejszego 
tekstu, a także następny esej zamieszczony w „Formacie”.

Nim jednak to uczynię, jeszcze dwie uwagi. Po 
pierwsze, przyjmuję, że sztuka z jednej strony jest 
czymś w postaci sejsmografu wychwytującego, reje-
strującego i ukazującego wspomniane wyżej drgania 
ziemi, z drugiej natomiast, że stanowi rodzaj laborato-
rium poszukującego rozwiązań zmniejszających bądź 

Piotr Jakub Fereński

Interferencje
I. Sztuka i wojna

Interferencje

Interwencja artystyczna koło dawnego pomnika W. Lenina w Kijowie, 2019, fot. P.J. Fereński



78 79ZJAWISKA

O okropnościach konfliktów zbrojnych, 
o obrazach cierpienia i powojennych 
traumach jako temacie tego tekstu po-
myślałem wcześniej – po obejrzeniu wy-
stawy „Abakanowicz. Totalna” we wro-
cławskim Pawilonie Czterech Kopuł. 
Kuratorki Barbara Banaś i Iwona D. Bi-
gos pokazały na niej między innymi Baz 
i Lipis z cyklu „Gry Wojenne”. To dwa, 
dużych rozmiarów obiekty składające 
się z pni drzew oraz okuć bądź obręczy. 
Te metalowe części z jednej strony spra-
wiają wrażenie protez, z drugiej przy-
wodzą na myśl armaty lub lufy czołgów, 
elementy pocisków czy pozostałości ło-
dzi pancernej. Na odbiór prac wpływa 
niewątpliwie wiedza o tym, iż matka 
artystki na skutek postrzału straciła 
jedną z kończyn. Abakanowicz opisy-
wała widok zwisającego bezwładnie 
przedramienia oraz ręki, która prze-
stała być integralną częścią ciała. Ale 
te drewniano-żelazne „fantomy” to nie  
jedyne nawiązania do wojennej prze-
mocy w „totalnej” kolekcji Muzeum 
Narodowego we Wrocławiu. Oczywi-
ście rzeźbiarka wielokrotnie podkreśla-
ła, iż jej dzieła są otwarte na interpreta-
cję i w zależności od doświadczeń widza 
(bagażu historycznego, kulturowego, eg-
zystencjalnego) ich recepcja może przy-
bierać różny charakter – w przewodni-
ku po wystawie nie został zamieszczony 
logotyp Ministerstwo Kultury i Dziedzic-
twa Narodowego, najwyżsi urzędnicy 
państwowi w abakanie widniejącym na 
jego okładce najwyraźniej dopatrzyli się 
motywu waginalnego (pornografia?) – 
niemniej całą jej twórczość uznać można za rodzaj politycznego 
sprzeciwu wobec dehumanizacji świata. Artystka upominała się 
o wolność jednostki, o prawo do życia i samostanowienia o so-
bie, o swym ciele, o możliwość tworzenia siebie ciągle na nowo. 
Zastanawiała się nad kondycją ludzką po upadku wielkiego pro-
jektu nowoczesności, który to przede wszystkim przekreślony 
został przez II wojnę światową. Na tej samej ekspozycji prezen-
towany jest też cykl rysunków „Katarsis” (pisownia oryginalna). 
Nawiązuje on do instalacji przestrzennej o tej samej nazwie, 
powstałej w parku rzeźby Villa Celle w Pistoi. Toskańskie zało-
żenie kojarzy się z obozem koncentracyjnym, z anonimowością, 
z pozbawianiem człowieka tożsamości i godności (za sprawą 
umieszczenia go w szeregu oraz zastąpienia imienia numerem 
na ramieniu czy nadgarstku). Do okrucieństwa wojny nawią-
zują też Plecy. Motyw ten najbardziej znany stał się za sprawą 
instalacji Zastygłe czyli „pochylonych” korpusów (figur z brązu 

pozbawionych kończyn) znajdujących się na tarasie Muzeum 
Sztuki Współczesnej Miasta Hiroszima. Kilka sal dalej, już na 
stałej wystawie znajduje się słynny obraz Wróblewskiego, 
czerpiący tytuł od nazwy tego samego miasta. Jak pisał ostat-
nio Tomasz Szerszeń w książce Wszystkie wojny świata: „pro-
ces patrzenia, niezależnie od tego, czy ma miejsce w Bejrucie, 
Hiroszimie czy Warszawie, jest zawsze formą scalania, nada-
wania sensu, układania. Praca z pozostałościami po destrukcji 
i cierpieniu – szczątkami świata, obrazu, naszych emocji – prze-
mieszcza je w wielu kierunkach jednocześnie: ku skrajnemu 
subiektywizmowi, i z powrotem, ku jakiejś formie zapośred-
niczenia, w której ja może niepostrzeżenie zmienić się w my”. 
Ten proces i związaną z nim wrażliwość uruchamiają właśnie 
sztuki wizualne. O obrazach wojny – a także nieco o ideach  
S. Sontag, J. Butler, W.J.T. Mitchella, N. Mirzoeffa – więcej w na-
stępnym numerze.  

niwelujących napięcia, pęknięcia, wstrząsy i zniszczenia. 
W przeszłości wielu teoretyków kultury i sztuki – w szcze-
gólności marksowskich – było przekonanych, iż twórczość 
artystyczna w swym rozwoju pozostaje niejako zapóźnio-
na wobec rzeczywistości. Nie tylko nie jest ona autonomicz-
na czy samodzielna względem uwarunkowań materialnych, 
stosunków społecznych, ideologii, ale też wykorzystywane 
przez nią środki, style i podejmowane tematy nie mogą być 
nowe czy rewolucyjne, bowiem ze swej istoty jedynie wtór-
nie odzwierciedlają zmiany zachodzące w obszarze władzy 
i ekonomii (w tym w gospodarowaniu zasobami ludzkimi 
i naturalnymi). W opozycji do tego stanowiska uważam, iż 
artyści nie są wyłącznie tworami jakichś sił społecznych, że 
cechują ich wolność, nowatorstwo i oryginalność w zakre-
sie myślenia i działania. Sztuka jest względnie niezależnym 
systemem, opartym bardziej na wartościach niż warunkach 
społeczno-politycznych. Cechuje ją natomiast podejście kry-
tyczne. Dlatego też używam metafory sejsmometru i ekspery-
mentalnego z definicji laboratorium. Nie chodzi przy tym – jak 

chcieli przedstawiciele awangardy sto lat temu – o „patrze-
nie w przyszłość”, lecz o bardziej wnikliwe rozumienie współ-
czesności pozwalające antycypować to, co nadchodzi.

Interferencje to oczywiście wzajemne oddziaływania na 
siebie elementów, zdarzeń, sytuacji, procesów, układów etc. 
Idzie zarówno o to, z czym i jak interferuje sztuka, jej po-
szczególne nurty i konkretne prace (czyli także o interfero-
wanie wewnątrz niej samej), jak też o interferencje względem 
niej zewnętrzne. Te z kolei stanowią przedmiot odniesień 
artystów i dzięki ich praktykom stają się bardziej widoczne, 
a nawet ulegają – w zależności od potrzeby – wzmocnieniu 
lub osłabieniu. Sztuka nie wybawi nas od złego, od wszel-
kich problemów dzisiejszego świata, ale głos twórców może 
się rozchodzić szerokim echem. Zmieniając za sprawą sym-
boli i wartości społeczną świadomość może przeciwdziałać 
negatywnym zjawiskom.

Do tych ostatnich zaliczyć należy przemoc i wojnę. Pierw-
sza wersja niniejszego eseju powstała przed rozpoczęciem 
inwazji rosyjskiej na Ukrainę, tj. pod koniec lutego 2022 roku. 

Interferencje

1. Wystawa „The Forbidden Image. Crossing lines”, Pinchuk Art Centre, Kijów, 2019, fot. P.J. Fereński
2. Rzeźba przy Muzeum Wielkiego Głodu, Kijów, fot. P. J. Fereński
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Wraz z ostatnią edycją w 2021 roku legnicki 
konkurs Promocje skończył 30 lat. Swą 
długowiecznością dorównujący Bielskiej 

Jesieni i Konkursowi Gepperta, odwołany dwu-
krotnie w historii (w stanie wojennym i w czasie 
światowej pandemii covid-19), jeżeli świat i sztuka 
przetrwają, rozpocznie czwartą dekadę promowa-
nia pierwszych dokonań młodych malarek i mala-
rzy z krajowych uczelni artystycznych. Będzie nadal 
zasilał „krwioobieg” polskiej sztuki świeżą energią, 
dodając kolejne nazwiska do rzeszy zdolnych abi-
turientów, potencjalnie rokujących artystów naj-
młodszego pokolenia i nowe obrazy, które (choćby 
na chwilę) zaistnieją w świecie branżowych mediów 
i ikonografii polskiego malarstwa akademickiego. 
Jest bowiem tak, że czasem to właśnie obrazy bar-
dziej zapadają w pamięć niż nazwiska ich twórców (i 
jak się nad tym głębiej zastanowić, to trudno właści-
wie jednoznacznie odpowiedzieć, czy to dobrze, czy 
źle dla samych początkujących artystów).

Tym, co zostało zapamiętane po ostatniej, jubi-
leuszowej legnickiej edycji, są płótna, które zdobyły 
Grand Prix trzydziestej odsłony Promocji 2021, stwo-
rzone przez Łukasza Jankowicza, absolwenta war-
szawskiej ASP. Jego narracyjne obrazy, prezentujące 

malarskie interpretacje monumentalnych realizacji 
pomnikowych, dziś – w obliczu rozgrywającej się 
na terenie Europy wojny – nabierają zgoła inne-
go wymiaru, znaczenia, siły wyrazu oraz konotacji. 
Szczególnie obraz Wszystko na głowie, który ukazuje 
popiersie jednego z aktualnych przywódców kra-
ju postsowieckiego, skupiającego na sobie wzrok 
całego świata, za sprawą owianego kontrowersją 
stanowiska wobec konfliktu zbrojnego. Młody au-
tor, który ukończył akademię z wyróżnieniem rek-
torskim w 2019 roku, a także uzyskał nagrodę im. 
Karola Stryjeńskiego dla najlepszej prezentacji dy-
plomowej, kształcił się w pracowni malarstwa, a też 
malarstwa ściennego. Swoje zainteresowanie skie-
rował na, w większości nieistniejące już, pomniki 
z czasów PRL-u. Jak zaznaczał, frapowało go nie 
tylko niełatwe zagadnienie funkcjonowania tych 
artefaktów w świadomości powszechnej, ale także 
złożony malarski problem odzwierciedlenia czysto 
„rzeźbiarskiej” figuracji. W teoretycznym opraco-
waniu prezentacji dyplomowej podkreśla: Monu-
mentalne formy są świetnym pretekstem do nowych 
poszukiwań kompozycyjnych, często łączeniem synte-
tycznego pejzażu z figuracyjną rzeźbą. Nieraz wyzwa-
niem jest ukazanie ciężkości monumentu, materiału, 

Justyna Teodorczyk

Kraj–obraz po.
O symbolicznym zwrocie akcji 
przy okazji 30-lecia 
Ogólnopolskiego Przeglądu 
Malarstwa Młodych PROMOCJE

Łukasz Jankowicz, Wszystko na głowie, 2021, fot. z archiwum Galerii Sztuki w Legnicy

Kraj – obraz po ...
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z jakiego został wykonany, odnalezienie na płótnie 
stonowanych kolorów, którymi często mienią się 
pozornie monochromatyczne posągi. Z kolei treść 
stojąca za rzeźbami i pomnikami, a także w wielu 
przypadkach różnorodność oceny historycznej, dają 
pole do własnych reinterpretacji wydarzeń i samych 
monumentów1. Smutnym i wymownym pozostaje 
fakt, że podczas gdy w Legnicy obradowało jury Pro-
mocji, symbolem słusznie panującej władzy, a także 
budzącego się demona totalitaryzmu, były kilome-
try płotów, murów oraz tryumfalne konstrukcje i za-
sieki z drutu kolczastego i concertiny, które „rosły” 
na granicy polsko-białoruskiej. Powstawały równie 
chlubnie i spektakularnie, co rzeźby i cokoły na płót-
nach Jankowicza. 

Z kolei Przemysław Garczyński, absolwent gra-
fiki warsztatowej na UMCS, jak również malar-
stwa w gdańskiej ASP, a obecnie adiunkt w tej uczel-
ni, podbił „Legnicę” w poprzedniej, przedostatniej 
edycji Promocji w 2019 roku (Grand Prix zdobyte ex 

1  https://asp.waw.pl/2019/12/02/lukasz-jankowicz-czy-sie-stoi-czy-sie-lezy-
w-galerii-wystawa/, dostęp 15.03.2022. 

aequo z Julią Świtaj, ASP w Katowicach) 
obrazami, a właściwie dyptykami pod 
jakże wymownym dziś tytułem Wojna 
czyli piekło oraz Pokój czyli niebo (2018). 
Nie mniej dosadnie brzmi dziś opis tego 
pierwszego w katalogu wystawy Garczyń-
skiego, która miała miejsce w legnickiej 
galerii sztuki we wrześniu 2021 (i stano-
wiła realizację pierwszej nagrody). Paula 
Mielczarczyk pisze tam o oszczędnym, 
formalnym i czystym malarstwie czy ob-
razie autora: (…) tutaj proces oczyszczania 
z przedstawienia został zatrzymany tuż 
przed granicą, za którą zaczyna się czysty 
abstrakt. Odbiorca zostaje tu dość brutal-
nie wrzucony w wydarzający się na obrazie 
dramat – wyraźne są maleńkie samoloty 
i opadające z nieba elementy, kłębiące się 
na ziemi czarne plamy. To jedyny na wy-
stawie obraz tak jednoznacznie narracyjny 
i jedyny moment, w którym artysta pozwala 
sobie na bezpośredni komentarz: subtelny 
i niejednoznaczny, choć nie pozbawiony 
mocy i oceny moralnej. Boli patrzenie na 
to malowidło, bo oceną moralną jest tutaj 
już samo ukazanie, że taki świat istnieje, i że 
to nasz świat2. 

W Ogólnopolskim Przeglądzie Malar-
stwa Młodych PROMOCJE od lat przeważają 

2  „Porządkowanie”, Przemysław Garczyński, katalog wystawy zrealizowanej w Galerii sztuki w Legnicy, wrzesień-październik 2021, s. 2.  

uczestniczki (przykładowo, w ostatniej edy-
cji wystawy udział wzięło ponad dwie 
trzecie malarek) i rokrocznie to kobiety 
zgarniają zdecydowaną większość z puli 
nagród. Przy okazji odnotowywania tego 
faktu nie brakowało pytań, refleksji czy 
hipotez na temat rozważności, zachowaw-
czości, poprawności, żeby nie powiedzieć 
nawet „letniości” młodego malarstwa 
zdominowanego przez kobiety. W ostat-
nich dwóch wydaniach Promocji stało się 
inaczej, Grand Prix powędrowała w ręce 
mężczyzn: Łukasza Jankowicza (2021) 
i Przemysława Garczyńskiego w 2019 roku 
(wraz z Julią Świtaj). Zwycięskie płótna za-
prezentowały dobitnie męski punkt widze-
nia. Faktycznie trudno uwierzyć, że to nasz 
świat, że w XXI wieku, w cywilizowanym 
świecie rządzą tyrani, spadają bomby i że 
odwieczne „chłopięce” zainteresowania 
militarne znajdują tak potworne subli-
macje. Według nieskończonej mądrości 
Stanisława Lema to nauka objaśnia świat, 
ale to jedynie sztuka może z nim pogo-
dzić. Oby mogła. Oby nie musiała godzić 
nas z takimi rzeczami. Oby wojna została 
na zawsze już tylko akcją na płótnie. Niech 
upadają pomniki totalitaryzmów. 

Kraj – obraz po ...

1. Łukasz Jankowicz, Pomnik Poległym w Służbie i Obronie PRL, 2019,
fot. z archiwum Galerii Sztuki w Legnicy
2. Łukasz Jankowicz, Chleba i igrzysk, 2021, fot. z archiwum Galerii Sztuki w Legnicy
3. Przemysław Graczyński, Pokók czyli Niebo (znaki na Niebie), 2018, 
fot. z archiwum Galerii Sztuki w Legnicy
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Na wystawie w Centrum Sztuki Współcze-
snej w Toruniu Patricia Piccinini snuje opo-
wieść o odrębnym świecie, w którym współ-

egzystują i mieszają się najróżniejsze gatunki, 
a między nimi nawiązuje się szczególna więź. Wy-
dawać by się mogło, że piękna baśń o hybrydach lu-
dzi, zwierząt i roślin jest pieśnią przyszłości. Idea po-
sthumanizmu i porzucenie narracji głoszącej, jakoby 
człowiek kierował światem, jeszcze nas nie dotyczy. 
Ale czy rzeczywiście perspektywa ta jest tak odległa? 
Może już teraz eksperymenty genetyczne i techno-
logiczne doprowadziły do powstania równoległej, 
alternatywnej rzeczywistości odmiennych istot. Na 

tę obecność wskazuje już sam tytuł prezentacji twór-
czości australijskiej artystki: „Jesteśmy!”. Czy zatem 
zamierza ona oswoić nas z nieznanym, przygotować 
do konfrontacji, a może też zwyczajnie ostrzec?

Zaprezentowana wystawa jest jej największym 
tego typu projektem poza Australią, a obejmuje 
52 rzeźby wykonane m.in. z silikonu, włókna szkla-
nego, żywicy i ludzkich włosów. Materiały te nadają 
istotom wyjątkowo realną prezencję, której każda 
fałda, zmarszczka czy zagięcie są oddane z pieczoło-
witą starannością. Piccinini ma wpisaną w DNA wie-
lokulturowość: urodziła się w RPA, jej ojciec jest 
Włochem, matka Brytyjką, a ona sama jest obecnie 

mieszkanką Australii. Twórczynię interesuje, jak społeczeń-
stwo przyzwyczajone od wieków do starożytnych kanonów 
piękna reaguje na inność. A wywołuje ona cały wachlarz za-
chowań: od otwartości, zaciekawienia, następnie dystansu, aż 
po strach i agresję. Poruszając się w obrębie ekspozycji, ma się 
nieodparte wrażenie, że podglądamy te istoty, wkraczamy w ich 
osobistą przestrzeń, co dodatkowo potęguje poczucie dyskom-
fortu. Widzowie mają chęć dotknięcia niezwykle realistycznie 
oddanych figur. Artystka uwzględniła te wrażenia, gdyż pierw-
szymi obiektami, jakie widz napotyka przed wkroczeniem 
do wykreowanego przez nią świata, są malutkie, włochate 
noworodki, wykonane m.in. ze skóry z dzikiego oposa nowo-
zelandzkiego (The Offering, 2009). Można je dotknąć i poczuć 
ich fakturę.

1  Karol Darwin, O powstawaniu gatunków drogą doboru naturalnego, czyli o utrzymaniu się 
doskonalszych ras w walce o byt, t. 1, tłum. Szymon Dickstein i Józef Nusbaum, Warszawa 2010, s. 33. 

Wystawa została podzielona na dwie sekcje. 
Pierwsza, nazwana „Mile widziany gość”, natych-
miast konfrontuje nas z nieznanym. Centralnie 
ustawiona rzeźba o tym samym tytule z 2011 roku 
nasuwa pierwsze skojarzenia z filmami science 
fiction pokroju E.T. (1982). Rzeźbiarka przyta-
cza w tym kontekście cytat Wolfganga Goethego: 
Piękno jest wszędzie mile widzianym gościem. Na 
łóżku dochodzi do niezwykłego spotkania między 
zaciekawioną dziewczynką a dziwaczną istotą przy-
pominającą leniwca, która ją przyjaźnie obejmuje. 
Zaopatrzona jest w niepraktyczne pazury, które wy-
dają się utrudniać poruszanie. Artystka w komen-
tarzu do pracy porusza kwestię dziwacznych, niby 
bezsensownych kreacji stworzonych przez samą 
naturę. Nawiązuje w tym kontekście do pawia, 
którego wypchana figura włączona jest w obręb 
instalacji. Według niej pióra ptaka mają być jedy-
nie piękne i niczemu konkretnemu nie służą. Po-
lemizując z twórczynią, warto dodać, że rzekomo 
bezużyteczny, ozdobny fragment upierzenia służy 
przecież uskutecznieniu prokreacji – zwierzę tań-
czy i manifestuje pokaźny, kolorowy wachlarz, by 
przyciągnąć samiczkę. Na drodze ewolucji każdy 
element w naturze czemuś służy lub służył w prze-
szłości. Niegdyś Karol Darwin udowadniał, że ga-
tunki są zmienne i że gatunki należące do jednego 
tak zwanego rodzaju są w prostej linii potomkami 
jakiegoś innego, zazwyczaj wygasłego gatunku1. 

W obrębie tej samej sali zaprezentowane są po-
zostałe realizacje wpisujące się również w estetykę 
troski, skoncentrowane na relacjach. Kompozycję 
Więź (2016) można potraktować jako autoportret 
artystki: kobieta o długich gęstych włosach trzyma 
i przytula dziwaczne zwinięte w kłębek stworzenie. 
Podobną czułość wobec odmiennych istot odnajdu-
jemy także w obiekcie Pocieszycielka (2010).

Hanna Kostołowska

Czym jest 
normalność? 
– piękny 
świat 
Patricii Piccinini

Czym jest normalność? – piękny świat Patricii Piccinini

1. Patrizia Piccinini, Ludzie z orlimi jajami, 2018, fot. H. Kostołowska
2. Widok wystawy, fot. H. Kostołowska
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W dalszej części wystawy pojawia się znów wątek ma-
cierzyństwa i jego różne etapy: od momentu narodzin po 
czas opieki nad potomstwem. W dziele Matka zastępcza 
(2005) ukazane zostało przypominające wombata (gatunek 
zamieszkujący Australię i Tasmanię) stworzenie w trak-
cie aktu prokreacji: w „kieszeniach” na grzbiecie samiczki 
przechowywane są jej malutkie dzieci. W wykonanym 13 
lat później Pokrewieństwie również nie brakuje czułości 
i matczynego ciepła. Hybryda ludzkiej matki i orangutani-
cy trzyma blisko siebie dwójkę dzieci, z czego jedno wydaje 
się należeć do gatunku ludzkiego. To przecież orangutan 
jest naszym najbliższym, genetycznym krewnym – dzielimy 
aż 97 procent DNA. Nie inaczej jest w pracy Młoda rodzina 

(2002), w której rodzicielka wydaje się być skrzyżowaniem 
świni z człowiekiem. Leżąc na sterylnym, plastikowym łóżku, 
karmi swoje młode i patrzy przed siebie wzrokiem przepeł-
nionym intrygującą nostalgią i smutkiem. 

Zastanawiające są także rzeźby pt. Ludzie z orlimi jajami 
(2018): Filozof, Astronom i Optymista, które kształtem przy-
pominają ludzki but – motyw powtarzający się na wystawie. 
Osobniki męskie o dziwacznej fizjonomii sprawują opiekę 
nad jajami. Dokonuje się tutaj interesujące podważenie 
powszechnie przyjętych norm dotyczących idei opieki, ro-
dzicielstwa i ról płciowych. Podobnie Wielka Matka (2005), 
karmiąca ludzkie dziecko, przybiera w swej zezwierzęconej 
postaci męskie rysy i kształty. 

Zwieńczeniem pierwszej sekcji jest tajemnicza Grota (2018), czyli 
odosobniona przestrzeń, w której z miedzianych prętów pokrywa-
jących ściany i sufit zwisają ceramiczne formy przypominające na 
pierwszy rzut oka nietoperze, ale i również grzyby. Domniemana ja-
skinia stanowi bezpieczne schronienie dla ciasno zmultiplikowanych, 
błyszczących istot, a wśród nich można odnaleźć rzeźbę przypomina-
jącą prawdziwego przedstawiciela tego latającego gatunku. To kolejne 
nawiązanie artystki do zasad ekosystemu oraz nierozłącznej spójności 
jego łańcucha, którego ogniwa to zwierzęta i rośliny. 

Realizacja Zarodek (2016) staje się preludium do futurologicznej 
koncepcji drugiej sekcji wystawy. Wykonana została z włókna szklane-
go i przypomina zwinięty fragment samochodu w kolorze błyszczącej 
czerwieni. Praca ujawnia fetysz motoryzacyjny i stanowi ironiczną pa-
rafrazę konsumpcjonizmu. Można jedynie domniemywać, czy ów cy-
borg rozwinie się w formę pośrednią między człowiekiem a maszyną.

W drugiej części wystawy uderza bujna roślinność w imponują-
cym projekcie pt. Pole (2015-2018) – znaczna część sali ekspozycyjnej 
została wypełniona około trzema tysiącami silikonowych form kwia-
towych, które podczas przemieszczania się w obrębie tej instalacji 
zaczynają rozkwitać. Przyjmują początkowo formy zwierzęce, aby 

Czym jest normalność? – piękny świat Patricii Piccinini
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Patrizia Piccinini, Młoda rodzina, 2002, fot. H. Kostołowska
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ostatecznie osiągnąć kształty kobiece, przybliżając się do 
prehistorycznej wizji żeńskiego ciała – do Wenus z Willen-
dorfu. W obrębie bujnej roślinności Piccinini postanowiła 
zorganizować przystanki, w których chowają się różno-
rodne istoty (2012-2017) o cechach ludzkich, zwierzęcych 
i roślinnych (Wyczyn, Kwiat zadni), a także robotycznych 
(Schron). Jednej z nich towarzyszy znamienne dzieło Fran-
za Kafki Metamorfozy. Głównym punktem tej realizacji jest 
chowająca się w namiocie para kolejnych hybryd, spoczy-
wająca na łóżku nago pod kocem i pozostająca w silnym 
uścisku. Widz kolejny raz podgląda i zakłóca chwilę pry-
watności. Artystka celowo odnosi się do historii Frankent-
steina Mary Shelley, lecz snuje alternatywną wersję opo-
wieści – jej szczęśliwe zakończenie. Stworzone sztucznie 
monstrum otrzymuje partnerkę, z którą tworzy związek 
i znajduje schronienie. Płeć żeńska jest zdecydowanie do-
minująca w sztuce Piccinini – także tutaj czuwa kobieta, 
trzymając w objęciach śpiącego mężczyznę. 

Kolejna sala została poświęcona „sztucznej natural-
ności”. Wkraczamy tu w dyskusyjny obszar mieszania się 
tego, co naturalne z tym, co sztuczne. Na nowo ożywa-
ją różne odsłony zacierania się granic techno-naturalno-
ści. W obrębie ekspozycji zostają zamanifestowane moty-
wy roślinne i kształt buta w ostentacyjnie przesyconych 
intensywnymi barwami rzeźbach, takich jak te z 2005 r.: 
Czarny aksamit, Góral i Łowca, ale i również kolejne wy-
konane stosunkowo niedawno: Formy obuwnicze (2019), 
Sad (2019), Kiełkowanie (2019). Przedstawione maszyny 
przyjmują ironicznie naturalne formy, zdają się natural-
nie rozwijać w ramach własnego cyklu życia. 

Kolejna praca to szczególnie dowcipny projekt zatytu-
łowany Graham (2016). Wyeksponowana postać kojarzy 
się na pierwszy rzut oka z zasiedziałym mężczyzną, pro-
wadzącym od dawna „kanapowy” styl życia. Jest to jed-
nak interesujące studium człowieka, który przetrwa każ-
dy wypadek samochodowy. Piccinini przy udziale eksperta 

od wypadków samochodowych i chirurga urazowego stworzy-
ła wizualizację najbezpieczniejszego kierowcy, charakteryzu-
jącego się między innymi brakiem szyi, czaszką w kształcie ka-
sku, wydłużonymi stopami czy też tułowiem przypominającym 
poduszkę powietrzną. Dokumentacja z procesu powstawania 
dzieła została udostępniona na tabletach dołączonych do wy-
stawianego obiektu. Istny eksperyment artystyczno-naukowy.

Patricia Piccinini porusza się również w obrębie innych 
mediów sztuki, takich jak akwaforty czy assemblage, w któ-
rych pojawiają się często wykorzystywane przez twórczynię 
motywy: włosy jako trwały symbol statusu i piękna, kolibry 
i jaja utożsamiające płodność czy też buty. Tu warto przywołać 
dwa rysunki składające się na Autoportret (2015), w których ar-
tystka definiując się, unika pokazywania swojej twarzy i szuka 
tożsamości w innych partiach ciała. 

Na wystawie pracom towarzyszą techniki cyfrowe, a mia-
nowicie nastrojowy dźwięk i materiały filmowe. W trzyka-
nałowej instalacji wideo z dźwiękiem pt. Metaflora (błękit, 

kobalt turkus) z 2015 roku autorka kolejny raz podejmuje te-
mat cyklu życia „zezwierzęconej” hybrydy rośliny. Taniec siewki 
(2018) stanowi studium narodzin dziwacznej istoty o roślin-
nych i ludzkich cechach – doskonały przykład perwersyjnego 
humoru twórczyni. Podróżujemy razem (2021) to dziesięcio-
minutowa bajkowa instalacja wideo opowiadająca o próbie 
przeniesienia w bezpieczne miejsce przez młodą dziewczy-
nę nieokreślonego zwierzęcia do przedstawicieli własnego 
gatunku. Artystka niejednokrotnie wystawia nas na próbę, 
bada nasze granice wytrzymałości wobec kreacji, które mogą 
budzić wstręt. Tego typu wrażenia mogą wywoływać filmy: 
Przebudzenie z 2020 r. czy 20 lat młodszy Oddychający pokój. 
Ten drugi jest ostatnią realizacją na jaką widzowie natrafiają 
na terenie ekspozycji i stanowi cielesną analizę paniki oraz jej 
sygnałów w naszym organizmie. 

Nieuchronna tendencja do klasyfikowania zjawisk skłania 
nas do powiązania twórczości Australijki z hiperrealizmem (na 
myśl przychodzą rzeźby Rona Muecka, Duane’a Hansona czy 

Czym jest normalność? – piękny świat Patricii Piccinini

Widok wystawy, fot. H. Kostołowska

Patrizia Piccinini, Graham, 2016, fot. H. Kostołowska
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Johna De Andrea). Jednak skojarzenia te szybko wymykają 
się prostym definicjom. Zaprezentowane kształty organiczne 
stają się coraz bardziej abstrakcyjne, surrealistyczne. Ma-
rek Żydowicz, kurator wystawy, nazywający kreacje Picci-
nini „Nowymi Istotami”, dzieli jej twórczość na trzy nurty: 
pierwszy: przedstawiający hybrydy ludzi i zwierząt, drugi: 
ukazujący ludzi i zwierzęta skrzyżowane z urządzeniami me-
chanicznymi oraz trzeci: odnoszący się do mutacji roślinnych 
i ludzkich2. Dzieje się tak, gdyż artystka czerpie z jednej stro-
ny z baśni, fantastyki, wierzeń ludowych, z drugiej natomiast 
korzysta z technicznych zdobyczy nowoczesnego świata. Jej 
działania artystyczne składają się na nietuzinkowy gabinet 
osobliwości, wytwory inżynierii genetycznej i robotyki nie-
pokojąco podobne do nas, które przypominają słynny Por-
tret Antonietty Gonzalez Lavini Fontany (1595) oraz realizacje 
filmowe (jak np. Głowa do wycierania (1977) i Człowiek słoń 
(1980) Davida Lyncha). Warto przywołać w tym kontekście 
Hansa Bellmera, jednego z pionierów w tworzeniu kukieł, 
lalek czy dziwacznych hybryd, który skupiał się na uwypu-
klaniu mrocznej, niewyjaśnionej czy też obscenicznej natury 
ludzkiej. Sama Piccinini nie stroni od kuriozalnej perwer-
sji i oświadcza w komentarzu do wystawy: Chodzi nie tyle 
o przypisywanie zwierzętom cech ludzkich, co o uznanie łą-
czącego nas «zwierzęctwa». Wystawia nas na próbę i zadaje 
proste pytanie: w jakie pojęcie normalności wierzysz?

Rzeźbiarka porusza również istotne problemy z za-
kresu bioetyki. W obręb najnowszych dokonań inżynierii 
genetycznej wpisuje się kontrowersyjna technologia CRIP-
SR, czyli tzw. „nożyczki do edycji genów”, która dosłow-
nie wycina i wkleja materiały DNA do organizmu. Artystka 
zastanawia się, jaka jest nasza odpowiedzialność wobec 
tego, co stworzymy i czy owe osobniki odnajdą się w na-
szej rzeczywistości. 

Szczególnie bliskie Picinnini jest międzygatunkowe ro-
dzicielstwo i opiekuńczość. Jej postacie wykazują niezwykłą 
gotowość do opieki: macierzyństwa oraz „tacierzyństwa” 
niezależnie od różnic i barier. Z biegiem lat w jej twórczości 
coraz mocniej rysują się: androgyniczność i eksperymen-
ty z formami, przez co podział płci oraz funkcje społeczne 
stopniowo się zacierają. 

2  Rzeźby Patricii Piccinini – konteksty i skojarzenia, Marek Żydowicz [w:] katalogu do wystawy „Patricia Piccinini. Jesteśmy! That’s us!”, Toruń 2022, s. 12.

Futurologiczne rozważania artystki są mocno zako-
rzenione w naturze, szczególnie tej australijskiej, która 
staje się według niej światem bajkowym, ale i wymarłym, 
opuszczonym. Koncentruje się ona na relacji między tym, co 
sztuczne a naturalne, fikcyjne a prawdziwe. Niektóre istoty 
zostały wyposażone w technologiczne atrybuty, inne to zro-
botyzowane wytwory człowieka przyjmujące organiczne 
formy. Na jednym z filmów przytacza naukowe badania, 
udowadniając, że ludzkie DNA nie różni się znacznie od tego 
zwierzęcego czy roślinnego (chociażby z grzybami dzielimy 
50 procent naszego DNA). To istotny dowód ku idei równości 
manifestowanej na wystawie. Sama przyznaje: Ta dzika prze-
strzeń to mój wszechświat. To miejsce, w którym technologia 
stała się tak naturalna, że zaczyna żyć własnym życiem. Zwra-
ca uwagę na wymierające gatunki i sugeruje, by niwelować 
obecne działania i nawyki wymierzone przeciw przyrodzie. 
Wystawa może wzbudzać u niektórych niepokój i wywoły-
wać idiosynkratyczne odczucia. Nie są one z pewnością tak 
donośne i charyzmatyczne, jak w przypadku makabrycz-
nych instalacji Jake i Dinos Chapman czy body horror Da-
vida Cronenberga, ale mogą kojarzyć się z działaniami Jana 
Švankmajera, wszechstronnego artysty czeskiego, którego 
lalki i homunkulusy stanowią metaforę człowieka niepotra-
fiącego uporać się z ograniczeniami własnego ciała. Podob-
nie jest u australijskiej twórczyni: wszechobecna, emocjo-
nalna cielesność może odstręczać, ale jednocześnie wzbudza 
pragnienie uruchomienia zmysłu dotyku. Czekamy wręcz, aż 
bohaterzy wystawy poruszą niezgrabnymi odnóżami, mru-
gną powiekami, odwrócą wzrok w naszą stronę. 

Świat Patrici Piccinini jest rozbudzony, życiodajny, wypeł-
niony bujnością fauny i flory, najróżniejszymi konstelacjami 
międzygatunkowymi. Nie jest też pozbawiony ludzkich od-
ruchów. To intrygująca mieszanka empatii, ironii i zadumy. 
Cykl życia i śmierci zdaje się być harmonijnym procesem. 
Jej rzeźby, mimo swojej nieszablonowej formy, emanują 
harmonią i pozytywnymi emocjami, dają nadzieję na przy-
szłość, w której akceptacja wobec inności oraz brak barier 
będą powszechne i oczywiste. 

Czym jest normalność? – piękny świat Patricii Piccinini

Patrizia Piccinini, Eulogy, 2011, fot. H. Kostołowska
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Zarówno polskie, jak i zagraniczne publikacje, 
a także liczne dyskursy, przyznają Magdalenie 
Abakanowicz szczególne miejsce i wiele pre-

kursorskich osiągnięć w dziedzinie sztuki współcze-
snej. Nazwana „matką chrzestną instalacji”, „artystką, 
która na nowo zdefiniowała rzeźbę współczesną”, zo-
stała wpisana w wątek sztuki feministycznej, stała 
się wzorem, inspiracją dla innych artystek na świecie, 
nie tylko ze względu na swoje nowatorskie podejście 
do tkactwa, lecz także wyznaczenie standardów bycia 
artystką i kobietą w świecie sztuki zdominowanym 
do tej pory przez mężczyzn.

Abakanowicz stała się najbardziej docenioną 
polską twórczynią na świecie, co ma swoje odzwier-
ciedlenie w finansowym wymiarze. Po śmierci ar-
tystki w 2017 roku, jak to często dzieje się w takiej 

Anna Kania-Saj

Fenomen 
Magdaleny 
Abakanowicz

sytuacji, jej prace na aukcjach zaczęły osiągać 
coraz wyższe kwoty. Warto posłużyć się przy-
kładami – za instalację Bambini, zespół 83 rzeźb 
przedstawiających dziecięce sylwetki, w grudniu 
2021 roku zapłacono 13,6 mln złotych i jest to re-
kord aukcyjny w Polsce, a zarazem najdrożej na 
świecie sprzedane dzieło Abakanowicz. W tym 
samym roku, również za zbliżoną sumę 13, 2 mln 
złotych, została sprzedana praca pt. Tłum III, 
składająca się z 50 obiektów. W 2019 roku Cami-
nado, instalację składającą się z 20 figur, sprzeda-
no za 8 mln zł. Prace artystki sprzedawano rów-
nież na aukcjach Christie’s czy Sotheby’s.  

Czy jest to związane z ogólnie zwiększoną po-
pularnością polskiej sztuki współczesnej w ostat-
nim czasie? Na pewno. Lecz trzeba zauważyć, 
że w przypadku Abakanowicz popularność po-
jawiła się w pierwszej kolejności poza granicami 
naszego kraju. Trzeba ją rozpatrywać w innych 
kategoriach. Mówi się, że cechą jej sztuki jest uni-
wersalizm, a także że jest ona „artystką osobną”. 
Sama nie chciała być wpisywana w konkretne 
nurty. Tym bardziej, że jej twórczość wychodzi 
poza ramy dyscyplin, w których tworzyła. Prze-
kaz jej prac jest czytelny, uniwersalny, ale tak-
że wieloznaczny.

Abakanowicz zasłynęła na świecie z usta-
wianych w plenerze grup bezgłowych figur. 
Największe jednak zasługi ma w dziedzinie 
tkactwa artystycznego. Na tym polu docenia 
się jej wkład w wyeksponowanie tkaniny jako 
autonomicznego dzieła, co zresztą dobrze zo-
stało odebrane na arenie międzynarodowej. 
W tym kontekście można też widzieć sztu-
kę Abakanowicz jako feministyczną, właśnie 
ze względu na użycie techniki tkactwa, tradycyj-
nego kobiecego rękodzieła. Podejście „polskiej 
szkoły tkactwa” na tle innych europejskich szkół 
było nowatorskie. Artystka także miała wpływ 
na zmianę postrzegania tkaniny. Stało się tak 
np. w Norwegii, skąd artyści, pod jej wpływem, 
przybywali na uczelnie do Polski. 

W medium tkactwa Abakanowicz stała się 
prekursorką. To od niej, artystki z „bloku wschod-
niego”, rozpoczęła się fascynacja tą dziedziną jako 
pełnoprawną dyscypliną sztuk pięknych. Stała 
się w tej materii mistrzynią, podziwianą i celebro-
waną. Jednym z podstawowych, niekonwencjo-
nalnych materiałów używanych przez Abakano-
wicz był sizal, alternatywny do tradycyjnej wełny, 
dzięki któremu mogła tworzyć ogromnych roz-
miarów abakany. Technika ta zyskała sobie duże 
uznanie w całym świecie. 

Wystawy Abakanowicz w Norwegii miały 
nie tylko wpływ na zmiany w podejściu do 
sztuki tekstylnej. Przypadły również na czas, 
kiedy silne prądy społeczne i rodzący się ruch 
kobiecy torowały drogę do artystycznego wy-
zwolenia. Pewna siebie artystka z Polski, osią-
gająca niebywałe sukcesy, stała się inspiracją 

do wzmacniania samoświadomości i moż-
liwości innych artystek. Tym bardziej, że 
jej sztuka, a szczególnie abakany, wyraża-
ją w sposób wizualny kobiecą zmysłowość 
oraz cechy sugerujące płeć żeńską. Erotycz-
nie naładowane dzieła o zmysłowej aurze 
były swoistym manifestem sztuki kobiet. 

Fenomen Magdaleny Abakanowicz

Magdalena Abakanowicz
1. Mutanty, 1994–1996
2. Od lewej: Abakan okrągły, 1967; 
Abakan skrzydlaty, 1967; 
Abakan brązowy, 1969-72; 
Abakan festiwal, 1971
3. Embriologia, 1978–1980 
Fot. 1-3 A. Podstawka, 
Muzeum Narodowe we Wrocławiu



96 97WYSTAWY 

Jej twórczość można więc łączyć z nurtem feministycz-
nym, jednakowoż trzeba mieć świadomość, że sama 
Abakanowicz nie chciała być nim wiązana.

W latach 70. obyczajowe oraz seksualne wyzwole-
nie płci żeńskiej powoli stawało się faktem. Podejmując 
świadomie decyzję o zostaniu artystkami, kobiety odci-
nały się od tradycyjnej roli pani zajmującej się domem. 
Zaczęły oficjalnie poświęcać się karierze zawodowej. 
Pracownie i warsztaty zostały zdefiniowane jako miejsca 
pracy. Abakanowicz okazała się być autorytetem w tej 
kwestii. Do końca dekady inspiracje twórczością tej 
artystki i polskim gobelinem zaczęły być widoczne nie 
tylko w Norwegii, ale i w wielu innych krajach.

Tkanina artystyczna, będąca domeną kobiet, stała 
się narzędziem ich wyzwolenia ze świata artystyczne-
go zdominowanego przez mężczyzn. Już w początkach 
XX wieku (Bauhaus) zaczęło się zmieniać myślenie 
o tej dziedzinie. Stało się tak w dużej mierze dzięki 
Anni Albers, która zaczęła kontestować tradycyjne 
metody pracy w tej dziedzinie, gdzie twórczą – pro-
jektową część wykonywał najczęściej mężczyzna, zaś 
kobieta odtwarzała obraz na krośnie. Albers zniosła 
ideę pracy podzielonej na części męską i kobiecą. Po-
przez swoje filozoficzne i intelektualne podejście do 
tkactwa, używanie niekonwencjonalnych materiałów 
(również sztucznych), stosowanie tekstyliów jako części 

konstrukcji budynku, na nowo zdefiniowała tę dziedzinę. 
Umiejscawiała tkaninę w kategorii sztuk pięknych, chociaż 
dziedzina ta jako samodzielne medium artystyczne ugrun-
towała swoje miejsce dopiero w latach 70., w odpowiedzi 
na ruchy feministyczne. 

W 2020 roku twórczość Magdaleny Abakanowicz, wspól-
nie z działalnością Anni Albers i Louise Burgeois, stała się 
tematem dyskusji prowadzonej pomiędzy dr Gene Sher-
mann i dyrektorką Tate Modern, Frances Morris, w trakcie 
której badano powiązania łączące artystki. Kilka lat wcze-
śniej, w 2015 roku podczas EXPO w Mediolanie czerwony 
Abakan otwierał prezentację pt. „Wielka Matka”, poświęco-
ną ikonografii macierzyństwa w sztuce i kulturze wizualnej.  

Ciało i płeć to tematy obecne w kontekście grup two-
rzonych przez Magdalenę Abakanowicz postaci. Skupi-
sko androgenicznych, pozbawionych głów jednostek jest 
częstym motywem przewodnim. Postać ludzka, nigdy nie 
była traktowana w sposób dosłowny, sugerowała zaledwie 
namysł nad ciałem i tożsamością. Postacie tworzące tłumy 
identycznych osób, w rzeczywistości mają swoje indywidu-
alne cechy. Decydują o tym faktura dzieła i pozostawiony 
przez artystkę ślad pracy rąk. Jednak w tłumie tracą swą 
indywidualność, i tożsamość, również tą, którą posiadają 
ze względu na płeć. 

Magdalena Abakanowicz studiowała u wybitnej pe-
dagożki, Eleonory Plutyńskiej, prowadzącej pracownię 
tkaniny ręcznej w warszawskiej Akademii Sztuk Pięk-
nych. Plutyńska była (drugą, obok Mieczysława Szymań-
skiego) artystką, która przyczyniła się zmiany myślenia 
o współczesnej tkaninie artystycznej, projektowanej 
bezpośrednio w warsztacie, a nie, jak dawniej – tkanej 
na podstawie kartonów. 

Ostatnia wystawa, „Abakanowicz. Totalna”, prezento-
wana w Muzeum Narodowym we Wrocławiu, przedstawia 
imponującą i największą na świecie muzealną kolekcję 
dzieł artystki. To prace po gruntownej konserwacji, za-
aranżowane w niesamowitej przestrzeni Pawilonu Czte-
rech Kopuł. Kuratorki Barbara Banaś i Iwona Dorota 
Bigos w słowie wstępnym do wystawy podkreśliły, że 
jej ideą jest, aby działać obrazem, czyli postawić na jak 
najbardziej emocjonalne doznania w odbiorze prac Aba-
kanowicz, ponieważ twórczość jej wymaga przestrzeni 
i skupienia oraz możliwości kontemplacji w bezpośred-
nim z nią kontakcie. Działaniem zgodnym z myśleniem 
artystki było więc zaaranżowanie wystawy w taki sposób, 
aby  układ prac prezentował się w pełni możliwości wizu-
alnych, ale również podkreślił ważne tematy. Ideą wystawy 
było także zwrócenie uwagi na warsztat pracy Abakano-
wicz. Z kolei dzięki zaprezentowanej bogatej dokumen-
tacji dotyczącej przygotowywania pokazów i działań ar-
tystki w wielu krajach, można przyglądać się ówczesnym 
praktykom wystawienniczym, które, jak podkreśliły kura-
torki, w obecnych czasach totalnie się zmieniły. 

Fenomen Magdaleny Abakanowicz

Magdalena Abakanowicz
1. Ugłowiony, 1997–1998, Ghost, Spooks, Spirits, 2008
2. Klatka, 1985, Życie Warszawy, 1973
3. Lipis i Baz z cyklu War Games, 1991, Abakan – ubranie czarne z workami, 1974
Fot. 1-3 A. Podstawka, Muzeum Narodowe we Wrocławiu
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Drogę z domu do Muzeum Architektury pokonuję za-
zwyczaj w kwadrans. Idąc na wystawę „Trouble in Pa-
radise” wybrałem jednak dłuższą trasę – tę przez park 

Stanisława Tołpy. Chciałem przejść obok Wydziału Architektu-
ry, a widok gmachu uczelni, którą ukończyłem ponad dekadę 
temu, miał mi odświeżyć pamięć. Próbowałem bowiem przy-
pomnieć sobie, ile przedmiotów w trakcie mojej sześciolet-
niej edukacji podejmowało problematykę terenów wiejskich. 
Wydłużenie trasy na niewiele się zdało, bo oprócz Ruralistyki, 
którą pogardliwie nazywaliśmy „Rurą”, nic nie przychodziło mi 
do głowy. Już wieczorem, w domu przekartkowałem indeks. 
Z pierwszych stu wpisów jedynie siedem dotyczyło planowa-
nia wsi. Wynik 93:7 na korzyść nauk o mieście może wydać się 
zaskakujący. Czy to właśnie obszary wiejskie nie stanowią 93% 
powierzchni naszego kraju? Zbieżność liczb jest tak zabawna, 
jak w istocie porażająca.

Skąd ta dysproporcja? Kuratorzy wystawy podkreślają, 
że planowanie wsi nie jest głównym nurtem w dyskursie 
architektoniczno-urbanistycznym. To prawda, mój indeks 
to potwierdza. W historii polskiego osadnictwa kierunki roz-
woju wsi dyktowane były przede wszystkim przez przyjęte 
doktryny gospodarki rolnej. Te z kolei odzwierciedlały przyję-
te bądź narzucone systemy społeczne i ustrojowe. Po II wojnie 
światowej kilkusetletni model oparty na „wielkich majątkach 
ziemskich będących w posiadaniu szlachty czy kościoła”, za-
stąpiony został modelem „wielkich majątków ziemskich bę-
dących w posiadaniu państwa”. Właściciel się zmienił, ale 
służebna rola wsi została ta sama. Transformacje przełomu 
lat 80. i 90. to z kolei czas odcięcia; gospodarczego porzuce-
nia i społecznego osierocenia. Jak to po rozstaniach bywa, 
z czasem prawdziwy (kraj)obraz wyparty został wspomnie-
niami. Kiedy tych drugich zabrakło, pamięć zbiorowa konfa-
bulowała i generowała wspomnienia rzekome. Ich budulcem 
były natomiast stereotypy, uproszczenia, a z czasem właści-
wie wszystko, co tylko potwierdzało naszą mieszczańską logi-
kę. Figura wsi w świadomości zbiorowej nigdy nie była bryłą 
foremną. To zlepek różnorodnych wspomnień, marzeń, często 
sprzecznych oczekiwań i nieuzasadnionych roszczeń.

Zespół kuratorski PROLOG+1 konstruując wystawę do-
skonale zdawał sobie sprawę z tego sztucznego, zniekształ-
conego obrazu. Autorzy odwrócili perspektywę swoich badań. 

Wykorzystując metodologię projektowania architektoniczne-
go dokonali w pierwszej kolejności rzetelnej inwentaryzacji 
– spisu z natury. Wykorzystali w tym celu imponującej wiel-
kości Panoramę polskiej wsi autorstwa Jana Domicza, Michała 
Sierakowskiego i Pawła Starca. To kilkudziesięciometrowej 
długości fotorealistyczny obraz zbudowany z obiektów cha-
rakterystycznych dla współczesnego krajobrazu wsi. Bu-
dynki zlikwidowanych PGR-ów, dominanty przestrzenne: 
maszty i elektrownie wiatrowe, charakterystyczna ławeczka 
przed furtką, pozbawione charakteru budownictwo łanowe, 
monokultura i infrastruktura, wielkopowierzchniowe hale 
magazynowe i domy do 35m2. Przedstawione obiekty są jed-
nocześnie fizyczną reprezentacją zjawisk społecznych, gospo-
darczych, legislacyjnych i ekonomicznych, których działanie 
miało wpływ w ostatnich dziesięcioleciach zarówno na funk-
cjonowanie, jak i w efekcie na wygląd niezurbanizowanej czę-
ści kraju. Na wystawie nie tylko widzimy rzetelny, pozbawio-
ny przekłamań obraz dzisiejszej wsi, ale rozumiemy również, 
z czego ten obraz wynika.

Hubert Kielan

Egzamin z rury

Widok wystawy, Muzeum Architektury we Wrocławiu, 2022, fot. K. Soska

Egzamin z rury
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Opisywany krajobraz jest równocześnie tłem dla 
prezentowanych projektów. To kontekst przestrzenny, 
przez pryzmat którego odczytujemy wyniki pracy sze-
ściu zaproszonych do współpracy zespołów architek-
tonicznych: GUBAHÁMORI+Filip+LászlóDemeter (Wę-
gry), Traumnovelle (Belgia), Atelier Fanelsa (Niemcy), 
KOSMOS (Rosja, Szwajcaria, Austria), RZUT (Polska) 
i Rural Office for Architecture (Wielka Brytania). Ze-
społy zmierzyły się z hasłem przewodnim poprzed-
niej edycji Biennale. Otwarte pytanie: Jak będziemy 
żyć razem? wymagało od architektów zdefiniowania 
hipotetycznego problemu, a później rozwiązania go na 
drodze procesu projektowego.

Pierwsza część tak skonstruowanego zadania jest 
kluczowa, a co idzie zazwyczaj w parze, również wy-
jątkowo trudna. Poruszamy się bowiem w czasoprze-
strzeni z niedalekiej, ale jednak przyszłości. Horyzonty 
zainteresowań autorów okazują się być bardzo szero-
kie. Wśród sproblematyzowanych tematów znajdują 
się nadwyrężone relacje między człowiekiem a ota-
czającą go przyrodą, postępujące zagrożenia klima-
tyczne w Europie, niekontrolowany rozwój osadnic-
twa w wyniku migracji, agresywna i niezrównoważona 
eksploatacja przestrzeni, a w końcu procesy zawiązy-
wania społeczności (w tym kwestie tożsamościowe 
i terytorialne).

W projektach łatwo rozróżnić odmienne stra-
tegie przyjęte w trakcie rozwiązywania problemu. 
Nic w tym dziwnego. Zespoły wywodzą się z różnych 
ośrodków, reprezentują odrębne, niespokrewnione 
tradycje zawodowe, a w rezultacie posługują się niepo-
wtarzalnymi narzędziami plastycznymi. Odbiorca wy-
stawy nie zostaje jednak z tym faktem osamotniony. 
Kuratorzy stworzyli narzędzie pozwalające na po-
równanie autonomicznych koncepcji. We wszystkich 
projektach rozpoznajemy te same klasy obiektów: 
dom, osada i terytorium. Przyjęte rozwiązania wy-
mienionych klas determinują charakter jednostek 
osadniczych. Zestawienie projektów według takiej ty-
pologii wsparte zróżnicowaną problematyką sprawia, 
że wystawa jest komplementarna. Jest bardzo jasnym 
komunikatem ze strony środowiska architektoniczne-
go: „My się przygotowujemy, a Wy?”

Egzamin z rury

Widok wystawy, Muzeum Architektury we Wrocławiu, 2022, fot. K. Soska
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CYKLICZNE SPRAWDZIANY BAZY SZTUKI (O wrocławskim Triennale 
Rysunku 1965 - 2019)1

W relacji ze zmienną intensywnością zjawisk artystycznych, 
za bazę sztuki uznać można rysunek. Od wyskrobanych na 
skałach petroglifów po komputerowe diagramy. Od pracowi-

tych wypełnień dużych arkuszy po małe jak westchnienia notki. Od cy-
zelowanych kompozycji po „bałagan” szybkich zapisów. Od mocno zna-
czonych wyobrażeń po pustkę semantycznie neutralnych struktur, itd. 
Sfera różnorodności zapisów rysunkowych zdaje się nie mieć granic. A po-
nieważ charakter tych zapisów stanowi jakby zmienne symptomy relacji 
sztuki z rzeczywistością, sens ma chwytanie rysunków „na gorąco”, w se-
kwencjach czasowych, takich jak wypracowane już od 1895 roku konkur-
sowe imprezy cykliczne typu biennale (później też w formie triennale). 
I w oparciu o taką potrzebę, we Wrocławiu w obrębie ZPAP w 1965 roku, 
czasie rozkwitu całej gamy poszukiwań w sztuce, zrealizowano Ogólno-
polską Wystawę Rysunku. Trafiła ona w świetny moment. Właśnie wtedy, 
na równi z dziełami często drobiazgowo wykończonymi (Witkacy napisał-
by „wylizanymi”) interesujące stały się ulotne zapisy, rejestracje gestów 
itd. To na tle takich zainteresowań postanowiono organizować cykliczne 
konkursy rysunku.

Ojcem założycielem całego przedsięwzięcia był rysownik, grafik 
i malarz Andrzej Will, do 1992 (z przerwą w 1988) kierujący organizacją 
imprezy jako Triennale Rysunku (od 1978 będące „międzynarodowym”). 
Od 1974 roku szczególną programowo – kierowniczą rolę w Triennale 
odgrywali: twórca fotografii permanentnej Andrzej Lachowicz oraz 
z nim współpracująca jego żona – wybitna fotografka i performerka Na-
talia LL. W 1988 r. jednorazowo przewodniczącym stał się rysownik, ma-
larz, grafik, scenograf, sensibilista Michał Jędrzejewski. Od 1999 do 2012 
stosowano nazwę Międzynarodowy Konkurs Rysunku (kurator: rysownik 
i grafik Paweł Frąckiewicz). W 2015, nowy dyrektor przedsięwzięcia ry-
sownik, malarz i transmedialista Przemek Pintal użył nazwy Think Tank 
lab Triennale, a w 2019 po prostu Triennale Rysunku. Mimo tych zawiro-
wań, stałym elementem wszystkich edycji jest traktowanie aktualnych ry-
sunków jako pewnego rodzaju sprawdzianu tego medium. Drugą cechą 
byłoby to, że każdą edycję wiodą wyróżniający się artyści.

Pierwsze trzy edycje Triennale (1965 – 1971) objęły rysunek w pod-
sumowującym zróżnicowaniu odbijający pluralizm sztuki polskiej cie-
szącej się swobodą wypowiedzi po zarzuceniu socrealizmu. W ramach 
związkowego egalitaryzmu było tu tło średniej obecności prac członków/
członkiń ZPAP. Na tym tle pojawiała się obecność metaforyczno-ilustracyj-
nej figuracji (np. u Barbary Gawdzik-Brzozowskiej czy Zofii Dębowskiej-
-Tarasin), figuracji z kręgów grafiki warsztatowej (Halina Chrostowska, 
Halina Pawlikowska) oraz wyróżniającej się nadrealnej poetyki (Janina 
Kraupe, Erna Rosenstein). Przebojowe stały się m.in. zarówno abstrak-
cyjne struktury (od tych Aliny i Leszka Kaćmów po prace Stefana Gierow-
skiego i Alfonsa Mazurkiewicza), jak też dziela nowych figuratywistów 
(od członków grupy Wprost po Jana Dobkowskiego, Henryka Wańka czy 
Mirę Żelechower-Aleksiun).

Już w katalogu  III Triennale (1971) Jerzy Ludwiński określając sytuację 
sztuki aktualnej, w której przekraczane są bariery rodzajów artystycznych 
pisał, że dla rysunku pozostała rola uchwycenia najbardziej „pierwotnych 

1  Tekst niniejszy jest skrótem większej całości. W związku z tym wypunktowane są tylko niektóre  nazwiska 
artystów/artystek i opisy subiektywnie wyszczególnionych przykładów dzieł.

Andrzej Kostołowski

Cykliczne 
Sprawdziany 
Bazy sztuki 
(O wrocławskim 
Triennale Rysunku 
1965 - 2019)1

Cykliczne sprawdziany bazy sztuki (O wrocławskim Triennale Rysunku 1965-2019)

Grzegorz Kumorek, 2022, fot. materiały organizatora
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zarysów koncepcji”.2 Jeśli wziąć pod uwagę odwo-
łanie imprezy w 1984 i przejęcie jej przez inne gre-
mium w 1988, to wszystkie pozostałe edycje w la-
tach 1974 - 1995 twórczo zdominowali Lachowicze 
(we współpracy z Willem do 1992 r.). Świetnie roz-
wijał się wkład takich np. artystów jak Stanisław 
Fijałkowski czy Jan Berdyszak. Twórczo zaistniały 
zapisy ważnych reprezentantów abstrakcji geome-
trycznej z wątkami konceptualnymi (m.in. Eugenio 
Carmiego, Francoisa Morelleta, Daniela Burena), 
indywidualności głównie konceptualnych (Wandy 
Gołkowskiej, Zdzisława Jurkiewicza, Ewy Partum), 
prac mail artu. (Endre Tota), rejestracji performen-
sowych (Janusza Bałdygi) czy medialistycznych 
(Natali LL, Józefa Robakowskiego).

W ramach „zalewu” nowych tendencji daw-
niejsze tzw. „czyste” rysunki zastąpiły teraz różne 
hybrydowe kombinacje notacji odręcznych i foto-
grafii czy wydruków. W takim egalitarnym zawi-
rowaniu jak sprawdzian sytuacji spłynęły przy-
kłady tych hybryd na Triennale. W odniesieniu do 
tego Alicja Kępińska pisała m.in., że użyte techniki 
zostały nie tyle podporządkowane, co stopione 
z procesem wyrażania3. I dostrzegając wielość 
niejednokrotnie „skłóconych” ze sobą propozycji 
notowała: „nieustanny spór sztuki z bytem” otwiera 
się na wielość ukazanych „postaci świata”, a każda 

2  J. Ludwiński, (-), 3 Triennale Rysunku, katalog, Wrocław 1971
3  A. Kępińska, POSTAĆ PRAWDY, II Międzynarodowe Triennale Rysunku, katalog, Wrocław 1981-2, s. 22
4   Ibidem, s. 27

z nich jest „postacią prawdy”4. W la-
tach 70. i 80. w kolejnych edycjach re-
latywizm i pluralizm zdają się wręcz 
pogłębiać. I gdy w 1992 roku na V 
Triennale zakwalifikowano 690 prac 
309 artystów, Lachowicz jako prze-
wodniczący następnej edycji w 1995 r. 
postanowił zastosować cięcie i na VI 
konkurs zaprosić jedynie 40 arty-
stów/artystek z kręgu uczestników/
uczestniczek imprezy. Całość otrzy-
mała hasło Sztuka jako Myśl, Sztuka 
jako Energia przy założeniu zapre-
zentowania przez artystów/artystki 
dowolnych form. Zestaw objął wybit-
ne postacie od performance’u, przez 
konceptualizm, nową fotografię, in-
stalacje aż po nowe malarstwo. Na-
stąpiło tu odejście we wspaniałej wy-
stawie od ograniczenia się wyłącznie 
do rysunku. Ten rodzaj artystyczny 
był tam obecny, ale nie bezpośrednio, 
a trochę jak w chmurze internetowej. 
Nie był, ale wyczuwało się jego bazo-

wość (!). Wszystkie wystawione prace i teksty w ka-
talogu naprowadzały na istnienie nadrzędnych za-
pisów, choć fizycznie prezentowanych rysunków 
było niewiele.

Całkowicie przeciwna sytuacja pojawiła 
się w edycjach z lat: 1999 – 2012, kiedy to prefero-
wano rysunki rozumiane konwencjonalnie. Na-
stąpiło to wraz z przejęciem organizacji impre-
zy przez wrocławską Akademię Sztuk Pięknych. 
Rysunek zaczęto wyróżniać jako sprawdzone 
tradycją „ulubione” medium zapisów. Wysuwa-
no na pierwszy plan nie prace zaskakujące prze-
kroczeniem formuły, lecz raczej będące udanym 
sprawdzianem pielęgnacji ugruntowanych me-
tod. Nic dziwnego, że spokojne i solidne wystawy 
skupiały się głównie na przedstawieniowych, ale 
też i w szerokim zakresie abstrakcyjnych kom-
pozycjach mocno wydobywających dążenia do 
ich domkniętego czy wypełnionego charakteru. 
Ale na tym tle widać było wspaniałe indywidu-
alności. Mogliśmy zauważyć mistrzostwo prac 
ujawniających: poczucie humoru i  pewność linii 
Wiesława Gołucha, autoironiczność Eugeniusza 
Geta-Stankiewicza, konceptualne żarty Eugeniu-
sza Smolińskiego, sylwetowość wizji przyrody 
Tomasza Tatarczyka, dziwność ogrodów Maie 
Helm czy dynamizm porządku i rozmazania plam 

u Oshio Yoshizumi (żeby posłużyć się tylko niektórymi 
przykładami). 

Pozostając przy wrocławskiej uczelni jako organizato-
rze, ale zmieniając tryb rozumienia rysunku, w roku 2015 
z rozmachem powrócono do znanej z lat 70. i 80. idei ry-
sunku rozszerzonego. Tyle, że teraz nie najważniejszy 
stał się mariaż odręczności z wstawkami technicznymi. 
Bardziej interesujące było szerokie wyeksponowanie ry-
sunku, jak przystało na wystawę w „epoce instalacji”. Po-
nadto podjęto ideę rysunku – „chmury” wobec fizycznie 
obecnych przedmiotów oraz dochodzenie do efektów ry-
sunkowych w działaniach performatywnych. Pintal jako 
dyrektor obu edycji (2015, 2019) rozwinął dawny pluralizm 
ku idei wystaw w… wystawach. Triennalową ekspozy-
cję w 2015 r. podzielił na 4 wystawy główne i 9 towarzy-
szących. Osią Triennale w 2015 stała się współobecność 
czy sprawdzian przykładów dzieł artystów/artystek 
japońskich i polskich na wystawie „Two Sticks” („Dwa 
kije”) kuratorstwa Fumihiki Sumitomo i Danieli Tagow-
skiej. Wśród Japończyków i Japonek pojawiła się z jednej 
strony zróżnicowana grupa tych, co sięgają po elementy 
subkultur (m.in. Mineki Murata – performer i punk ry-
sownik). Na drugim biegunie byłyby dramatyczne dzieła 
z papierem i przedmiotami pokrywanymi farbą Sadaha-
ru Hori – wielkiej postaci z kręgu radykalnej grupy Gutai. 
Jakby dla równowagi (dwa kije równoległe) pokazano 
Polaków i Polki z nestorami takimi jak Jan Chwałczyk czy 
Zdzisław Jurkiewicz oraz m.in. z młodymi artystkami z ich 
fantazmatami (Magdalena Starska i Aleksandra Waliszew-
ska). „Kije” z innych kultur, ale bliskie.

Edycja Triennale w 2019 roku w dużej części była sku-
piona na dwóch ekspozycjach: wystawie głównej „Border-
line” kuratorstwa Stacha Szabłowskiego i konkursowej 
„Weltschmerz” – kuratorstwa Patrycji Sap. W pokazanych 
pracach widać niejednokrotnie, że żyje dylemat, któ-
ry w języku angielskim świeci współobecnością dwóch 
znaczeń słowa drawing – raz będącego rzeczownikiem, 
a innym razem formą czasownikową. Pamela Lee pi-
sała, że nic nie może być bardziej oczywiste niż rysunek 
przy rejestracji działań artysty5 I dlatego, mimo możliwości 
stosowania coraz to nowszych środków, rysunek wraca 
jako „niemalże przymusowa”... forma notowania świata6. 
Rysunek przechodził zmiany, co pokazywało Triennale. 
Natomiast ostatnio wśród interpretacji skomplikowanych 
sfer granicznych i w psychice, i w otaczającym świecie, jak 
udowadnia kurator, są także i prace artystów. Mamy np. 
kraty, klatki czy inne zamknięcia, jak w dziełach Agnieszki 
Grodzińskiej, są granice terytoriów władanych przez tych 
i owych, jak w mapach Kornela Janczy, czy też dostajemy 
zdjęcia tatuaży więźniów Jacka Markiewicza. Wśród sze-
regu godnych uwagi projektów byłby w tej edycji m.in. 
Kongres rysowników Pawła Althamera w opuszczonej 

5  Cyt. za: L. Hoptman, Drawing Now. Eight Propositions, katalog, The Museum of Modern Art, New York 2009, s. 11
6  P. Kosiewski, Miejsca graniczne, Triennale Rysunku, katalog, Wrocław 2019, s. 30

przestrzeni galerii Awangarda. Pełna anarchia rysowania 
dla każdego i każdej, ale też protest wobec sytuacji galerii.

W swej bogatej historii Triennale wrocławskie wy-
pełniło wiele ról. Za najważniejszą uznać można spraw-
dzanie tego, co w kolejnych momentach znaczył rysunek. 
Trzy lata to dobry interwał porównawczy. Można potwier-
dzić, że dzięki Triennale miasto nad Odrą kumuluje świet-
ną wiedzę o tym dziwnym rodzaju artystycznym, który 
sam ma się różnie, ale bez którego inne rodzaje sztuki 
zdają się nie mieć oparcia. 

Cykliczne sprawdziany bazy sztuki (O wrocławskim Triennale Rysunku 1965-2019)

1. Urszula Pieregończuk,
Ikarus, 2022, 
fot. materiały
organizatora
2. Dorota Kuźniarska,
Body, 2021, 
fot. materiały
organizatora
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W momencie, kiedy powstaje niniejszy tekst,  
wojna w Ukrainie trwa już od miesiąca. Tra-
giczne okoliczności, w których znaleźli się 

nasi wschodni sąsiedzi z dnia na dzień przybierają na sile, 
konfrontując nas, obserwatorów, z własną bezsilnością. 
Bo chociaż pomoc, którą oferuje tak wielu ludzi oraz insty-
tucji osobom uchodźczym jest realnym, niosącym dobro 
działaniem, to ciężko w tej sytuacji wyzwolić się z upo-
rczywego przeświadczenia, że to i tak za mało, że tam 
za wschodnią granicą toczy się wojna o wszystko, a nas 
stać ledwie na wykonanie drobnych gestów. W takich sy-
tuacjach jednak liczy się każdy czyn. Pomoc w ucieczce, 
aklimatyzacji w nowym miejscu czy wsparcie materialne 
to wymierne działania, mające przełożenie na możliwość 
życia i działania osób poszkodowanych.

Zupełnie oczywistym i zrozumiałym zjawiskiem  
w tych warunkach jest zauważalny zwrot w stronę ukraiń-
skiej kultury. Polskie społeczności artystyczne, czy szerzej, 
osoby biorące udział w życiu kulturalnym, koncentrują 

uwagę na działalności twórczej zza wschodniej granicy 
przede wszystkim, by wyrazić poparcie dla walczącej 
Ukrainy, ale również, by ją po prostu promować. Aż za do-
brze wiemy, jakie konsekwencje niesie ze sobą wygaszenie 
czy wyciszenie kultury danej społeczności. I chociaż nie 
jest ona artykułem pierwszej potrzeby w tak dramatycz-
nych okolicznościach, to tym bardziej należy o nią po pro-
stu dbać w każdym wymiarze. Z pełnym przekonaniem 
można bowiem stwierdzić, i nie będą to zbyt górnolotne 
słowa, że takie działania zaprocentują w przyszłości.

Rolą środowiska twórczego i akademickiego jest  
w tym momencie ciągłe wspieranie rozwoju kultury 
ukraińskiej oraz wspólnych kontaktów, na tyle, na ile 
to możliwe. Akademia Sztuk Pięknych we Wrocławiu 
niesie oczywistą pomoc dla ukraińskich studentów, 
którzy po wybuchu wojny przyjechali do Wrocławia 
ze Lwowa, Charkowa i Kijowa. W tej chwili trwa organi-
zowanie możliwości akademickiego i twórczego rozwoju 
dla przybyłych.

Relacje wrocławskiej akademii z Ukrainą mają 
swoją historię, która w ostatnich latach nabrała 
dużej regularności. Dotychczasowa współpraca po-
legała przede wszystkim na goszczeniu studentów 
i artystów z Ukrainy oraz na udziale wrocławskich 
twórców związanych z ASP w wystawach współ-
organizowanych przez ukraińskie instytucje, m.in. 
przez Wołyńską Organizację Narodowego Związku 
Artystów Plastyków Ukrainy w Łucku oraz gale-
rie w Czerniowcach (Steinbarg Gallery), Tarnopolu 
(Galeria Bunkermuz), Lwowie (Muzeum Narodowe, 
Pałac Sztuki, Galeria Baszta Prochowa, Gary Bowman 
Art Gallery). To także liczne wydarzenia towarzyszą-
ce, jak spotkania czy bardziej kameralne pokazy. 

W 2017 roku zaprezentowano Wrocławską Szko-
łę Grafiki w Gary Bowman Art Gallery we Lwowie. 
Rok później w odbyły się trzy duże wystawy, pod-
czas których pokazano prace ponad czterdziestu 
twórców związanych z wrocławską uczelnią: „100 

lat” w Pałacu Sztuki we Lwowie, „DOBRYJ DEŃ!” w Ga-
lerii Sztuki Wołyńskiej Organizacji Narodowego 
Związku Artystów Plastyków Ukrainy w Łucku oraz 
„+48” w Kamienieckiej Galerii Sztuki w Kamieńcu 
Podolskim. Z kolei w 2019 roku Ukraińska Akademia 
Drukarstwa we Lwowie pokazała prace studentów 
grafiki w ASP we Wrocławiu. Dwa lata później Anna 
Kodź, Sebastian Łubiński i Jacek Szewczyk zreali-
zowali pokaz rysunków i grafiki w Galerii Baszta 
Prochowa we Lwowie, w ramach wydarzenia towa-
rzyszącego konkursowi graficznemu Indeks imienia 
Mariusza Kazany.

Szczególnie aktywnymi osobami na polu organi-
zacji wydarzeń w Ukrainie są Michał Pietrzak i Olena 
Matoshniuk. Od 2018 roku rozwijają kontakty realizu-
jąc pokazy indywidualne, m.in. „Granice” – w Łucku 
i „Obiekty” w Tarnopolu i Czerniowcach (Michał 
Pietrzak), „Izolacja” w Łucku (Olena Matoshniuk) 
czy zbiorowe (wystawa studentów i pracowników 

AAlicja Klimczak-Dobrzaniecka

ASP Wrocław
i Ukraina

ASP Wrocław i Ukraina

Wystawa „Punkt widzenia”, Wołyńska Organizacja Narodowego Związku Artystów Plastyków Ukrainy, 2021, fot. M. Pietrzak



110 111DZIAŁANIA

Pracowni Technik Obrazowania Fotograficznego 
ASP we Wrocławiu, również pokazywana w Łuc-
ku). W 2021 roku, również w Łucku, odbyła się 
prezentacja artystów-rzeźbiarzy związanych 
z ASP Wrocław pt. „Punkt widzenia” oraz indy-
widualne pokazy: Anny Bujak („Wyspa”), Ma-
riusza Kosiby („Persona”), Oleny Matoshniuk 
(„Wybory”) oraz Michała Pietrzaka („Pomiędzy”). 
W przestrzeni galeryjnej tamtejszego związku 

artystów zrealizowano wystawy indywidualne 
każdego z twórców. Olena Matoshniuk jest oso-
bą niejako reprezentującą obie strony, ukończyła 
bowiem studia artystyczne w Łucku, obecnie zaś 
studiuje malarstwo w ASP we Wrocławiu.

Powyższe przykłady wspólnych działań pol-
sko-ukraińskich, czy w tym wypadku wrocław-
sko-ukraińskich, to wybór, było ich bowiem wię-
cej. Relacje te miały różne pochodzenie; niekiedy 

były efektem współpracy na poziomie instytucjonalnym, in-
nym razem miały charakter oddolny. 

Krótko po rosyjskiej inwazji na Ukrainę wrocławska gale-
ria EXIT zorganizowała emocjonalny event <UKRAINA! – ak-
cję, w trakcie której można było wziąć udział w spontanicznie 
tworzonej wystawie w przestrzeni galeryjnej, dać wyraz emo-
cjom i sprzeciwowi wobec wojny oraz wesprzeć finansowo 
poszkodowanych.  

Dużo jest koncepcji dotyczących dalszej współpracy. I cho-
ciaż rozmowy te zostały zawieszone chwilowo przez wojnę, 
to przecież nie ulegają wymazaniu. Chociaż ciężko w takich wa-
runkach w tej chwili cokolwiek konkretnego zaplanować, czy 
może wręcz wydawać się to niedorzeczne, to jednak wciąż warto 
mieć wizję działań. Zbyt wcześnie jest w tej chwili na jakiekol-
wiek konkretne przewidywania, ale sądzę, że w niedalekiej per-
spektywie twórczość ukraińska i wszelkie inicjatywy wyraźnie 
zaistnieją na międzynarodowej scenie nie tylko jako emanacja 
kultury narodowej przez duże „N”, ale także w bliskiej i kon-
kretnej relacji do sztuki tworzonej w innych krajach Europy, 
czy to w obiegu oficjalnym, czy pozamainstreamowym. Zresztą 
zwiastuny analogicznego zjawiska możemy oglądać od jakiegoś 
czasu w odniesieniu do kultury białoruskiej, chociaż bezpośred-
ni powód jest oczywiście inny.

ASP Wrocław i Ukraina

1. Olena Matoshniuk, Mariusz Kosiba, widok wystawy, Wołyńska Organizacja Narodowego Związku Artystów Plastyków Ukrainy, 2021, fot. M. Pietrzak
2. Anna Bujak, Michał Pietrzak, widok wystawy, Wołyńska Organizacja Narodowego Związku Artystów Plastyków Ukrainy, 2021, fot. M. Pietrzak
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Dobry start
Do 1945 roku Józef Prenzyna (1936–1990) chodził do niemieckiej klasy w dwuję-

zycznej szkole podstawowej w Peiskretscham (dziś Pyskowice) na Górnym Śląsku. 
Po wojnie i przesunięciu polskiej granicy na zachód musiał zmienić narodowość 
z niemieckiej na polską. Treść zeszytu przedstawia skomplikowane górnośląskie re-
alia polityczne, osobliwą zmianę etnicznej tożsamości i po prostu naukę nowego 
języka. W zeszycie można odnaleźć dziwną konstrukcję zdań, naleciałości z języka 
śląskiego oraz ślady ręki pamiętającej szwabachę, pamięć mięśniową opowiada-
jącą o losach dzieci pogranicza. Przepisany zeszyt powstał poprzez odwzorowanie 
zeszytu z języka polskiego z 1949 roku, który prowadził mój dziadek. To nie zwykły 
duplikat, ale rodzaj palimpsestu, nadpisany z perspektywy pogórnośląskiej w cza-
sach, w których dogasa dawna wielokulturowość Górnego Śląska.

Jarosław Słomski, Przepisany zeszyt, 2021

Dobry start
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Jarosław Słom
ski

Dobry start
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Do oglądania

Ala Savashevich, Forest tales, wystawa „Common Ground – where is my home?”, Korpúlfsstaðir, Reykjavík, fot. M. Kwietnicki 

Hanna Shumska, Dom, którego już nie ma, 2021, fot. z archiwum artystki
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Sergey Shabohin, Social Marble: Scenery, 2020, fot. z archiwum artysty
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1. Ekaterina Lisovenko, Children with birds legs and birds rights, 2022, fot. z archiwum artystki
2. Vasyl Savchenko, W Czerwonym, Z cyklu „Ręce Caravaggio”, 2019-2021, fot. z archiwum artysty
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1. Yuriy Biley, Polska to MY, 2022, cykl „Wartość tych słów zależy również od Ciebie”, w pracy wykorzystano zdjęcia 
ze zbiorów Muzeum Tatrzańskiego w Zakopanem, fot. z archiwum artysty
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a!symetria
Mini-monografia inicjuje nową serię wy-

dawniczą ASP we Wrocławiu pt. Ćwiczenia 
z widzenia, w ramach której akcentowany jest 

przede wszystkim intelektualny i wiedzotwór-
czy wymiar sztuki. Pierwszy tom skupia się na 

napięciu między symetrią a asymetrią. Książ-
ka zawiera esej prof. Adama Jezierskiego, 

tekst redaktora tomu, Jakuba Jernajczyka oraz 
dokumentację realizacji ponad pięćdziesięciu 

artystów. Autorem projektu graficznego wy-
dawnictwa jest Łukasz Paluch. 

Yaga
Photobook Agaty Kalinowskiej to publika-

cja opowiadająca o wyzwalającej świadomo-
ści funkcjonowania poza społecznie przyjętym 

konceptem kobiecości. Wybór istnienia w świe-
cie poza nawiasem norm i akceptowanym przez 

ogół kontekstem kulturowym niesie ze sobą 
bezcenne poczucie wolności. Jednocześnie jest 

to subiektywne krytyczne spojrzenie na nie-
równości, od których świat queer nie jest wol-

ny - zwykle to mężczyźni dysponują większą 
przestrzenią na opowiedzenie własnej histo-

rii. YAGA ukazała się nakładem BWA Wrocław, 
powstała we współpracy z Łukaszem Rusznicą, 

fotografem i kuratorem.

BIURO nr 19. Słowniczek Instytucji (1/2021)
Odmienna od dotychczasowej postaci maga-

zynu o sztuce publikacja jest próbą zdefiniowa-
nia sytuacji i zadań instytucji sztuki w Polsce. 

Redaktorki, Anna Mituś i Maryna Tomaszew-
ska, we współpracy z kilkunastoma autorkami 

i autorami stworzyły słowniczek zawierający 
hasła kluczowe dla przyszłości środowiska 

i obszaru kultury. Wydawcą jest BWA Wrocław.  

Potencja. Słownik symboli 
Wydana przez BWA Zielona Góra publikacja 

to swoisty artystyczny autokomentarz - słow-
nik wymyślony przez grupę Potencja. Powstał 

z chęci zebrania, skatalogowania i skonfronto-
wania motywów oraz wątków obecnych w ma-

larstwie Karoliny Jabłońskiej, Tomasza Kręcic-
kiego oraz Cyryla Polaczka. Tekstom autorstwa 

Łukasza Zawady towarzyszą reprodukcje prac 
członków grupy. 

Stanisław Kulawiak 
Portfolio. Fotografie z lat 1974-2021
Katalog	 towarzyszący	monograficznej	wy-

stawie	 we	 wrocławskiej	 Galerii	 FOTO-GEN	
przedstawiającej	 dorobek	 twórczy	 Stanisława	
Kulawiaka.		W	swojej	twórczości	fotograficznej	
artysta	wypracował	strategię,	w	której	połączył	
pasję	dokumentowania	życia	społecznego	w	Pol-
sce	z	utrwalaniem	etosu	relacji	rodzinnych,	jak	też	
z	badaniem	medialnej	specyfiki	fotografii.	Publi-
kacja	zawiera	teksty	m.in.	Jerzego	Buszy,	Adama	
Mazura,	Adama	Soboty,	Grzegorza	Sztabińskiego.

Andrzej Klimczak-Dobrzaniecki
Monografia	 jest	 kolejnym	 tomem	 z	 serii	

„Wrocławskie	Środowisko	Artystyczne”,	wy-
dawanej	przez	ASP	Wrocław.	Tym	razem	po-
święcona	 została	 twórczości	 prof.	 Andrzeja	
Klimczaka-Dobrzanieckiego,	malarza,	rysow-
nika,	 dydaktyka,	 byłego	 rektora	macierzystej	
uczelni.	Album	został	napisany	z	perspektywy	
córki	artysty,	będącej	jednocześnie	historyczką	
sztuki	i	kuratorką	wielokrotnie	współpracującą	
z	ojcem.	

Wesoła, ale nie za bardzo
Wydany	przez	ASP	Wrocław	katalog	towa-

rzyszący	wystawie	kolaży	Wisławy	Szymborskiej	
i	realizacji	artystów	zainspirowanych	twórczością	
poetycką	 noblistki.	 Zawiera	 reprodukcje	 prac	
oraz	 teksty	będące	bezpośrednim	ich	źródłem.	
Projekt	książki	autorstwa	Marty	Płonki	wpisuje	
się	w	długą	historię	artbooków,	łączących	słowo	
i	obraz.	Ich	źródeł	możemy	śmiało	doszukiwać	
się	w	odległej	barokowej	emblematyce,	lecz	miej-
my	świadomość,	że	ich	współczesna	wizualność	
została	zdefiniowana	przez	ruchy	awangardowe.	

Kto chce niech wierzy Kosałka Jerzy
Obszerna	zbiorowa	publikacja	pod	redakcją	Marcina	Ludwi-

na,	wydana	przez	Ośrodek	Kultury	i	Sztuki	we	Wrocławiu.	Po-
dejmuje	ona	próbę	spojrzenia	na	twórczość	Jerzego	Kosałki	nie	

tylko	przez	pryzmat	jego	tricksterskich	działań	oraz	powiązań	
z	grupą	Luxus.	Całość	zilustrowana	jest	materiałami	z	archiwum	

artysty,	często	publikowanymi	po	raz	pierwszy.	Autorami	tek-
stów	są	m.in.	Anna	Markowska,	Dorota	Monkiewicz,	Wojciech	

Kozłowski,	Karolina	Plinta,	Łukasz	Kropiowski,	Piotr	Stasiowski	
oraz	sam	Jerzy	Kosałka.

Do czytania
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