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0d czerwca do pazdziernika 2008 Konduktorownia — siedziba i galeria
czestochowskiej Zachety wypetni sie cyklem wydarzen | Triennale Sztuki
Najnowszej.

Tym samym czestochowska Zacheta zainicjuje wydarzenie, ktore w zatozeniu
W wyrazny sposob ozywi zycie artystyczne miasta. Miasta niebedgcego metropolia,
ale doé¢ preznego kulturalnie, w ktorym organizowane sg duze (nawet
miedzynarodowe) cykliczne wystawy sztuki, takie jak Triennale Sacrum, Triennale
Malarstwa — Konkurs na Obraz dla Mtodych, Biennale Miniatury i inne...

Inicjatywa nasza wzieta sie z potrzeby kontaktu ze sztukg najnowsza.

Po dyskusji w Radzie Programowej uwzglednilismy szerszq reprezentacje
malarstwa wspétczesnego. Ale gtownie chcemy, by cykl wystaw obejmowat
najnowsze $rodki artystycznej wypowiedzi.

Spotkania artystéw, kontakty i dyskusja panelowa bedg poruszac
zagadnienia definicji, znaczenia i organizacji sztuki najnowszej. Jak réwniez ciggle
aktualnego pytania o miejsce w niej malarstwa. Liczymy na zywy odbior
mieszkancow, studentow, uczniow, turystow.

To cykliczne wydarzenie organizujemy z mysla o nadaniu mu istotnej rangi
w zakresie nowej sztuki.

Bedziemy dazy¢, by wystawy i prezentacje Triennale ukazaty najwazniejsze
prady w sztuce najnowszej i najciekawsze artystyczne zjawiska i tendencje, a takze
réznorodno$¢ polskiej sztuki i mozliwe relacje miedzy malarstwem a innymi
mediami.

Planujemy pokaz kilku wystaw, ktore podejma problemy istoty obrazu dzisiaj,
gender, kontekstow (przestrzeni) artystycznych artykulacji, po-nowoczesnej
tozsamosci kulturowej..., a takze estetyki designu.

Oczekujemy, ze nie zawiodg nas artysci dzisiejszej sztuki polskiej
i bedziemy cieszy¢ sie ich liczng — obfitujgca w najbardziej intrygujace
i wyrafinowane osobowosci i jakosci — reprezentacjg. Otwarci jeste$my na gosci
zagranicznych.

Kurator generalny Triennale: Marian Panek

Koordynacja: Piotr Gtowacki, prezes Zachety w Czestochowie, tel. 0 513 223 513
Konduktorownia — Regionalne Towarzystwo Zachety Sztuk Pieknych w Czgstochowie

ul. Pitsudskiego 34/36
Dworzec PKP Czestochowa Gtdwna

Dofinansowano z dotacji Urzedu Miasta Czestochowy.
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Elzbieta Koscielak

By¢ moze bedzie to zaskakujgce stwierdzenie, ale zauwazy-
tam, czy poprawniej — doswiadczytam transkulturowosci jako
wiasciwosci (cechy) sztuki wspoétczesnej, nim dowiedziatam
sie o jej istnieniu z opracowan krytycznych czy filozoficznych.
Transkulturowos$¢ stata sie moim osobistym doswiadczeniem
na poczatku lat 80. XX wieku.

Mieszkatam wowczas w stolicy Grecji, Atenach i obserwowatam
jedng z najstarszych kultur na Swiecie w jej dwudziestowiecznej wer-
sji. Prowadzone przeze mnie badania sztuki nowogreckiej w latach
1985-1990 w ramach studiéw doktoranckich (metodami ankietowy-
mi przeprowadzone wsrod tworcow greckich trzech pokolen XX wie-
ku, mieszkajacych stale w kraju, a takze na emigracji oraz material
zebrany jako rezultat ,,obserwacji uczestniczacej” w srodowisku arty-
stycznym trzech akademickich osrodkéw: Aten, Salonik i Patry) za-
owocowaly dos¢ jasnymi wnioskami na temat proceséw dynamiki tej
kultury, ze szczegélnym uwzglednieniem kultury plastycznej i twor-
czosci artystycznej w Grecji drugiej potowy XX wieku. Wazng czescig
badan bylo rozpoznanie funkcji diaspory greckiej, w tym artystycznej
diaspory i licznych dyfuzji kulturowych oraz wplywéw synkretycz-
nych, jakim podlegata kultura grecka w ostatnich dekad.

W obyczajach, sztuce i w jezyku nowogreckim poszczegdlne war-
stwy historycznych przemian wyrazne byly jak warstwy poktadéw ar-
cheologicznych. Tym jasniej i wyrazZniej odciskaly sie na niej zmiany
najnowsze, nakladane metodg palimptyczng na istniejace juz warstwy,
dostosowane do istniejgcego ukladu, bez zaburzenia tozsamosci kul-
turowej. Obserwacja starej kultury, jaka jest kultura grecka, z zacho-
wang ciggloscig trwania, widoczng m.in. w ciaglosci jezyka, ktéry mimo
kolejnych ewolucyjnych zmian pozostal zywy i zrozumialy dla ogélu
uczestnikow tej kultury, dawala tez mozliwos$¢ rozpoznania przemian
natury globalnej, jakim w sposéb oczywisty dla obecnej fazy rozwoju
cywilizacyjnego zostala poddana wspoltczesna kultura grecka.

Trwajace od poczatku lat 90. dyskusje na temat wptywu globaliza-
cji — zespolu zjawisk wywodzacych si¢ z obszaru ekonomii — na sfere
kultury zwracaly uwage na nieadekwatnos$¢ dotychczasowego okres-
lenia r6znic kulturowych w oparciu o koncepcje kregéw kulturo-
wych, czyli terytorialno-czasowej jednosci zachowan ludzi i wyste-
powania materialnych i niematerialnych rezultatéw tych zachowan.
Mechanizmy globalizacyjne uruchomily nowy typ komunikacji oparty
na koncepcji sieci. Procesy komunikacji sieciowej wigczyly zjawis-
ka kulturowe w obszary zarzadzane i regulowane globalnie. Powszech-
ne zastosowanie Internetu w latach 90. spowodowato;;przekompo-
nowanie” wizji struktury kultury z modeli terytorialno-czasowych,
ograniczonych wyraznymi granicami sasiadujacych ze sobg , kregow
kulturowych” (czasami pokrywajacych si¢ z granicami etnicznymi,
narodowymi lub panstwowymi) w modele © charakterze sieciowym.
W sieci poszczegblne elementy kultury: obyczaje, mity, obrzedy, ce-
remonie, a przede wszystkim wartosci i/ufundowane na nich normy
iwzory kultury regulujgce zachowania ludzkie, mogg przechodzi¢
plynnie z jednej kultury do drugiej, bez naruszania faktycznie istnie-
jacych granic terytorialnych kultur w/ich wymiarze geokulturowym,
bedacym do niedawna wyznacznikiem ,kregow kulturowych”.

Tak wiec dyfuzja kulturowa nie wymaga juz nomadyzmu w postaci
faktycznego przemieszczania si¢ uczestnikow kultury, lecz przemiesz-
czania sie fantomow tej kultury: zapisow medialnych, zdygitalizowa-
nych obrazéw, zachowan w sieci oraz ich zapisow utrwalonych na
nos$nikach elektronicznych. Medializacja kultury bez watpienia przy-
czynia si¢ utrwalaniu transkulturowosci jako cechy kultury wspotczesnej
oraz wspoélczesnej sztuki.

< Tamara Kvesitadze, Tamara Studio, rzezba, ( Gruzja), Wenegja 2007, fot. J. Kos
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trans ulturowoscl

Transkulturowos¢ wspolczesnej sztuki rozumiem nieco inaczej niz
postulowana przez estetykow ,estetyka transkulturowa”. , Estetyka
transkulturowa” wyraza si¢ obecnie bardziej w formie zainteresowa-
nia systemami estetycznymi innymi od estetyki ,,biatego czlowieka”,
czyli estetyki kregu kultury zachodnioeuropejskiej i Stanéw Zjedno-

Katia Loher, instalacja, wystawa: Dubler, 2006

czonych Ameryki, uksztaltowanej w oparciu o starogrecki paradyg-
matu klasycznego ,,pickna” oraz jego negacji lub mutacji w dwudzie-
stowiecznym modernizmie europejskim.

Przemiany zachodzace wspolczesnie w kulturze i sztuce podlegajg
tak wielkiemu tempu przemian, ze okres postmodernizmu wydaje sie
by¢ juz epoka klasyczng wobec aktualnego stanu kultury i sztuki Swia-
ta globalnego. ,Estetyka transkulturowa”, o ktérej mowa w ksigzce
pod redakcja prof. Krystyny Wilkoszewskiej (Krakow 2004) wydaje
si¢ by¢ po prostu zaciekawieniem innymi niz europejskie systemami
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estetycznymi, co przypomina zbiér opisowo traktowanej estetyki, na
poziomie zapisow i opiséw etnograficznych.

Tymczasem transkuturowosc jest efektem proceséw rozbijajacych
dotychczasowe struktury kultury lokalnej, nastepnie tworzacych calo-
sci, ktore ,wszczepione” w struktury innej kultury stanowig jej integral-
na czes$¢, zachowujac jednoczesnie w pelni wlasciwosci przynalezne
kulturze ,,macierzystej”. Transkulturowos¢ jest wiec efektem procesow
kreolizacji czy hybrydyzacji kultury wspoiczesne;.

W obszarze sztuki przemiany prowadzace w kierunku transkultu-
rowosci rozpoczely sie w okresie postmodernizmu. Zaryzykowac
mozna stwierdzenie, ze pojecie awangardy, jako kluczowe dla estetyki
modernizmu, zawieralo ceche ponadnarodowosci, a tym samym po-
nadkulturowosci. Ale dopiero postmodernizm z jego zaburzeniem
dotychczas obowigzujacych podzialéw w sztuce np. odrebnosci ga-
tunkéw, zatarcia granicy miedzy sztukag wysoka i niskg, zastosowa-
niem ludycznego pomieszania kodow komunikacyjnych, zatarciem
granicy migdzy zyciem codziennym a sztuka oraz naruszeniem linear-
nosci czasu historycznego, dal mozliwos¢ rozwoju proceséw tworza-
cym transkulturowos¢ sztuki wspolczesnej.

To modernizm i wielkie wystawy tematyczne (pierwszg z nich byta
Wystawa Swiatowa w Paryzu w roku 1900), a nastepnie specjalistycz-
ne wystawy sztuki: Biennale Sztuki w Wenecji, Biennale Miodych w Pa-
ryzu, ,Documenta” w Kassel, Biennale w Saé Paulo stang si¢ miejsca-
mi konfrontacji nie tylko stylow i postaw tworczych, ale-takze roz-
maitych z ontycznego punktu widzenia kryteriow estetycznych oraz
rozmaitych paradygmatow sztuki.

Zapewne z przyczyn czysto merkantylnych oraz, by¢ moze, z proz-
nosci wiasnej krytykow i estetykow Starego Kontynentu, artysci z in-
nych kregéw kulturowych prezentowani na tych pokazach realizowali
przewaznie imperatyw estetyczny i kanony sztuki euro-amerykanskiej.
Zazwyczaj tez artySci z egzotycznych krajéw prezentowani w tych
miedzynarodowych artystycznych pokazach uczyli si¢, a nastepnie
mieszkali i tworzyli w metropoliach swiata zachodniego.

W tym swoistym ,,przemysle wystawienniczym”, ktory zinstytucjo-
nalizowal si¢ réwnolegle do majestatycznych i coraz bardziej skostnia-
fych muze6éw oraz bardziej wrazliwych na nowosci galerii czy centréw
sztuki wspolczesnej, podlegtych zazwyczaj polityce kulturalnej rzadéw
i realizujgcych w istocie gtéwnie interesy panstwowo-narodowe po-
przez promocje sztuki, wielkie miedzynarodowe (czy ponadnarodowe)
pokazy sztuki staly sie nowym polem doswiadczalnym dla
sztuki ery globalizacji.

Niebagatelng rol¢ w nowym ,,ukltadzie alternatywnym” odgrywaja
kuratorzy, ktorych funkcja z charyzmatyczno-przywodczej, charakte-
rystycznej dla fazy modernizmu i post-modernizmu (Pierre Restany,
Achille Bonito Oliwa i in.) zamienila si¢ w organizatorska i kreacyjna,
budujaca nowg artystyczng jakosc.

Gloéwng cechg postmodernistycznego ,,posrednika” stojacego po-
miedzy producentem a konsumentem, artysta a odbiorca, owego ,,fa-
chowca od symboli”, ktéry uprzystepni, objasni dzielo, nurt czy kieru-
nek, ,doprowadzi” widza do istoty rzeczy w sztuce — jest rola demiurga

tworzacego z artystow i ich wytworéw nowe, niezalezne od elementéw
sktadowych wystawy , mega-dzielo” sztuki.

Taka forma funkcjonowania sztuki w obszarze spotecznym w pola-
czeniu z medializacja kultury i zamiang struktur geokulturowych na
struktury przeptywow elementéw kultury w sieci, stanowi doskonale
srodowisko rozwoju transkulturowosci sztuki wspolczesnej.

Transkulturowos$¢ naznaczyla tegoroczng edycje wystawy ,, Docu-
menta” w Kassel, gdzie realnie istniejgca multikulturowos¢ mocno na-
ruszala europejskie kanony pojmowania sztuki oraz europocentrycz-
ny system wartosci estetycznych i artystycznych, obecny zaréwno
w modernizmie, jak i postmodernizmie.

Wystawa ,,The world as a stage” — przekrojowa wystawa tematyczna
w Tate Modern w Londynie, trwajgca do stycznia 2008, ktorej kurator-
kami byty J. Morgan i C. Wood - prezentuje (a w zasadzie kreuje)
zwigzek pomiedzy sztukami wizualnymi a teatrem. Teatr i teatralno$c
rozumiana jest przez autorki wystawy szeroko i dotyczy mig¢dzy inny-
mi budowania dialogu nowego typu miedzy twoércami a odbiorcami,
zakladajac interaktywnos$¢ odbiorcy i tworcy.

Viva Mexico” to z kolei wystawa tematyczna z serii monumental-
nych wystaw narodowych (a w zasadzie kulturowych) w warszawskiej



Zachecie. Kuratorkg tej edycji cyklu byta M. Kardasz, ktora starala si¢ zilu-
strowac stan kultury meksykanskiej, zwracajac uwage na jej wielowagtkowosc,
tradycje, zwiazki z kulturg popularna, polityka i religia.

Realizowane przeze mnie i mojg siostre Gosi¢ Koscielak od 1997 roku
wystawy w cyklu ,, Transkulturowe wizje” (Warszawa-Chicago-Ateny-Szcze-
cin-Wroctaw) oraz cykl zorganizowanych przeze mnie wystaw pt. ,, Tozsamos$¢
sztuki” (Wroctaw 2006-2007)! skupily artystow réznych pokolen z r6znych
krajow o rozmaitej kulturze. Byli to czgsto autorzy spoza kregu kultury euro-
pejskiej. Ich dzieta nie koncentrujg si¢ woko6l podobnej stylistyki, jednego
kregu kulturowego czy podobnej wizji sztuki, a tym bardziej nurtu, kierunku
czy tendencji lecz sg zbiorem ,transgenicznych” tematéw obecnych we wspot-
czesnej kulturze globalne;j.

Tak rozumiana transkulturowos¢ stala sie takze osig wystawy Raula Zamu-
dio DUBLER (Body Double, Wroctaw 2006) prezentowanej w moim cyklu
,JTozsamo$¢ sztuki”. Bez wzgledu na wiek i pochodzenie twoércéw ich dzieto
dotyczy plynnosci tozsamosci w Swiecie wspolczesnym, dewaluacji waznych
(paradygmatycznych) wzorcéw, jak patriotyzm, ojczyzna, mito§¢ matczyna,
rola kobiety w globalnym uktadzie kulturowym, zachwianie cech kulturowych
plci i wieku, jako wyréznikéw statusu jednostki w kulturze i wielu innych.

Transkulturowos¢ z blizej nieokreslonej jakosci Swiata globalnego staje si¢
realng cechg kultury i sztuki wspolczesnej. Jej petna analiza nie jest mozliwa
w tak krétkim tekscie. Przedstawilam wiec tu jedynie watki, ktére wymagajq
dalszych badan i opracowan krytycznych.

[ ]

! M.in. ,Pétnoc-Potudnie. Transkulturowe wizje”, Muzeum Narodowe w Warszawie, Oddziat w Krélikarni 1999,
Transkulturowe wizje 2. Polsko-Amerykaniska Sztuka Wspétczesna.Muzeum Narodowe w Szczecinie 2002,
.Konceptualne zwiagzki”, Chicago 2004, ,Tozsamos¢ sztuki”, Autorska Galeria E. Koécielak, CK Zamek Wroctaw-
Lesnica, 2006-2007, ,,Dubler”, R. Zamudio 2006,

1. Iran do Espirito Santo (Brasil), Wenecja 2007, fot. J. Kos
2.Li Chen, Energy of Emptiness, rzezba, Wenecja 2007, fot. J. Kos

3. Maria Bartuszowa, Bez tytufu, 1970-1987, gips, Kassel 2007,
fot. I. Agostinelli

4-5.). D. * Okhai Ojeikere, Hairstyles & Headgear Series, 2006, srebro na
aluminium, 100 x 100 cm, fot, K. Saj

6. Yehudit Sasportas, The Guardians of the Threshold ( Israel), Wenecja
2007, fot. J. Kos
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Grzegorz Dziamski

WYSTAWY SZTUKI

Czemu stuzg wielkie miedzynarodowe festiwale sztuki, takie
jak,Documenta” w Kassel czy Biennale Weneckie? Dla Arnol-
da/Bode, pomystodawcy i twércy Documenta, odpowiedz byta
oczywista: wielkie wystawy pokazujg aktualny stan sztuki,
pokazuja, gdzie znajduje sie sztuka i gdzie my si¢ znajdujemy
—+ Wo steht die Kunst heute, wo stehen wir heute'. Bode, jak
przystato na klasycznego humaniste, uwazat, ze cztowiek po-
winien znajdowac sie tam, gdzie sztuka, poniewaz sztuka jest
najpetniejszym wyrazem ludzkiego ducha, jest duchowg sie-
dziba cztowieka. Do tego myslenia nawigzuje jedna z prac te-
gorocznych ,Documenta”, instalacja chilijskiego artysty Gon-
zalo Diaza, ktérej centralnym elementem jest krag Swiatta na
Scianie i napis widoczny dopiero wtedy, kiedy widz przetnie
snop Swiatta i przystoni wtasnym cieniem umieszczony na $cia-
nie napis: ,Du kommst zum Herzen Deutschlands, nur um das
Wort Kunst unter'deinem Schatten zu lesen” (Przybywasz do
serca Niemiec tylko po to, by w swoim wiasnym cieniu odczy-
tac stowo sztuka).

Yokio Fujimoto, Ears with chair, 1990, Assemblage, Wenecja 2007, fot. , Epipaktis”

Pierwsze ,,Documenta” w 1955 roku, ktore Bode przygotowat wspol-
nie z wybitnym historykiem sztuki Wernerem Haftmannem, mialy przeko-
nac¢ widzow, ze jedyna, autentyczng sztuka naszych czasoéw jest sztuka
nowoczesna. Byt to triumfalny powr6t sztuki nowoczesnej na niemiec-
ka i nie tylko niemiecka scene artystyczng po latach represji i przeslado-
wan, ktorych symbolem stala si¢ niestawna wystawa ,,Entartete Kunst”,
zorganizowana przez nazistow w 1937 roku w Monachium. Trzy na-
stepne edycje Documenta (1959, 1964, 1968) umocnily pozycje sztu-
ki nowoczesnej, pokazujac, jak sztuka wspolczesna kontynuuje i roz-
wija artystyczne dziedzictwo modernizmu. Przelomem okazaly si¢
dopiero V ,Documenta” (1972), zorganizowane przez Haralda Sze-
emanna, ktory pokazat jak sztuka podwaza wlasne granice, a tym sa-
mym wlasng tozsamos¢, rozpuszczajac sie w wielorakich dyskursach
wspolczesnej kultury. Szeemann rzucil wspélczesng sztuke na pastwe
semiologow, psychoanalitykow, socjologow i innych teoretykow kultu-
ry, napisal Jean-Marc Poinsot?. Pigé lat p6zniej kurator kolejnych , Do-
cumenta”, Manfred Schneckenburger, sprobowal przywroci¢ porza-
dek, odwotujac sie do medialnego podzialu sztuki, dzielgc sztuke wedlug
uzywanych przez artystow mediéw — rysunek, fotografia, film, wideo
itd. Kolejne ,,Documenta” (1982), organizowane przez holenderskiego
kuratora Rudi Fuchsa, nazwane zostaly ,,postmodernistycznymi” z tego
powodu, ze zdominowane zostaly przez nowe malarstwo.

Termin ,,postmodernizm”, przy calej swojej nieostrosci, udramaty-
zowal sytuacje sztuki, wskazywal bowiem na to, ze wydarzylo si¢ co$



waznego i przelomowego, co wymaga zmiany myslenia o sztuce, ze
patrzymy juz na sztuke z innej perspektywy, z perspektywy ponowo-
czesnej, a to oznacza, ze zdolni jesteSmy do wyjscia poza nowoczesne
binarnosci i tozsamosci, ze gotowi jestesmy myslec o sztuce w katego-
riach wielosci i r6znorodnosci. Mysle¢ o sztuce w kategoriach wielosci
i réznorodnosci to wyzwoli¢ sie z jednej narracji artystycznej, z wiary
w istnienie jednej, porzadkujacej opowiesci o sztuce. Co$ takiego pro-
ponowal juz Szeemann, ale dopiero dziesiec lat p6zniej, kiedy postmo-
dernizm naruszyt nasze zaufanie do wielkich narracji, do Lyotardow-
skich grand recits, w tym takze do jednej, uniwersalnej opowiesci
o sztuce, myslenie takie nabralo oczywistosci.

Historia sztuki jako uniwersalna i autonomiczna opowies¢ o sztuce
— pisze Hans Belting, autor ksigzki ,,Das Ende der Kunstgeschichte”
(1984) — zostata wymySlona na potrzeby konkretnej kultury, na po-
trzeby kultury posiadajacej wspolng historie. Ci, ktorzy nie czuli sig
uczestnikami tej historii lub mieli poczucie, ze ich udziat w tworzeniu
tej historii jest niedoceniany, lekcewazony i marginalizowany, zaczgli
domagac sie rewizji oficjalnej historiozofii sztuki, twierdzac — najzu-
pelniej slusznie — ze nie jest ona neutralng i powszechng opowiescig
o sztuce, lecz opowiescig wymyslong w zachodnim Swiecie i dla niego,
a §cislej — dla dominujacych w nim grup charakterystyczng. Wymyslo-
na w zachodnim $wiecie historia sztuki moglta otwierac si¢ na sztuke
innych, niezachodnich kultur, ale tylko po to, by tworczos¢ te wchia-
nia¢ i przystosowywaé do wlasnego obrazu sztuki, dlatego nawet au-
tentyczne i szczere zainteresowanie sztukg niezachodnich kultur
odbierane bylo jako przejaw kolonizacji®. Tylko bowiem zachodni Swiat

Leon Ferrari , Prace 1955-2006, Wenecja 2007 , fot. ,Epipaktis”

wymyslil uniwersalny, estetyczny dyskurs, ktory pozwalal méwic o sztu-
ce w oderwaniu od kulturowego i spolecznego kontekstu. W ten spo-
sOb uniwersalno$¢ zachodniej sztuki stawala sie¢ czescig zachodniego
projektu modernizacji, odbieranego poza zachodnim kregiem kultu-
rowym jako zagrozenie dla kulturowej wielosci i r6znorodnosci.

,Documenta” zatem, wbrew deklaracjom Arnolda Bode, nie tylko
pokazywaly aktualny obraz sztuki, ale w istotnym stopniu go wspot-
tworzyly. By¢ moze byto tak zawsze, ze duze wystawy wspoltworzyly
obraz sztuki, tylko my nie przywigzywaliSmy nalezytej wagi do tego
instytucjonalnego czy materialnego, jak go nazywa Douglas Crimp,
wymiaru historii sztuki*. Dzisiaj jesteSmy az nadto tego Swiadomi i nie
oczekujemy juz od wystaw, takich jak ,,Documenta” czy Biennale We-
neckie, ze przedstawig nam aktualny obraz sztuki, nie przyjezdzamy
do serca Niemiec, by sie¢ dowiedzie¢ jak wyglada aktualna sztuka; li-
czymy raczej na to, ze wystawy te zaprosza nas do dyskusji o sztuce.
Wielkie wystawy nie polegaja bowiem na zgromadzeniu w jednym miej-
scu duzej liczby prac bardziej lub mniej cenionych artystow, lecz na
zaprezentowaniu pewnej koncepcji, pewnej wizji, pewnej teorii sztu-
ki. Tym r6znig si¢ ,,Documenta” czy Biennale Weneckie od coraz po-
pularniejszych targéw sztuki. Na targach znalez¢ mozna prace wielu
znanych i cenionych artystow, gwiazd Swiatowej sceny artystyczne;j.
Na tegorocznych targach berlinskich, Art Forum (29.09-3.10), mozna
bylo wypatrze¢ prace Terry’ego Atkinsona (Zwinger, Berlin), Victora
Burgina (Zander, Koln), Martina Kippenbergera, Lawrence’a Weinera
(Widauer, Innsbruck), Henka Vischa, Franza Westa (Van Laere, An-
twerpia), George’a Baselitza, Sigmara Polke, Gerharda Richtera (Sprin-
ger & Winkler, Berlin), Daniela Burena, Allana Sekuly, Jimma Durha-
ma (Rein, Paryz), Valii Export, Mike’a Kelly, Jana Bas Adera (Painter,
Santa Monica), Santiago Sierry, Artura Zmijewskiego (Kilchmann,
Zurych), Jamesa Colemana, Martina Creeda, Dan Grahama, Anri Sala,
Jeffa Walla, Rafata Bujnowskiego, Roberta Kusmirowskiego (Johanem,
Berlin) i wielu, wielu innych. (Jedyna polska galeria, Zderzak pokaza-
fa Andrzeja Wroblewskiego, Jarostawa Modzelewskiego, Ryszarda
Grzyba i Monike Szwed)®. Na targach, takich jak berlinskie, znalez¢é
mozna duzo dobrej sztuki, ale nie oferujg one nowego spojrzenia,
nowego myslenia o sztuce. Nowe myslenie o sztuce rodzi si¢ dzis we
wspolpracy kuratorow z artystami, ktérzy wspolnie przygotowuja wiel-
kie wystawy. Jest tak nie tylko dlatego, pisze Alex Ferquharson, ze
kuratorzy i artysci zastapili dzisiaj krytykéw w wytwarzaniu teore-
tycznego dyskursu sztuki, ale przede wszystkim dlatego, ze wytwarza-
nie teoretycznego dyskursu stato si¢ integralng czescig przygotowywa-
nia wielkich wystaw — wystawa staje sie sceng do zaprezentowania
pewnej koncepcji, pewnego widzenia, pewnej teorii sztuki®.

Z dwoch najwiekszych tegorocznych wystaw — ,,Documenta” i Bien-
nale Weneckie — znacznie ciekawsza i silniej pobudzajacg do dyskusji
koncepcje przedstawit kuratorski duet ,,Documenta”. Tytul gléwnej
wystawy weneckiego Biennale zaproponowany przez Roberta Storra —
,Think with the Senses, Feel with the Mind” (Mysl zmystami, odczu-
waj rozumem), wydaje si¢ spdézniony o pietnascie co najmniej lat, na-
suwa nieuniknione skojarzenia z koncepcje stabego myslenia (pensie-
ro debole) wioskiego filozofa Gianni Vattimo. Mozna oczywiscie
powiedzie¢, ze idea stabego myslenia nadal zachowuje waznos¢, bo
nadal zyjemy w Swiecie postnietzscheanskim, w ktérym zanikla wiara
w istnienie wartosci nadajacych ostateczny sens Swiatu. Wartosci ta-
kich, zdolnych uporzadkowac i zorganizowaé Swiat, nie spos6b odna-
lez¢, dlatego musimy pogodzi¢ sie ze Swiatem takim, jaki jest tu i teraz,
musimy si¢ odnalez¢ w rzeczywistym, a nie wytworzonym przez wiar¢
czy rozum Swiecie’. Nie chodzi jednak o to, czy ta diagnoza jest trafna,
bo na tak ogdlnym poziomie zapewne tak, ale o wnioski jakie mozna
z niej wyciagna¢ — powinniSmy naszemu mysleniu nadaé¢ bardziej zmy-
stowy charakter, powinnismy si¢ wyczuli¢ na zmystowg stron¢ Swiata.
Przypomina to propozycj¢ estetycznego myslenia (aesthetisches Den-
ken) Wolfganga Welscha® dyskutowana na poczatku lat 90., takze zresztg
przy okazji Weneckiego Biennale®. Kuratorzy ,,Documenta”, Roger
M. Buergel i Ruth Noack, odwolali si¢ do innej koncepcji, do refleksyj-
nej modernizacji (reflexive Modernisierung) lansowanej przez Ulri-
cha Becka, Anthony Giddensa i Scotta Lasha'®, proponujac namyst
nad nowoczesnoscig. Namyst nad tym, czym jest dla nas dzisiaj nowo-
czesno$¢ ico chcemy z niej zachowac.

Przygotowana przez Buergela i Noack wystawa wzbudzila mieszane
uczucia; jedni widzieli w niej przykiad wyciszonego, nienachalnego ku-
ratorstwa, inni — brak kuratorskiej koncepcji, brak wyraznej tezy, ktorg
wystawa miata wspierac. Nikt nie mial jednak watpliwosci, ze zainicjo-
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wana przez kuratorska pare globalna dyskusja nad nowoczesnoscia, tak
bezkrytycznie afirmowang przez Bode i Haftmanna na pierwszych Do-
cumenta, jest dyskusja wazng i potrzebg. Czym byla nowoczesnosc, ze
budzila i nadal budzi takg nieche¢ w niezachodnim swiecie? Wielu przed-
stawicieli niezachodniego $wiata (Trzeciego Swiata) sktonnych jest utoz-
samia¢ nowoczesnos$¢ z zachodnim imperializmem kulturowym.

Modernizm przywieZli do Afryki kolonizatorzy, pisze Rasheed Ara-
een, ale nie byt on tylko srodkiem kolonizacji Czarnego Lgdu, zawie-
rat bowiem takze antykolonialne wartosci — idee wolnosci i réwnosci,
obietnice likwidacji glodu, biedy, chorob w wyniku postepu nauki
i techniki. Czy spetnil swoje obietnice? Dzis wiemy, Ze nie, ale za-
miast potepia¢ modernizm powinnismy zapytac¢ o przyczymny porazki.
Powinnismy wyzwoli¢ modernizm z europocentryzmu i przywrocic¢
mu jego uniwersalnosc, pisze Araeen, a to oznacza, Ze powinnismy
pytac o skuteczne sposoby modernizacji Afryki bez zawierzania za-
chodnim receptom!'. Toni Maraini opisuje marokanskie czasopismo
,Suffles”, ktore wprowadzalo do krajéw Maghrebu (nie tylko Maroka,
ale takze Algierii i Tunezji) idee europejskiego modernizmu. Pismo
ukazywatlo si¢ w latach 1966-1971. W pierwszym okresie, w latach
1966-1969, skupialo si¢ na zagadnieniach literackich, w drugim okre-
sie, 1969-1971, ulegto politycznej radykalizacji, przeksztalcajac sie
w organ ,marokanskiego ruchu rewolucyjnego”. Maraini widzi w tej
ewolucji powtoérzenie historii europejskich awangard, ktére od czy-
stej sztuki przechodzily do politycznego zaangazowanial?.

Gao Minglu przypomina, ze wiele poje¢ wypracowanych do analizy
zachodniej sztuki modernistycznej zupelnie nie przystaje do sztuki chin-

Tamara Kvesitadze, Tamara Studio, rzezby, ( Gruzja), Wenecja 2007, fot. ,Epipaktis”

skiej. Modernizm nigdy nie mial w Chinach zwiazkéw z utopia, nie byt
zapowiedzig lepszej przyszlosci, raczej zachodnim implantem zagrazaja-
cym tradycyjnym formom zycia. Z kolei tak wazny dla europejskiej nowo-
czesnosci termin ,,awangarda” przeniesiony zostal do Chin w latach 30.
z Rosji, na okreslenie awangardy politycznej, a wigc literatow i artystow
zwigzanych z proletariatem, ktorzy bardzo szybko przyswoili sobie ludo-
we, popularne formy sztuki, tworzac chinski odpowiednik socrealizmu.
Awangarda w artystycznym, a nie politycznym sensie, pojawita si¢ w Chi-
nach dopiero w latach 80., Iaczac zachodni dadaizm, zen i rebelianckiego
ducha rewolucyjnych mas ze specyficznie chinskim poczuciem odpowie-
dzialnosci artystow za nardd. Po krotkim, heroicznym okresie, sztuka
chinskiej awangardy zostala przechwycona i zinstytucjonalizowana przez
lokalng witadze i miedzynarodowy rynek sztuki — zapowiedzig tego proce-
su byta wystawa ,,China/Avant-Garde”, otwarta w lutym 1989 roku w Pe-

kinie. Na chifiskg sztuke nie mozna patrze¢ jak na sp6zniong repetycje
zachodniego modernizmu, pisze Minglu. Chifiska sztuka pokazuje, ze
pojecie modernizmu jest bardziej ztozone i bardziej zalezne od kulturo-
wych kontekstow niz nam si¢ wczesniej wydawalo®.

Minglu zwraca uwage na nacjonalistyczne watki w chinskiej sztuce
nowoczesnej oraz na zwigzki z rosyjskim soc-artem widoczne w poli-
tycznym popie i cynicznym realizmie chinskiej sztuki lat 80. Zwigzki
z rosyjskim soc-artem, tym razem w polskiej sztuce poczatku lat 70.,
w tworczosci Zofii Kulik, Przemystawa Kwieka i Zygmunta Piotrow-
skiego, odnajduje rowniez Lukasz Ronduda't. Jest to o tyle ciekawe,
ze Ronduda opisuje dwa multimedialne spektakle wymienionej grupy
artystow, w grudniu 1971 roku (,,Przemysle¢ komunizm” — zamknieta
prezentacja w Ministerstwie Kultury i Sztuki) oraz czerwcu 1972 roku
(,Proagit 2” — zamknieta prezentacja w Galerii Wspotczesnej w War-
szawie), a wiec praktycznie przed pojawieniem si¢ terminu ,,soc-art.”!>.

Zaproponowana przez Buergela i Noack rewizja nowoczesnosci,
akcentujgca jej roznorodny, spluralizowany charakter — mozna to na-
zwaé ponowoczesng wizjag nowoczesnosci — stuzy nie tylko przewartos-
ciowaniu historii, ale takze wypracowaniu nowej globalnej mapy artys-
tycznej. Na tej nowej mapie coraz wigksza role odgrywa sztuka rosyjska
(soc-art) oraz chinska. Na tegorocznych Documenta, Chinczycy rekla-
mowali nowe targi sztuki w Szanghaju (ShContemporary, wrzesien),
organizowane przez europejskich specjalistow, Lorenza Rudolfa (by-
tego dyrektora targow sztuki w Bazylei i tworcy Art Basel Miami Be-
ach), Luca Cordero (dyrektora targéw sztuki w Bolonii) oraz Pierre’a
Hubera (wlasciciela galerii art & public z Genewy). Chiny, méwi Ru-
dolf, to zaledwie wierzchotek ogromnej gory lodowej. Inne kraje azja-
tyckie, Indie, Tajlandia, Indonezja majg wzrost gospodarzy o jakim
kraje zachodniej Europy moga jedynie marzyc. Takie miasta jak Bom-
baj, Bangkok czy Dzakarta rozwingly si¢ w ostatnim dziesigcioleciu
w ogromne metropolie. Przed sztuka wspolczesng otwierajg sie nowe
rynki i nowe sceny artystyczne. Azja to ponad 50 panstw, trzeciej Swia-
towej populacji, tysigce jezykow, wszystkie cztery Swiatowe religie i nie-
zliczona ilos¢ lokalnych wierzen, niebywata r6znorodnos¢ kulturalna,
dynamiczna gospodarka i ogromne problemy zwigzane z przeludnie-
niem i masowa migracja do miast'e.

Wielkie wystawy sa dzisiaj gtéwnym Srodkiem dystrybucji i recep-
cji sztuki. Nawet zwolennicy nowych mediéw, opowiadajacy sie za
nowymi, elektronicznymi S§rodkami przekazu sztuki, takimi jak Inter-
net, majg swoje wielkie wystawy — , Ars Electronica” w Linzu i Trans-
mediale w Berlinie. Ale wielkie wystawy sg dzisiaj nie tylko srodkami
prezentowania sztuki, coraz czesciej stajg si¢ Srodkami wytwarzania
sztuki, zarowno obrazu sztuki, jak i teorii sztuki. Wielkie wystawy
bowiem to cos wiecej niz Many colored objects placed side by side to
form a row of many colored objects(Wiele kolorowych przedmiotéw
umieszczonych jeden obok drugiego, by uformowac rzad kolorowych
przedmiotéw), jak pisal Lawrence Weiner w swojej instalacji zapre-
zentowanej podczas VII ,Documenta” (1982). Wielkie wystawy za-
praszajg do dyskusji o sztuce w gwaltownie zmieniajacym si¢ Swiecie,
do dyskusji, ktora w jednakowym stopniu dotyczy sztuki i Swiata.

[

' Cyt. za R. M. Buergel, Der Ursprung. ,Documenta Magazine”, no 1, Kassel 2007, s. 18.

2 )-M. Poinsot, Wielkie wystawy. Zarys typologii, [w:] Muzeum sztuki. Antologia (red. M. Popczyk),
Krakéw 2005, s. 558.

Swiadczy o tym wystawa ,«Primitivismy in 20th Century Art: Affinity of Tribal and Modern”, zorga-
nizowana przez Museum of Modern Art w Nowym Jorku w 1984 roku oraz dyskusja, jaka sprowo-
kowata. Zob. G. Dziamski, Globalizacja: nowe Srodowisko sztuki. [w:] Przestrzeri sztuki: obrazy
— sfowa — komentarze (red. M. Popczyk), Katowice 2005.
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Zob. katalog wystawy ,Stationen der Moderne: die bedeutendsten Kunstausstellungen des 20.
Jahrhunderts in Deutschland”, Berlin 1992.

Przywotuje tutaj galerie z gfdwnej ekspozycji targéw berlinskich, pomijajac galerie, ktdre braty udziat
w ,Berliner Liste i Previe”w Berlinie.

A. Ferquharson, /s the Pen Still Mightier, ,Frieze", 2005, no 92.
Zob. G. Vattimo, La fine della modernite, 1985. Polski przekiad: Koniec nowoczesnosci, Krakow 2005.
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W. Welsch, Aesthetisches Denken, Stuttgart 1990. Welsch utozsamia myslenie estetyczne ze stabym,
pozbawionym dogmatycznosci mysleniem postmodernistycznym.

9 Chodzi tu o XLV Biennale Weneckie z 1993 roku. Zob. G. Dziamski, Biennale Weneckie. [w:] Lata
dziewiecdziesigte, Poznan 2000.

19 Manifestem tego podejscia jest wspolna ksigzka U. Becka, A. Giddensa i S. Lasha Reflexive Moder-
nisierung — eine Kontroverse, Frankfurt am Main 1996.

'R. Araeen, The Western Grip, ,Documenta Magazine” no 1, Kassel 2007.
12T, Maraini, Black Sun of Renewal. ,Documenta Magazine” no 1.
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'3G. Minglu, Modernity and the Avant-Garde in China, ,Documenta Magazine”, no 1. Zob. réwniez
tekst tego samego autora, Alternatywna nowoczesnos¢, zamieszczony w katalogu wystawy ,Nowa
strefa: sztuka chinska”, Galeria Zacheta, Warszawa 2003.

'4t. Ronduda, New Red Art. ,Documenta Magazine” no 1.

> Termin ,soc-art.” wymyslony zostat w 1972 roku przez Komara i Melamida na okreslenie radzieckiej
wersji pop artu. W tym samym czasie podobng wyobraznie prezentowat Eric Butatow. Termin ,,soc-
art” spopularyzowata wystawa Komara i Melamida w galerii Ronalda Feldmana (Nowy Jork 1976).
W latach 80. termin wszedt do miedzynarodowego obiegu za sprawa wystawy Sots Art w New
Museum of Contemporary Art (Nowy Jork 1986). Zob. M. Tupitsyn, Margines of Soviet Art. Socialist
Realism to the Present, Milan 1989.

160 azjatyckiej scenie artystycznej dyskutowano takze podczas berlinskich targéw sztuki w ramach
panelu The Asian Art Scenes.

1. Charles Gaines, Airplanecrashclock, 1997, Media-mix, Wenecja 2007, fot. ,Epipaktis
2. Dimitri Gutov, Fence, 2007, metal, 6 czesci, Kassel 2007, fot. K. Saj

3. John Mc Cracken, Minnesota, 1989, Kassel 2007, Wt. David Zwimer, N.Y, fot. K. Saj
4. El Anatsui, Dusasa /, 2007, Wenecja 2007, fot. , Epipaktis”
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WYDARZENIA

Krzysztof Stanistawski

p1eC minut
po powrocie malarstwa,
ktérego by¢ moze wcale nie byto,

co ukazato 52. Miedzynarodowe Biennale

Sztuki w Wenecji 2007

Przed dwoma laty na Biennale weneckim wyczuwato si¢ obec-
no$¢ nowego-starego trendu, ktéry mozna byto nazwac ,po-
wrotem malarstwa”. W zesztym i tym roku w wielu krajach
Europy, a takze w USA i Azji 6w ,powrdt” wydawat sie coraz
bardziej oczywisty. Zorganizowano wiele wigkszych i mniejszych
wystaw. Na $wiatowych aukcjach znéw najwyzsze notowania
osiggali malarze. Takze w Polsce mozna byto zauwazy¢ wyrazne
ozywienie i obecno$¢ malarstwa wspétczesnego w najwazniej-
szych galeriach, takze w tych, jak ,Zacheta”, gdzie obrazy ro-
dzimych twércow w szerszym wyborze nie goscity od wielu
lat2. Coraz gtosniej i wyrazniej publiczno$¢ oraz krytycy ogta-
szali powr6t, a malarze, gtéwnie mtodzi, kontynuowali udane
miedzynarodowe kariery, dzieki wspotpracy — najczesciej — z za-
granicznymi galeriami.

Nic dziwnego, Ze jadac na weneckie Biennale spodziewalem sig, nie tylko
zreszta ja, potwierdzenia tendencji, ktéra zarysowala si¢ przed dwoma laty.
I jak zwykle, gdy podchodzi sie do sztuki jak do dobrze zorganizowanego i prze-
widywalnego zjawiska, kalkulacje i prognozy zawiodly. Przynajmniej o tyle, ze
nie mozna bylo na tegorocznym Biennale dojrze¢ zdecydowanego przetomu lub
przynajmniej usankcjonowania za pomoca serii mocnych prezentacji pogladu
czy tez tezy o triumfie malarstwa. Ono powrdcilo i byto dobitnie obecne, ale nie
stalo si¢ dominantg. Chocby dlatego, ze nie mozna bylo méwic o zadnej styli-
stycznej dominancie. Zreszta juz od diuzszego czasu Biennale wypracowalo
wiasny model aurea mediocritas i chwata mu za to. Malarstwo po prostu
zaje¢lo na powr6t nalezne mu miejsce, wrocito na stracone pozycje, ktére dotad
zajmowaly niepodzielnie nowe media. Ktos, kto spodziewal si¢ przetomu czy
objawienia nowej tendencji, moglby czuc si¢ zawiedziony. Ja ucieszylem sig, ze
ta mala ofensywa, zwycieska, cho¢ nie przelomowa, przywrécito malarstwu
nalezng mu pozycje. I jestem przekonany, ze moze wtasnie dlatego, dzigki dos¢
ograniczonemu ,,powrotowi”; jaki ujawnil sie w Wenecji i na $wiecie, malar-
stwo odzyskalo swoja range na dtuzej i w sposob bardziej trwaly, nizby mogto
stac si¢ w rezultacie rewolucyjnego zjawiska —wszechobecnego, ale i przemija-
jacego dosc predko jako moda, ktora po prostu szybko si¢ nudzi.

Nie poswiecatbym tyle miejsca malarstwu i jego prawdziwemu lub rzeko-
memu powrotowi, gdyby nie przekonanie, ze stosunek do malarstwa w dzisiej-
szej sztuce to wyznacznik tolerancji wobec wartosci, uznawanych do niedawna
za staroSwieckie, oraz podejscia do rynku sztuki, a wiec gustow publicznosci.
Jawne przyznawanie si¢ do akceptacji, ba, cenienie malarstwa, to trochg wy-
stepowanie przeciwko dyskryminacji dyscypliny przez ostatnie dwie dekady
spychanej do lamusa przez sztuki multimedialne, performatywne i krytyczne
lub odnoszace si¢ nade wszystko do oddzialywania spotecznego lub emocjonal-
nego, nie zas intelektualnego czy kontemplacyjnego. Méwienie dzi$ o malar-
stwie przestalo by¢ wstydliwe i niemodne, gdyz ta dyscyplina wybila sie, by tak
rzec, na niepodleglos¢ i nowoczesnos¢, stata si¢ rownoprawnym jezykiem, za
pomocg ktérego artysci moga mowic i méwig o naszym wspolczesnym Swiecie.
A drugiej strony — malarstwo zawsze bylo i jest nadal ta dyscyplina, ktéra
wzbudza najwigksze checi zakup6éw u kolekcjoneréw na catym $wiecie. I bez
wzgledu na to, ze fotografia i video od lat sg takze chetnie kupowane i istniejg
kolekcje tylko ,,zimnych mediéw”, nierzadko wybitne (jak np. kolekcja Goetz

z Monachium, prezentowana w wyborze nie tak dawno w warszawskim CSW),
jednak gros zakup6w na migdzynarodowych targach i aukcjach to obrazy. I co
ciekawe, ta tendencja jest w miarg¢ stata — mozna jg byto zaobserwowac w la-
tach 90., kiedy moéwilo sie (po raz kolejny) o ostatecznej ,,Smierci malarstwa”,
0d 2005 r., gdy gtosno byto o powrocie tej dyscypliny i dzis, kiedy zastanawiamy
sie, czy o powrocie pisac z cudzyslowem, czy bez.

Malarstwo — mistrzowie dawni: Niemcy, Wtosi i Amerykanki

Pokaz ogromnych obrazéw Sigmara Polkego w gtéwnej Sali Padiglione
Italia, gdzie prezentowana byta programowa wystawa Biennale, byt dla mnie
najwazniejszym wydarzeniem ostatniego Biennale. Obrazy pt. Jugendstil, Neo
Byzantium i Axis of Time (wszystkie z 2005 r.) oraz najnowsze, tegoroczne,
zachowujace zblizona: fioletowo-brgzowa kolorystyke oraz te same monumen-
talne wymiary: 300 x 480 lub 480 x 300 cm, zdaja si¢ sugerowac, ze mamy do
czynienia z nienazwanym cyklem. Niemiecki mistrz wcigz poszukuje nowych
technik i technologii, maluje ostatnio najchgtniej na plastiku miksturami wtas-
nego pomystu, nierzadko z uzyciem toksycznych, ale posiadajacych ciekawa
barwe pigmentéw. Z tego tez pewnie powodu mowi si¢ o nim jako o wspélczes-
nym ,,alchemiku malarstwa”. Mysle jednak, ze to okreslenie pasuje do niego nie
tylko z racji poszukiwan $rodkéw, ale i rudymentéw. Bowiem Polke wcigz
odchodzacy, zdawatoby sig, od tradycyjnego malarstwa, ciggle tez do niego
powraca, poszukujac jego najgtebszych senséw i form. W dzietach pokazywa-
nych w Wenecji odniost si¢ do uniwersalnych stylow czy tendencji, ktore odcis-
nely Slady na dzisiejszej kulturze wizualnej. Oczywiscie Polke méwi nade wszyst-
ko o swoich inspiracjach, ale sg to rowniez zrodta, ktore tatwo odnies¢ do catej
sztuki wspotczesnej. Ogromne obrazy, na wpo6t abstrakcyjne, cho¢ niepozba-
wione element6w figuralnych, zdajg sie by¢ malarskim wyktadem klasycznej
estetyki Heglowskiej, uwypuklajacej najwazniejsze, powtarzajace sie cyklicz-
nie dominanty sztuki na przestrzeni wiekow.

O ile dzieta Sigmara Polkego przekonywaly, ze jest jednym z najwigkszych
malarzy naszych czaséw i stlusznie osigga najwyzsze lokaty (w ostatnich trzech
latach - 3.1 2.) na liscie rankingowej ,, Kunstkompassu” w ,,Capitalu”, o tyle
obrazy innego Niemca, od zawsze gtéwnego konkurenta Polkego na czele tego
rankingu (od trzech lat na 1. miejscu), Gerharda Richtera, trochg rozczarowy-
waly. Cykl szesciu obrazéw olejnych (300 x 300 cm) poswiecit Richter kompo-
zytorowi i filozofowi sztuki Johnowi Cage’owi, starajgc si¢ za pomocg abs-
trakcyjnego zestawienia barw oddac jego teori¢ oraz praktyke uzywania
i przetwarzania dowolnych elementoéw rzeczywistosci w mysl zasady: ,,cokol-
wiek czynimy, jest muzyka”. Nowe abstrakcje Richtera bliskie sg jego pracom
jeszcze z lat 80. 1 90., ktore powstawaly rownolegle do cykli figuratywnych,
opartych na fotografii. Bardzo kulturalne kolorystycznie, by tak rzec, w dodat-
ku wzmocnione autorytetem Cage’a, jako teoretyka waznego dla calej sztuki
wspolczesnej, pozostawialy jednak odbiorce obojetnym.

Zmarty w 2006 r. w wieku 87 lat Emilio Vedova byt bohaterem dwo6ch waz-
nych wystaw w ramach programu gtéwnego. To kolejny sygnal, Ze organizatorzy
Biennale przygotowani byli na powr6t malarstwa i stusznie przypomnieli swoje-
go wielkiego, trochg juz zapomnianego mistrza. Pierwsza ekspozycja zostata
zorganizowana w Torre Massimiliana na wyspie Sant’ Erasmo i obejmowat dzie-
ta z klasycznych cykli Vedovy z lat 70. i 80. Natomiast w Pawilonie Wenecja
w Giardini, urzagdzonym w centrum podiuznego budynku, wybudowanego
w 1932 r. i mieszczacego w prawym skrzydle m.in. pawilon polski i rumunski,
pokazano wystawe ,,Omaggio a Vedova”. Zaprezentowano kilka przestrzen-



nych prac mistrza, wlasciwie instalacji malarskich, pochodzacych z lat 90., sta-
nowigcych dowod niezwyktej zywotnosci, ale i jednosci stylu artysty konsekwent-
nie rozwijanego od cyklu ,,Zwielokrotnien” (Plurami) zlat 60.1 70. (pokazanych
na Sant’ Erasmo). Obok za$ pomieszczono dzieta artystow, dla ktorych Vedova
byt wazny, m.in. Josepha Beuysa, Christiana Boltansky’ego, Rebecki Horn, Jan-
nisa Kounellisa, Richarda Serry. Wsrod nich znalazt si¢ przyjaciel Vedovy Georg
Baselitz, ktorego cykl czarno-bialych obrazow stanowit chyba najwazniejszy
akcent catosci i jako jedyny podejmowat dialog z mistrzem.

Co prawda, poza oficjalnym programem, ale w najwazniejszym muzeum
weneckim —Museo Correr, jako swoiste dopelnienie Biennale zaprezentowano
wystawe Enzo Cucci’ego, mlodszego od Vedovy o dwa pokolenia, ale dzis
takze klasyka wloskiego malarstwa. Wspaniala retrospektywa wspottworcy
Transavanguardia Italiana obejmowata wybitne obrazy ze wszystkich okre-
sOw jego tworczosci, od potowy lat 70. do dzis, pochodzace ze zbioréw prywat-
nych. To jeden z najsmakowitszych kaskow tegorocznego Biennale, cho¢ spoza
gléwnego menu.

Po Jenny Holzer trudno spodziewac si¢ sztampy i nic dziwnego, ze i tym
razem zaskoczyta publicznos¢, prezentujac. .. obrazy olejne na ptétnie. Oczywis-
cie, nie bylaby soba, gdyby nie uzyla tradycyjnej techniki do nietradycyjnych
celéow. Jej obrazy (259,7 x 200,7 cm) to namalowane akta Sledztw i spraw
sadowych oraz mapy dokumentujace dziatania, by nie rzec wprost — zbrodnie
amerykanskie w Iraku i w obozie w Guantanamo, karty z dossieres zaginionych
lub straconych ludzi podejrzanych o terroryzm, odciski ich palcow i dtoni, raporty
z przestuchan, faksy, formularze etc. Mistrzyni sztuki publicznej i tym razem
— stosujac archaiczna, zdawatoby sig, technike — osiagnela piorunujacy efekt.
To sztuka politycznie zaangazowana, interweniujaca. Czy obrazy bywaly przed
nig rownie ostre i walczace? To jeden z najmocniejszych akcentow Biennale.

W tej samej czesci wystawy glownej, gdzie pokazywane byly prace Polkego,
Richtera i Holzer, zaprezentowano takze obrazy dwoch klasycznych juz, a tak-
ze zaprzyjaznionych ze sobg od konca lat 60. malarek amerykanskich: Susan
Rothenberg i Elizabeth Murray. Rothenberg, ktdorg najczesciej kojarzymy z New
Image Painting z lat 80., czyli amerykanska transawangarda, pokazata seri¢
obraz6w z ostatnich 2 lat, stylistycznie jednak niespecjalnie odbiegajacych od
prac sprzed ponad dwoch dekad. Murray pokazata bajecznie kolorowe malo-
wane reliefy, przywolujace skojarzenia z graffiti i Keithem Haringiem oraz
francuskimi Figuration libre. Obecnos¢ obu pan nalezaloby znéw przypisac
tajnym intencjom kuratoréw spodziewajacych sie stawetnego powrotu, ktory
chyba okazat si¢ ,,powrotem”.

Do tej kategorii (tajnych intencji) zaliczytbym réwniez umieszczenie na Scia-
nach Padiglione Italia prac innego amerykanskiego klasyka, tym razem abs-
trakcji — Ellswortha Kelly’ego (ur. 1923 r.), oraz Niemca Martina Kippenberge-
ra, niezyjacego od 1997 r., a nawet imponujacego i zachwycajacego otowkowego
fresku autorstwa klasyka sztuki XX wieku, zmartego w kwietniu 2007 r. Ame-
rykanina Sola Le Witta (Wall Drawing # 1167: A Light to Dark [scribbles],
B Dark to Light [scribbles], 2005, otoéwek, grafit na Scianie).

Na nic by si¢ zdaly tajne intencje, gdyby oprocz wspomagania si¢ klasyka,
dyrektor i kurator gtéwny Biennale, Robert Storr nie wynalazt dobrych i moc-
nych propozycji sposréd mtodszych i mniej znanych malarzy. To tak zwane
ryzyko kuratorskie, choc na tak szacownej imprezie jak Biennale weneckie
o ryzyku raczej trudno mowic.

Kato, Kami, Komu — malarstwo z Azji

Choc¢ brzmi to jak tajemne zaklecie, tak nazywajg si¢ artysci mtodszego
pokolenia, ktorych prace wydaja si¢ najciekawsza propozycja Biennale wenec-
kiego 2007.

Izumi Kato urodzit si¢ w japonskiej miejscowosci Shimane w 1969 r. Jest
rysownikiem, malarzem i rzezbiarzem. Nie wystawiat dotad poza Japonia, wiec
mozna go uznac za duze odkrycie wenecko-amerykanskiego dyrektora-kurato-
ra. Jego figuratywne, Srednioformatowe obrazy olejne przypominajg wczesne
prace Baselitza, Marlene Dumas lub E.T. Spielberga. Choc oba tropy mogltyby
wydawac sie¢ mtodemu Japonczykowi nietrafione (drugi moze mniej), nietrud-
no nie zauwazy¢, ze mamy do czynienia z niezwyklg indywidualnoscia i bardzo
oryginalnym $wiatem.

Y. Z. Kami jest Iranczykiem urodzonym w 1956 . w Teheranie, ktory opuscit
jeszcze przed rewolucjg Chomeiniego, by studiowac filozofi¢ na Sorbonie u Em-
manuela Lévinasa i p6Zniej na Uniwersytecie w Berkeley w Kalifornii. Obecnie
mieszka w Nowym Jorku. Uczestniczy w amerykanskim i miedzynarodowym
zyciu artystycznym od dwoch dziesigcioleci, a wiec od czasu, gdy porzucit filo-
zofie na rzecz sztuki. Ma na swoim koncie udziat w wystawach w MoMA
i innych muzeach amerykanskich, uczestniczyt w Biennale w Stambule (2005),
wspotpracuje z Gogosian Gallery w Beverly Hills. Nie ma wiec mowy o odkry-
ciu nieznanego artysty przez Storra. W Arsenale, na drugiej czesci wystawy
programowej, Kami pokazal obrazy olejne z cyklu ,,Rozmowa w Jerozolimie”
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(Conversation in Jeruzalem, 2005-06), realistyczne, Srednioformatowe, przed-
stawiajace autoportrety artysty jako ajatollaha, katolickiego ksiedza, popa
i rabina. Obok tej serii kilka innych portretéw ludzi z zamknietymi oczyma.
Wriasciwie nic specjalnie nowego ani odkrywczego, ot, tradycyjne obrazy, za-
prezentowane w potmroku, statyczne, zadumane, w sSrodku najwigkszego ,tar-
gowiska proznosci” sztuki wspotczesnej.

Riyas Komu urodzit si¢ w Kerali w Indiach w 1971 r., a mieszka w Mumba-
ju, jak dzi$ nazywa si¢ Bombaj. Wystawia gtéwnie w Indiach oraz Londynie
i Stuttgarcie. Seria szesciu olejow (180 x 180 cm) pt. ,,Designated March by
a Petro Angel” z 2006 r. odnosi si¢ bezposrednio do filmu The Circle wybitnego
niezaleznego rezysera iranskiego, wieloletniego asystenta Abbasa Kiarosta-
miego, Jafara Panahi. Krgg, opisuje dramatyczng sytuacje kobiet w Iranie pod
rzadami rezimu islamskiego. To film przejmujacy, zaangazowany i oskarzyciel-
ski, dotykajacy probleméw aborcji i nakazéw obyczajowych, egzekwowanych
surowo przez otoczenie i policje. O jego sile sSwiadczy chocby to, ze pomimo
migdzynarodowego uznania i wielu nagrod (m.in. Zlotego Lwa na festiwalu
filmowym w Wenecji w 2000 r.) jest zakazany w Iranie. Seria obrazow Komu to
niemal kadry z filmu Panahiego — przedstawiajg pickng muzutmanke w czado-
rze. I znéw tradycyjne obrazy, w potmroku, w obszernej przestrzeni Arsenale. ..
Robity duze wrazenie. Bez zbednych stéw, bez akcji i jednoznacznych odniesien,
tylko spojrzenia. Wyraz oczu kobiety na tych obrazach méwil wiecej o sytuacji
muzulmanek niz wiele zarliwych apeli czy petycji.

Jednak dla hinduskiego malarza pigkna kobieta z obrazéw wyraza nie tylko
niemy protest przeciwko dyskryminacji kobiet w Iranie czy Indiach lub Pakista-
nie, lecz, jak wyznal w tekscie opublikowanym w katalogu, symbolizuje takze
caly Trzeci Swiat, w znacznej czesci islamski i jego dyskryminowanie przez
Zachod.

A tak na marginesie, sztuka z Indii dopiero zaczyna si¢ objawia¢ na scenie
migdzynarodowej. Juz dzis jednak mozna powiedziec, ze pewnie wkrotce do-
Swiadczymy prawdziwego wysypu indyjskich gwiazd sztuki, gtéwnie malarzy.
Pierwsze zapowiedzi mamy juz za sobg. Na aukcji on-line Saffron Art, czotowe-
go indyjskiego domu aukcyjnego, posiadajacego przy tym oddzial w Nowym
Jorku na Madison Avenue, we wrzes$niu 2007 r. sprzedano dzieta wspéiczesnych
malarzy i rzezbiarzy z Indii za ponad 3,6 miliona dolaréw. Najwyzsze notowania
uzyskali: Atul Dodiya (319 i 112 tys. USD), Subodh Gupta (250 i 232 tys.
USD), Baiju Parthan (158 tys. USD), Shibu Natesan (123 tys. USD). Pracg
Riyasa Komu sprzedano za 66 tys. USD. Analitycy Artnetu zwracaja uwage, ze
zainteresowanie sztuka wspolczesng z Indii, zwlaszcza malarstwem, systema-
tycznie wzrasta od trzch lat i ta tendencja zdecydowanie sie nasila.

Wedlug notowan Artnetu wsréd Top 10 w polowie pazdziernika 2007 r. na
swiatowych aukcjach osiem pierwszych pozycji zajmowali Azjaci (Chinczycy:
Zhang Xiaogang, Chen Yifei, Yue Minjun, Fang Lijun i Liu Ye oraz dwaj Hin-
dusi). Na pozostalych dwoch miejscach znalazt sie XIX-wieczny pejzazystai. ..
Pablo Picasso®.

Malarstwo egzotyczne...

Bardziej ryzykowne niz pokazywanie amerykanskich czy europejskich staw
i klasykow byto zaproszenie kilku artystow uznanych w swoich krajach, niezle
znanych w USA i Europie, takze z udzialu w Biennale weneckim, jednak z racji
dos¢ egzotycznego miejsca zamieszkania nie dos¢ wyraznie rozpoznawalnych
w obiegu miedzynarodowym.

Mysle zwlaszcza o prezentowanej na wystawie gtownej w Giardini malarce
hinduskiej (sic!) Nalini Malani (ur. 1946 r. w Karaczi, mieszkajacej w Mumba-
ju) ijej fantasmagorycznych obrazach, niezwykle oryginalnych pod wzgledem
motywow, zaczerpnigtych z mitologii Indii, ale rowniez — jak mozna sgdzic —
z telewizji czy naukowych atlaséw anatomicznych, jak rowniez unikatowej
techniki — kombinacji farb akrylowych, tuszy i emalii nanoszonych na folie
akrylowa (,,Splitting The Other”, 2007, 14 paneli o wym. 203,5 x 103,5 cm).

A takze o Chérim Sambie z Konga (ur. 1956), prezentujacym malarstwo
bardzo atrakeyjne wizualnie, naiwistyczne, symboliczne, ale i zaangazowane,
gdyz poruszajace problemy polityczne, rasowe czy ekologiczne. Samba maluje
z lekkoscig i humorem, przez co wydaje si¢ idealnym przykiadem artysty Trzecie-
go Swiata tatwego do zaakceptowania przez zachodni establishment, co zreszta
bardzo pomaga mu w funkcjonowaniu w obiegu migdzynarodowym. Wystawia
z powodzeniem w USA, Niemczech i np. Fondation Cartier w Paryzu.

...i ozdobne

Pawilon dunski w Giardini zapelnity obrazy Troelsa Worsela (ur. 1950 w Aar-
chus, mieszkajacego w Kolonii i Pietrasanta) — eleganckie, co podkreslat zreszta
kurator Holger Reenberg w tekscie krytycznym w katalogu, bliskie Francisowi
Picabii czy Davidowi Salle. Dunczycy uwierzyli w powr6t malarstwa i zapre-
zentowali jednego ze swoich najlepszych i najbardziej uniwersalnych, postmo-
dernistycznych tworcow.



1. Yves Netzhammer (Szwajc.), Wallpainting

2. Tatiana Arzamasova, Lev Evovich, Evgeny Svatsky,
Vladimir Fridkes (AES-+F) (Rus.), LastRiot, wideoinstalacja, 2007

3. Tomer Ganihar, Hospital Party, 2006, C-Priuts

4. Nedko Solakov, Discussion (Property), 2007, mix-media

5. Cheri Samba (Kongo), Apres le 11 Septembre, 2001

6. Lucia Buvioli, A Very Beautiful Day after Tomorrow, 2007, inst.
video, mixed

7. Emilio Vedova (1), fragment ekspozycji
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Podobnie Szwajcarzy, ktérych pawilon potozony jest vis 4 vis duniskiego.
Christine Streuli (ur. 1975 w Bernie) namalowata bodaj najwigkszy na Bienna-
le obraz, wypelniajacy calkowicie Sciany glownej sali (Aussichten, 2007, farby
akrylowe na plétnie i Scianach, 500 x 6000 cm). Bardzo kolorowe dzieto rozko-
tysato spokojny zazwyczaj pawilon. W drugiej jego czesci zaprezentowano
malarstwo Scienne oraz filmy animowane w $wietnie zaaranzowanej scenerii
autorstwa Yvesa Netzhammera (ur. 1970 w Schaffhausen).

Wystawe Adiego Da Samraja (z pochodzenia Hindusa, ur. 1939 w Long
Island) zorganizowano w Palazzo Bollani, potozonym w potowie drogi pomie-
dzy Arsenale i Giardini. Przygotowat jg legendarny kurator Achille Bonito
Oliva, a wsparcia krytycznego udzielit niemniej legendarny Donald Kuspit. Czyz
mogly by¢ lepsze rekomendacje? Adi Da jest mistrzem transcendentalnego
realizmu (wg okreslenia Kuspita; tak takze zatytutowano wystawe), postmo-
dernistycznej mieszanki grafiki komputerowej i malarstwa na papierze nakle-
jonym na aluminium. Absolwent filozofii i anglista, od polowy lat 60. aktywny
fotografik, malarz i rysownik, w koncu lat 90. zafascynowatl sie fotografia
cyfrowa i mozliwos$ciami jej przetwarzania. Na wystawie znalazly si¢ prace
z ostatnich dwoch lat. To malarstwo zupelnie nowej generacji, sztuka futurys-
tyczna XXI wieku. Bardzo atrakcyjna, fascynujgca formalnie, jednak zimna,
a jej transcendentalizm ma walor gléwnie... elektroniczny.

Boom wschodnioeuropejski

Mam to szczescie, ze ,,Format” nie jest tygodnikiem ani miesiecznikiem
i moge pisac tekst o Biennale weneckim 2007 juz po ogloszeniu przez jury listy
nagrod. Po raz pierwszy w historii zdecydowano si¢ przyznac nagrody nie na
poczatku, lecz na miesigc przed koficem Biennale. Skutkuje to tym, ze w zdecy-
dowanej wigkszosci relacii, ktore zostaly opublikowane na catym Swiecie w ciagu
miesigca od preview na poczatku czerwca, znalazly sie nietrafione typy zwy-
ciezcow, gdyz w tym roku jury zagtosowato calkowicie nieprzewidywalnie.

Dostatecznie duzym zaskoczeniem byl Zloty Lew za catoksztait dokonan
artystycznych jakiego zdobyl fotograf Malick Sidibe z Mali, co ogloszono pod-
czas inauguracji Biennale. Opublikowane 17 pazdziernika pozostale sentencje
werdyktu jury brzmialy coraz ciekawiej, zwlaszcza dla nas, obywateli nowej,
czyli wschodniej Europy. Mozna by wrecz posadzaé juroréw o zbytnig popraw-
nos¢ politycznag, gdyby nie to, ze przeciez przyjecie nowych krajéow do UE nasta-
pifo w 2004 r., a na Biennale w 2005 nie dalo si¢ zauwazy¢ szczegdlnych
preferencji dla naszej cz¢$ci kontynentu. Dlatego uwazam, ze o poprawnosci
nalezy zapomniec i lepiej stwierdzic, ze tym razem nagrody powedrowaly na-
prawde pod wiasciwe adresy.

Biorac pod uwage znakomitg instalacje Moniki Sosnowskiej w naszym
pawilonie w Giardii oraz Swietne wystawy w pobliskich pawilonach — serb-
skim i rumunskim, ktére, co prawda, nie doczekaly si¢ Lwow, ale cieszyly si¢
duzym zainteresowaniem i byly wysoko oceniane przez media, mozna mowic¢
o prawdziwym boomie sztuki z naszej czg¢sci Europy. Gdyby naprawde szukaé
jakiej$ dominanty na tegorocznym Biennale weneckim, to raczej nie stylistycz-
nej, lecz geograficznej. Mozna by jej upatrywac wlasnie w rosngcym uznaniu
(nie tylko zauwazeniu, ale i docenieniu) artystow wschodnioeuropejskich. Oka-
zuje si¢, ze zyjemy w bardzo ciekawym regionie. Objawit si¢ bowiem na ostat-
nim Biennale weneckim nowy lad na artystycznej mapie swiata. Oglosito to
jury 52. Biennale. Doczekalismy si¢. Ciekawe, jak to wykorzystamy i na jak
diugo wystarczy swiatu ciekawosci?

Kultura i czas wolny

Zlotego Lwa dla najlepszego pawilonu narodowego otrzymali Wegrzy, pre-
zentujacy prace Andreasa Fogarasiego. Projekt mtodego Wegra (urodzonego
w 1977 r. i mieszkajgcego we Wiedniu) nosi niemiecki tytul , Kultur und Freize-
it” i obejmuje serie filméw video, pokazywanych w wypelniajgcych dosc prze-
stronny pawilon wegierski drewnianych salkach projekcyjnych. Widz doswiad-
czal pozornego dysonansu: historyzujacy, bardzo ozdobny styl architektury
pawilonu zderzony zostat z surowymi §cianami ze sklejki i video, zwlaszcza, ze
tematem filmow byta architektura i design domoéw kultury z tzw. poprzedniej
epoki. To miato by¢ najbardziej ludzkie oblicze komuny — powszechny dostep do
kultury i sztuki. Nawet jesli brakowalo migsa i masta, robotnik miat szanse
i odpowiednie warunki do konsumpcji ,,strawy duchowej”. Moze to i piegkne
idee, w rzeczywistosci jednak skazone cenzurg i catkowitg kontrolg nad kul-
tura i sztuka, sprawowang przez aparat wladzy, co w praktyce oznaczato uszczg-
sliwianie na sit¢. Ciekawe, ze Fogarasi nie wySmiewa siermi¢znosci socjali-
stycznych miejsc spedzania wolnego czasu, nie szydzi z symboli i biedy, odnajduje
w nich swoiste pigkno, ciepto i pewien romantyzm, ktérego dzis prozno szukaé
w eleganckich centrach — gtéwnie handlowych, gdzie kultura jesli w ogole jest
obecna, to tylko jako pobocze dziatalnosci.

Villa Lituania i gofebie

Honorowe wyrdznienie dla reprezentacji narodowej poza Giardini otrzymali
Nomeda i Gediminas Urbonasowie z Wilna. Gdy przed dwoma laty Litwini
prezentowali w malutkim wnetrzu, nieopodal Arsenale, dumnie nazwanym
pawilonem litewskim, prace najwybitniejszego swojego artysty, klasyka awan-
gardy filmowej Jonasa Mekasa z Nowego Jorku i nie zrobito to wigkszego
wrazenia na 6wczesnych jurorach, wydawalo sig, ze ich przyszle szanse na
nagrody w Wenecji sa znikome. Nic bardziej ztudnego. Projekt dwojga czter-
dziestolatkow, dos¢ aktywnych w miedzynarodowym obiegu artystycznym,
odnoszacy si¢ do historii i narodowych emocji, okazat sie strzalem w dziesiat-
ke. ,Villa Lituania” to budynek przedwojennej ambasady Litwy w Rzymie,
ktory do aneksji kraju przez ZSRR w 1940 r. przejety i wykorzystywany naj-
pierw przez sowieckich, a po rozpadzie ZSRR rosyjskich dyplomatow. Wiadze
litewskie bezskutecznie starajg si¢ o odzyskanie placowki. Autorzy projektu
uznajg Ville Lituania za ostatni okupowany przez Rosjan teren Litwy. Urbona-
sowie zbudowali w pomieszczeniach pawilonu litewskiego drewniang makiete
willi, wyswietlali zachowane filmy dokumentalne i wideo o jej historii. Wysta-
wie towarzyszyta spektakularna akcja pn. I Migdzynarodowy Wyscig Gotebi
Villa Lituania. W pierwszym etapie wypuszczono na barce na weneckiej lagu-
nie stada ptakéw przywiezionych z Wioch, Litwy, Rosji i Polski. W drugim
etapie wyscigu, przeprowadzonym we wrzesniu, gotebie Scigaly si¢ na dystan-
sie Wenecja — Rzym. Final miat mie¢ miejsce w gotebniku na terenie Villi Litu-
ania, jednak na skutek protestu rosyjskich dyplomat6w, zmieniono lokalizacje
rzymskiej mety. W przypadku gotebi litewskich dochodzil jeszcze dodatkowy
dystans — powrotu do kraju. Pierwszy z nich przyleciat z Wloch do Grliavy pod
Kownem po trzech tygodniach od startu I Wyscigu — 29 czerwca 2007 r. o go-
dzinie 6.29 rano do swojego hodowcy pana Algirdasa Baniulisa, co zostato
skrupulatnie odnotowane na stronie internetowej projektu. Artysci zadbali
o wiasciwe uhonorowanie zwyciezcéw Wyscigu — na hodowcow czekaly oka-
zale brazowe statuetki z sylwetkami golebi, oryginalne krysztatowe i mosigzne
berla oraz dyplomy uznania. Najwiecej nagrod zdobyli Wtosi oraz dwéch Lit-
winéw, w tym wspomniany pan Baniulis.

To wazna i symboliczna czgs¢ projektu, nadajgca mu dodatkowo charakter
spoleczny i integracyjny, co z pewnoscig musiato wplynaé na decyzje jury.

Katasznikow jako dzieto

Honorowe wyr6znienie dla artysty bioracego udziat w wystawie gtownej
Biennale otrzymat Nedko Solakov (ur. 1957 r. w Czerwonym Briagu, mieszka-
jacy w Sofii). Jego rysunkowo-malarska instalacja w potagczeniu z mapami
i wideo w Arsenale poswigcona byla katasznikowowi, czyli karabinowi AK-47,
zaprojektowanemu przez Michaita Katasznikowa w latach 40. i produkowane-
mu w wielu krajach do dzi$. W czasach uktadu warszawskiego i RWPG ZSRR
przekazat Bulgarii pelng dokumentacje produkeji karabinéw oraz pomdgt uru-
chomic fabryki zbrojeniowe. Po upadku komunizmu butgarskie zaktady nadal
produkowaly i produkujg AK-47, co stato si¢ zrédtem konfliktu pomiedzy Rosjg
i Bulgarig dotyczacego oficjalnie praw patentowych, czyli ochrony ,wlasnosci
intelektualnej”, a w rzeczywistosci obrony dominacji dawnego hegemona w han-
dlu AK-47. Ocenia sie, ze do dzi$ wyprodukowano od 50 do 100 milionéw sztuk
tej broni, stosowanej przez armie, mafie i terrorystow na catym swiecie. Znacz-
na czes$¢ zostala wyprodukowana w Bulgarii (nie zapominajmy jednak, ze
niemala tez np. w Polsce). Ostatnio jednak, takze pod wplywem protestow
rosyjskich, butgarskie fabryki wytwarzajg nowa wersje karabinu pn. AR, przy-
stosowang do standardow NATO.

Solakov, nota bene krytycznie oceniany przez cz¢$¢ Srodowiska artystyczne-
go Bulgarii z racji swojej konfidenckiej przesztosci w czasach komuny, pod-
szedt do gtéwnego tematu projektu z precyzjg niemal naukowa, prezentujac
doktadne plany, rysunki i tablice pogladowe, okreslajac zasieg sowieckiego
i butgarskiego eksportu, positkujac si¢ opiniami ekspertéw i szarych uzytkow-
nikéw. Karabinek AK-47 stat si¢ obiektem sztuki, niemal fetyszem — narysowa-
nym i namalowanym w wielu wariantach, z uwzglgednieniem najdrobniejszego
szczeg6tu i potysku zimnego metalu. Chcialoby sie rzec: pigkny i straszny jedno-
czesnie. ..

We are Ukrainians. What else Matters?*

Wazng kraing nowoodkrytego w Wenecji ladu byt niewatpliwie pawilon
ukrainski — podczas preview i pozniej tez uznany za jedng z najwiekszych
rewelacji Biennale. Reprezentacj¢ ukrainska, skfadajaca si¢ zresztg nie tylko
z Ukraincow (takze z dwojki Brytyjczykoéw: Marka Tischnera i Sam Taylor-
Wood, Niemca mieszkajacego w Londynie Juergena Tellera oraz Amerykanina
Dzine), umiejscowiono w wynajetym 3-pietrowym Palazzo Papadopoli przy
Canale Grande, nieopodal Rialto. Alexander Sotoviov, czolowy ukrainski ku-
rator, zwigzany z Centrum Sztuki Pinczuka, przygotowat bardzo atrakcyjna
i roznorodng prezentacj¢ najwybitniejszych indywidualnosci sceny kijowskiej,



ale i migdzynarodowe;j. Nie tylko ze wzgledu na udziat cudzoziemcow, ale takze
dlatego, ze wszyscy artysci mieszkajg i pracuja poza Ukraing: Bratkov w Mo-
skwie, Mikhailov w Berlinie, Hnilitsky i Zaiats w Monachium. Kontekst mie-
dzynarodowy byt tu zreszta zupelnie na miejscu, gdyz np. Sierhiy Bratkov (ur.
1960) jest jednym z najciekawszych obecnie fotografikéw w Europie i porow-
nanie z nim wytrzymuje z trudem nawet laureatka Nagrody Turnera (1998)
Sam Taylor-Wood, ktéra nota bene pokazata w Palazzo Papadopoli znakomite
DVD (zwlaszcza After Van Halen, 2007, 4,5 min., z niemal fruwajacym Iva-
nem Putrovem z London Royal Ballet, czy Leda z tabedziem w That White
Rush, 2007, ok. 5 min.). Bratkov przygotowatl duzg instalacj¢ light boxéw
ustawionych na stercie czarnych beczek po ropie pt. Hell Land (2007, 182 x
500 cm), wraz z osobna pracg, stanowigcg jednoczesnie powiekszony detal
wiekszej calosci pt. Hell Operator (2007, 182 x 225 cm). Piekielny krajobraz,
jak z horroru lub Stalkera Tarkowskiego, to udramatyzowany za pomoca oswiet-
lenia i prawdopodobnie przetworzony komputerowo panoramiczny obraz jed-
nej z ogromnych hal postsowieckiej walcowni w Dniepropietrowsku, a piekiel-
ny operator to nieznacznie ucharakteryzowany, prawdopodobnie byty pracownik
gigantycznej huty. Dla Bratkova punktem wyjscia jest zwykle materiat reali-
styczny, bliski zycia, punktem dojscia zas inscenizacja i wizja symboliczna,
najczesciej juz fantastyczna.

W innej pracy pt. Vagina moja rodina (Wagina moja ojczyzna, 2007, wi-
deo, ekran plazmowy, konstrukcja stalowa, 300 x 130 x 50 cm) artysta atakuje
widza obrazem i hatasem, niemal nie do wytrzymania. Na ekranach w ksztalcie
waginy widzimy kipiaca suré6wke w hucie, obrazowi towarzysza odglosy pracy
miota walcowniczego.

Drugim fotografikiem w patacu Papadopoli byt nauczyciel Bratkova z lat
80. Boris Mikhailov (ur. 1938), kiedys konceptualista, dzis, zgodnie z wiasng
oceng — krytyczny realista. Mikhailov portretuje ukrainska ulicg i jej biedg,
targowiska i mieszkania w blokach, réwniez mtode i bardzo mtode Ukrainki,
modelki lub tylko marzace o tym zawodzie dziewczyny, ktére wedlug dosc
mocno zakorzenionego stereotypu uchodza za najtadniejsze w Europie.

Przeciwwagg dla mocnego, by nie rzec wstrzasajacego pokazu Bratkova
oraz fotografii obyczajowych Mikhailova, zaprezentowanych w gablotach, jak
obiekty w muzeum lub $wietlicy szkolnej, byt kapitalny pokaz tandemu Alexan-
der Hnilitsky/Lesia Zaiats. Niezwykle oryginalny i subtelny pokéj z kanapa,
ktorej desenie zmienialy sie wraz z rytmem projekcji video, oraz z namalowang
na $cianie lodowka i radiem, podigczonymi do namalowanego kontaktu
i — znéw w formie projekcji — stojacg przy oknie lampg. To pokéj magiczny,
taczacy nowe i stare media w jeden spektakl.

Cho¢ nie doczekat si¢ lauréw, pawilon Ukrainy uznaj¢ za jeden z najciekaw-
szych na ostatnim Biennale weneckim. Przede wszystkim dlatego, ze Ukraincy
bez kompleksoéw nawigzali bezposredni kontakt z artystami zachodnioeuropej-
skimi. W sztuce to przeciez mozliwe. W tym przypadku doskonale si¢ to udato,
a Sam Taylor-Wood przyznata publicznie, ze chwilowe wystepowanie w roli
Ukrainki bardzo jej sie podobato. Paradoksalnie zaszkodzit wystawie, jak moz-
na sadzi¢, jej dobroczynca. Sponsorem byl bowiem jeden z oligarch6w ukrain-
skich, zi¢c bytego prezydenta Kuczmy, Victor Pinczuk, fundator m.in. Centrum
Sztuki Pinczuka w Kijowie, gromadzacego swietng kolekcje wspotczesnej sztuki
ukrainskiej, ale takze organizujgcego wystawy artystow swiatowej klasy na
najwyzszym poziomie. W Polsce Pinczuk stat si¢ znany jako hojny donator
fundacji Aleksandra Kwasniewskiego, co zostalo ujawnione przed pazdzierni-
kowymi wyborami, i ani jednemu, ani drugiemu panu nie przysporzylo splendo-
ru. W Wenecji Pinczuk odgrywat role gwiazdy, zwlaszcza, ze na wernisazu
wystepowal w towarzystwie Fltona Johna (w Kijowie pokazal jego kolekcjg
fotografii), George’a Sorosa oraz w gronie brytyjskich staw z Sam Taylor-
Wood na czele. Niestety, prawdopodobnie ta ostentacja mogta mie¢ wplyw na
decyzje jury. Wenecja nie lubi obcego bogactwa. Cho¢ uwazam, ze powinno si¢
docenic probe przekroczenia nadal obowigzujacych podziatéw na kulturg sta-
rej-bogatej i nowej-biedniejszej Europy.

Rosja, czyli Wielki Brat w poszukiwaniu nowego stylu

Réwniez pawilon rosyjski blyszczat na Biennale najprawdopodobniej dzigki
hojnosci prywatnego sponsora, cho¢ oficjalnym organizatorem byto minister-
stwo kultury Federacji Rosyjskiej. Wsparcia udzielil, co wytropila prasa brytyj-
ska, Roman Abramovich, brytyjski rezydent, ktory juz od dawna skupia uwage
angielskich dziennikarzy, np. jako wlasciciel klubu Chelsea czy najdrozszego
jachtu $wiata. Abramovich sponsorowat dwie ostatnie londynskie wystawy
kuratorki pawilonu, dynamicznej Olgi Sviblovej, stad przypuszczenie, grani-
czace z pewnoscia... Blond kuratorka reklamowala swoj pokaz w stylu iscie
amerykanskim: Wszyscy myslg, Ze w Rosji nic nie dziata. Teraz w Rosji
dziata sztuka, co odnotowala recenzentka , Evening Standard”®. Rzeczywi-
Scie, tak dobrze przygotowanego i atrakcyjnego pokazu w rosyjskim pawilonie
w Giardini nie pamigtam od 20 lat. Albo tak glosnego. Rosjanie pokazali
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multimedialny cyrk, interaktywne instalacje, video, hologramy etc. Najciekawsza,
czescig cyrku byl, pokazywany w basemencie, tréjwymiarowy animowany film
science fiction autorstwa kolektywu AES +F (Tatiana Arzamasova, Lev Evzo-
vich, Evgeny Svyatsky i Vladimir Fridkes) pt. Last Riot, okreslany przez auto-
réw mianem ,wizji post-apokaliptycznej”, strasznej jednak chyba tylko dla
wrazliwych mito$nikéw gier komputerowych, cho¢ nie mozna byto odméwic jej
rozmachu i humoru.

Sztuka to przysztosc¢ - ciggnela swoje rewelacje przed brytyjska dzienni-
karka Sviblova. — To wzruszajqce, ze ludzie rozumiejq, co jest wazne. To
olimpiada sztuki wspolczesnej®. Na olimpiadzie w Giardini Biennale Rosja-
nie nie zdobyli zadnych medali, ale wyraznie zaznaczyli swojg obecnos¢. Juz nie
imperialng, bo dawni wasale z ,,demoludow” — wszyscy razem i kazdy z osobna
—wypadli lepiej. I wyjechali z Wenecji z medalami i Lwami.

PS. Relacje polskiej prasy w tym roku nie odbiegaly poziomem merytorycz-
nym od tych z lat poprzednich, wigc poming je milczeniem. Jedyne interesujace
relacje znalazly si¢ w wydaniach internetowych i na blogach. To zresztg bardzo
ciekawe zjawisko, dokumentujace pojawienie si¢ nowego medium, wykorzy-
stywanego gtéwnie przez mtode, agresywne i — zdawatoby si¢ — pozbawione
kompleksow, ale i oglady pokolenie krytykow, albo raczej aspirantéw do tego
zawodu. Najciekawsze miejsca to,,Obieg” i ,,Sekcja”.

Mlodzi, najczesciej, publicysci zgrywaja sie na bywalcéw, nawet gdy sg
w Wenecji po raz pierwszy czy drugi, wszystko traktujg niezwykle krytycznie,
a kuratoréw czy dyrektoréw Biennale, jak np. Roberta Storra jak swoich kole-
g6w z roku, w dodatku troche niedorozwinigtych. Jeden z bloger6w napisat
nawet, ze Storr nie mial szans zrobienia dobrej wystawy poniewaz... jest bia-
tym, starym, dobrze sytuowanym kuratorem z Nowego Jorku” . No, nareszcie
kto$ otworzyl nam oczy. Miejmy nadzieje, ze dyrekcja Biennale dobrze wczyta
si¢ w blog znad Wisly i za dwa lata obejrzymy wystawe programowg czarno-
lub zéttoskorego, mtodego, biednego i bez zadnych kontaktéw kuratora, po-
wiedzmy z Koluszek lub Burkina Faso. Moze wtedy wystawa bedzie madrzej-
sza i zadowoli naszego blogera.

Dzi$ juz coraz mniej pisze si¢ tekstow krytycznych, stalo sie to zajeciem
staro§wieckim, i niemodnym. Dzi$ przede wszystkim si¢ bloguje. To bardziej na
czasie, mniej pracochfonne i zobowigzujace. Bo trudniej si¢ przyczepic za nierze-
telnos¢, styl, nie méwigc juz o stownictwie i gramatyce, wszak to tylko memuary,
notatki na biezaco, dziennik osobisty... OK, gdyby to miato by¢ uzupelnienie,
dopetnienie refleks;ji krytycznej, nie powinno jednak jej zastepowac.

|

' Por. Krzysztof Stanistawski, Na pie¢ minut przed powrotem malarstwa, ,Format” nr 47, s. 11-19.

2 ,Malarstwo polskie XXI wieku”, kurator Agnieszka Morawiriska, NGS Zacheta, Warszawa,
16.12.2006 — 25.02.2007. Wczedniej otwarto inng wazng wystawe: ,Nowe tendencje w malar-
stwie polskim”, kurator i koordynator projektu Beata Kazmierczak, kapituta: Bozena Kowalska,
Przemystaw Jedrowski, Wiadystaw Kazmierczak, Ewa Rybska, Beata Kazmierczak, Wadaw Kuczma,
Galeria Miejska BWA w Bydgoszczy, od 25 listopada 2006 do 28 lutego 2007 r. Z innych manifestacji
Lpowrotu” w Polsce nalezatoby jeszcze wymieni¢: ,Nowych Dawnych Mistrzow" w Patacu Opa-
téw, Oddziale Muzeum Narodowego w Gdansku, kurator: Donald Kuspit, 21 listopada 2006 do 15
lutego 2007 . oraz ,Rekonesans malarstwa” w Gornoslaskim Centrum Kultury, Katowice, kurator:
Roman Lewandowski, od 28 marca do 20 maja 2007 r.

w

Oczywiscie, w takich zestawieniach najwazniejsza role odgrywa kalendarz aukgji. Duza reprezen-
tacja artystow azjatyckich zwigzana byta z kilkoma waznymi licytacjami w tym miesigcu, gtdwnie
w Nowym Jorku. Juz w pazdzierniku sytuacja wiasciwie wrdcita do normy, tzn. nie byto prawie
niespodzianek. Na pierwszym miejscu Top 10 znalazt sie obraz Francisa Bacona, sprzedany w lon-
dyniskim Christie’s za 8.084.500 GBP, a na drugim ptétno Damiena Hirsta za 4,7 miliona GBP (Philips
de Pury & Co., Londyn). Na trzecim jednak — to mogtoby $wiadczy¢ o pewnej trwatosci tendencji —
obraz Chinczyka Yue Minjun za blisko 3 miliony GBP (Sotheby’s, Londyn). W tym zestawieniu znalazt
sie jeszcze Zeng Fanzhi oraz Ragi Shaw — Hindus mieszkajacy w Londynie. Nie zabrakfo ,dyzurnych”
rekordzistow: Warhola, Basquiata, a nawet Moneta.

~

Pol.: Jestesmy Ukrairicami. Co jeszcze moze miec znaczenie? — tytut pracy Marka Tischnera (2007,
druk cyfrowy na winylu, 300 x 600 cm), ktéra w formie banneru zostata umieszczona na rusztowa-
niu przed Palazzo Papadopoli, mieszczacym pawilon ukrainiski.

> Louise Jury, Whose art is it anyway?, ,Evening Standard” 08. 06. 2007.
© Tamze.

7 Nie podam autora i miejsca publikacji, gdyz nie traktuje powaznie tej wypowiedzi. Podatem tylko
przykfad blogerskiej nonszalancji.

52. Migdzynarodowe Biennale Sztuki, 10. 06-21. 11. 2007, Wenecja,
Giardini Biennale, Arsenale i 37 innych miejsc na terenie calego miasta.



fot. J. Kos

1. Rafael Lain, White Noise, 2006, animacja
2. Tracey Emin (Wielka Brytania), rzezba, 2007
3. Adi Da Samraj, Alberti’s Window 1, 137 x1419 cm, 2006-2007 .
(,TRANSCENDENTAL REALISM — THE ART OF ADI DA SAMRAJ")
4. Eric Duyckaerts (Belgia), Place of Mirrors and Discoveries
5. Shih Chieh Huang (Tajwan), EVX— 07, nixed media, 2007
6. Mrdjan Bajic (Serbia)
7. Isa Genzken (Niemcy), assamblage, 2007
8. Haiam Abd EL -Baky, Aiman El -Semery, Tarek El-Komy, Sahar Dergham, George Fikry, Hadil
Nazmy, inst. multimedialna (fragment), 2007
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DOCUMENTA

Roger M. Buergel, kurator ,Documenta 12" w Kassel méwit o tej
wielkiej prezentacji wspéttworzonej z zong Ruth Noack, takze
krytykiem sztuki, Ze ma byc , estetycznym doswiadczeniem”} To
w najwiekszym skrdcie. W nieco szerszym rozwinigciu idei ,12
Documenta” wymienit trzy podstawowe zagadnienia formutujac
je w pytaniach: ,Czy modernizm jest naszym antykiem?”, ,,Czym
jest nagie zycie?" i po trzecie: ,Co robic?”.

Wystawa powinnaby na te pytania da¢ odpowiedz. Czy dawata? Byta
olbrzymia ekspozycjg ok. 500 r6znych realizacji artystycznych 113
autorow z calego swiata. Zostaly one rozmieszczone w szesciu budyn-
kach i w ich poblizu, w r6znych cze¢$ciach miasta; w tym, w nowym,
specjalnie dla ,Documenta 12” wzniesionym w parku Aue pawilonie
liczagcym 10 000 m?.

Istotnym, cho¢ nie nowym problemem, postawionym na tej wystawie
w sposOb widoczny i chyba priorytetowy, byla wedréwka koncepcji
i form w sztuce, odbywajaca si¢ odwiecznie w czasie i przestrzeni. Nie
zostalo to jednak wyakcentowane jasno i konsekwentnie, jak ongis w 1972
roku uczynit ze zrédtami inspiracji dla sztuki wspotczesnej Harald Sze-
emann na ,,Documenta 5”, ale i tak w pelni dostrzegalnie. Para wieden-
skich kuratoréw okreslita to jako , migracje form”.

Najstarszymi obiektami na ,,Documenta 12” byly perskie pejzazowe
miniatury z XIV-XIX w., o wyraznych wplywach chifiskich i o abstrak-
cyjnym wyczuciu form i barw. Wéréd kilkunastu dziet w rozmaitych
technikach z XIV do XIX w., wybranych z kregéw réznych odlegtych
kultur, jak Persja, Indie, Chiny, Iran, Tadzykistan i Japonia, na szcze-
g0lng uwage zastugiwal projekt wzorca dekoracyjnego z Bangkoku Kat-
sushika Hokusai z 1835 r. — zapowiedz jezyka geometrii w sztuce. Jako
nieswiadoma kontynuacje tego sposobu myslenia plastycznego trakto-
wac bylo mozna — umieszczone w stosunku do Hokusaia na innym kran-
cu miasta — subtelne i urzekajace urodg obrazy Agnes Martin (USA) czy
rownie piekne, pelne prostoty i harmonii rysunki Nasreen Mohamedi
(Pakistan). Wprawdzie pokrewienstwo form w réznych realizacjach bywa
czasami tylko powierzchowne i przypadkowe. Jednak nie mozna tego
domniemywac u trojga wspomnianych artystéw. Mimo ze opis pracy
Hokusaia glosi, iz chodzi tu tylko o motyw dekoracyjny, odbiera sie
jego rysunki zgota odmiennie: skianiajg one do koncentracji i dzialajg
medytacyjnie. Podobni u Nasreen Mohamedi i Agnes Martin - czytelna
jest w nich intencja przeciwstawiania si¢ niezbornosci i chaosowi $wia-
ta na zewnatrz i w sobie; co skutkuje uspokojeniem, tadem i kontem-
placja. Jak pisata w swoich notatkach Mohamedi: Czujg szaleristwo. Wie-
dziec, ze z zewngtrz nie ma Zadnej pomocy oznacza rozpacz. Z tej
frustracji, zwgtpienia dochodze do czegos bardzo prostego?(...) jakgz
geometrie odnajduje sig (...) w naturze, a dzigki niej ,,zdystansowanie,
dobre samopoczucie, jednos¢ poprzez dziatanie.!

Podobne formy pojawialy si¢ w dalekiej przesziosci i dzisiaj sa
aktualne na r6znych kranicach swiata. Nie sg to tylko podpatrzone
i powtorzone formy, choc i tak bywa, ale przewaznie stuzg one wyraze-
niu takze analogicznych tresci przeslania, jak tego dowodzil juz daw-
no Kandinsky.

Znaczenie i zamysl medytacyjny poprzez pigkno znakéw pisarskich
i dekoracji ma karta z ,,Podr6zy perskiego kaligrafa do Indii” z 1573 r.
autorstwa Haddschi Maqsud At-Tabrizi i taka sama intencja przys$wie-
ca Kalendarzowi Tanaka Atsuko z Japonii (ok. 1954), a w wigkszym
jeszcze stopniu Atulowi Dodiya z Indii w jego cyklu ,, Antler Antholo-
gy I-XII” (2003), gdzie poetyke letryzmu laczy z réwnie lirycznymi
ujeciami zwierzat i roslin.

Podobnie rzecz si¢ ma z intencjonalng i formalng bliskoscig bezin-
teresownych, bo niczemu nie stuzacych, a pot¢znych wymiarami obiek-
tow z materialéw przemyslowych, jak Charlotty Posenenske (Niemcy)
seria konstrukcji z surowych plyt pazdzierzowych 100 x 200 cm
z drzwiami obrotowymi, czy Gerwalda Rockenschauba (Niemcy) kla-
sa szkolna z tawkami i tablicg, z drewna pokrytego lakierem w ostrych,
skontrastowanych barwach zieleni, oranzu i czerni; albo Ricardo Bas-
bauma (Brazylia) struktura z dwudziestu pomalowanych stalowych
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obiektow-pomieszczen z siatki, z czerwonymi i niebieskimi podusz-
kami na zielonej podlodze. W zadnej z tych realizacji nie ma drugiego
dna znaczeniowego. Dzialajg skojarzeniami nie wychodzacymi poza
doswiadczenia powszednioSci.

Foto-realistyczna, tradycyjnie olejem malowana gléwka Betty (1977)
stynnego ongis hiperrealisty Gerharda Richtera (Niemcy) pozwalata
na skuteczne nawigzanie do wielkiej liczby rownie realistycznych fo-
togram6w prezentowanych na wystawie, cho¢ przestania rzadko tu
itam bywaly te same.

Podobienstwa juz nie tyle tresci przekazu i moze nie tyle formy, co
samego pomysiu na sposéb dziatania mozna byto zauwazy¢ u postmo-
dernistycznie nastawionych autoréw, trudzacych si¢ mniej moze artys-
tycznie, co fizycznie. Sanja Ivecovi¢ z Chorwacji zasiala czerwonymi
makami 6 590 m? placu przed Friderizianum obstawiajac go glosnika-
mi, z ktérych plynely piesni rewolucyjne. Saharin Krue-On z Tajlandii
na 3 200 m? zbocza wzgorza Wilhelmshohe, u stop Kasselskiego mu-
zeum, zbudowat tarasowg uprawe ryzu. Ines Doujak z Austrii, zadajac
sobie nieco mniej trudu, przygotowata dlugg skrzynke na stojakach
z brzozowych konaréw, o wymiarach 1628 x 102 x 122 cm, wypet-
niong réznymi, pieknie rozwinigetymi roslinami i zaopatrzong w 69
torebek rozmaitych nasion.

Para austriackich kuratoréw, jak sie zdaje, starala si¢ przede wszyst-
kim przedstawi¢ na ,,Documenta” maksymalng r6znorodnos¢ dzisiej-
szych poszukiwan artystycznych. Siegala z polityczng poprawnoscig

Zheng Guogu, Waterfall 2006, rézne materiaty, 135 x 80 x 80 cm, Kassel 2007, fot. K. Saj



Xiaoyuan Hu, Xiaoyuan Hu, A keepsake/cannot give away, inst. 2005, 20 czesci, Kassel 2007,
fot. ,Epipaktis”

Katsashika Hokusai (Japonia), Projekt wzorca dekoracyjnego z Banshoku zuko, 1935, fot. W. Andzelm

lole de Freitas, bez tytutu, instalacja, 1150 x3300 x 1400 cm, tworzywo-+metal, Kassel 2007

do wszystkich kontynentéw i mozliwie najwigkszej liczby krajow, zad-
nego z nurtow w obecnej sztuce nie preferujac, ani nie dyskryminujac.

Procz dziatan agrarnych byly tu do ogladania pokazy choreogra-
ficzne, czego przykladem sg wystepy bliskiego klasycznemu baletowi
Yvonna Rainera (USA) czy taniec, a w zasadzie ¢wiczenia gimnastycz-
ne na kratownicy z lin Trisy Brown (USA) Floor of the Forest. Byla tez
wypchana zyrafa, ktora w palestynskim ZOO w Qalgiliyah 19 sierpnia
2002 r. podczas intifady padia ofiarg ataku wojsk Izraela na te tereny.
Zostala potem wypchana przez tamtejszego weterynarza ijako nosi-
cielka idei politycznych, wypozyczona z muzeum przez Petera Friedla
(Austria) celem eksponowania na ,,Documenta”.

Wyjatkowa pozycje na Kasselskiej wystawie mialy liczne dzieta Cosi-
my von Bonin, urodzonej w Kenii, a zamieszkatej w Niemczech: wielkie
konstrukcje architektoniczne z rampami, sceng, barierami i schodami,
malowane bialym lakierem oraz parawany, barwne tkaniny z wiszacymi
gesto sznurkami i uszyte z r6znych materialow wypchane zwierzaki wy-
gladajace jak zabawki dziecigce — przytulanki nadnaturalnej wielkosci.
Von Bonin jest zdaniem Buergela najwybitniejsza artystka jej generacji.

Poza ta, instalacji bylo jeszcze wiele i to maksymalnie zréznicowa-
nych. Churchill Madikida z Republiki Potudniowej Afryki stworzyt
ciemna, czerwonym $wiatlem i lampkami nagrobnymi wypelniong prze-
strzen z trumnami: petng i pusta, z filmami wideo i zdjeciami — wszyst-
ko poswiecone problemowi pandemii AIDS (6 milionéw chorych
w Afryce pld., 40 milion6w na Swiecie). Saadane Afif (Francja) zbudo-
wal instalacj¢ z trzynastu czarnych gitar ze wzmacniaczami. Zdalnie
sterowane wydawaly co czas jaki§ dono$ny dzwigk. Nie postuzyla sie
natomiast gotowymi przedmiotami, by z nich utozy¢ kompozycj¢ prze-
strzenng, Brazylijka Iole de Freitas. Stworzyla instalacje¢ plastyczng ze
stalowych rur wijacych si¢ za przezroczystymi i pélprzezroczystymi
plytami ze sztucznego tworzywa, dajacymi niepochwytne, ruchliwe od-
bicia $wiatta. Ta szeroka i fantazyjna, petna zakoli taSma wydostawata
si¢ na zewnatrz gmachu Friderizianum i plynnie oplatajac jego naroze
przedostawata si¢ znéw do jego wnetrza.

Podobng rozmaitoscig pomystow i srodkéw odznaczaly sie liczne,
przewaznie zanotowane na filmach performances, zeby przywotac tu
tylko trzy. Lotty Rosenfeld z Chile zaklocala porzadek panujacego w jej
kraju rezimu, przekreslajac bialymi paskami, i w ten sposob tworzac
krzyze, bialy pas dzielacy na dwa kierunki ruchu jezdni¢ gtéwnej arte-
rii w Santiago de Chile. Najbardziej osobliwy performance zaprezen-
towal Ai Weiwei z Chin sprowadzajac na ,Documenta” 101 krzeset
z drewna, wyprodukowanych za czaséw dynastii Quing (1644-1911)
i zaprosit do Kassel w pieciu kolejnych grupach 101 Chificzykéw z réz-
nych czgsci swego kraju, takich, ktérzy nie znajg zadnego obcego jezy-
ka i ktorzy nigdy nie byli za granica. Mniej spektakularny i utrwalony
na filmie performance przedstawil Artur Zmijewski z Polski. Cztery
grupy osob o skrajnie zr6znicowanych pogladach postawil przy szta-
lugach, gdzie malowaly one bliskie im symbole: stuchaczki Radia Ma-
ryja, przedstawiciele lewicy, Mlodziezy Wszechpolskiej i mtodziezy
zydowskiej. Poczatkowa ich tolerancja wobec siebie ustgpila miejsca
agresji, az do dewastacji i w konicu spalania wszystkich zamalowanych
karton6éw z religijnymi i politycznymi symbolami.

Obok sposobéw wypowiedzi wlasciwych duchowi czasu poczat-
kéw nowego tysiaclecia i postmodernizmu ,,Dokumenta 12” obfito-
waly tez w prace na wskro$ egzotyczne i do cna tradycyjne. Do tych
pierwszych nalezaly prezentacje jak Sheeli Gowdy z Indii — naszyjniki



1. Zofia Kulik (Polska), The Splendour of Myself(ll),
fotografia+gotograficzny kolaz, 182 x 152 cm,
W sali obrazéw Rembrandta

2. Nasreen Mohamedi (Pakistan), Bez tytufu, (Diary),
ok. 1975, tusz, papier

3. Gerwald Rockenschaub (Niemcy), 2007, drewno, akryl,
300x400x535cm

4. Sheela Gowda (Indie), Collateral, 2007, 8 ram, siatka
metalowa, drewno kadzidlane
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5. Lee Lozano (USA), Swith, 1965, ol. pt., 183 x233 cm

6. James Coleman, Retake with Evidence, 2007, film z monologiem Harveya Keitela

7. Juan Devila (Australi), Juanito Laguna as the Andean Inhabitant, 1994, ol.pt., 123 x 107,5 cm

8. Kerry James Marshall (USA), Coula This Be Love, 1992, akryl+kolaz na ptétnie, 215,9x 233,7 cm

9. Lukas Duwenhagger (Turcja, Niemcy) Roman Holiday, 1999, ol.pt., 172 x 242 cm

10. Gerhard Richter (Niemcy), Betty, 1977, ol.drewno, 30 x 40 cm

11. Charlotte Posenenske (Niemcy), Drzwi otwarte, Seria E, 1967, rekonstrukcja, surowa plyta pazdzierzowa, 100 x 200 cm




WYDARZENIA

i plakiety z wygtadzonego, nadpalonego lub spopielatego drewna kadzid-
lanego, albo pseudo-maski z kanistréw na benzyn¢ nawigzujace wygla-
dem do wytwordw tradycyjnych, cztery tysigce lat liczacej kultury afry-
kanskiej Romualda Hazoume’ z Dahomeju, czy wielkiej subtelnosci
hafty na bialym jedwabiu Hu Xiaoynan z Chin, rozpiete na krazkach
hafciarskich, wykonane z nici i wloséw artystki.

Do realizacji tradycyjnych wypada zaliczy¢ bogato reprezentowane
modernistyczne malarstwo i formy przestrzenne, zeby przypomnie
tylko pelne $wiatla, geometrycznie budowane obrazy Lee Lozano (USA)
czy doskonale proste i szlachetne w formie i materialowo rzezby Johna
McCrackena (USA), albo domek wypelniony matymi obrazkami w stylu
Malewicza i innych tworcéw Pierwszej Awangardy Mladena Stilinovi-
ca (Serba zyjacego w Chorwacji).

Nie brakowato tez malarstwa przedstawieniowego, zgota tradycyj-
nego, jak pejzaze z réznych szerokosci geograficznych, zeby przypo-
mnie¢ syntetycznie ujety krajobraz Lukasa Duwenhoggera z Turcji
i Monachium - olej na plétnie czy monochromatyczny, akrylowy pej-
zaz, stworzony z udzialem fotografii i komputera Yana Lei z Chin, albo
ciemny, ledwie domy$lny pejzaz malowany olejem na pt6tnie czy mo-
nochromatyczny, akrylowy pejzaz, stworzony z udziatem fotografii
i komputera Yana Lei. Sceny figuratywne i portrety takze wystepowaly
nierzadko. Do najczesciej spotykanych, a byto ich 12 rozproszonych
po wszystkich miejscach ekspozycji, nalezaly olejne obrazy Juana Davili
z Australii, nie tylko jednoznacznie kiczowate, ale tez czgsto obsce-
niczne. Podobnie rozprowadzonych po calym organizmie ,,Documen-
ta” byto 13 obrazéw, przewaznie w technice akrylu Kerra, Jamesa
Marshalla z USA. Mimo oczywistej ich przynaleznosci do popkultury
cechujg je godne uwagi walory malarskie i §lady murzynskiej egzotyki.

Marshall byt jedynym artysta, obok Zofii Kulik (Polska), ktérego
portrety, pelne biatego swiatla i czarnych modeli, znalazly miejsce w sali
muzeum w Kassel obok dziet malarzy XVII w. Fotograficzny autopor-
tret Kulik, hieratyczny i bogaty w dookolny ornament z rytmicznie
powtarzalnych postaci liSci The Splendor of Myself zostal umieszczo-
ny pomiedzy portretami Rembrandta w sali tylko jemu poswiecone;.
Co wiecej, mimo roznicy wiekéw, techniki i intencji tworczej artys-
téw, nie stanowil tu draznigcego dysonansu. Mniej nawet razil niz
obrazy Marshalla; dzigki jego niemal sakralnej wzniostosci.

Domysla¢ sie¢ mozna, ze nie przypadkiem kuratorzy , Documenta
12” znaczng liczbe artystow zaprezentowali na wystawie nie jedng, czy
kilkoma, ale kilkunastoma czy jeszcze wigkszg iloscig prac i ze te prace
rozprowadzali przewaznie po wszystkich czesciach wystawy. Zwracali
uwage w ten sposob na dwie krancowo odmienne postawy tworcow:
pierwsza, zwigzang z tradycyjnymi normami i kryteriami obowigzuja-
cymi w przeszlosci dawnej i bliskiej i druga, modna, postmodernis-
tyczno-nowoczesng. Reprezentujacy te pierwsza — artysci o sprecyzo-
wanej i wyrazistej indywidualnosci — dawali sie bezblednie rozpoznac
przy spotkaniach z ich pracami w r6znych punktach wystawy. Tak byto
z Charlotta Posenenske (1930-1985), Nasreen Mohamedi (1937-
1990), Kerrym J. Marhallem (1955) czy Juanem Davilg (1946) i wielo-
ma innymi. Specyficzne, odrebne cechy osobowosci tworczej tych
autoréw odciskaly si¢ nieomylnym sladem na kazdej ich realizacji.

W przeciwienstwie do nich, u artystow postmodernistyczno-nowo-
czesnych niemal kazda ich praca réznila si¢ zasadniczo od pozosta-
tych. Zidentyfikowanie autora przy ogladaniu kolejnych jego realiza-
cji byto nieosiggalne. I tak, przyktadowo, Gerwalda Rockenschauba
(1952) ogladato sie¢ w Neue Galerie jako tworce instalacji ze spietrzo-
nych na sobie dywanéw w réznych formatach i kazda w innym kolorze,
niemal pastelowym; w innym konicu Aue-Pavillon jako autora dwu-
barwnych, grubych, emalig krytych obrazéw podzielonych na dwie
czesci: zieleni z niebieskim, zo6lcieni z czernig czy bieli z biekitem;
w innej za$ czesci pawilonu okazywal si¢ on tworca wielkiego 350 x
500 x 700 cm balonu z zielonej folii, czy opisanej wczeSniej klasy
szkolnej etc. Podobnie realizacje Cosimy von Bonin (1962) wystepo-
waly, jak juz o tym wspomniano, w wielu réznych wcieleniach: archi-
tektonicznej konstrukeji, instalacji z gesto zawieszonych pod sufitem
wycietych w prostokaty tkanin w kilku kolorach, ze zwisajacymi do
podlogi sznurami czy wypchanych, poéttora i dwumetrowych pieskéw,
osiotkéw lub swinek. Czy to zatracenie indywidualnosci i wiasnego,
odrebnego jezyka wypowiedzi tworczej wigze si¢ tylko z modg?

Odda¢ w opisie tak wielkie wydarzenie wizualne, jakim sg ,,Docu-
menta” nie jest mozliwe. Da si¢ je za to przyblizy¢. Temu sluzag wybra-
ne, reprezentatywne przyktady. Jak wszedzie, tak i w przypadku Buer-
gela i Noack, przy budowaniu migdzynarodowej prezentacji w dobie
pauperyzowania si¢ sztuki, postulowania, by stafa si¢ fatwa i bezpro-
blemowa w odbiorze, by troche straszyla, ale gtéwnie bawila i ciekawi-
fa, a nie utrudniala widzom zycia zagadnieniami wymagajacymi uzy-
cia intelektu, nie mozna bylto zlekcewazy¢ tych tendencji. Taka tez
gtownie sztuke zebrano na ,Documenta”. Przy tym, jak to wszyscy

Gozalo Diaz, Kassel 2007, fot. , Epipaktis”

komentatorzy podkreslajg, kuratorzy wystawy nie ustawiali jej spekta-
kularnie, nie si¢gali po wielkie, ustalone autorytety artystyczne wspot-
czesnosci, odwolujac sie do mniej znanych tworcow.

A jednak Buergel, pokazujac wszystko, co wspodtczesnie dochodzi
do glosu i co modne, siggal tez po glebsze problemy w sztuce. Miejsce
najwyzsze w tej hierarchii i zupelnie wyjatkowe zajmuje prezentacja
Jamesa Colemana z Irlandii. Jego film Retake with Evidence — to jedy-
ne prawdziwie wielkie i ponadczasowe dzieto sztuki na ,,Documenta
12”. Dla niego jednego warto si¢ wybrac¢ do Kassel. Film jest monolo-
giem, wyglaszanym przez wybitnego amerykanskiego aktora Harveya
Keitela. Ubrany w wysltuzong koszulke polo i takiez spodnie, na umow-
nym raz jasnym, raz ciemnym tle, gdzie od czasu do czasu jawig si¢
antyczne ruiny, bez gestykulacji, prawie si¢ nie ruszajgc, prowadzi
Keitel jak w szekspirowskim dramacie rozwazania nad podstawowymi
problemami egzystencjalnymi. I jest to fascynujace: waga problemow
wypelniajacych mysli i wyobraznie, probleméw, od ktérych nie ma
wazniejszych, a przy tym ascetyczna prostota obrazu podkreslajaca
niewaznos¢ tego, co materialne. Dzielo Colemana jest bez watpienia
elitarne, jest na miare postannictwa i kryteriéw, jakie stawiano sztuce
jeszcze do lat 60. ubieglego wieku. Pieknie okreslal to Ortega y Gasset
gdy pisal: sztuka byta transcendentna w szlachetnym tego slowa zna-
czeniu — po pierwsze dlatego, Ze zajmowala si¢ najpowainiejszymi
problemami ludzkosci, a po drugie dlatego, Ze sama w sobie reprezen-
towala drzemigcq w ludzkosSci potencjalng site nadajgcq gatunkowi
ludzkiemu godnosc i usprawiedliwiajgcq jego istnienie.?

Jesli by mozna po przeanalizowaniu materialu ,,Documenta 12”
odpowiedzie¢ na pierwsze z postawionych przez Buergela pytan, czy
awangarda stala sie jak antyk skarbnicg inspiracji i obiektem wzorco-
wym dla naszych czaséw — to zapewne mozna by odpowiedzie¢ pota-
kujaco — w sensie stale i coraz to skuteczniej i dalej, az do zera obala-
nych barier i ograniczen stawianych tworczosci artystycznej, i to
w kazdym mozliwym aspekcie. Az po catkowite unicestwienie stawia-
nych jej wymogow i, co wiaze sie z tym nierozdzielnie, probierzy war-
tosci.

Na pytanie, co to jest nagie zycie, odpowiadaja wszystkie te obiekty,
a zwlaszcza fotografie, ktore dokumentuja lub tylko dotycza sytuacji
nalezacych do codziennosci ludzkiego bytowania lub wydarzen po-
wodowanych przez ludzi, jak wojny, czy przez sily natury, jak kleski
zywiolowe.

Wreszcie na pytanie, co robi¢, dos¢ nieoczekiwanie proponuje Bu-
ergel edukacje estetyczng. Artysci — powiada — edukujq si¢ sami, pod-
czas gdy przepracowujq formy i tresci, publicznos¢ uczy sig, gdy prze-
Zywa estetycznie przedmioty.’

Zapewne bylaby to prawda, gdyby sie czesciej spotykalo realizacje
na miare filmu Colemana.

[

"' N. Mohamedi (w katalogu wystaw) ,Documenta 12”, Kassel 2007
2 ). Ortega y Gasset, Dehumanizacja sztuki i inne eseje. \Warszawa 1980, s. 318.
3 R. M. Buergel cyt. za: ,Documenta Magazine” No 3, Education, 2007, s. 3.
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Méwig wieki

W tym roku po raz kolejny mozemy ogladac przez 100 dni ponad 500 prac
ponad 100 artystow z catego Swiata. W szesciu punktach miasta: Museum
Fridericianum, Documenta-Halle, Neue Galerie, Zamku Wilhelmshohe, Cen-
trum Kultury Schlachthof i specjalnie wybudowanym pawilonie Aue w pigknym
barokowym parku pokazywane sg obrazy, fotografie, rzezby, obiekty, instala-
cje, grafiki i filmy video. Dwojka niemieckich kuratoréw: Roger M. Buergel
i Ruth Noack przez ponad trzy lata pracowala nad nadaniem ksztattu obecnej
wystawie, zdajac sobie sprawe ze wszystkich trudnosci, jakie napotkaja. Jak
bowiem zbudowac olbrzymig wystawe, aby nie byla tylko chaotyczng zbiera-
ning réznych prac? Jaki zastosowac klucz? Jak uciec od putapek mody i komer-
cji? Zamiast pokazywac ,,najlepszych artystow swiata” czy tez skupiac si¢ na
jednej tendencji, jak zrobili to kuratorzy poprzednich edycji: Catherine David
i Okwui Enwezor, ktérych krytykowano za nadmierne eksponowanie tematow
mej sztuki, do jej waloréw estetycznych i formalnych. Zaowocowato to nie-
oczekiwanie, chyba po raz pierwszy w historii ,,Documenta”, pokazem wielu
dziet historycznych z XVII, XVIII czy XX wieku z r6znych stron §wiata, przede
wszystkim z Indii i Bliskiego Wschodu. W ten sposob chciano pokaza¢ poczat-
ki i ewolucje formy samej w sobie. Chciano zatrzymac pedzaca maszyne gale-
ryjno-rynkowsa i spojrze¢ wstecz, gdzie rodzily sie wzory dla wielu nowocze-
snych czy wspotczesnych prac. Obok iranskich dywanéw pojawiajg sie wiec
geometryczne wspolczesne obrazy abstrakcyjne, a takze indyjskie miniatury,
chinskie tkaniny i ceramika, welony zakrywajace twarze tadzyckich kobiet czy
perskie kaligrafie. Wiele z nich pochodzi z orientalnej kolekcji pruskiego amba-
sadora w Konstantynopolu, Heinricha Friedricha von Diez, ktéry w latach
1786-1790 zebrat eksponaty, a nastepnie zawiozt je do Berlina. Publicznosé
moze obserwowac, jak podobne znaki, symbole i motywy migruja w obrebie
réznych kultur, ktére uzywaja podobnego jezyka sztuki niezaleznie od prze-
strzeni geograficznej i historycznego czasu. I cho¢ wzajemne proweniencje nie
zawsze sg jasne i oczywiste, taki uktad ekspozycji ma by¢ argumentem na fakt
istnienia obiektywnych i uniwersalnych form tworczosci.

Nic nie bierze sie z powietrza

Obok egzotycznych eksponatow Orientu zaprezentowano tez historyczne
prace z kolejnych dziesiecioleci dwudziestego wieku, poczynajac od Tanaki
Atsuko - przedstawicielki japonskiej grupy konkretystéw Gutai z lat piecdzie-
sigtych. Uzyta przez nig w jednym z performance’6w ,,Elektryczna sukienka”
jest doskonatym przyktadem poszerzenia rozumienia pojecia ,,malarstwo”. Na-
wigzujac do szybko technicyzujacej si¢ powojennej Japonii, artystka wybrata
swiatlo i elektrycznosc¢ jako komponenty malarstwa, ktore zamiast zawisngc

na $cianie przybraly forme¢ ubrania do noszenia. Zbudowana z kolorowych
gasnacych i zapalajacych si¢ zarowek sukienka jest zmultiplikowanym rucho-
mym obrazem, zaleznym od warunkéw otoczenia. Kolejne kierunki i -izmy
prezentowane sg przy pomocy mniej znanych szerokiej publicznosci przykta-
dow, jakby kuratorzy chcieli unikna¢ putapki powtdrzen, ale tez napisa¢ nowy
rozdziat sztuki drugiej polowy minionego stulecia. Jednym z bardziej fascynuja-
cych, cho¢ wizualnie niepozornym obiektem, jest ,, Krew poety” Amerykanki
Eleonor Antin, ktora w latach 1965-68 zebrata kolekcje probek krwi 100
poetow, m.in. Allana Ginsberga i Lawrence Ferlinghetti. Autorka stworzyla
jedna z najwczesniejszych prac konceptualnych, wiaczajac sie w dyskusje o
naturze poetyckiej duszy toczong gtéwnie przez romantyk6w, a nastepnie post-
romantykow, ktorzy twierdzili, ze poeci sg grupg wybrang do wyrazania mi-
stycznych symboli i uniwersalnych psychicznych znaczen. Mikroskopowe plytki
krwi stajg si¢ imaginacyjnym dowodem tej tezy.

Abstrakcyjne obrazy Johna McCrackena przypominajace buddyjskie man-
dale i oparte o duchowe podstawy tworczosci traktujace malarstwo jako forme
medytacji wywodza si¢ z ezoterycznych tradycji francuskiego symbolizmu czy
antropozofii i sa z kolei przeciwwagg dla racjonalnych tendencji przemystowej
rewolucji, ktérej formy odnalez¢ mozna na przykiad w dwudziestowiecznym
designie. Znaki czy loga wielu firm réwniez zbudowane sg z abstrakcyjnych
elementow uzytych jednak w innym znaczeniu. Mozna powiedziec, ze ta sama
forma zostata uzyta do wyrazenia kompletnie przeciwstawnych tresci.

Wsréd historycznych obiektow pojawia sie takze fotograficzna mozaika
,,Dzialania z Dobromierza” z 1972 roku duetu KwieKulik, sytuujaca si¢ pomie-
dzy codziennym doswiadczeniem a praktyka artystyczng. Para przez dwa lata
dokumentowala zycie ich syna od momentu narodzin, wykorzystujac jednoczes-
nie i aplikujac do tego projektu matematyczng logike, cybernetyke i lingwis-
tyczna analize semiologiczna. Praca widziana jest jako dokument polskiej sztuki
konceptualnej w socjalistycznej rzeczywistosci 6wczesnej Polski.

Piekne inaczej

Prace wielu artystow powtarzajg si¢ w r6znych miejscach ekspozycji, tak
jakby kuratorzy chcieli utrwali¢ ich nazwiska w naszej pamigci. Niektore —jak
Juan Davila czy John McCracken - pojawiajg si¢ dos¢ natretnie, jakosc ich
realizacji jest co najmniej watpliwa. W Kassel pojawito si¢ jednak w tym roku
wiele mniejszych dobrych prac, zwlaszcza rysunkow, grafik i fotografii, ktore
utozyto sie w interesujaca — cho¢ w efekcie mato wyrazista — artystyczng mo-
zaike. Niezwykle oryginalng serie rysunkow zaprezentowata Annie Pootoogo-
ok, kanadyjska Inuitka. Kontynuuje ona dziedzictwo swojego ojca i dziadka,
ktorzy rowniez byli artystami. Annie jest kronikarka zycia swojego ludu. Jej
komiksowe niemal rysunki domowych wnetrz i wspotczesnego zycia Inuitow
odzwierciedlaja spoleczng, ekonomiczna i polityczng rzeczywistos¢ Pétnocnej
Kanady: alkoholizm, przemoc w rodzinach, samobdjstwa, depresje i uzaleznie-
nie od narkotykéw. Dalekie to od romantycznej egzotyki polarnych zorzy czy
obrazkéw pejzazy z fokami i niedzwiedziami. Zamiast tego widzimy np. Inu-
itow ogladajacych telewizje, bedaca ich oknem na wspotczesny Swiat. Ich skom-
plikowana egzystencja Iaczy tradycyjne formy stylu zycia z czesto tragicznymi
skutkami modernizacji. Rysunki Pootoogook sg dobrg ilustracja przemiany
lokalnego w globalne, co podkresla — obca jej kulturze — forma nowoczesnego
komiksu.

Afroamerykanin Kerry James Marshall faczy w swoim malarstwie klasycz-
ne motywy z historig polityczng i ikonografig sztuki. Na jednym z prezentowa-
nych w Muzeum Fridericianum obrazow ,,Could This Be Love” (Czy to moze
by¢ mitos¢?) widzimy rozbierajacg si¢ pare. Jednak to nie ona przyciaga nasze
spojrzenia. Raczej fowimy wzrokiem rézne szczegoly przedstawione na obra-
zie: kwiatki, obrazki, tanie ksigzki, naszyjnik czy napis na Scianie sugerujacy
istnienie drugiego kochanka. Marshall odmalowuje zwigzki, nie tylko te miedzy
przedmiotami na obrazie, ale i poza pl6tnem. Malowidlo przypomina collage
albo patchwork.
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WYDARZENIA

Luis Jacob utozyl instalacje Album III z setek fotografii z mass mediow:
ksigzek, czasopism itd. LuzZno powigzane ze sobg tematycznie, przedstawiajg
one taniec, ruch, dzieta sztuki i spoleczne uczestnictwo, a takze architekture
i otoczenie. Symboliczna przestrzen artystycznej aktywnosci, pasywne i aktyw-
ne role w do§wiadczaniu sztuki. Jacob proponuje nam wtasne asocjacje, a jego
album - otwarte struktury anarchistycznego systemu, ktéry powstaje natural-
nie wraz z pragnieniami i potrzebami jego uczestnik6w. Artysta pozwala dzia-
fac takze naszej wyobrazni szukajgcej wlasnych znaczen. Serie stajg sie w ten
sposob nieograniczone i poddane niekonczacym si¢ dyferencjacjom.

Tradycyjna forma malarstwa tuszowego postuguje sie chinski artysta Lu
Hao, kt6ry w 2006 roku zdokumentowat za pomocg malarstwa na jedwabiu
budynki wzdtuz Alei Chang’an, ktéra przepotowila Pekin: Zakazane Miasto
jest po jednej stronie, plac Tian’anmen po drugiej. Od polowy lat dziewiecdzie-
sigtych stolica Chin przechodzi radykalng transformacje zwigzang ze zblizaja-
cymi si¢ Igrzyskami Olimpijskimi w 2008 roku. Tradycyjne zbiorowe osiedla
zostaly zastapione anonimowymi architektonicznymi schematami multinaro-
dowych korporacji. Lu Hao znalaz! unikalny spos6b wyrazenia swojej krytycz-
nej opinii o tym kulturowym problemie. Przy czym poszedt nieco pod prad
tendencji panujacych obecnie w sztuce chinskiej, gdzie artysci lacza zachodnio-
europejska tradycje wyrazania artystycznej subiektywnosci z anty-mimetycznag
tradycja chinskiego malarstwa. Jak stusznie przypomina tekst umieszczony
w katalogu ,,Documenta 12", sztuka dla sztuki nie jest wynalazkiem naszego
regionu. Zostala stworzona juz w okresie dynastii Ming, gdzie malarstwo bylo
hobby bogatych uczonych. Mozemy podziwiac precyzje Lu Hao oddajacego
wszystkie detale budynkéw na wstegach jedwabiu ciagnacych sie horyzontal-
nie przed naszymi oczami. Wiele z tych budynkéw o modernistycznej konstruk-
cji z dodanymi wschodnimi detalami dekoracyjnymi przypomina mi potwory
socrealizmu. Inne — o0 anonimowe;j architekturze — jaka mozemy zobaczyc¢ od
Sydney po Toronto — sg dowodem negatywnych skutkéw globalizacji.

Nie ma ucieczki od polityki

Polityczne nuty odnajdziemy tez w obiektach i instalacjach artystow rosyj-
skich: Anatolia Osmolovskiego i Andrieja Monasterskiego. Pierwszy prezen-
tuje pigkne ekskluzywne obiekty — poztacane modele czotgéw, nad ktérymi
pracowat od 2000 roku. Seria,, Hardware” zawiera 11 wykonanych w brazie
pomniejszonych modeli, ktore wyrazaja strategi¢ artystyczng Rosjanina. Nie-
watpliwa dekoracyjna jakos¢ prac sytuuje je w obszarze designu, a takze przed-
miotéw chetnie kupowanych na rynku przez kolekcjoneréw, ktorych pociaga
najpierw ich formalna jakos¢, a dopiero p6Zniej zauwazajg prowokacyjng tres¢
tych rzezb, ktore reprezentuja grozne piekno militarnej technologii w naszym
postindustrialnym spoleczenstwie. Kazdy z czotgéw ma swéj narodowy arche-
typ. Francuska szkofa designu charakteryzuje si¢ migkkimi formami, niemiecka
—silnymi i kanciastymi, a brazylijskie majg prostg elementarng konstrukcje.
Obok nich pojawiaja si¢ jeszcze angielskie, amerykanskie, wloskie, izraelskie,
japonskie, potudniowoafrykanskie i — oczywiscie — rosyjskie. Przewrotna iro-
nia jest tez rozpoznawalna w instalacji Monasterskiego, ktory przedstawit
fotografie szesnastu zlotych kobiecych figur dekorujgcych monumentalne fon-
tanny usytuowane na gtéwnym placu Wystawy Socjo-Ekonomicznych Osig-
gnie¢ w Moskwie, ktorej pomyst powstal w glowie Stalina w 1939 roku. Rzez-
by I$nig w ostrym zimowym stonicu na tle skrzacego si¢ $Sniegu. Kazda prezentuje
jedna z 16 bylych republik sowieckich i jest dzi$ rownie anachroniczna jak
Zwiazek Radziecki. Wielkie panele otaczaja koto markujace forme stylizowa-
nej fontanny wypelnionej bialym proszkiem. Dzi$ nie istnieje juz wspdlna rze-
czywistos¢ dawnego politycznego i ekonomicznego zwigzku. Historyczne sym-
bole sily wypelniajace place wielu post-radzieckich miast stracily swoje znaczenie
podobnie jak biaty puder symbolizujacy pustke po politycznej pozycji imperium.

Praca odnoszaca si¢ z kolei do polityki kolonializmu jest instalacja Dream
(Marzenie) Romualda Hazoumé z Beninu, ktérego tworczosc jest mocno
zakorzeniona w afrykanskiej kulturze. Na tle idyllicznego krajobrazu biekitne-
go morza, piasku i palm artysta umieszcza 16dz zbudowang z 421 zuzytych
i sprasowanych kanistréw na benzyne, bedacych jednym z najbardziej rozpo-
wszechnionych przedmiotéw codziennego uzytku w kraju artysty. Ta wywiera-
jace wielkie wrazenie instalacja zawiera podwojne odniesienie: do kolonial-
nych rupieci zaSmiecajacych Czarny Lad i do dramatycznych przepraw
emigracyjnych na todziach, ktére pochtonely juz zycie tysiecy mieszkancow
Afryki. Miejsce na fodzi kosztuje fortune, a podrézni marza o lepszym zyciu
w Europie. Te marzenia koncza si¢ czesto tragicznie. Kanistry uzywane sg do
szmuglowania benzyny, bedac jednoczesnie przedmiotem przetrwania i rytuatu.

Sa tez Swiadectwem szalenistwa wspoltczesnego Swiata. Pare lat temu Hazo-
umé pokazywat wraki samochodowe poruszajgce sie po drogach Afryki, a ku-
powane na europejskich gietdach. Artysta tworzy instalacje i obiekty ze starych
zuzytych przedmiotéw, oddajac kolonialistom ich Smieci.

Doskonalg koncepcjg symbolicznej kolonizacji Europy przez Azjg jest zato-
zenie w parku za patacem Wilhelmshohe p6l ryzowych zaktécajacych jego hi-
storyczng o$ widokows. Cho¢ juz w XVIII wieku powstat tu pomyst zalozenia
chinskiej wioski na fali rokokowego uwielbienia orientem, doszlo tylko do
plantacji egzotycznych ro§lin, ktére jeszcze dzi§ mozna znalez¢ w otoczeniu
patacu. Przeniesienie skrawka obcej kultury przez Tajlandczyka Sakrin Krue-

Bill Kouélany, Bez tytufu, 2006-2007, inst.+mal. Fot. K. Saj

On jest rodzajem negocjacji prowadzonych migdzy historig a terazniejszoscia,
miedzy rolnictwem a ogrodnictwem, pomiedzy réznymi punktami widzenia
natury. Ktopot tylko w tym, czy ryz przyjmie sie w Niemczech....

Nie udato si¢ wiec uciec od krytycznej politycznej i spolecznej sztuki mimo
takich pragnien kuratoréw, ktérzy pragneli skupic si¢ tym razem na wartosciach
estetycznych i zadali trzy pytania, na ktére artysci mieli odpowiedzie¢: Co to jest
sztuka wspolczesna? Cojest publiczne? Co tojest terazniejszos¢? Noacki Buergel
zredagowali takze trzy tematy przewodnie imprezy —wsp6iczesnosc, ,,nagie zycie”
i edukacje. Podczas tworzenia wystawy znalezli oni jeszcze czwarty aspekt,
jakim byta migracja formy z jednego do drugiego regionu geograficznego, w r6z-
nych wiekach i mediach. Dato to im podstawe do twierdzenia, ze globalizacja
weale nie jest nowym zjawiskiem. Pragnac pozbawi¢ prace fadunku nadinterpre-
tacji zaproponowali swobodng wedrowke w ogrodzie sztuki, dajac pole swo-
bodnym asocjacjom. Zauwazyli tez potrzebe edukaciji artystycznej, tak aby wysta-
wy mogly by¢ do§wiadczane i rozumiane nie tylko przez specjalistow. Na ,, Documenta
12” stworzono specjalny program edukacyjny, a takze edycje¢ tekstow teoretycz-
nych i czasopism z catego swiata oraz specjalny program filmowy i wyklady odby-
wajace si¢ codziennie po potudniu przez 100 dni trwania wystawy.



Wiecej polityki

Z placu przed Muzeum Fridericianum zniknely dgby zasadzone przez J. Beuy-
sa, ktory poczatkowal tam ruch ekologiczny i pojawilo si¢ morze makéw, (przy-
najmniej w zamysle) czyli ,,Plac Czerwony” Sanji Ivekovie, ktora wykorzysta-
ta bogatg symbolike kwiatéw — zZrodta opium, znang od czaséw antycznych.
Plac byt swiadkiem burzuazyjnych czaséw oswiecenia krélewskiego miasta
Hesji, parad militarnych w czasach Imperium Niemieckiego i za czas6w nazi-
stowskiej dyktatury, kiedy w 1933 roku spalono tam ksigzki. Maki, niezwykle
pigkne kwiaty, symbolizowaly juz w mitologii sen, $mier¢ i zapomnienie. W ro-
mantyzmie gloryfikowano je jako zr6dfo heroiny, czyli —jak wowczas méwiono
—laudanum. Potem, w anglojezycznych krajach, czerwien ich kwiatéw stala sie
symbolem polegtych zotnierzy. I tak stracily catg swg metaforyczng niewinnosc.
Dzi$ sg podstawowym produktem talibafiskiego rezimu, o czym przypominaja
rozlegajace si¢ z glosnikow piesni rewolucyjne Spiewane przez afganskie kobiety,
bedace gtéwnymi ofiarami islamskiej rewolucji. Na placu pojawila si¢ tez insta-
lacja Andreasa Siekmanna, kt6ry woko6t pomnika Fryderyka IT zbudowal rodzaj
karuzeli z ptaskimi sylwetami ,,wykluczonych”. Praca nawigzuje do lokalnych
politycznych konfliktow dotyczacych praktyki deportacji niechcianych emigran-
téw i obcych. Pojawiajg si¢ tam postacie Dante i Wergiliusza, ktorzy towarzysza
kregom piekta— obszarom restrykcyjnych praw —i nocnym deportacjom.

W Muzeum pojawila sie tez bardzo dla Polakéw by¢ moze aktualna praca
butgarskiego artysty, Nedko Solakova, ktéry juz w 1989 roku wywotal miedzy-
narodowa burze, przyznajac sie do wspolpracy z tajnymi butgarskimi stuzbami
w czasach swojej mtodosci. Top Secret jest zrekonstruowanym fikcyjnym archi-
wum, przykladem socjalistycznej biurokracji i proceséw manipulacji. W kon-
tekst polityki wpisuje sie tez film video Artura Zmijewskiego, kt6ry tym razem
zaprosil przedstawicieli r6znych antagonistycznych grup spolecznych reprezen-
tujacych polska scene polityczng do wspolnych warsztatéw. Tworca stworzyt
kontekst, w ktérym moga oni dyskutowac i konfrontowac swoje poglady po-
przez ¢wiczenia wizualne i akcje. Celem bylo stworzenie mozliwosci przezwy-
ciezenia ich wzajemnej ideologicznej wojny. Artur Zmijewski w filmie Oni
powraca do modelu pracowni, a ¢wiczenia majg wprowadzac dialog i kolek-
tywne rozwigzanie problemoéw poprzez uzycie symboli wizualnych. Artysta pro-
bowat znalez¢ formutg, ktérg mozna by postugiwac si¢ w innych sytuacjach
konfliktowych. Efekt jest jednak raczej malo zachecajacy. Przedstawiciele r6z-
nych opcji politycznych agresywnie zamalowywali po prostu znaki swoich prze-
ciwnikéw i podpalili pracownie.

Hity

Niewatpliwie do historii przejdzie akcja chinskiego artysty Ai Wei Wei.
W réznych miejscach wystawy mozna bylo spotkac i skorzysta¢ z 1001 zebra-
nych przez niego i odrestaurowanych krzesel z dynastii Quing (1644-1911).
Czekaly one na 1001 Chifczykow, ktérzy zostali wybrani sposréd milionow
i zaproszeni do odwiedzenia Kassel. Musieli jedynie spetnia¢ dwa warunki: nie
by¢ wezesniej zagranica i nie méwi¢ zadnym obcym jezykiem. Artysta umozli-
wil pewnej liczbie swoich rodakéw podréz, ktéra normalnie lezataby poza ich
zasiggiem finansowym. Uznat chyba, Ze najlepszg formg pomocy w demokraty-
zacji jego kraju bedzie pokazanie Chinczykom innego Swiata. Tytul projektu
,Bajka” nawigzywat do twdrczosci stynnych braci Grimm, ktorzy wiekszos¢
swoich utwor6éw napisali w Kassel miedzy 1812 a 1815 rokiem, a takze do faktu,
ze bajki maja funkcje pedagogiczna jako nosniki wartosci i jako Zrédto poznawa-
nia egzotycznych krain. Autor zbudowat tez ze starych fragmentéw chinskich
domoéw budowle w formie $wigtyni w ogrodzie na zewnatrz niezbyt architekto-
nicznie udanego Pawilonu Aue. Przyznam, ze jego taktyka wykorzystywania
starych element6w wzbudza moje glebokie uznanie. Zamiast produkowac kolej-
ne (by¢ moze zbgdne) przedmioty sztuki, artysta komponuje swoje prace z juz
istniejgcych. Recykling wazny jest tez w sztuce! Z ostatnich wiesci wynika jed-
nak, ze $wigtynia zostala zmieciona przez huragan szalejacy w Kassel. Co za pech!

Sztuka zjadana, to kolejna nowos¢ ,,Documenta 12”. 50 szeSliwcow odwie-
dzajacych wystawe moglo wygrac wycieczke do Restauracji elBulli pod Barce-
lona, gdzie katalonski mistrz kuchni Ferran Adria cale lato serwuje swoja
awangardowg sztuke kulinarng: warzywne galaretki, lososiowy kawior czy
sferyczne ravioli; wszystko z nietypowymi aromatami. Jego smakowite unikal-
ne kompozycje ciesza zaréwno zmyst smaku jak i wzroku.

WYDARZENIA
W korcu estetyka

Wreszcie z propozycji, ktore mialy nas interesowac przede wszystkim swoja
pigkng formg wymienitabym spieczone, lekko zweglone gliniane formy ulozone
horyzontalnie przez Hinduske Sheele Gowde na I$nigcych metalowych siat-
kach, tancerzy zaproszonych przez Trishe Brown do tanca mi¢dzy podtoga
a sufitem, gdzie uczestnicy poruszali si¢ w zawieszonych w przestrzeni ré6zno-
kolorowych spodniach, swetrach i koszulach, wypelniajac ubrania wlasnymi
ciatami i wreszcie wspaniatg kompozycje przestrzenng Brazylijki Iole de Fre-
itas, ktora wypetnita jedna z sal Muzeum Fridericianum, a nawet wymkneta si¢
na zewnatrz budynku oplatajac jedng z jego $cian. Struktura stalowych lekkich
rurek, na ktérym rozpinaja sie gietkie przezroczyste lub mlecznobiate panele
plastyku sa wspanialg instalacjg non-specific, biorgcg przestrzen w swoje po-
siadanie. Wywodzace si¢ z koncepcji modernistycznej architektury, wyginajace
sie panele, odbijajace swiatto wpadajace przez okna, wijg sie w sali tworzac
niegeometryczne podzialy przestrzeni w geometrycznym pomieszczeniu. Nie da
si¢ tej organicznej formy objac jednym spojrzeniem. Trzeba wedrowac odkry-
wajac co krok inne widoki instalacji, ktéra przemawia do widza przede wszyst-
kim pigknem swojej formy.

Strategia kuratoréw polegajgca na unikaniu prowokacji artystycznych i nie-
zaproszeniu gwiazd wspolczesnej sceny artystycznej zaowocowala interesu-
jaca mozaikg wielu dobrych prac, ktére mozna byto zauwazy¢ wtasnie dzieki
temu, ze zadna z nich nie zdominowata innych. Krytycy i recenzenci narzekali,
co prawda, na brak rewelacji na tegorocznych ,,Documenta”, ale wtasnie tego-
roczna impreza byta by¢ moze przykladem rownoprawnego wspolistnienia roz-
nych przyktadoéw sztuki, dzigki czemu wszystkie z nich — nawet te medytacyjne
czy ,,tylko” estetyczne — mogly bez przeszkdd zaistniec i dotrze¢ do publicznos-
ci. Szkoda tylko, ze sami kuratorzy niewiele powiedzieli na temat swoich inten-
cji. W katalogu pojawit si¢ ich krotki, niewiele wyjasniajacy, tekscik. To zadzi-
wiajgce wobec jednego z przewodnich postulatéw ,,Documenta” — edukacji.
Widocznie to nie kuratorzy maja nas edukowac...

W poszukiwaniu sztuki

Druga wielka niemiecka impreza — ,,Skulptur Projekte” w Miinster odbywa-
jaca sie co dziesiec lat —jest kolejnym przyktadem zmiany wspoélczesnej prakty-
ki artystycznej. Projekt promujacy sztuke w przestrzeni publicznej zainicjowa-
ny w latach 70., doskonale pokazuje, jak zmienia si¢ rozumienie sztuki i jej
formy. Na pierwszych edycjach dominowala minimalistyczna rzezba amery-
kanska i niemiecka. Cigzkie kamienne rzezby Ulricha Riickrima czy betonowa
spirala Donalda Judda nad jeziorem Aasee byly jej typowymi formami. W tym
roku przez kilka godzin dziennie jezdzi niedaleko realizacji amerykanskiego
artysty koparka, nieustannie przewracajgca tony ziemi w projekcie budowy
centrum SPA nad Aasee — konceptualnym humorystycznym projekcie Annette
Wehrmann. Nieopodal wije si¢ Sciezka Pawla Althamera konczaca si¢ niespo-
dziewanie w szczerym polu, ktéra wkrétce zarosnie i nie pozostanie po niej
zaden $lad. Stojac pod mostem nad tym samym jeziorem, stuchamy tez wspa-
niatego glosu Szkotki Susan Philips Spiewajacej ari¢ z operetki Offenbacha,
opowiadajaca o zagubionym odbiciu lustrzanym, napisanym na podstawie
opowiadan niemieckiego romantyka E.T.A. Hoffmanna. Ta dzwigkowa rzezba
jest kolejnym rozdzialem w historii ewolucji pojecia rzezby. To pigkna i magicz-
na praca, podobnie jak nieco bardziej uzyteczna i dowcipna maszyna-fontanna
Dunczyka Tue Greenforta, wyrzucajaca na drugim brzegu jeziora srodki, ktére
maja uzdatnic jego zanieczyszczone przez miejscowe rolnictwo wody i zahamo-
wac rozrost trujgcych roslin wodnych.

Tradycja ,,Skulptur Projekte” byla wedréwka po miescie w poszukiwaniu
sztuki. Nikt nie umieszczal zadnych szyldow. Publiczno$¢ musiata sama zna-
lez¢ prace, nawet jesli bylaby to muzyka dzwon6w czy marcepanowe pojazdy
umieszczone na wystawie cukierni. Te tradycje zmienita w tym roku Dominique
Gonzalez-Foerster. Stworzyta bowiem rodzaj miniparku rzeZby, gdzie ustawi-
fa modele historycznych i wspotczesnych innych realizacji ,, Skulptur Projekte”
wykonanych w skali 1:4. Takie rozrywkowe minimiasteczko, jakich wiele moz-
na spotkac w turystycznych regionach. Z jednej strony nie trzeba juz biega¢ po
miescie, skoro wszystko mozna zobaczy¢ w miniaturowym parku, z drugiej
strony ten zart mozna rozumie¢ jako pomniejszenie rangi samych obiektow.
Powstaje pytanie — czy ciagle jeszcze warto urzadzac sztuke w przestrzeni
publicznej? OdpowiedZ przyniesie kolejna impreza za dziesigé lat.

|
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1. Skuptur Projekte, fot. K. Saj
2. Silke Wegner, Miinsters Geschichte vin unter, fot. K. Saj
3. Marko Lehanka, Blume fiir Miinster, tot. K. Saj
4. Tomas Schiitte, Modell fiir ein Museum, 2007, fot. K. Saj
5. Marta Rosler, Unsettiling the Fragments, fot. E. Domanowska
6. Dominque Gonzales-Foerster, Miinster Roman, 2007,
fot. E. Domanowska
7. Na pierwszym planie rzezba Donalda Judda z 1977 roku

(I, Skulptur Projekte”), w tle projekt Anhette Wehrmann
(Aaspa-Rest & Relaxationat the Lake), fot. E. Domanowska

8. Andreas Siekmann, Trickle down, Public Space in the Era of its
Privatization (Sprasowane, Przestrzen publiczna w dobie jej
prywatyzacji), fot. K. Saj







WYDARZENIA

Rassel

Nie do konca — tak jak w tytule — , projektowaniem przestrze-
ni”, mozna precyzyjnie nazwac zwigzki i tematy architektonicz-
ne, czy moze inaczej — bliskie tej tematyce, pojawiajace sie
w prezentacjach artystéw na dwdch waznych festiwalach arty-
stycznych: ,Documenta” w Kassel oraz na Weneckim Biennale.

Ale tez nie s to miejsca typowe do prezentowania projektow czy wydarzen
stricte architektonicznych, a jesli juz, to pochodzacych z obszaréw nadbudowy
czy ogblnych idei projektowych, badz tez kreacji w postaci projektow koncep-
tualnych. Jezyk artystow postugujacych sie przestrzenia, jezyk tworcow ko-
mentujacych i opisujacych problemy zycia w przestrzeni, kreowania przestrze-
ni, ma prawo rozni¢ si¢ od standardowego kodu z wystaw i prezentacji
architektury. Weneckie Biennale ma swoje periodyczne, czysto architektoniczne
edycje w latach parzystych, ale w nieparzystym roku biezacym (2007) obydwie
te imprezy spotkaly sie w jednym czasie. To jeden z argument6w, aby si¢ im
blizej przyjrzec¢ pod katem architektonicznym. Skoro weneckie Biennale byto
w tym roku ,,artystyczne”, operujace (przynajmniej z zalozenia) podobnym je-
zykiem co ,,Documenta”, daje to szans¢ poréwnywalnosci do prezentacji odby-
wajacych sie w Kassel.

Wzajemne przenikanie sztuki i architektury zawsze mialo, ma i zapewne
bedzie miato miejsce w dotykalnej rzeczywistosci, jak i na pokazach artystycz-
nych. Miejsca wspolne znajdziemy takze na wielu innych ptaszczyznach —od
zagadnien teoretycznych, poprzez przer6zne formy studiow i szkicow koncep-
cyjnych, i tych dotyczacych wprost budowania, az do praktyki realizacyjne;.
Bogate spektrum pokazéw w Wenecji i Kassel pozwala wyszukac programy
i prace tych artystow, ktorzy w jakis sposob zajmujg si¢ — tak to nazwijmy
— przestrzenig typu architektonicznego. Uporzadkowania wprowadzone w ni-
niejszym tekscie wynikaja ze specyfiki tej materii, koniecznosci poruszania si¢
w réznych skalach projektéw. Stad zastosowany podzial na prace (koncepcje,
idee, poglady) obejmujace skale urbanistyczng oraz te blizsze detalowi i skali
architektonicznej. Ma on tutaj charakter porzadkowy, nakierowany na poréw-
nywalnos¢, o ktorg — przy setkach prac wystawionych na ekspozycjach
iw Kassel, i w Wenecji — nie bylo fatwo. Pamigtajmy tez o tym, ze wytyczenie
zdecydowanej, sztywnej linii podziatu: skala urbanistyczna — skala architekto-
niczna, jest nieco sztuczne, gdyz tak do konca nie da sie wyizolowac problema-
tyki czysto architektonicznej od czysto urbanistyczne;.

Poza zr6znicowaniem skali, na obydwu festiwalach sztuki mozna bylo za-
uwazy¢ dwie tendencje. Jedna to wyrazne kreatywne odnoszenie si¢ do prze-
strzeni, dzialanie nacechowane osobistg checig zmian i budowaniem okreslo-
nych filozofii, zaznaczaniem swojej pozycji w trzech wymiarach. Drugie
stanowisko, odmienne — obserwatora, reportera wydarzen, mieszczace si¢ w dos¢
czesto stosowanej technice interwencji artystycznej; wyrazisty, obcigzony indy-
widualizmem i intencjami tworcy, ale glownie jednak — przekaz informacji.

~Documenta” — Biennale Weneckie, obserwacje przestrzeni
Wkraczanie w problematyke urbanizacji, we wspotczesne konteksty prze-
strzenne procesow cywilizacyjnych, w roli mniej lub bardziej aktywnego obser-
watora, byto dos¢ czeste i na ,,Documenta” i na Weneckim Biennale. W roli
patrzacego chlodnym okiem widza, delikatnie dystansujacego si¢ od problemu
zartem, ironig, wystapit w Kassel Lu Hao (praca: Recording 2006 Chang’an
street). Artysta od 2005 roku tworzy zapis pekinskiej alei Chang’an, przekta-
dajac wykonywana rok po roku dokumentacje fotograficzng i wideo na jezyk
obraz6w wykonywanych w tradycji malarskiej Chinskiej Akademii Sztuk Pigk-
nych, tradycyjnego chinskiego malarstwa realistycznego. Hao czuje rozpad
miasta, rozpad jego wizualnej kultury przeobrazanej przemianami polityczny-
mi, rozwojem techniki i namolnoscia reklamy oraz post¢pujaca urbanizacja.
Nie agituje za tym czy innym rozwigzaniem. Precyzyjne, kolorowe rysunki Peki-
nu wykonuje z dystansem, chfodem i cieptem jednoczesnie, wyrazonym nawia-
zywaniem do regut tradycji w sposobie rysowania. Rysuje to, co widzi oko:
wielopoziomowe skrzyzowania, maszty z flagami, portrety na fasadach, wspot-

czesne wiezowce, stare palace, komercyjne reklamy, zachowane tu i tam trady-
cyjne domy, naktadajace si¢ plany. Tta historyczne i wspolczesni sSwiadkowie
skutkow urbanizacji wspolistniejg na rownych prawach, s do pewnego stop-
nia oSmieszane precyzyjna, delikatng kreska rysunku podmalowanego akwa-
relg, reka grafika wykorzystujacego pelng wiedze o malarskiej tradycji. Dy-
stans, ironia, zal...?

Pokazana na ,,Documenta” praca Leona Ferrari z Argentyny, szkice pt.
Passarelas (prace wykonane w 1981), to parodia urbanizmu przedstawiona
odrecznym rysunkiem, ale —flamastrem na kalce. Jest rodzajem przekazywania
pogladéw ,,wprost”, w innej postaci ironii i dystansu, inaczej niz u Hao. Wizja
setek tysiecy samochoddéw i ludzi kragzacych ulicami pozbawionymi jakiejkol-
wiek zabudowy (!) staje si¢ przyczyng dyskusji o sensie pracy urbanistow
ktorzy z uporem i wysilkiem probujg opanowac planami rozrastajace si¢ aglo-
meracje. Szkice odbite w dos¢ prymitywnej technice ozalidowej (stosowanej
wiele w biurach projektéw do powielania dokumentacji projektowej), sa kary-
katura, zartem ze zdeterminowanego polityka i biezacymi potrzebami rozwoju
miast, skazywania miast na rozwoj zapowiadajacy ich upadek.

Tta miejskie widziane w skali drobniejszej oraz dos¢ dostowna postac swo-
ich doswiadczen projektowych przedstawit w Kassel brazylijczyk Jorge Mario
Jauregui, architekt i urbanista (projekt pt. Urdimbres, 2007). Ulice nieopano-
wanych, samorodnie tworzacych si¢ przedmies¢ Salgueiro Jorge Jauregui poka-
zal w stanie przed i po waloryzacji. Praca nazwana tu instalacja, jest raczej
typowg robotg projektowa, bardziej pokazaniem aktu udanego zamierzenia
projektanckiego, dobrego wzoru, niz kreacjg natury ogélniejszej. By¢ moze
w warunkach ekonomiczno-spolecznych Ameryki Potudniowej jest przyktadem

Rosario Lépez (Kolumbia), Abbys, 2005, instalacja, Biennale Weneckie

wlasciwej, prospotecznej polityki przestrzennej, ale z punktu widzenia wartosci
artystycznych czy architektonicznych, jest to rozwigzanie dos¢ standardowe
w praktyce projektowej.

Na ,,Documenta” w Kassel mieliSmy tez dwie prezentacje jednego artysty
bardzo mocno wkraczajgce w przestrzenie ekspozycyjne, budujgce wprost swoje
zwiagzki z architekturg konkretnego — tam na miejscu, na wystawie — otoczenia.
Ai Wei Wei wszedl we wnetrza pawilonow wystawowych wielokrotnie, w
kilku miejscach (1001 sztuk krzeset, odrestaurowanych drewnianych siedzisk
pochodzacych z okresu dynastii Quing — 1644-1911 — rozmieszczonych w kilku
grupach w pawilonach ,,Documenta”). Jego druga prezentacja, nastrojowa,
bardzo silnie formalnie oddzialujgca na przestrzen zewngtrzna, byta jakby Swig-
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Kategina Sedd, Czechy, dokumentacja akji , For Every Dog a Different Master”, 2007,
,Documenta” w Kassel

tynia, obiekt zbudowany z drewnianych drzwi i okien doméw z okresu dynastii
Mingi Quing (Template, 2007). Projekt ten, o duzej sile wyrazu, forma monu-
mentalna, mial by¢ uklonem skierowanym (jak i pierwszy — kregi z krzeset) do
sporej spotecznosci Chinczykéw spodziewanych na wystawie. Estetycznie, w
kontekscie prac innych artystow, wydawat sie¢ moze zbyt bizuteryjny, ale — jak
kazda dobra architektura, dziatal wymodelowanym precyzyjnie ksztaltem i
magiczng materig, majaca juz przeciez swojg historie: collage z elementow
wyjetych z przesztosci

Gre z uplywajacym czasem, gre z tradycja, zaproponowal tez grecki artysta
—Nikos Alexiou na Biennale w Wenecji. Zbudowat w pawilonie greckim insta-
lacje, nazywajac ja The End. To praca wigkszego zespotu ludzi (tym takze
przejawia sie specyfika zawodu architekta) odnoszgca sie do historycznej ar-
chitektury, tej powstajacej bez udzialu architektéw. Powstata tu symulacja
warsztatu pracy architekta, moze bardziej — dawnego budowniczego, rzemiesl-
nika, lub tez pracowni wielu artystow — rzemieslnikow projektujacych posadz-
ki, ktérych stare i pigkne wzory mozna do dzis podziwia¢ w kosciotach i pata-
cach kregu kultury Srodziemnomorskiej. Wechodzimy w 6w kontekst
wszechobecnego procesu pracy, w momencie bliskiego jej konca, moze przerwy,
amoze w czasie sjesty, w batagan, w sterty szkicow i szablonow, w porozrzu-
cane narzedzia traserskie warsztatu rysownika (czesto takie, ktorych dzis sie
juz nie uzywa). Sympatycznym zartem w tym kontekscie byta tu pilnujaca
porzadku sekretarka artysty, siedzgca z boku przy biurku z komputerem, telefo-
nem i faksem; zabawna podréz w czasie. Z pouktadanych na posadzce stosow
wydrukéw, szkicow pochodzacych z r6znych etapow rysowania skomplikowa-
nych geometrii, mozna bylo sobie samemu zlozy¢ katalog o dowolnej konfigu-
racji kart. Magie miejsca wzmacnialy nakladajace si¢, arabeskowe, ruchome
wzory, szkice-projekcje na Sciany tego wnetrza.

Dos¢ wyraziste, antykreacyjne, byly na Biennale Weneckim reporterskie (?)
fotografie wloskiego artysty Gabriele Basilico (zbior zdjg¢ pn. Beirut 1991,
2007). Odhumanizowane obrazy destrukeji cywilizacji, monumentalne kadry ruin
opustoszalego miasta prezentowaly swe ponure piekno. Od strony kompozycyj-
nej przypominaly do pewnego stopnia utwory projektowane w architektonicznej
formule en-space (duzych, wielokondygnacyjnych i pustych kubatur objetych

przestrzennie ramami budynku, pylonami $cian i dachem). Swa architektoniczng
materig pokazywaly nie tyle site budowania, co niszczaca site cztowieka.

Na weneckim Biennale i na ,,Documenta” w Kassel znalezli si¢ tez artysci,
ktorzy zajmowali sie przestrzenig aktywnie, zmagajac si¢ z problemami, jakie
stwarza czlowiekowi przestrzen o architektonicznych i urbanistycznych kon-
tekstach, w bliskosci i w bezposrednim z nig kontakcie.

~Documenta” — Biennale Weneckie, skala urbanistyczna

Projektem zwracajagcym uwage rozmachem, pomystem, wkraczajgcym
w tres¢ zycia w dzielnicach powstatych z domow-blokéw, w ludzkie zachowa-
nia obudowane postkomunistyczng (postfunkcjonalistyczng) urbanistyka, za-
jeta si¢ KateFina Seda. Czeska artystka przedstawila na ,,Documenta” notatki
ze swojej akcji w dzielnicy Nova Lisen w Brnie (akcja pn. For Every Dog
a Different Master, 2007). Projekt byt wyraznie niearchitektoniczny w sensie
takim, ze nie byt prezentacjg typowa dla artysty —architekta. Byt kreacjg wyko-
nang od zewnatrz tego zawodu, kreacja naprawczg. Jest monotonne osiedle
z lat siedemdziesigtych w pigknym krajobrazie. Seda adekwatnie do obecnego
czasu oraz ze swego punktu widzenia i mozliwosci dzialania stara si¢ zarza-
dzac tym miejscem, kreowac spoteczne kontakty, stawiajac siebie w pozycji
katalizatora pozytywnych zachowan migdzyludzkich. Prostymi Srodkami pro-
buje roztadowywac site monotonii oswajajac bloki, projektujac koszule z tka-
niny z geometrycznymi wzorami inspirowanymi wygladem i kolorami fasad
budynkoéw, rozsyta tysiac takich koszul. Mieszkancy podzieleni przez nig na
grupy, w pary, otrzymali — krzyzowo — przygotowane przez nig paczki i kore-
spondencje. Artystka pokazuje nam dokumentacje catej akcji: materiaty wyjs-
ciowe, zdjecia, mapy i plany, listy, koperty, koszule, schematy dokonanego wy-
boru ludzkich par, adresy. Bardzo ciekawa i madra praca, porzadnie na wystawie
zdokumentowana.

Urbanizacje, jej problemy, przestrzenie architektury tworzonej bez udziatu
architektow, przedstawila na weneckim Biennale — na wesolo — grupa artys-
tow okreslajaca si¢ jako Morrinho Project z Brazylii (instalacja pn. Morrinho,
2007). Kontekst zostat pokazany romantycznie i rado$nie, co jest widzeniem
innym i nietypowym. Problemy suburbii i warunkéw godnego zycia nie sg prze-
ciez tematami tatwymi do rozwigzywania. Codzienne i trudnosci socjalne i cy-
wilizacyjne, zagadnienia z zakresu ochrony zdrowia i srodowiska — wszystko
wigze si¢ z polityka panstwa, nierozwigzanymi problemem biedy, planowania
rozwoju aglomeracji. Grupa architektéw (tu znowu — typowe dla tego srodo-
wiska — grupowe dziatanie) zatozona w Rio de Janeiro w 1998 roku, wykonata
makiete jednej z dzielnic Rio de Janeiro z materialu odpadowego, z pustakow,
tektur, blach, kamieni i gliny. Jak mozna przypuszczac (porownujac do zdjec tej
czesci miasta), z tego samego budulca, z ktérego powstawaly tamtejsze bu-
dynki. Na makiecie oznaczone sg miejsca istotnych dla artystow dawnych
i niedawnych spotkan, domy przyjaciot, adresy kochanych dziewczyn. Owa
nieomal dziecigca zabawa w miasto pokazuje inne, nie tak dramatyczne —jakby
mozna sie tego spodziewac — obszary zachowan w samorodne tworzacych sie
dzielnicach wielkich aglomeracji. W odniesieniach i w przeciwstawieniu si¢
modernistycznym osiedlom pokazana jest sytuacja, gdzie Swiat wokol nie jest
uporzadkowany, nie jest czysty, ale wigzi spoleczne istnieja, cho¢ nie byly zapro-
jektowane, cho¢ nie ma autora projektu i nadetych schematami filozofii pod-
pierajacych rozwigzania urbanistyczne. Obszary te buduja si¢ samoistnie,
a ludzie w nich mieszkajacy nastawieni sg na inne problemy, na pokonywanie
codziennosci, na przezycie. Pozostaje pytanie: czy moze to by¢ metoda na lepiej
pouktadane zycie?

Ale Biennale w Wenecji to takze wrazliwa instalacja zupelnie innego ksztat-
tu, zbudowana w innej przestrzeni i prezentujgca inne widzenie relacji: czto-
wiek-miasto. To indywidualne, wiasnego projektu miasto-nie-miasto, urbani-
styka tworzona dla samotnik6w pokazana na fotograficznych obrazach. Artysta
pochodzacy rowniez z Ameryki Potudniowej, z Kolumbii, Rosario Lépez, w pracy
pt. Abbys (2005) opisal i pokazal dialektyke otwartej i zamknigtej przestrzeni.
Wyplecione ze stomianych widkien, ciasne dla cztowieka kontenery-domy wy-
prowadzil na pustynie. Praca zastanawia lakonicznoscia, a —jak sie wydaje —
tylko pozornie jest prosta projekcja wykonanego w skali naturalnej modelu
w przestrzen surowej i wrogiej cztowiekowi natury. Jest w niej aluzja do zycia
w otoczeniu pozbawionym wszelkiego rodzaju cywilizacyjnych gadzetow, prze-
bywania w Swiecie i w nastroju czekania konca Swiata, zycia pustelniczego,
w przestrzeni nie dla ludzi. To fotograficzny zapis pustki i oczekiwania, ale tez
tragizmu wynikajacego z rozwoju gatunku ludzkiego, dla ktérego egzystencja
w zgodzie z naturg jest wroga obecnej, zmutowanej naturze czlowieka...

~Documenta” — Biennale Weneckie, skala architektoniczna

Z napigciem ogladalo si¢ instalacje Moniki Sosnowskiej pt. 1:1 (2007)
w polskim pawilonie na Biennale w Wenecji. To konstruktywistyczna, stalowa
forma wepchnieta w sale ekspozycyjng. Zbyt wielka, by zmiescic si¢ w tej
przestrzeni, zgnieciona tg sama nieznang sita, ktéra wprowadzita jg do wne-
trza. Wehodzac, wcehodzi si¢ bezposrednio w Srodek tego utworu. Silna i wy-
raznie wyczuwana ekspresja sit i naprezen ma oczywiste architektonicznie ko-
notacje. Intuicyjnie odbieramy zupetnie inny, ukryty wymiar pracy Sosnowskiej:
ciekawy, silnie formalny. Zwiazki z nurtem dekonstrukcji wydaja sie oczywiste.
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Gabriele Basilico, Beirut 1991
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Grupa ,Morrinho Project”, Brazylia, Morrinho, 2007, instalacja, Biennale Weneckie

WYDARZENIA

Zreszta — podobne jak w pracy Iole de Freitasa,
w jego stalowo-poliweglanowej konstrukeji, nie-
zaleznej od wnetrza i budynku, przebijajacej Sciany
Museum Fridericianum w Kassel. Tak tez obydwie
prace powszechnie byty odbierane. Opis w katalo-
gu do pracy Freitasa przywotuje tradycje konstruk-
tywizmu brazylijskiej i rosyjskiej awangardy. Opis
z katalogu Sosnowskiej — kontekst, ideologie
i zwigzki z fatalnymi w skutkach czasami budow-
nictwa mieszkaniowego okresu ,wielkiej ptyty”. To
jedno prace te Iaczy — wykreowane w katalogach,
nieadekwatne ideologie. Freitas to raczej efektow-
ny i dosc¢ juz powszechny formalizm dekonstruk-
cyjny. Formalizm, gdyz z punktu widzenia istoty
dekonstrukeji przenikanie si¢ form niezaleznie od
swych struktur (od wtasnych podziatéw i modu-
16w konstrukeji) jest bardziej skutkiem funkcjo-
nalnych i ideowych zabiegéw w projektowaniu, niz
problemem czystej formy. Sosnowska to sytuacja
rozwojowa, dekonstrukcja opanowana, zdtawio-
na, co$ innego i nowego nawet wtedy, jesli mowi-
my tylko o formie.

Tak sie zlozylo, ze Sedd, Morrinho, Lépez swy-
mi kreacjami przekazujg wyraziscie przedstawione
tresci ogolne. Dla tych autoréw forma ma charak-
ter zawodowego obowiazku, estetycznego poda-
nia, przedstawienia dobrej dokumentacji swego po-
myslu. Istota jest aktywnos¢ w stosunku podmiotu
badan. W pracach Sosnowskej, Freitasa (ale tez
Alexiou, Ai Weiwei) mocng (mocniejsza) strong
jest forma. Tre$¢ kreowana jest od zewnatrz, chocby
przez krytykow. Liczy si¢ tu w wigkszym stopniu
niz inne cechy — prosty, czytelny znak w przestrzeni.
W tym ujeciu prace z tzw. grupy urbanistycznej
wykazujg bogatsze zwiazki z tematyka prze-
strzenna, w podtekscie — architektoniczng, gtow-
nie dlatego, ze silniej naznaczone sg tzw. aktywnos-
cig (funkcja).

Problem mozna rozwinac i dalej — o sama logi-
ke systemu opisywania cech i wartosci architekto-
nicznych, systemu —w najwigkszym skrocie — opar-
tego na triadzie pojec: forma, funkcja, konstrukeja.
Cigzary w projektowaniu rozktadane sg nie zawsze
réwnomiernie, stad pojawiaja si¢ wszelkie archi-
tektoniczne ,,izmy”, pozwalajace opisywac budowle
W miare¢ precyzyjnie, niezaleznie od epoki czy miej-
sca jej powstania. Jest i taki poglad, ze forma, jako
najtrwalszy i oczywisty znak architektury (funkcje
i konstrukcje czesto sie zmienia, przebudowuje),
jest wiec tym samym najwazniejsza (?). Tutaj, dzia-
fajac na otwartym organizmie sztuki, nie starajac
sie precyzyjniej kategoryzowac prac ani ich etykie-
tyzowac, skupilem si¢ na wyborze tych wieloptasz-
czyznowych, mieszczacych sie w granicach zakre-
slonych wspomniang triadg pojec¢, na sztuce
reagujacej na hasto: przestrzen, ktora w takim uje-
ciu moze by¢ uwazana za majgca zwigzki z archi-
tektura, w miare mozliwosci — bez ,,izméw”.

|
fot. i reprodukgje: T. Sawa-Borystawski
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1, 1a, Mary Kelly, Love Songs: Sisterhood is POW.. 2005, laserowe wydruki, wt. Postmasters, New York

2. Tanaka Atsuko, Electric Dress, 1956, rekonstr. 1986, 165 x 80 x 80 cm

3. Ai Weiwei, 101 krzesef Dynastii Ding —dla 1001 gosci z Chin

4. Churchil Madikida (Afryka Pid.), Status 2005, istalacja, rézne mat., wt. artysty i Michael Stevenson Gallery

5. Cosima von Bonin, Plastik & Reis, obiekt, 1991, wt. Galerie D. Buchholz, KéIn

6. Nigo Mangland-Ovalle, Phantom Truck, 2007, inst. alum.

7. Jiirgen Stollhans, Vorwarts auf der deutschen MérchenstralBe, inst. 2007

8. Simon Wachsmuth, Where we Were Then, Where We Are Now, 2007, film+inst.

9. Lukas Durenhdgger, The Celestian Teapot, 2007, ol. pt.,185 x 226 cm, model pomnika homoseksualistow — ofiar
w Berlinie, wt. artysty

10. Eleanor Antin, The Angel of Mercy, 1977-81, Mix-+instal., Kassel 2007, wt, artysty




WYDARZENIA

Grazyna Borowik

Wedrujac gtéownym, wydeptywanym od 1893 roku, traktem
weneckiego Biennale Sztuki, odwiedzamy w pierwszej kolej-
nosci Giardini di Castello (publiczne ogrody z czaséw napole-
onskich), na terenie ktérych rozsiane s3 narodowe pawilony
zamykajace sie dzisiaj ostateczng liczbg 31. Trakt rozcigga sie
jednak z kazdym rokiem coraz dalej i dalej, biegnie przez re-
nesansowe patace i barokowe koscioty, na pobliskie wyspy
i wody laguny, gdzie w tym roku znalazto miejsce 46, nie-
mieszczacych sie w Giardini, krajow prezentujacych dorobek
artystyczny swoich czotowych twércow. Wszak udziat w na-
rodowym pawilonie nobilituje, jest wskaznikiem poziomu kul-
turalnego i wizytéwka panstwa. Znaki informacyjne wioda
rowniez do Arsenatu, miejsca tajemniczego, ktéremu patyna
wiekoéw przydata tak wiele wysublimowanego, ponadczaso-
wego piekna, ze Smiato moze ono konkurowa¢ z propozycja-
mi wielokulturowej sztuki $wiata.

Weneckim traktem sung w po$piechu rzesze artystow, kolekcjoneréw, dzienni-
karzy, kuratoréw, krytykow, mitosnikow sztuki i zagubionych turystow. Tym
razem tez ich nie zabraklo, a wrecz przeciwnie, w ciggu ponad stu dni przewineto
sie Iacznie 232 tysigce widzow, a to tylko jeden z wielu tegorocznych rekordow.

Przewodnie hasto 52 Biennale: Think with the Senses — Feel with the
Mind: — Art in the Present Tense (Mysl zmystami, odczuwaj umystem —sztuka
W czasie terazniejszym) towarzyszyto dwom ogromnym migdzynarodowym prze-
gladom konkursowym kuratorowanym przez dyrektora Roberta Storra. Ten
gltéwny dyspozytor ruchu na biennalowym trakcie, przesuwajac stacjg kon-
cowg na 17 pazdziernika, odstapil od dotychczasowego zwyczaju wreczania
nagrod w dniu otwarcia imprezy. Jedynie artysta z Mali, Malik Sidibe, zostat
uhonorowany Ztotym Lwem za dorobek zycia, w tym przypadku za tworczo$¢
fotograficzng. Reszta uczestnikow, okoto stu oséb, czekata ponad trzy miesia-
ce na werdykt jury, ktéremu przewodniczyt Davide Croft.

Zlotego Lwa otrzymali Wegrzy za najlepszy pawilon narodowy. Andreas
Fogarasi pokazat cykl filméw wideo zatytutowanych ,, Kultur Und Freizeit”,
ktérych tematem sg postkomunistyczne domy kultury z reprezentacyjnymi, nie-
gdys patacowymi wnetrzami, dzisiaj opustoszatymi, smetnymi i zaniedbanymi.
Statuetke odebrat Leon Ferrari za obszerna, zr6znicowang technicznie prezen-
tacje dotyczaca problemo6w spoteczno-politycznych. Emily Jacir, urodzonej w
Jordanii w roku 1970, przypadt Ztoty Lew przyznawany artyscie ponizej 40.

!

roku zycia. Po raz pierwszy ustanowiono Zlotego Lwa dla krytyka i historyka
sztuki wspotczesnej, ktorym obdarowany zostat Amerykanin Benjamin Bu-
chloh. Wyréznienie honorowe powedrowato do Litwinow, prezentujacych w pa-
wilonie narodowym skomplikowana, trochg¢ §mieszna, troche straszna, historig¢
swojej ambasady w Rzymie. Honorowe wyr6znienie otrzymat rowniez Nedko
Solakov z Bulgarii za instalacje, ktorej polityczno-kulturowe przestanie zdomi-
nowane zostalo motywem automatycznego karabinu maszynowego AK-47.

Wzdluz ttumnie uczgszczanego traktu biegng nie mniej wazne, czesto uroz-
maicone niespodziankami, ciekawymi i malowniczymi widokami, pobocza. I tak
tegorocznemu Biennale towarzyszyly oficjalnie 34 ekspozycje dodatkowe, kil-
kadziesigt pokazoéw pozaprogramowych, trudne do zliczenia spontaniczne ma-
nifestacje artystyczne i kilka ogromnych wystaw niezaleznych, a wszystko wkom-
ponowane w ten wyjatkowy dla miasta czas.

Wiele prezentacji spoza gléwnego nurtu konkursowego bylo rzeczywiscie
interesujgcych.

Do takich z pewnoscig nalezala, specjalnie do Wenecji przygotowana symul-
taniczna projekcja Ocean Without a Shore (Bezbrzezny Ocean) Billa Violi,
tworcy wielu przelomowych filméw i wideoinstalacji. W malenkim kosciele
San Gallo mozna bylo obejrze¢ na trzech ekranach symboliczng pigkna przypo-
wie$¢ o narodzinach, przebudzeniu i Smierci. Stosowany przez artyste zabieg
spowolnienia i rozciagniecia czasu projekeji koncentruje uwage widza na prze-
plywie silnych emocji. Kobiety i me¢zczyzni, biali i czarni, mtodzi i starzy nad-
chodza z szarego niebytu, przekraczajg w sposob dramatyczny Sciang wody,
pojawiajg si¢ na moment w barwnej rzeczywistosci, by za chwilg powrocic
W szary niebyt.

Artystyczny dialog, All in the present must be transformed pomiedzy Jose-
phem Beuysem a Matthiew Barneyem, kontemplowaliSmy w Centrum Sztuki
Wspotczesnej Peggy Guggenheim nalezacym obecnie do fundacji Salomona Gug-
genheima. Rysunki, kolaze, malarstwo, rzezby, obiekty, wideo-zapisy perfor-
mance’6w ujawnily podobienistwa, ale i oczywiste roéznice pomigdzy moder-
nistg i postmodernistg, zarowno w podejsciu do sztuki jako idei, ale rowniez do
form jej realizacji: zwierzecy ttuszcz, proste, recznie wykonane przedmioty, na-
turalne, spatynowane materie, pozotkle kartki papieru kontra petroleum, wa-
zelina, sztuczne tworzywa, $niezne biele, wymyslne zabiegi techniczne.

W centrum pobliskiej Giudecci, w kinoteatrze, znakomicie prezentowata si¢
wideo-instalacja Lecha Majewskiego Blood of a Poet (Krew Poety) ztozona
z 33 krotkich poetycko-surrealistycznych filmow, ktére mozna bylo ogladac
zar6wno na wielu matych, poziomo ustawionych monitorach w wyciemnionej
sali jak i na kinowym ekranie.

Zastuzony, szczegodlnie dla sztuki wloskiej, wspottworca transawangardy,
malarz i poeta Enzo Cucchi prezentowal swe prace na duzej wystawie retro-

Guglielmo Di Mauro (Wtochy), performance

Konstantin Bessmertny (Macao, Chiny) , instalacja, Posto Place



spektywnej w Museo Correr. Artysta swobodnie Iaczy techniki, wprowadza do
pl6cien elementy kolazowe, taczy rozmaite, odlegle materie, chetnie postuguje
si¢ kontrastowymi zestawieniami kolorow, czesto interpretuje znane dzieta
sztandarowych artystow.

W drodze do Giardini mozna byto napotkac dziwny pojazd na rowerowych
kotach, sklecony z odpadéw, sklejki, tektur, ktéry zaskakiwatl swoim wne-
trzem. Autor Konstantin Bessmertny, reprezentujacy artystyczne sSrodowisko
Macao, urzadzit w sSrodku ,,elegancki” salonik z krysztalowym zyrandolem,
obrazami w zfoconych ramach, ozdobnymi tapetami. Zas w prawdziwie pala-
cowym wnetrzu, w renesansowym Palazzo Grassi, przeksztalconym w mu-
zeum przez francuskiego milionera i kolekcjonera Francoisa Pinaulta, pokaza-
no kolejng czgs¢ jego zbioréw pod wspolnym tytulem Sequence 1. Na tej Swietnie
zaaranzowanej wystawie prezentowane obrazy, rzezby i obiekty tworzyly inte-
resujace wzajemne uzupelnienia form i znaczen.

Bywalcy weneckiego Biennale chetnie manifestujg swa przynaleznos¢ do
Swiata sztuki. Wymyslne stroje i fryzury, uliczne akcje i instalacje, pojawiajace
sie w dziwnych miejscach wklejki, znaczki, pieczatki i kartki dopelniajg obrazu
tej wyjatkowej imprezy. Tak wigc nikogo specjalnie nie dziwil w te upalne dni
widok malarza Herberta Brandla paradujacego z fasonem w zadrukowanym
ubraniu i welnianej pilotce, czy zmanipulowana kolejng operacja Orlan, fran-
cuska artystka, upodobniajaca si¢ poprzez zabiegi chirurgiczne do wzorcow
kulturowych. Nawet stynny niemiecki duet living artu Evai Adele nie wywoly-
wal specjalnych emocji mimo gladko wygolonych gtow, ostrego makijazu, wy-
sokich obcasow, r6zowych sukienek i parasolek.

W Gallerie di piazza San Marco znany japonski performer, fotograf i drag
queen Yasumasa Morimura zaprezentowal wystawe ,,Requiem for the XX cen-
tury”. Artysta znany jest z udatnych wcielen w bohaterow swoich filméw,
stynnych dyktatoréw, uczonych, politykéw, gwiazd kina. Tak wigc ogladamy
wjak zywych” m.in. Hitlera, Lenina, Che Guevare, Charliego Chaplina.

Li Chen na jednym z dziedzincéw ustawit kilkanascie dekoracyjnych rzezb,
ktore, gdyby nie pokazne rozmiary, moglyby stuzy¢ jako przyciski do papieru.
Solidnie odlane w brazie, starannie pokryte blyszczaca, czarng laka badz sre-
brem, a nawet zlotem, przypominajg napompowane, migkkie zabawki.

Dwie wystawy rosyjskich artystow ,, The Storm and the Harbour. We are
painting for the change” i ,,Ruin Russia” odwoluja si¢ do okresu politycznego
przetomu, jaki dokonat si¢ ostatecznie w Zwigzku Radzieckim. Przy dzwigkach
zmiksowanej muzyki, w ktorej pobrzmiewajg radosne nuty z czaséw umacnia-
nia komunizmu, ogladamy porozrzucane dokumenty, listy, stronice ksigzek,
monitory z filmami wideo, fotografie z placow budowy, koparki, dzwigi, ruiny,
na ktérych wznosi si¢ nowa rzeczywistosc,

Przy San Marco Galeria Fabrika-Spazio D’Arte zorganizowata migdzyna-
rodowa wystawe multimedialng i czterodniowe prezentacje performence’éw
Effetti Collaterali. Wsr6d zaproszonych gosci byto dwoje artystow z Polski.
Grazyna Borowik z Krakowa oprocz fotografii zaprezentowata performance
I'm here, ktory byl pytaniem o tozsamos¢, o miejsce kobiety w zagmatwanej,
pospiesznej codziennosci. Wroctawianin Andrzej Dudek-Diirer, kt6rego twor-
czo$¢ mozemy zaliczy¢ do life artu, pokazat grafiki i rozbudowany wizualnie
i muzycznie performance Transgression of Identity I, wpisujacy si¢ swoim
symbolicznym przestaniem do realizowanego przez artyste od trzydziestu oSmiu
lat programu. Adolfina De Stefani zrealizowata zréznicowane pokazy, od lite-
rackiej, powaznej etiudy White Story, po zywiolowg burleske. Performance
Alberto Gallinganiego zblizaja go do poezji wizualnej, duet Franka & Emilio
Morandi za$ w emocjonalnym i dynamicznym Red Action wykorzystal ekspre-
sje dzwiekow i kolorow, manifestujac jednoczesnie wiare w site sztuki. Gugliel-
mo Di Mauro w swoich performence’ach eksponuje materie, tworzywo, czgsto
gazetowy papier jako no$nik doraznych informacji. Budowanie formy tu i teraz
w obecnosci widzow, zmaganie si¢ z niedostatkami wlasnej kondycji; z ograni-
czong wydolnoscig organizmu obserwowaliSmy podczas prezentacji Paolo Gu-
glielmo Conti.

Wystawa Richarda Hamiltona ,,A Host of Angel” jest w istocie instalacja
malarsko-przestrzenng. Artysta podejmuje gre z wyobraznig i widzeniem, z tym,
co realne —rzeczywiste, materialne (odkurzacz, wazon, dywan, meble), a tym,
coiluzoryczne, namalowane, umowne.

Adi Da Samraj, urodzony w USA, a mieszkajacy na Fiji, swoimi niezwykle
barwnymi, wielkoformatowymi kompozycjami tylko pozornie wpisuje si¢ w nurt
abstrakcji geometrycznej. W rzeczywistosci jest to, jak sam mowi, realizm
transcendentalny. Z wielokrotnie naswietlanych w aparacie fotograficznym
kompozycji buduje abstrakeyjne uktady form, ktére powieksza na ptétnie, dru-
kuje albo tez tworzy z nich multimedialne projekcje. Nie jest fotografem, lecz
tworcg obrazow swiatla. Po 30 latach gtoszenia Prawd Objawionych, w 1998
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Carmine Caputo di Roccanova (Wtochy), performance

postanowil skorzystac z medium fotograficznego i od tej pory zrealizowat po-
nad 50 tysigcy obrazow.

Nad weneckim kanatem mozna byto spotkac artyste sprzedajacego wodeg,
ktora napetnial gumowe rekawiczki i w ten sposob zwracal uwagg na globalne
zagrozenie susza.

Inny artysta ulokowat si¢ na ko$cielnym placu z pytaniem — czy istnieje
Bog? Odpowiedz miat przynies¢ los —wynik rzuconych kosci.

Bez wzgledu na okolicznosci pobytu w Wenecji zawsze warto zajrze¢ do
Palazzo Fortuny. To niezwykle miejsce, wypelnione na co dzien rozmaitymi oso-
bliwosciami, obiektami sztuki i kultury, kostiumami, rzeZbami i obrazami kolek-
cjonowanymi zarowno przez zmarfego w 1949 r. Mariano Fortung, artyste mala-
rza, architekta i projektanta, jak i jego ojca, pozostawia trwate slady w pamieci
iemocjach. Ogladajac wystawe ,,Artempo. When Time Becomes Art”, doswiad-
czamy podr6zy w czasie, inicjacji i wtajemniczenia. Ekspozycja wykorzystuje
wzajemne przenikania i dopelnienia statych obiektow, sprowadzonych ekspona-
toéw i dziet dwudziestowiecznej sztuki. Jest to wielopoziomowa wedréwka po-
przez style, epoki, rozmaite zakatki $wiata, gdzie wytwory wyobrazni i ludzkich
rak krzyzujg si¢ z naturalnymi okazami przyrody, unikalnymi formami stworzo-
nymi przez natur¢. Malarstwo materii, rzezby ceramiczne, rzadkie okazy arche-
ologiczne wtopione w zdestruowane wnetrza palacu sprawiaja, ze zatraca si¢
granica miedzy sztuka uzytkowa i abstrakcyjng.

Wystawy towarzyszace najwigkszemu przegladowi sztuki wspolczesnej juz
nieraz okazywaly si¢ ciekawsze od samego Biennale. Obok wielkich, okrzycza-
nych prezentacji mozna byto obejrzec skromniejsze ekspozycje, manifestacje
czy performance artystow nieskrepowanych regutami konkursu. W ogromnym
zroznicowaniu prac dostrzegalny byt wspolny mianownik: swoboda przekazu,
niezaleznos¢, wolnos¢ od presji, jakg niewatpliwie jest ocena jurorow.

Przechadzajac si¢ gtownym traktem, prowadzacym do najwazniejszych pawi-
lonéw festiwalu, nie mozna byto oprzec sie pokusie zabtadzenia wsréd bocznych
uliczek, gdzie tuz za rogiem czy na drugim brzegu kanatu odkrywat si¢ przed
oczyma zwiedzajacych zupelnie inny Swiat matych galeryjek, prywatnych inicjatyw,
osobistych prezentacji. Podobnie jak nie mozna pozna¢ Wenecji, nie zagladajac do
uroczych kawiarenek, nie zwiedzajac mniej uczgszczanych zakatkow, tak nie od-
czuje si¢w petni ducha Biennale, podazajac jedynie droga wyznaczong przez naj-
bardziej rozreklamowane wydarzenia.
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WYDARZENIA
A
PRAGUE
lokalnoscig

globalizmem

Praskie biennale sztuki od poczatku byto podporzadkowane
intencji godzenia globalnego charakteru wspétczesnej sztuki
z jej tendencjami lokalnymi — stad owo wprowadzajgce w me-
ritum inicjatywy i uzasadniajgce cate przedsiewzigcie (arty-
kutowane w trakcie jego pierwszej odstony) hasto o prze-
mieszczaniu si¢ centrum w strone peryferiéw. W istocie jednak
pomystodawcom praskiego biennale chodzito przede wszyst-
kim o rewizje usytuowania dorobku artystycznego krajow
postkomunistycznych w zliberalizowanej rzeczywistosci swiata
sztuki, a tym samym swoistego dowartosciowania tworczos-
ci pochodzacej z tych kregow.

Zamiary te niewatpliwie braly si¢ z dostrzegalnej (od poczatku lat
90.) niesatysfakcjonujacej — w relacji do rangi dokonan — obecnosci
sztuki Europy Srodkowo-Wschodniej (ale dotyczylto to takze krajow
Dalekiego Wschodu czy Afryki) w opiniotworczych, swiatowych prze-
gladach sztuki, takich jak np. Biennale Weneckie czy Documenta w Kas-
sel. Wprawdzie w tych wydarzeniach brata zwykle udziat jakas repre-
zentacja z bylego obozu panstw postkomunistycznych, to jednak
traktowana ona byta raczej protekcjonalnie (poza Rosjanami); artysci
ci nie mieli wiec wystarczajacej mozliwosci pokazania odmiennosci
swojej zlozonej sytuacji, a wigc artykulowania racji odnoszacych si¢
do specyficznych doswiadczen politycznych. Tak wiec praska inicja-
tywa — o ile mogtaby stuzy¢ swoistemu ,,przepracowaniu” traumy ko-
munizmu, dawalaby wyjatkowg szanse na osobne (wlasne) zaistnienie
tych artystow w $wiadomosci publicznej. Réwniez wzgledna odreb-
nos¢ tych kregéw artystycznych od swiatowych trendéw i naciskow,
np. manipulacyjnych wplywoéw wielkich galerii i kolekcjoneréw — wy-
dawala sie stwarza¢ pewng gwarancje na zbudowanie alternatywnej
sceny, a wobec sily i zywotnosci prezentowanych w Pradze postaw
artystycznych, swiadczy¢ o ich zaangazowaniu w lokalne problemy
i jednoczes$nie nie by¢ pozbawiona uniwersalistycznych przemyslen.

Tak wigc inicjatywa Giancarlo Politi i Heleny Kontovej — rozpoczeta
w 2003 roku, pod hastem: , peryferia stajg si¢ centrum” (por. ,, Format”
nr 43 z 2003 r.) — odpowiadalaby potrzebom formulowanym woéwczas
w zalozeniach programowych i ktére, nota bene, sg aktualne do dzisiaj.
Organizatorzy , Praguebiennale 1” zdawali bowiem sobie sprawe, ze
ich przedsiewziecie ma szanse powodzenia tylko w sytuacji zbudowa-
nia w Pradze forum stwarzajacego mozliwosci awansu dla sztuki, ,,pe-
ryferyjnej”, czyli wykreowania wydarzenia, ktére mogtoby by¢ swoistg
kontrpropozycja wobec wystaw w Wenecji, Kassel czy Berlinie. Nieste-
ty kolejne biennale (,,Pragua 2”) przygotowane zastalo w atmosferze
sporéw programowo-ideowych i kontrowersji migdzy wspotorganiza-
torami - pisaliSmy o tym w ,,Formacie” (por. nr 47 z 2005 r.). Kierujacy
drugim biennale Milan KniZak (Dyrektor Narodowej Galerii w Pradze)
zmienil wczesniejsze zalozenia i (abstrahujac tu od tego, kto mial racje
w sporze) w zasadzie odszedl od lansowanej przez G. Politi i H. Kon-
tova idei godzenia dorobku peryferii z centrum. Knieak w swej koncep-
cji starat si¢ uwypukli¢ ogblny wplyw przemian w kulturze postmoder-
nistycznej na sztuke, a faktycznie odcia¢ si¢ od tej kultury, ktora niezbyt
sztuce stuzy. Oznaczalo to nacisk na problematyke wyrdzniajaca raczej
warto$ci uniwersalne w twoérczosci pochodzacej z réznych obszaréw.
O ksztalcie kolejnego ,,Praguebiennale” z 2007 roku jednak decydo-
wal juz redaktor ,Flash Art” G. Politi wraz z H. Kontova, M. KniZak za$
zajal si¢ przygotowaniem swojego osobnego projektu.

W trzecim praskim biennale wraca problem zaleznosci migdzy lo-
kalnym a globalnym wymiarem sztuki. Organizatorzy tego wydarze-
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nia, zatytulowanego: ,,Glocal and Outsiders: Cultures in Central Euro-
pe” glosza; ze ich celem jest zamiar pokazania zaréwno genius loci jak
i genius globi, tak aby mogty wsp6lnie wystepowac, przenikac sie¢ i uzu-
petiaé. Czy jednak taki zamiar w pelni daje si¢ odczyta¢ w propono-
wanej ekspozycji? Na to pytanie nie ma jednoznacznej odpowiedzi. Ta
bowiem zalezy od ,punktu widzenia” interpretacji zgromadzonego na
wystawie zbioru prac artystycznych, nb. w tym wypadku propozycji
postaw dobieranych przez grono réznych wspotpracownikéw (pre-
zentujacych rozne preferencje) i dos¢ tlocznie pomieszczonych w nie-
zbyt komfortowych przestrzeniach Karlin Hall (ul. Thamova 14).

Ot6z problem z doborem adekwatnego do zalozen programowych
zbioru dziel moze wynikaé z sytuacji, w jakiej znalazla si¢ wspotcze-
sna sztuka: w postmodernizmie podzial na to, co globalne a co lokalne
jest mimo wszystko do$¢ nieostry, z zasady — brakuje dominujgcych,
odrézniajacych tendencji, a wiasciwie mozna mowi¢ o swoistej unifi-
kacji osiggnie¢ w warstwie warsztatowej i zastosowaniach medialnych,
o zblizonym spectrum probleméw tematycznych i spolecznych jakie
angazujg artystow. Jedyne, co moze rozni¢ - to bagaz doswiadczen
ideowo-politycznych. W przypadku artystow z Europy Srodkowo-
Wschodniej — chodzi oczywiscie o doswiadczenia totalitaryzmu, z jego
cenzura, ideologia i ograniczeniami wolnosci. Czy na ,,Praguebienn-
nale 3” jako$ te roznice zostaly uwypuklone i zinterpretowane?

W propozycji Politi i Kontovej, mimo ze nawigzujacej do znanego
schematu prezentacji, jaki mozna znalez¢ czy to w Wenecji czy Kassel,
udalo sie jednak wyakcentowac pewne odrebnosci ekspozycyjne: co
mozna ttumaczy¢ po czesci wzgledami ekonomicznymi (szczuple srod-
ki na ten cel - stad adaptacja postindustrialnej hali?), ale takze w znacz-
nej mierze dostosowaniem si¢ do wymogoéw programowych i doborem
prac egzemplifikujacych zalozenia ideowe. Wadzila tu jednak nad-
miernie rozbudowana strona koncepcyjna tej wystawy. Ekspozycje po-
dzielono bowiem na 22 osobne sekcje tematyczne; kazda opatrzono
tytulem-hastem odsytajacym do zalozen biennale. Zagospodarowanie
kolejnych watkéw (sekeji) problemowych powierzono réznym kura-
torom, ktérzy dobierali dzieta i aranzowali dany temat w labiryncie
boksow zainstalowanych w przestrzeni hali. Takie do$¢ drobiazgowe
(nadanymi tytutami) , kategoryzowanie” zestawionych obok siebie
kilku realizacji do$¢ utrudnialo odbiér — zmuszalo do ciggtej jakby
weryfikacji wlasnego ogladu z narzuconymi hastami. Nachalny dydak-
tyzm przeslanial tu poznanie (i smakowanie).

Najlepiej odbierato si¢ praskg wystawe krazac i gubigc si¢ w labi-
ryncie boks6w, wracajac ponownie w te same miejsca i wychodzac ku
nowym perspektywom otwarcia. Wowczas najlepiej sprawdzaly sie
zalozenia programowe: oto wsrod prac autoréw reprezentujacych daw-
ne kraje bloku wschodniego dawaly si¢ rozpoznac zblizone obsesije,
podobne obserwacje, bliskoznaczne przelozenia na jezyk artystyczny
tego, co wyrdznia naszg lokalnos¢ i jednoczesnie w jakims$ sensie jg
waloryzuje. Jednak to poczucie lokalnej odrebnosci nazbyt gubito si¢
w ogoblnosci, w nattoku podobnych (jak w wielu europejskich ekspo-
zycjach) wielomedialnych realizacji. Lokalnos¢ widziana przez pry-
zmat globalnego — ttumaczyta si¢ tylko w niektérych zestawach, np.
w wyraznie odniesionej do totalitarnej przesztosci propozycji rumun-

1. Barbora Balkovd, Z cyklu ,Maski”, 2005, inkjet print HP 100 x 70 cm, wt. artysty
2. Jukka Korkeila, End of Sunset, 2007, wallpainting, wi. artysty
3. Michat Cernu8ék, Antichrist, 2007, akr. na pt. 196 x 280 cm, wi. artysty
4. Kristine Kursisha, The Last Judgement, 2005, DVD/video, 6 min., video still
5. Bedrich Dlouhy, Vec|l, 2007, mix. media, 140 x 180 cm, wi. Dr AK Foundiation, Prague
6. Damian Le Bas, Art for Arts'Seke, Money for Gods Sake, 2007, collage photograph on canvans,
108 x 83 cm, w. artysty
7. Vlasta Zakova, And The Story Begings, 2007, 120 x 150 cm, reczne i maszynowe wyszywanie
na ptétnie
8. Alexey Chebykin, Z cyklu , Olimpic Security Style”, Turin 2006, 3d composingprint, 90 x 120 cm
9. Alex Mlynércik, Lola /i, 1960-2007, obiekt interaktywny
10. Massimiliano Buvoli, Hula, 2007, Mdf, phot., print on plexi, lamp, 167 x42 x 70 cm,
wit. Galleria Sonia Roso, Turin
11. Martin Zet, Passage, 2006, mix. media, wt. BWA Wroctaw
12. Jakub Matyska, Grean Head with Rose, akr. na pt., 150 x 200 cm
13. Fot. K. Saj
14. Istvan Csdkany, Reconstrukction of Tatra Peack Lomnic (Peak Search), 2004,
650 x 800 x 700 cm, wt. artysty
15. Amiko Lorant, Discovering the World Without Stepping Out of the Room, 2005-2007,
inst. zakwarelg i rys., wt. artysty
16. Berta Fischer, Samil, 2007, Akryl, 84 x 68 x 95 cm
17. Dita Pepe, Z cyklu , Autoportrait with men”, 2004-2007, inkjet print HR 100 x 100, wt. artysty
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skiej (kuratorstwa Simona Nastaca — ,The New Romanion Scene”)
czy problematyzujgcej estetycznie niektore dokonania artystow Euro-
py Srodkowej — wg. koncepcji Aarona Moultona - sekcji zatytutowa-
nej ,,From Kosovo to Kaliningrad”. Podobne refleksje budzita prezen-
tujgca mlodg sztuke stowacky sekcja wg kuratorskiej koncepcji Jurija
Carnego i Lidii Pribisovej pt. ,,Lemon bar. Site Sensitive and Context
specyfic Art from Slovakia”. Do gléwnej problematyki biennale odno-
sit sie takze Marco Scotini, ktory w sekeji pt. ,,Der Prozess. Collective
memory and social history” niemal przykladowo pokazal zlozone do-
Swiadczenia spolecznosci Europy po upadku komunizmu; a jedng z na-

Ulla von Brandenburg, Scene /1, 2007, akryl na $cianie, dimensions variable, fot. K. Saj

Marian Grolmus, Ost Block, 2007, Reinforced concrete, 300 x 260 x 20cm, wt. artysty, fot. K. Saj

rzucajacych sie tu realizacji byta instalacja Cipriana Muresana z Ru-
munii pt. Communism never happened.

Kuratorzy ,,Praguebiennale 3” — podobnie jak to mialo miejsce na
wystawach w Wenecji czy Kassel — nawigzali rowniez do historii sztuki
europejskiej; nachalnie przypominajac niektére dokonania przelomu
modernizmu z lat 60. i 70. ubiegtego wieku. Ale bez tego w Pradze
w ogoble nie byloby reprezentacji sztuki polskiej; ot6z Getulio Alviani,
kurator sekcji prezentujacej ,, Kinetic Art in Eastern Europe”, jako
jedyny, pokazal prace Polakéw (Janusz Kapusta, Jerzy Grabowski i Ry-
szard Winiarski). I mimo ze sg to znakomici artysci, to jednak ich
dzieta na tej wystawie, jak i innych przedstawicieli tzw. sztuki kine-
tycznej, razily swoja nieprzystawalnoscig do koncepcji biennale; wy-
gladato to raczej na ,odrobienie” przez kuratora zadanego tematu.
Zastanawia przy tym aktualny spadek zainteresowania dla wspolcze-
snej sztuki polskiej. Na ,,Praguebiennale 1” byla — za sprawg kurator-
stwa A. Budaka - jeszcze wzglednie liczna reprezentacja artystow pol-
skich, na drugim — wyraznie juz uszczuplona, by na ostatnim by¢ niemal
zupelnie (poza wyzej wymienionymi) pominieta. Czyzby wspoiczesna
sztuka polska nie podejmowala tematyki posttotalitarnej, nie ewoko-
wala lokalnych problemow? Jakie jest nasze miejsce (i ranga) w Euro-
pie? Dobre pytania? Spostrzezenia te sg o tylez zasadne, ze juz trady-
cyjnie praskie biennale jest zdominowane przez nadreprezentacje
artystow z Czech i Stowacji — w czym prawo organizatoréw, ale czego
skutkiem jest jednak pewne rozchwianie hierarchii dokonan. Czyzby
stad zamysl podniesienia poziomu ekspozycji poprzez wlaczenie do
niej prac uznanych , gwiazd” §wiatowej sceny artystycznej, takich jak
Marina Abramovie, Vanessa Beecroft czy Shirin Neshat (artystki te
uczestniczyly jako goscie specjalni biennale).

Dos¢ korzystnie na biennale zaistnialo przywracane do task malar-
stwo i ciggle znaczaca — fotografia. Malarstwo pojawilo sie w wielu
sekcjach wystawy, dominowalo w koncepcjach kuratorskich spraw-
cow calego przedsiewziecia Kontovej i Politi — np. w ,, Expanded Pain-
ting 27, gdzie zwracaly uwage m.in. subtelne (prawie monochromy)
prace Adriana Ghenie i zblizone — Ulli von Branderburg. Bogaty ma-
larsko byt dzial ,, Fuck of Macho Painter” (kurator: A. Schlaegel), gdzie
konceptualizacje malarskie przeplataly si¢ z realistycznymi wizualizacja-
mi — intencja kuratorska byla tu reakcja na powr6t malarstwa neoaka-
demickiego, stad kpiarskie tytuly: ,pieprzy¢ mistrzow” Jukka Korkei-
la czy malarski ,zart” Haegue Yanga. Blizsze w warstwie warsztatowej
»akademickosci” bylo natomiast , Existential Mysticism” (kurator:
Dadja Altenburg — Kohl), tutaj czescy malarze, jak Bedrich Dlouhy czy
Daniel Pesta zwracali uwagg oszczgdnym geometryzmem i swoistg wi-
zyjnoscia. Interesujace byly takze niby naiwne rysunki i zapiski Tere-
zy Velikovej (w sekcji: ,,Open Space 2007”) — prezentujace urok bez-
pretensjonalnej spontanicznosci.

Malarstwo na ,,Praguebiennale 3” nie wyszlo jednak poza ,standar-
dy” obowigzujace obecnie na wielu migdzynarodowych wystawach —
gdzie dochodzi do zderzenia tendencji przywracania tradycyjnych war-
tosci warsztatowych (czasami powrotu do mistrzostwa akademickiego)
z ironizujacg i postponujgca postawg eksperymentatorow sztuki post-
modernistycznej. Natomiast interesujace i — co znamienne — osobne
efekty wniosta fotografia krajow Europy Srodkowej, z jej swoistymi
yharracjami”. Oto fotografia przejmuje tu dos¢ istotng role dokumentu
czasu ,,po przetomie”, dokumentu wyrazajacego przy tym intencje pro-
spoleczne, majgcego ambicje interwencyjne, czy wkraczajacego w do-
meng¢ kreacji.

Prezentowane w ramach biennale zestawy obrazéw fotograficznych
postuzyty wiec zbudowaniu ,,obrazu” wypowiedzi skonczonej, pobu-
dzajacej refleksje, ale i ,,otwartej” na interpretacje. Propozycja kura-
torska Vladimira Birgusa (,,Glocal Girls”) jest tego najlepszym przy-
ktadem. Chociaz w fotografii artystek z Czech i Stowacji znalez¢ mozna
sporo inscenizacji i efektownych pomystéw (por. np. zartobliwe ,,ma-
ski” Barbory Balkovej), jednak sporo bylo tu ,inscenizujacego” doku-
mentu (w zamysle budujgcego wyrazne narracje) — jak to mialo miej-
sce w intrygujacym cyklu ,autoportretow z mezem” Didy Pepe (co$
z konwencji ,wczesnej” Cindy Sherman). Ciekawie rowniez wypadly
(z egzystencjonalnymi podtekstami) fotografie Moniki Kovacowej,
Barbory Kuklikovej czy ironiczno-konceptualne zdjecia Sony Goldo-
vej i Andrei Kalinovej. Range fotografii podnosity rowniez zdjecia
Alexeya Chebykina (From Kosowo...) czy Milana Grygara oraz Rumu-
néw z ich ,sceny”. Fotografia na biennale moze najcelniej odniosta si¢
do problematyki ,lokalnej” pamigci — ktéra przypomina o konsekwen-
cjach dla przysztosci Europy i dla $wiadomosci globalnej.

u



Andrzej Kostofowski
Zy(C
0d pazdziernika,do grudnia 2006 roku otwarta byta wystawa
27"Biennale'w Sa6 Paulo. W zalewie ,biennalomanii” kolejna
edycja tego potudniowo-amerykanskiego pokazu sztuki $wia-
towej by¢ moze nie zwracataby szczegélnej uwagi gdyby nie
to, ze zar6wno temat ekspozycji, jak sposdb jej organizacji
oraz znaczenia wystawionych dziet, mocno przerosty rézne
tak powszechne wystawy z wydumanymi ad hoc tezami. Tu
teza zostata gruntownie przemyslana i oparta sie na wielkich
tradycjach brazylijskich doswiadczen sztuki drugiej potowy
XX wieku (od Oskara Niemeyera — autora przestrzeni architek-

tonicznych dla biennale, po tak waznych prekursoréw kon-
ceptualizmu i sztuki instalacji jak Hélio Oiticica).

WYDARZENIA

Co do konceptu, jak okreslal to manifestacyjnie komunikat praso-
wy, 27. Biennale usytowano w nawigzaniu do dwoch linii mysli Oitici-
ki. Jedna to wyrosta na bazie brazylijskich eksperymentéw neokon-
kretystycznych idea ,konstrukcji” (czy budowania). Druga, w zwiazku
z wielka odkrywczoscig form i przedmiotow u tego artysty i teoretyka
okreslona zostala jako, pozegnanie estetyki”(czytaj: rozstanie si¢ z ru-
tyng tzw. gatunkéw sztuki). Wystawa, jak pisano, prezentowata owe
linie jako z jednej strony ,projekty konstrukcyjne” (czesto ironiczne,
ale i z wizja), a z drugiej jako ,,programy dla zycia” (bardziej przyktady
niz schematy). W wielkiej r6znorodnosci propozycji (z malarstwem
Sciennym wlacznie — patrz duzy mural Meksykanki Minervy Cuevas)
w zasadzie dominowaly instalacje albo tez dokumentacje (wideo, fo-
tograficzne itd.). Odnosily sie one badz to do ksztaltowania przestrze-
ni ,,do zycia” (jak pawilon palmowy urodzonego w Argentynie tajland-
czyka Rikrita Tiravaniji) badz tez rozwijaly ostre spiecia analiz. W ton
krytyki i politycznej wymowy dziel wpisywaly sie zarowno propozycje
seniora argentynskiej neoawangardy Le6na Ferrari (,,mieszkanie”
swiecacych kosSciotrupow czy zzerany przez robaki model Bialego
Domu), jak te Jane Alexander z Poludniowej Afryki z instalacja Bez-
pieczeristwo, a bedaca obszarem ,,do zycia” gesto oplecionym drutami
kolczastymi i pilnowanym przez wynajetych na czas wystawy uzbrojo-
nych po zeby ochroniarzy. Duza grupa dziel odnosita si¢ w sposob
nieoczywisty do takich kwestii, jak: utopia porozumienia, niemoz-

Mario Navarro (Chile), Secret Service Car

Fundacja organizujaca biennale w Sad Paulo zaprosila jako kurato-
ra Lisette Lagnado — urodzong w Kongo i naturalizowang w Brazylii,
znang jako krytyk i badacz sztuki wspolczesnej. Lagnado wraz z grupa
wspolpracujacych kuratoréw zaproponowata kilka znaczacych zmian
w dotychczasowych koncepcjach imprezy. Zrywajac manifestacyjnie
z ograniczeniami co do separacji tzw. wystaw narodowych, zapropo-
nowano selekcje globalng i w rezultacie wybrano 119 artystow z calego
Swiata, z mocng jednak obecnos$cig tworcow z Ameryki Lacinskie;j.
Tytut ekspozycji ,Jak zy¢ razem” nawigzal w zamierzeniach Lagnado
do stynnych seminariéw Rolanda Barthesa z 1976-7 r., ktore daly re-
fleksje odnosnie budowy przestrzeni dla bytujacych w nich ludziach,
przy czym chodzito zar6wno o przestrzenie w sensie fizycznym, jak
iw sensie idei. W naszych czasach przyspieszonego i masowego prze-
mieszczania si¢, a takze przy gwaltownych zmianach co do komuniko-
wania, temat z kofica lat siedemdziesigtych nabral nowego znaczenia.
I wystawa wydobyla to niezwykle ciekawie, zwlaszcza ze pokazano ja
w miejscu zderzen wielu kultur, na skrzyzowaniu utopii modernizmu
i zywiolu nieskoniczonej ilosci bud faveli, przy nalozeniu si¢ chtod-
nych obserwacji oraz gwaltownej krytyki polityczne;.

nos¢ stworzenia globalnej wsi (nagromadzenie czynnych radioodbior-
nikow w wiezy Babel Cildo Meirelesa pokazanej na wystawie towarzy-
szacej Biennale) czy tez postawienie znakéw zapytania o to, co okres-
lane bywa jako ,glocal” a co bywa dobrze rozumiane przez artystow
z Azji (patrz np. olbrzymia ilos¢ wycinanek ,z powiatu Yanchuan”
pokazanych przez chinska grupe Long March Project).

Wsrod wyr6zniajacych sie dziet Biennale byly tez instalacje: Pokoj
grawitacyjny i Swiat zjednoczony. Wersja utopijna autorstwa Jarostawa
Kozlowskiego, wybitnego konceptualisty i od lat tworcy wystaw z prze-
staniami niejednokrotnie odnoszacymi si¢ do tematyki podjetej teraz
przez Lagnado. Jako jedyny artysta polski uczestniczacy w tej wystawie
zostal zaproszony, tak jak i inni uczestnicy, wylacznie w wyniku wyboru
kuratoréw i bez tzw. oficjalnego btogostawienstwa naszych wiadz. A je-
go Pokdj..., jak opisywala Anda Rottenberg, reprodukowano na pierw-
szej stronie najwiekszej miejscowej gazety ,,Folha de Sad Paulo”. Byla
to sala z rozmieszczonymi w niej meblami i innymi obiektami otaczajg-
cymi nas w domach, tyle ze usytuowanymi ,w zawirowaniu”, tj. w row-
nym stopniu na suficie i na Scianach jakby dla zwrdocenia uwagi na inne
niz ,,normalne” (czytaj: narzucone) mozliwosci. Troche bolesna w swym
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kwestionowaniu byta praca Swiat
zjednoczony..., poniewaz na dtugim
stole nakrytym obrusem artysta usy-
tuowal bochenki chleba wtykajac
w kazdy z nich flage innego kraju.
Pomyslenie o rownej (i niespetnial-
nej) dystrybucji zywnosSci w Swie-
cie bylo tu jak uktucie. Wiele os6b
fotografowalo si¢ przy instalacjach
Kozlowskiego i calymi rodzinami
penetrowalo sale z zadziwiajacymi
ich propozycjami innych artystow,
czesto ironicznie i krytycznie de-
monstrujagcymi ,,zycie razem”. Po-
niewaz organizatorzy zrezygnowa-
li z optat za wstep, rzeczywiscie
tlumy ludzi odwiedzily to Biennale.
Mozna zaryzykowac opini¢, ze bylo
ono jakims ogniwem zmian. Rotten-
berg napisata w kontekscie tego, co
pokazano w Sao Paulo: Glos sztuki
staje sig glosem prawdy i rozsqdku.
Ale, jak zwykle, artystow nikt nie
stucha. Moze jednak nie do konca
miala racje, bo wydaje sie, ze to
Biennale co$ przelamato.

[

Jarostaw Koztowski, Pokdj grawitacyjny, 1995-2006

Jarostaw Koztowski, Ziednoczony swiat — wersja utopijna, 2006



Dagmara Horab, Bez tytufu, 30 x 30 x 30 cm, 2006

Remigiusz Wojaczek, Poranek, wideo, 2'36", 2005
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Rafat Sobiczewski, Scaning in progres, 200 x 300 cm, olej na ptétnie, 2006
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Magdalena Wicherkiewicz

Rumat’

Z wystawy tej t6dzkiej grupy nie wychodzi si¢ zrelaksowa-
nym i w dobrym samopoczuciu. Trudno spa¢ spokojnie. | trudno
czu¢ komfort psychiczny. Dominujg raczej: niewygoda, zde-
nerwowanie, niepokéj. Wydawac sie to moze niezwykte w cza-
sach, kiedy niewiele moze nas zaskoczy¢, ze arty$ci mogq jesz-
cze w ten sposdb poruszy¢.

Warto bylo pojawiac sie w Miejskiej Galerii Sztuki w Lodzi na kilka godzin
przed wernisazem, by zobaczy¢ Remika Wojaczka rozrzucajacego ziemie, ktora
stala si¢ elementem jego instalacji. Dagmar¢ Horab ukladajgca na podtodze
swoje obiekty-rzezby. I przejs¢ si¢ ulicami miasta, ktore ciagle zyje w perspek-
tywie swojego ,,zta” i ,,obiecania”... Moze Human-EX moglaby powstac gdzie
indziej, lecz by¢ moze tu, w Lodzi, trudniej jest godzic si¢ na to, co otacza?
Grupa zostala zalozona w 2005 roku przez mtodych artystéw, wyktadowcow
i absolwentow Akademii Sztuk Pigknych w L.odzi: Katarzyng¢ Cholewe, Izabele
Cieszko, Pawla Hajncla, Dagmar¢ Horab, Rafata Sobiczewskiego i Remigiu-
sza Wojaczka. W czasach, gdy nawet nauka nie daje precyzyjnych odpowiedzi
w kwestii poczatku i konca zycia ludzkiego, wydaje si¢ niemozliwe opowie-
dziec histori¢ o cztowieku. Mimo tego Human-EX podejmuje takg probe. I mi-
mo tego, ze opowies¢ rozpada si¢ na szes¢ réznych watkow.

Groteskowy

Obrazy Pawta sg jak sztylet. Przeszywaja. Niezaleznie od tego, co przedsta-
wiajg, ogladajac je, mamy wrazenie, ze ich podstawowa tkankg s nasze emo-
cje. Ze jestesmy jak maty Zbyszek, ktoremu kto$ zszywa i rozpruwa rang,
biegnacy przez klatke piersiowg. Ze co§ wewnatrz nas krwawi, jak czerwona
suknia Madonny. Jak namalowac cztowieka? Przerazajacego w swej brzydo-
cie, nieogarniajacego zta, ktére ma w sobie...? Chyba tylko groteskowo, jak
u Boscha.

Ale mozna tez inaczej. Wywolac u widza uczucie zenady, obcosci, psychicz-
nego dyskomfortu, ktory jest nie do zniesienia. Kiedy dochodzimy do takiego
punktu niezgody na rzeczywisto$¢, w ktorym wyrazanie bolu juz nie wystarcza,
jedynie sztuka, ktéra wywoluje zazenowanie pozwala na péjscie o krok na-
przdéd. W swoich pracach wideo (a wiasciwie: wideoperformance) Pawet wy-
korzystuje ten Srodek ekspresji, wzmaga go jeszcze poprzez eksponowanie
technicznej niedoskonatosci. Pawet balansuje na granicy autokreacji i aktor-
stwa, szydzi z polskiego mitu, gloryfikacji historii, megalomanii, religii... By
pozostac soba, musze przekroczy¢ wszystko. .. Nie moge wygodnie zagniezdzic
si¢ w realnym porzadku. .. By poznac siebie, musz¢ mie¢ w sobie bunt i niezgo-
de. Watpic i szydzi¢. Nie-znosic... Nieruchomy, ciasny kadr... Niekonczace si¢
ujecie. Nieznosnie. Irytujace. ..

Oniryczny

Czy bede tym samym, gdy utng mi reke? — zapytal Remigiusz Wojaczek.
— Cialo jest tak niedoskonate i kruche... Bo przeciez musi by¢ ktoS we
mnie... Jakis duch, dusza, czy cokolwiek bgdz ... Ta krotka wypowiedZ Remi-
ka wydaje si¢ by¢ ,,kluczem do jego snéw”. I ttumaczy takze, dlaczego czlowiek,
w cielesnej postaci, nie jest gtéwnym tematem jego obrazéw. Remik ujmuje
czlowieka przede wszystkim w perspektywie jego przezy¢ wewnetrznych. Dla-
tego jego obrazy wideo, faczone w swobodne ciagi wizualne, charakteryzuja si¢
oniryczng poetyka. To analogia do strumienia obrazoéw tworzacych si¢ w na-
szym umysle podczas snow lub na jawie, gdy jakis widok czy realne zdarzenie,

ey, rozd" Az

jest niepoprawna

i na pewno nie-grzeczna

uruchamia projekcje niezupetnie kontrolowanych wizji. Ptynaca i pochtaniaja-
ca woda, sylwetka ciata, owad zaplatany w pajecze sieci, zarys budynkow,
zblizenie twarzy. ..

Ten wizualny strumien jest by¢ moze rowniez odzwierciedlaniem naszego
sposobu konstruowania wypowiedzi, prezentacji mysli, ktore coraz rzadziej
postuguja sie linearng narracja, a bardziej — wykorzystujg zasade nieciagtosci,
niedopowiedzen, skojarzen.

Przejrzysty

Obiekty Dagmary Horab to formy ludzkiego ciala lub twarze zamknigte
w kapsutach, niczym w pigutkach znieczulajacego leku. Sg jak dekoracja, majg
w sobie cos z ,,duzej bizuterii”, ich strona estetyczna wydaje si¢ by¢ dominujaca.

Prace Dagmary sugeruja, ze w sposob doskonaly odwzorowujg nature. Ale
to pozor, iluzja, ktéremu autorka nadaje cech realnosci. Wychodzac od wyima-
ginowanego modelu ludzkiej sylwetki lub jej fragmentu, stopniowo kieruje si¢
ku szczegblom ciala, oddanym z drobiazgowoscig zakamarkom matzowiny
usznej, ksztaltowi paznokcia, liniom ust. Tak, jakby z przestrzeni symulacji
chciata powrdcic do Swiata realnego, do realnosci ciata.

Nie mozemy jednak wyraznie zobaczy¢ zatopionych w zywicy twarzy i cial.
Otacza je specyficzna przezroczystos¢ zywicy, ktora rozmazuje, znieksztatca,
zaciera.... Postacie sg dla nas niedostepne. Snig? Sg martwe? W jakims dziw-
nym stanie wpoél-obecnosci. Wpot-realnosci.

Zdyscyplinowany

Wideo Kasi Cholewy to dynamiczny zapis dzialan tancerki, od prostych, jak
oddech czy krzyk, po bardziej skomplikowane uktady choreograficzne. Mamy
do czynienia z procesem wyabstrahowania cztowieka z naturalnego kontekstu
i podporzadkowania narzuconym regutom. Rygorystyczny, dynamiczny montaz
powoduje, ze cialo staje sie nie-cielesne, sprowadzone do znaku o okreslonej
ekspresji. Gdzie jest punkt, w ktorym nasze cialo, umysl nie poddaje si¢ ksztal-
towaniu? Jakie sg granice manipulacji cialem? Jak gleboka jest przestrzen
naszej wolnosci?

We wczesniejszym, fotograficznym cyklu ,,Bestiarium” Kasia opowiadala
0 ,,przygodach ciala”: kawatkowanego, odrealnianego, wyraznie erotycznego,
momentami obscenicznego, przywolujacego skojarzenia z Bellmerowskimi lal-
kami czy obiektami-rzezbami Szapocznikow. Jest w fotografiach Kasi (cho¢
poddana estetycznemu ,,okielznaniu”) gwattownos¢ i przemoc, perwersja i wy-
bujatosé, obscenicznosc i nadmiar. Te sprzeczne emocje nasuwajg skojarzenia
z, dwuznacznym i glebokim zarazem, zwigzkiem erotyzmu i Smierci. Zatracac¢
si¢ seksualnie, przekraczac, rozkoszowa¢ nadmiarem to oswajac swoj kres,
otwiera¢ na mrok w nas. W zdjeciach Kasi Cholewy jest jednak dyscyplina. To
ona, laboratoryjna precyzja narzuca poszczegolnym elementom zdjec spojng
wpol-surrealistyczng rame, jakby probowata ,,okietznac instynkty”, zamknac
szczeliny, przez ktore saczy sie zycie. ..

Zwielokrotniony

,,Zwielokrotniani” przez media i kulture stajemy si¢ znakiem, ,,motywem
ludzkim”. Nie ogarniamy juz siebie nawzajem. Gubimy indywidualnos¢ na rzecz
mutacji, stajemy si¢ ,,takimi samymi”, jednym z wielu. JesteSmy dang staty-
styczng, przypadkiem medycznym, numerem PESEL... Wobec liczby nawet

dokonczenie na str. 54
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Konkurs imienia Eugeniusza Gepperta, reklamowany przez
organizatoréw jako jedna z najwazniejszych i najbardziej pre-
stizowych prezentacji mtodego malarstwa w Polsce, na na-
szych oczach zmienia swojg formute. Najciekawsze propozy-
cje tegorocznego, 6smego juz Konkursu, majg bowiem
z malarstwem niewiele wspdlnego, za$ te, ktére pozostaty
wierne tradycjom artystycznego medium, przewaznie rozcza-

rowuja poziomem.

Wedlug jakich kryteriow mozna ocenia¢ dzisiejsze malarstwo? Na pewno
nie wedlug jego przynaleznosci badz braku przynaleznosci do okreslonej i domi-
nujacej w ostatniej dekadzie tendencji. Takowej bowiem nie ma, a r6znorod-
nos¢ postaw wobec formalnej i znaczeniowej strony malarstwa, zmiennos¢
jego interpretacji, ciagly, ale prowadzony na bardzo zr6znicowanym poziomie
dyskurs z jego tradycja, wskazuja na to, ze prézno jej wypatrywac. Z tego
samego powodu nie ma réwniez mowy o podporzadkowaniu konkretnych dziet
przyjetemu odgornie, teoretycznemu programowi, ktory moglby jasno okreslic,
w jakim momencie pokryte farbg dwuwymiarowe plétno zyskuje range dzieta
sztuki. I chyba dzigki Bogu, bo mimo ze przez cate wieki malarstwo poddane
rygorystycznym zasadom funkcjonowalo bez zarzutu i zawsze wychodzito
obronna reka z wszelkich prorokowanych mu ,,upadkow” i, kryzyséw”, to mito
jest zy¢ w Swiecie, gdzie terminy ,,sztuka wspotczesna” lub ,,sztuka mtodych”
nic w gruncie rzeczy nie ttumacza, a my sami mamy przyjemnos¢ obcowac po
prostu ze znakomitymi badz nieco mniej przekonujacymi indywidualnosciami.
Coraz rzadziej definiujemy swoje artystyczne preferencje z nurtem sztuki abs-
trakcyjnej, przedstawiajacej, czy konceptualnej, coraz czesciej z konkretnym
autorem: tworczoscig Wilhelma Sasnala, poszukiwaniami Laury Paweli, eks-
perymentami Artura Zmijewskiego.

Wylonieniu znaczacych w polskim malarstwie osobowosci stuzyt takze do
tej pory organizowany od 1989 roku we Wroctawiu Konkurs imienia Eugeniu-
sza Gepperta, zwany rowniez Krajowa wystawa Malarstwa Mtodych. To tutaj
pojawily si¢ i zostaly dostrzezone takie talenty, jak chociazby grupa Twozywo,
Grzegorz Sztwiertnia czy ostatnio Olga Lewicka. Nic wigc dziwnego, ze tego-
roczni kuratorzy generalni konkursu, Patrycja Sikora i Piotr Stasiowski z gale-
rii BWA Awangarda oraz Wojciech Pukocz z wroclawskiej ASP mogli liczy¢, ze
ze ,,sSrodowiska tak pelnego r6znorodnosci i indywidualnosci” uda im si¢ po-
nownie wytoni¢ przysziych kreator6w naszych artystycznych upodoban. Ale
kryta sie w tym rowniez pulapka wspomnianych na poczatku kryteriow, wedle
ktorych kuratorzy nominujacy winni wybierac uczestnikéw tegorocznej edycji
konkursu, a jurorzy ich ocenia¢. Zwazywszy bowiem na owa niczym nieskrepo-
wang swobodg odniesien, kontekstéw, rozwigzan formalnych i wyboru tema-
tow, z jakiej korzystali mlodzi artysci, kryteria oceny ich prac i wyboru zwyciez-
cy mogly by¢, wedltug mnie, tylko dwa. Potrzeba bylo albo doskonatego
i zaskakujacego pomystu na nowoczesne malarstwo, albo profesjonalnego
warsztatu, ktory dysponowalby calg gamg znakomicie opanowanych i tworczo
wykorzystanych Srodkéw formalnych, i ktorego efekt nie pozostawiatby zad-
nych watpliwosci co do jakosci dzieta. Niestety, zar6wno jednego, jak i drugie-
go typu realizacji tutaj zabraklo.

Z malarstwem nie po drodze

Co nie oznacza, ze nie pojawily si¢ na tegorocznym konkursie prace, ktére
mnie osobiscie urzekly. Takim pozytywnym przykladem jest wyr6zniona wspolng
nagrodag BWA i Rektora Akademii Sztuk Pigknych we Wroctawiu (10 tys.
zlotych) propozycja Wojciecha Doroszuka, nominowanego przez krakowski
duet Ewy Tatar i Dominika Kurytka. Wyb6r do konkursu dwéch obrazéw wi-
deo, z ktorych jeden jest afirmacjq zycia z wszystkimi jego kolorami i wyczu-
walnym wrecz tetnem, a drugi zimna, bezosobowa gra z martwym cialem jest
W mojej opinii majstersztykiem tej pary kuratorow. I mimo ze, formalnie rzecz
biorac, obie prace nie powinny znalez¢ si¢ na konkursie malarstwa, to nie
sposob odmoéwic Doroszukowi precyzji i rozmystu w budowaniu analogii mie-
dzy tradycyjnym obrazem a filmem wideo. Pigciominutowy Picnic $wiadomie
nawigzuje do jednego z ulubionych przez europejskie malarstwo motywu $nia-
dania na trawie, a sposob operowania barwg i §wiatlem przypomina nie tylko
dziela wielkich mistrzow pedzla, ale i przygode surrealistow z fotografig. Po-
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dobnie jest z filmem The Dissection Theatre, na ktorym widzimy zapis przygo-
towan zwlok do pogrzebu. Zréownowazenie proporcji, statyka i sita tego obra-
zu, nie tylko emocjonalna a przede wszystkim wyjatkowa estetyzacja okrutne-
go w gruncie rzeczy przedstawienia sprawiajg, ze raczej utozsamiamy go
z wystudiowang i harmonijng kompozycjg niz fragmentem rzeczywistosci. Do-
roszuk mysli malarsko i komponuje malarsko, chociaz medium, ktorym si¢
postuguje, wykracza poza dwuwymiarowosc.

Szkoda, ze tej sztuki nie posiada nominowana przez ten sam duet kurator-
ski Zorka Wollny (nagroda ministra kultury i dziedzictwa narodowego — 10
tys. ztotych). Muzeum, Lady Jane czy Squash to filmy, ktore nawet nie starajg
si¢ udawac malarskich wizji lub w jakikolwiek sposéb do nich nawigzywac.
Ich obecnos¢ na konkursie malarstwa jest dla mnie kompletng pomyltka, cho¢
w innym otoczeniu i innym, nie malarskim, kontekscie to projekty interesujace.
W przypadku Wollny zastanawia mnie ponadto, dlaczego kuratorzy zdecydo-
wali si¢ pokazac stare jej prace? Czy naprawde poza realizacjami, ktére zdazy-
ty juz objechac wszystkie ciekawsze imprezy w kraju, artystka nie miata do
zaprezentowania nic nowego?

Podazajac tropem Wojciecha Doroszuka, czyli tropem zaskakujacego i pro-
wokacyjnego pomystu na siebie i swojg sztuke, nie sposob nie zatrzymac si¢ na
diuzej przy Marysi Zubie, nominowanej przez Katarzyng Roj (Wroctaw) i Ad-
rianne Prodeus (Warszawa). Bo i koncept ciekawy, i realizacja konceptu za-
bawna i nieszablonowa, i sama Zuba fachowg malarka jest, co udowodnita na
obronie swojej pracy dyplomowej... A jednak co$ tu nie zagralo i Zuba Power
Teaser — akcja, ktorej dokumentacje wideo ogladamy na wystawie — nie wywo-
fata wsrod odbiorcow wigkszych emocji poza kasliwym u$miechem. Maria
Zuba postanowila wytamac si¢ ze sztywnych regut konkursu, krepujacych ja
jako artystke i sama rozegrac bdj o nagrode. Do bokserskiego pojedynku na
ringu zaprosila wszystkich nominowanych uczestnikéw, nikt jednak, czego nie
planowata, wyzwania nie przyjal. Samowolnie wigc i, trzeba przyznac, z duzym
wdziekiem oglosita si¢ zwyciezczynig ,,Gepperta 2007”. Dla mnie to Swietna
praca, zaplanowana i zrealizowana z fantazja i rozmachem, To wtasnie Zuba,
jak niewielu z jej konkursowych towarzyszy, udowodnita, ze ma pomyst na
siebie i swoja tworczos¢, ze jest bezkompromisowa, prowokacyjna, a przy tym
dowcipna i autoironiczna. Gdyby namalowata tradycyjny obraz, to musiataby
pewnie stang¢ w rownym szeregu i poddac si¢ weryfikacji. W ten sposob, jako
niepokorna bojowniczka na ringu, ocenom si¢ wymkneta.

Jak na lekarstwo

I tutaj konczy si¢ dla mnie lista nazwisk, jakie wyréznitabym ze wzgledu na
nowatorstwo, fantazje, a przy tym konsekwencje w wytyczaniu wtasnej drogi
artystycznej. Smutnag refleksjg konczy si¢ réwniez poszukiwanie na wystawie
dziel dobrych warsztatowo. Wsrod kilkudziesigciu zaprezentowanych znala-
ztam jedynie dwa ich przyktady — obrazy Anny Kotodziejczyk, nagrodzonej
przez Prezydenta Miasta Wroctawia i niniejszy magazyn, oraz Marceliny Guni,
zdobywczyni nagrody firmy Lapp Kabel.

Anna Kolodziejczyk, absolwentka wroctawskiej ASP juz na studiach uwa-
zana byla za Swietng i rokujacg duze nadzieje malarke. Swoim udziatem w te-
gorocznym konkursie tylko te opinie potwierdzita. — Nie lubig takich mazia-
jow, ktore majq sie ukladac w jakis niby logiczny cykl - stwierdzil kolega
towarzyszacy mi na wernisazu wystawy. — Ale te majg jakis urok i sq na-
prawdg doskonale namalowane — dodat po dluzszej chwili, przypatrujac sie
obrazom wroctawskiej artystki. Nigdy nie osmielitabym si¢ nazwac prac Koto-
dziejczyk ,,maziajami”. Jej trzy wielkoformatowe ptétna, nazwane wspolnym
tytutem Ornament to nie zbrodnia, to wedtug mnie powrd6t do tego, co w tra-
dycyjnie pojmowanym malarstwie najlepsze i najbardziej wartosciowe. Deli-
katne wywazenie kompozycji, pickna gra barwa, subtelne przenikane tonow
i kolorystycznych niuanséw, a przy tym zdecydowana, precyzyjna kreacja calosci.
To obrazy artystki swiadomej kazdego pociagnigcia pedzlem. Ich dekoracyj-
nos¢ z pewnoscig nie jest tu zbrodnia, a jedynie zwrotem w strone klasyki
i hotdem ztozonym tradycyjnemu malarstwu.

Uktonem w strone hiperrealizmu, cho¢ mocno wtérnym, sa natomiast mi-
niatury Marceliny Guni, ktora kadruje swoje malarskie przedstawienia tak, jak
kadruje si¢ fotografi¢. Pozorna przypadkowos¢ ujgcia, wystawienie na pierw-
szy plan czego$ tak mato malarskiego jak piramida krzesel, czy brzeg dywanu,
daja tu efekt zupelnie odwrotny. Najwazniejsza staje si¢ bowiem sama mate-
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1. Wojciech Doroszuk, Picnic, wideo 4'27, Stambut, 2005
2. Maria Zuba, Zuba PowerTeaser, akcja, dok. wideo, 2007
3. Zorka—Wolny, Squash, wideo 10', 2005

4. Dawid Kawalec, Regaf 1, pt, tektura, olej, 2006

5. Marcelina Gunia, Bez tytulu, pt., akryl, 2006
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1. Omament to nie zbrodnia, szkic do obrazu, 2007

2. Ornament to nie zbrodnia, 150 x 180 cm, akryl na ptdtnie, 2007 na
podstawie: Domy Schindlera, rez. Heinz Emigholz (Austria) 2007/99'

3. Ornament to nie zbrodnia, (fragment), 2007
4. Ornament to nie zbrodnia, 200 x 180 cm, akryl na ptotnie, 2007
5. Omament to nie zbrodnia, 180 x 200 cm, akryl na ptétnie, 2007
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Oto zadanie dla pozytywistycznego historyka sztuki: tropi¢
reminiscencje, zapozyczenia, mroczne fascynacje artysty. Praw-
da, jak zto, czai sie wszedzie. Ale artysta (pardon! artystka)
bedzie go zwodzi¢.

Zaczne od konca, od malarskiego cyklu ,,Ornament to nie zbrodnia”.
Anna Kotodziejczyk namalowata go specjalnie na 8. Konkurs im. Euge-
niusza Gepperta (Nagroda Prezydenta Miasta Wroclawia). Z praca ta
wigzalo si¢ sporo emocji. Artystka, po kilku udanych romansach z trze-
cim wymiarem, po zakonczeniu cyklu deklarowala ostateczny powro6t
do malarskiego medium. Nie dajmy si¢ jednak zwies¢, bo cho¢ Koto-
dziejczyk — zdaje si¢ — ma najwiecej do powiedzenia w plaskiej ptasz-

.

>

Anna Kotodziejczyk, Ornament to nie zbrodnia (detal), 2007

czyznie obrazu, jak wielu jej rowiesnikéw (rocznik 1979) z gracja zmie-
nia nos$niki jak rekawiczki. Kilka miesiecy wczesniej we wroctawskim
,Mieszkaniu Gepperta” (galerii prowadzonej wraz z Michalem Bien-
kiem) pokazata rozbudowang kompozycje Najpiekniejsze uczucia budzg
sie poing nocq. Poza zmystowymi przetworzeniami kadré6w bollywo-
odzkich romanséw na wystawie znalazly sie wyciemnione footage, pel-
ne napigcia i namigtnosci erotyczne nokturny. Kotodziejczyk w stod-
kich i odrealnionych filmach made in India odnalazta uniwersalny,
mitosny kod. W jednym z wywiadéw wyznala: Lubie sentymentalne
sceny, gesty, ktore zdradzajq intencje. I co§ w tym wyznaniu jest. Bo
faktycznie, tworczosc¢ tej mtodej artystki petna jest romantycznych unie-
sien, cho¢ myli si¢ ten, kto pod terminem ,,romantyzm” rozumie prze-

stodzone pejzaze z zachodzacym stoncem w roli gtéwnej czy tez dam-
sko-meskie ups and downs. Jezeli sztuka Kotodziejczyk jest romantycz-
na, to w tym sensie, ze wychodzi od emocji i koncentruje si¢ na tajemni-
cy, ktorej ani na moment nie rozwiewa, upatrujac w niej artystyczng site.
Bohaterowie Najpigkniejszych uczué..., wycigci z jaskrawego sztafazu
i wprowadzeni w monochromatyczna, pelng cieni scenografig, stajg si¢
figurami namietnosci. W tym nowym tle czujg si¢ nadspodziewanie do-
brze; uderza autentyzm ich przezy¢. Artystka koncentruje si¢ na poje-
dynczych gestach, ,skradzionych” spojrzeniach, choreografii niespet-
nionej mitosci. Wszystko rozgrywa si¢ bez stow, czy tez tradycyjnego dla
bollywoodzkiej kinematografii performatywnego , 0$piewywania” ak-
cji. To zbedny... ornament, a przeciez stowa te opisywac majg dzialania
artystki, ktéra ornament nobilituje, ktéra ornament czy-
ni gléwnym tematem swoich, nie tylko ostatnich, malar-
skich poszukiwan. Czy zachodzi tu sprzecznos$c¢? Po-
zornie.

Adolf Loos, austriacki prekursor modernizmu, au-
tor stynnego eseju z 1908 roku Ornament to zbrodnia
(tekstu, do ktérego Kolodziejezyk odwoluje sie w swo-
jej ostatniej realizacji), walczyt z dekoracyjnoscia
w sztuce i architekturze. Stojac po stronie utylitarnej
prostoty, pogardzal dekorowaniem jako praktyka kultur
prymitywnych. Ornament dla Loosa to zatem ,,nadda-
tek”, przerost formy, jej niebezpieczna mutacja. Miej-
sce nie tyle semantycznej nadprodukcji, co demonstra-
cji dzikich pobudek. Inaczej dla Kotodziejczyk, ktéra
wychodzi poza strukturalng réznice funkcji — tresci
iw ornamencie szuka manifestacji ludzkiej witalnosci
i kreatywnosci. Nie jest ornament zbedng powierzch-
nig, a pelng ukrytych tresci falda, ktéra pogrywa sobie
z zasadami mimetyzmu, laczac ze sobg w fantazyjny
sposob rézne porzadki. I tu kolejny przyktad ,,roman-
tycznosci” tej sztuki. Kotodziejczyk zdradza w niej fas-
cynacje nieeuklidesowg geometrig (Zaha Hadid), uto-
pia modernizmu (Domy Schindlera w rez. Heinza
Eminholza), szukaniem nowych ukladéw i swiatow
mozliwych. Juz bez modernistycznej wiary w czystos¢
obiektu, albo inaczej — wierzac, ze ornament jest pel-
noprawng trescig i, co wiecej, trescig niezbywalng.

Powiedzie€ o jej pracach malarskich, ze sg eleganc-
kie — to jakby nic o nich nie powiedzie¢. Oczywiscie,
trudno odméwic im wyrafinowanej kompozycji, Swiet-
nego kroju i maestrii techniki. To na pewno haute cou-
ture malarstwa. Ale w tej dzentelmenskiej konwencji
mie$ci sie miejsce na artystyczny eksperyment, a co
wiecej — ryzyko. Pedantycznie prowadzone ksztalty zo-
stajg momentami ,,puszczone”, a farba rozlewa si¢. Ze-
stawienia barw w drugim ogladzie wydajg si¢ irracjo-
nalne, by po chwili znéw méwic cos o uzyskanej na ptaszczyznie obrazu
harmonii. Obrazy Kolodziejczyk wymagajg wprawnego oka i moze
dlatego tworczos¢ tej artystki wcigz czeka na dobrego krytyka.

Nam, epigonom, pozostaje tropi¢ reminiscencje, zapozyczenia,
mroczne fascynacje. Artystka zdaje si¢ to nam utatwia¢. Nonszalancko
zestawia swoje prace z ich formalnymi ,,poprzednikami”, zdradzajac
swojg ikonografie: wydarte z dizajnerskiego magazynu wnetrze z wy-
rafinowang dekoracyjng rozetg, zdjecia samozwanczych budowli, ulu-
bione filmy i motywy, orientalne kopce.



23 listopada 2007 w Miejskiej Galerii Sztuki w Czestochowie
wreczone zostang nagrody Il Konkursu na Obraz dla Mtodych
Malarzy im. Mariana Michalika — imprezy, ktéra, jak méwia jej
organizatorzy, chce stang¢ w szranki z najwazniejszymi wy-
darzeniami artystycznymi w kraju.

Czestochowa — to dobre miasto — tak glosi slogan, ktéry w interne-
cie i na turystycznych ,gadzetach® reklamujacych to miejsce ma za-
checa¢ do odwiedzenia pielgrzymkowej stolicy Polski. Ciezko jest
mysle¢ o Czestochowie inaczej niz w kategoriach modlitewnych, koja-
rzac ja z bielg habitéw i tysigcami wiernych nawiedzajacych co roku
jasnogorskie btonia. Miasto ma tez w Srodowisku artystycznym opini¢
miejsca zamknietego i konserwatywnego. Taka to troche puszka, kto-
rej zawartoscig po otwarciu niekoniecznie mozna by¢ pozytywnie za-
skoczonym. Cigzko przebic sie z postepowym czy chociazby minimal-
nie nowatorskim projektem artystycznym w miejscu obwarowanym
zasadami kultu, dodatkowo napotykajac na skostnialos¢ i bezbarw-
no$¢ myslenia srodowisk opiniotworczych.

Mimo to wcigz widoczne sg proby wskrzeszenia w tym miejscu in-
nych niz religijne i rzemieslnicze tradycje. Nie wiem, czy uda si¢ stwo-
rzenie z Czestochowy miejsca bedacego ogniwem Swiatowego tancu-
cha sztuki, ale warto wspomnie¢ o probach rozwijania takiego wiasnie
myslenia, a co si¢ z tym tgczy — ozywienia kulturalnego miasta.

Zycie kulturalne Czestochowy jest zdominowane przez rozmaite
festiwale i przeglady zarowno plastyczne, jak i muzyczne oscylujace
wokot tematow chrzescijanskich. Chociaz jest wyjatek. W 2001 roku
Miejska Galeria Sztuki zorganizowala przy wspotudziale dotacji mi-
nisterialnych I Konkurs na Obraz dla Mtodych Malarzy im. Mariana
Michalika. Konkurs uzyskal forme Triennale i zostal obwarowany pew-
nymi ograniczeniami ze strony Rady Programowej. Granica mlodosci
(oczywiscie fizycznej) to 35 lat, ktory to wiek ma w zamysle organiza-
toréw zapewni¢ Smialo$¢ artystycznych uniesien. Artysci chcacy sta-
ng¢ w konkursowych szrankach muszg wykona¢ obraz na podobraziu
ptéciennym. Z drugiej jednak strony organizatorzy nie organiczajg
uczestikow tematycznie, co mialoby wprowadzi¢ powiew Swiezosci
do catej konkursowej hierarchii.

Zalozenia tego przedsiewziecia sg bardzo dobre. Che¢ wylonienia
najlepszych mtodych adeptow sztuki i stworzenie z Triennale mekki ar-
tystycznego narybku.

Dlaczego konkurs im. Mariana Michalika?

Marian Michalik artysta wywodzacy sie z Czestochowy, zmarly tra-
gicznie w 1997 r., byl jednym z tych, ktérych tworczos¢ znana byla
w kraju i poza granicami. Stal si¢ w pewien sposob symbolem tworcy,
ktory wiernie podazal droga wyznaczong przez reguly malarstwa warsz-
tatowego i ktory jednoczesnie odniost sukces poza miejscem, w kto-
rym mieszkal i tworzyl. Ile razy patrze na plotna Michalika, przycho-
dzi mi na mysl oczywiste chyba por6éwnanie jego ,maniery”
z holenderskg martwa naturg. To taki rodzimy ,holender” z realistycz-
nym pietyzmem i kunsztem odtwarzajacy wspoéiczesne przedmioty,
dzieki czemu mozemy zorientowac si¢, ze nie pochodzg z czaséw ho-
lenderskiej swietnosci, ale sg popularnymi atrybutami codziennosci.

Malarstwo Michalika byto spojne, dokladne w warstwie warsztato-
wej i pozbawione ekstrawagancji, ktora czesto zarzucana jest dzisiej-
szym poczynaniom artystow. Czestochowski konkurs jego imienia ma
by¢ ogniwem, ktore taczy poprawne i podazajace za akademicka tra-
dycja malarstwo z oslawiong juz wiarg w moc nowatorskiego spojrze-
nia mtodych. Ma tez by¢ miejscem spotkan ludzi wierzacych, ze teorie
o $mierci malarstwa sg zbyt przedwczesne.

Na scenie ogolnopolskiej Michalik wcigz jednak przegrywa z popu-
larnoscig innych imprez o diuzszej tradycji. Wsrod konkursow z wie-
loletnim juz zapleczem trzeba wymieni¢ legnickie Promocje, Bielska
Jesien czy chociazby kolejne edycje wroclawskiego Konkursu im. E.
Gepperta. By¢ moze formuta czgstochowskiego Triennale obwarowa-
na jest zbyt Scistymi regutami nie dopuszczajacymi chocby prac tacza-
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cych w sobie inne niz plétno medium. Na tej ptaszczyznie konkurs
Gepperta jest z pewnoscig bardziej otwarty.

Przeciez obrazem nie musi by¢ tylko to, co ograniczone jest blejtra-
mem i pokryte farbg. Obawiam si¢, ze to obwarowanie czestochow-
skiego konkursu Scistymi zalozeniami, ktore u swoich podstaw klada
starg, albertianska idee, z czasem powinno ulec modyfikacji, dzieki
czemu konkurs uzyska oddech wspoéltczesnosci, jednoczesnie nie na-
razajgc artystow ani oceniajacych na niebezpieczenstwo utraty kon-
kursowej tozsamosci.

Malarstwo dzi$ jest tym samym, czym bylo dwiescie lat temu. Byc
moze w zaleznosci od oczekiwan pelni nieco odmienng funkcje. Dla
odbiorcy sztuki malarstwo ma by¢ tym wlasnie oknem na Swiat, przez
ktoére moze zobaczy¢ jego réznorodnosc, ale nadal dla wielu ma spelniac
podstawowe i pierwotne kryterium — odtworcze i dekoracyjne. Inne
Z pewnoscia jest wartosciowanie tego gatunku przez historykow sztuki
i kuratoréw wystaw. Dla nich staje si¢ jednym z rozdzialow szerszego
tomu, jakim sg wspolczesne sztuki wizualne. Malarstwo pojete akade-
micko wypada na tym polu jako anachroniczny zgrzyt. Wyglada na to, ze
mamy konflikt pomiedzy malarstwem wspotczesnym wykorzystujacym
r6zne nosniki, jednoczesnie realizujagcym renesansowy poglad w nowo-
czesnym przekladzie, a malarstwem, ktore czasem na sile, a czasem ze
strachu pozostaje uwiezione w klatce zlotych ram. Mam nadzieje, ze
konflikt ten bedzie trwal. Bo przyznaje, ze jego istnienie stymuluje a nie
hamuje rozwdj samej dyscypliny. Malarstwo jako dziedzina sztuk pla-
stycznych nie jest zagrozone, cho¢ prawdopodobnie skionnos¢ do za-
wezonego definiowania jego przedmiotu moze okazac si¢ zgubna.

Konkursy sg wzglednym miernikiem smaku. Ja ich nie lubie. Nie
dlatego, ze obawiam si¢ porazki czy przede wszystkim konfrontacji,
ale dlatego ze konkursy najczesciej zmuszajag do mato kontrowersyj-
nych wyborow, badz tez czesto 6w wybor podlega przypadkowi. Przy-
pominajg tez rewie mody, co w artystycznym Swiecie zawsze kojarzy
mi si¢ ze snobistycznym subiektywizmem. Z drugiej jednak strony
wspolzawodnictwo towarzyszylo ludzkiej dziatalnosci od zarania dzie-
jOw (Zeuksis i Parassjos), a dzi§ ta nieco anachroniczna metoda war-
tosciowania sztuki kojarzy sie gtoéwnie z akademickim dgzeniem do
pierwszenstwa. Formula konkursu czesto jednak otwiera albo przy-
najmniej uchyla drzwi popularnosci dla tych, ktérzy dotychczas stali
w ich cieniu lub dopiero do nich sie zblizaja.

W poprzednich edycjach konkursu laur pierszenstwa przyznano
miedzy innymi Grazynie Smalej i Wojtokowi Kubiakowi — artystom
wywodzacym si¢ ze szkoly krakowskiej, reprezentujagcym malarstwo
wyraznie realistyczne, oparte na rysunku, kolorze, imitacji. Triumfo-
walo wigc spojrzenie, ktérego ideg jest wprowadzanie nas, widzow,
w poetycka gre zmystéw i1 wrazliwosci.

Tegoroczna edycja Triennale pokazuje ponownie niemal klasyczne
myslenie o malarstwie. Tematyka, ikonografia i forma prac jest oczy-
wistg probg nawigzania do tradycji. Wigkszos¢ pokazanych ptécien to
refleksy popularnego, kolorowego realizmu. W warstwie tematycznej
to kronika zycia — czeSciej oparta na portretach ludzi czy sytuacji niz
na wspolczesnych rekwizytach. Sg to najczesciej wycinki otaczajacej
nas rzeczywistosci udowadniajgce, ze cel malarstwa jest niezmienny
- to wciaz rejestr trywialnej codziennosci. Wspotczesni artysci robig
to, co od wiekow byto domeng malarzy — uwaznie przygladajg sie naj-
blizszemu otoczeniu i przelewaja wynik tych obserwacji na pt6tno.
Stad tez czesto obrazy wspolczesne majg zaskakujaca lub szokujaca
(zaréwno kontrowersyjnoscig jak i banatem) tematyke. Wiekszos¢ au-
torow czerpie wyraznie z realizmu, fotorealizmu, pop-artu, abstrakcji.
Duza czg$¢ przedstawien to réwniez obrazy nasigknigte znamiennym
dla pokolenia dzisiejszych trzydziestolatkow pop-banalizmem Sasna-
la i GRUPY LADNIE.

Nagrodzone przez jury prace faczy z pewnoscig kryterium rézno-
rodnosci.

Malgorzate Synak-Idczak (Nagroda Prezydenta Miasta) i jej obraz
Druga strona obrazu I uznano za najciekawsze ptétno konkursu. To

dokonczenie na str. 54
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1. Matgorzata Synak-ldczak, Druga strona obrazu I, 2006, olej, ptétno, 170 x 140 cm
2. Dominika Kowynia, Podgladam, 2007, olej, ptétno, 120 x 100 cm

3. Jacek Sztuka, Atak, 2006, olej, ptétno, 110x 146 cm

4. Piotr Herla, Martwy kori, 2006, akryl, olej, pttno, 150 x 200 cm

5,6, 7, 8. Aleksandra Chojecka, Bez tytufu, 2005, technika mieszana, ptétno, 90 x 80 cm
Wyrdznienie Honorowe Pisma Artystycznego ,Format” —na str. 53

4 pazdziernika podczas obrad Jury III Ogélnopolskiego Konkursu im. Mariana
Michalika wyr6znienie Pisma Artystycznego Format przyznano Aleksandrze
Chojeckiej. Laureatka urodzona jest w 1981 r., mieszka w Warszawie. Ukon-
czyta warszawska Akademi¢ Sztuk Pigknych — Wydzial Grafiki. Dyplom uzy-
skala w 2005 r. w Pracowni projektowania graficznego, reklamy i wystawien-
nictwa prof. H. Chylinskiego.



Ma na swym koncie wiele wystaw indywidualnych gtéwnie w galeriach
warszawskich oraz udzial w sporej liczbie wystaw zbiorowych, w tym w kilku
krajach europejskich. Autorka otrzymata wyrdznienie za obraz ,bez tytulu”
namalowany w 2005 roku technika mieszang.

Nadestane na konkurs prace sg monochromatyczne i majg dominanty
przyjemnych, o cieptej atmosferze, odcieni czy to srebrzystego biekitu, sza-
ro-zlotego lub popielato-oliwkowego. Malarskie rozwazania Aleksandry Cho-

jeckiej krazg wokot modelu i koncepcji kosciota centralnego. Sa aluzyjng
wizualng refleksjg, symultanicznie, zatem na jednym poziomie skupiona re-
jestracja jego planu, przekroju i wykresu architektonicznego detalu. W spo-
s6b wysoce oszczedny, niemal purystycznie minimalny odkrywa sekret i ideat
doskonatej architektury, ktory staje si¢ tozsamy z polem obrazu. A piekno
obserwowanych proporcji, rytmu i nastroju sg im wspdlne.

PG

53
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dokoniczenie ze str. 46

$mier¢ traci wyraz. Malarstwo Izy Cieszko jest o tym wlasnie. Pozornie ,,nie-
malarskie”, dotyczy bowiem multiplikacji, ktéra jest zarowno jego forma, jak
i tematem. Szeregi sylwetek utozonych w statystyczne kolumny zapetniajg po-
wierzchnie obrazow. Dolaczyta grafike. Zwielokrotnienie stato si¢ zar6wno
forma, jak i tematem. Jedna z ostatnich realizacji Izy — Statystyka to wielkie
powierzchnie wykresow statystycznych ilustrujace powody umieralnosci w Ira-
ku przed i po wojnie. Z oddalenia — niemal abstrakcyjna mozaika, szachownica
braw, zblizenie — daje mozliwos¢ ,,odczytania” przerazajacych danych. Czy
,zwielokrotniona $mier¢” intensyfikuje nasze emocje? Czy mozna w ten sposéb
obroni¢ malarstwo? I czy mozna obronic, zatroszczyc si¢ o cztowieka?

Cielesny

Hoc est enim corpus meum. Moje cialo, ktore jest. Ktore czuje. Pulsuje
plynami. Trawi. Pragnie. Cialo jako metafora bycia, bycia-ku-sobie. Moje ciato
jako istota, zawierajaca w sobie zaréwno to, co cielesne, jak i emocje, i intelekt.
Cialo jako projekt nie-dokoniczony, nie-doskonaly. Obrazy Rafata Sobiczew-
skiego sg jak doswiadczanie kazdego kawatka wlasnego ciata. Sg materialne
i cielesne jaka$ cielesnoscig ludzkiego ciata. Bolg i wywolujg bol. Kontakt
z nimi to niemalze fizyczne cierpienie. Bo obraz to pole doswiadczen. Patrze¢
na niego, to jak stang¢ wobec siebie bez zadnej metafizycznej podpory, bez
zludzen transcendentnego wymiaru. Gleboko. Jest w tej postawie obrazobur-
stwo, ale i pokora. Pokora natury, ktéra szanuje swoj poczatek i koniec. Ja tez
wiem, ze mam swoj kres. Bardzo realny. Moze bedzie bolem? Moze rozkoszg?
Moze jednym i drugim zarazem? A potem - nicjuz...

sk

Czy dzisiaj ma jeszcze sens zawigzywanie grup artystycznych? Jaka role
w swiecie, ktory pielegnuje indywidualizm, afirmuje samowystarczalnosc, tak-
ze artystyczng, mogg odegra¢ wspolne wystawy, manifesty? Human-EX podej-
muje jednak wysitek wbrew obowigzujacym tendencjom, a co wiecej, zwraca
si¢ ku awangardowej metodzie dzialania: przygotowuje manifest i tekst pro-
gramowy. Teraz wystawe. Czy celem jest wzmocnienie przekazu, czy raczej
potrzeba identyfikacji? A moze jednak, gdy wystepujemy wspolnie, podejmuje-
my wieksze ryzyko, bo gdy si¢ nie powiedzie, przegramy wszyscy? ...

Parafrazujac stowa kontrowersyjnego francuskiego pisarza, konczace jedng
zjego najbardziej kontrowersyjnych ksigzek, mozna powiedzie¢, ze wystawa
Human-EX (a szerzej —ich wysitki artystyczne) , poswigcona jest cztowieko-
wi”. Glupiemu, zaangazowanemu, groteskowemu w swoich wysitkach, myla-
cemu sie, budzacemu zazenowanie, niepanujgcemu nad swoimi emocjami. ..
czasem tworczemu w swoich myslach, dzialaniach i wytworach, innym razem
- powielajacemu stereotyp i popadajacemu w rutyng... Wzbudzajacemu to
nieznos$ne uczucie zazenowania sobg i obcosci. Samotnemu, cho¢ zyjacemu
wsrdd innych podobnych sobie istot, zdolnemu do najwigkszej podtosci, alei...
krancowego poswiecenia. Human-EX mowi o cztowieku bez patosu czy senty-
mentu, ale takze bez epatowania przemoca w mysli i formie artystycznej. Mowi
nieporadnie, nie-grzecznie, pokazuje nasze wysilki, cz¢sto bez osiagnigcia celu,
ujawnia nasza groteskowos¢, nadwrazliwosé. Mowi o czlowieku czasem $miesz-
nym, czasem bezradnym, lecz, mimo wszystko. .. wyjatkowym.

Tak... ta wystawa poswigcona jest cztowiekowi. .. u

Katarzyna Cholewa, ...niech i bedzie krélowo... Cykl inspirowany opowiadaniami Gabriela Garcii i Marqueza, 2006

dokoniczenie ze str. 47

ria, jej niemal wyczuwalna faktura i niuanse $wiatla, ktére na nig pada. Kon-
centracji na samej malarskiej materii sprzyja rowniez niewielki format ptdcien,
pozwalajacy niejako wemkna¢ si¢ widzowi w kameralny Swiat przedmiotow
iich wzajemne;j relacji.

Ityle. Nie podejmuje si¢ w zaden sposob zinterpretowac lub oceni¢ wigkszosci
pozostalych propozycji, gdyz mimo ze sama jestem zblizona wiekiem do artys-
téw bioragcych udziat w tegorocznym konkursie oraz do kurator6w nominuja-
cych (ta pokoleniowa blisko$¢ miata by¢ w zamierzeniu organizatoréw czynni-
kiem gwarantujagcym $wiezos¢ i oryginalnos¢ ekspozyciji) nie potrafi¢ zrozumiec¢
decyzji o dopuszczeniu ich do konkursu. Czgs$¢ z nich, jak prace Agaty Nowo-
sielskiej, Dawida Kawalca, czy Wojciecha Wronskiego, pozostaje po prostu
ponizej przyzwoitego akademickiego poziomu, a kolejne (Magda Jurek, Domi-
nik Jatowinski, czy Bartlomiej Otocki) deklasujg ten konkurs o kilka oczek.
Tytulowy Prqd zmienny (pod takim hastem reklamowano wystawe) mnie nie
kopnat, nawet nie przyprawit o lekki dreszcz. Trudno tez jednoznacznie powie-
dzie¢, dlaczego przy wspotudziale trojki mtodych, ale doswiadczonych juz kura-
torow generalnych, kilkunastu majgcych spore rozpoznanie we wtasnych sro-
dowiskach artystycznych kuratoré6w nominujgcych oraz niemal trzydziestki
teoretycznie najlepszych w swoim kregu twércéw powstala wystawa prezen-
tujgca prace wtorne, bazujace na utartych juz, a czesto nawet zuzytych formu-
tach. Dlaczego zabrakto takich indywidualnosci jak Olga Lewicka, ktéra po-
trafita wyprowadzi¢ malarstwo z ram, nie ujmujac nic z jego wielowiekowej
idei? Dlaczego kuratorzy tak bardzo starali si¢ nadac kiepskim pracom sensy
i wartosci kompletnie dla nich obce? Wiecej tu stéw, literackich badz filozoficz-
nych odniesien niz czystej sztuki. Chciatabym przejs¢ sie po 7. Krajowej wysta-
wie Malarstwa Mtodych takiej, jak ta opisana w katalogu. Chciatabym uwie-
rzy¢, ze obrazy, ktore widze, sa Swiadectwem tej deklarowanej przez
organizator6w ,,§wiezosci spojrzenia, zréznicowania przekazu oraz wyjsciem
poza malarstwo w malarstwie”, a nie braku umiejetnosci, braku pomystu i men-
talnej pustki.

Nie dziwi mnie za to werdykt jury, ktére nie przyznato w tym roku Grand
Prix, motywujac swojg decyzj¢ ,wyrownanym poziomem” zgloszonych prac.
Szkoda tylko, Ze bylo to rownanie w dot.
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przedstawienie spowite mglg romantycznego, nokturnowego tchnie-
nia i niepokoju, przedstawiajace diagonalnie rozpiety akt kobiecy.

Atak Jacka Sztuki otrzymal Nagrod¢ Dyrektora Miejskiej Galerii
Sztuki. Artysta spojnie w swoich pracach realizuje idee rzeczywistos-
ci nieco surrealistycznej, formalnie postugujac sie manierg realizmu.
W wyréznionej pracy Piotra Herli jury docenito Smiatos¢ koloru i bez-
kompromisowo$¢ przedstawienia. Tu estetyczna czystos¢ kadru z jed-
nej strony nawigzuje do tradycji malarskich studiow zwierzat, z dru-
giej wydobywa barwe i wyrazny dukt pedzla.

Wyrazitos¢ malarskiego gestu zostala doceniona réwniez w portre-
towej pracy Dominiki Kowyni.

Kolejne wyrdznienie zdobyla Karolina Jaklewicz za nawigzanie do
malarstawa geometrycznego, wolnego od figuracji, ktérego forme i prze-
strzen tworzg linie i otulajgce je cienie. Aleksandra Chojecka (Wyrdz-
nienie Honorowe Pisma Artystycznego ,,FORMAT”) wprowadza swo-
im malarstwem aure¢ dekoracyjnego palimpsestu — wielowarstwowe,
przetarte warstwy azurowych projektéw czy by¢ moze utrwalonych na
plotnie pomystow. Z pewnoscig jest to jedna z najciekawszych i naj-
bardziej oryginalnych prac tegorocznego konkursu.

Wyraznie wida¢, ze warto$ci malarskie oraz Smialo$¢ w odwolywaniu
sie do arystycznych inspiracji lezg u podstaw myslenia mtodych malarzy.
Poziom konkursu byl wyréwnany nie tylko jesli chodzi o kunszt warsz-
tatowy, ale i tematyke prac. Adepci Akademii malarskich wykazujg kon-
sekwentne zainteresowanie obrazem jako nos$nikiem rejestrujgcym
wspoélczesnos¢ — ich wspdlczesnosé. Jest tez w tegorocznych pracach
pewna jednolitnos¢ i zafascynowanie realizmem, dostonwnoscig czy
nawet dosadnoscig wyrazistej formy, co powoduje, ze widz przestaje
by¢ zaskakiwany. W tym dopatruje sie stagnacji, ktéra miejmy nadzieje
nie okaze si¢ czynnikiem negatywnym, a by¢ moze bedzie jedynie zna-
kiem czasu.

Mam nadzieje, ze Konkurs im. Mariana Michalika stanie si¢ im-
preza, ktéra w przysziosci gromadzi¢ bedzie dzieta coraz bardziej réz-
norodne, a zalozenia i organizacja calej imprezy bedzie rozwijac sie
i otwiera¢ réwniez na nowe media, zyjace czesto w symbiozie z malar-
stwem. Dzigki temu impreza bedzie speinia¢ swoj cel promocji mlo-
dych i sztuki.

[



Jedng z waznych umiejetnosci researcheréw w powiesciach
Williama Gibsona jest intuicyjne wytawianie przydatnych cia-
goéw informaciji. Ich zageszczenie w sieci, ze wzgledu na Zzmud-
no$¢ metody, nie pozwalata na mechaniczne przeszukiwanie.
Tak wyglada cyberpunkowa futurologia sprzed dziesieciu lat.
Bazy danych, archiwizacja, despotyzm stosowania backupu,
rozwdj problemu kompresji to jak wida¢ réwniez obowigzu-
jaca sytuacja.

Przemystaw Jedrowski, po raz trzeci wspoipracujac z poznanskim Zam-
kiem, tworzy wystawe ,,Nazajutrz”. Improwizuje reset dyktatury informacji nie
tylko w przypadku sztuki, ale i calej cywilizacji, cytujac jakby tym samym War-
hola: Moja glowa jest jak magnetofon z jednym przyciskiem kasowanie.
Gra w ,zamawiam” uwalnia artystow z dobrze konserwowanej chronologii
danych, legalizuje ich swobodg brakiem ukonstytuowanego porzadku, pozo-
stawiajgc przywolywanie faktow chaotycznemu mechanizmowi pamigci. Prze-
szlos¢ zostaje, ale w formie odpadow, ktorych artysci wedtug potrzeb uzywaja.
Na nowo aranzujac sytuacje, implantujg obce cialo w sSrodowisko zabytko-
wych szczatkow.

Dopuszcza si¢ tego Olaf Brzeski na porcelanowych popiersiach przyktadnie
uszeregowanych w kolumnadzie z postumentéw. ,, Dopuszcza si¢”, gdyz, jesli
nie w skorupach, to zastajemy je niedbale posklejane. Na kazdym egzemplarzu,
co $wiadczytby o interwencji lokalnego wandala, kto$ chuliganskim czerwo-
nym iksem podpisuje si¢ pod calym zajsciem. Ale to sprawy jednak nie ttuma-
czy, gdyz obok polamanego krzesta i stalowej rurki hydraulicznej, nie spos6b
nie zauwazy¢, co dzieje si¢ w samych rzezbach. Barokowe popiersia kobiece
o obfitych perukach, zwierzeta w furii wydobywajace z siebie wszelkg mozliwg
wydzieling, meskie glowy plastycznie reagujace na zewnetrzng agresje suge-
ruja, iz ich biernos¢ jest sporna. Zacieraja si¢ wiec granice podmiotu reguluja-
cego ostateczng forme, ktdra nie tyle jest tworzona, co stanowi przypadkowo
skolapsowane zdarzenie. Dyskusja przekornie nie nuzy, chociaz artysta postu-
guje si¢ schematem muzealnym, ktory porzadkuje i legitymizuje zainicjowang
sytuacje. Przero$nigta peruka tworzy kolejny etap ewolucji mozgu, sugerujac,
iz pr6znos¢ moze stac si¢ funkcjg, tak jak tworcza staje si¢ destrukcja.

Sytuacja podchodzi do gardta, wigc jest na tyle wysoko, by wymagac od-
Swiezajacej wojny czy katastrofy, brutalnego otrzasnigcia, badz odchrzaknie-
cia. Skoro jednak otwarte konflikty zbrojne sg nierentowne i niepopularne,
pozostaje oddawac sie symulacjom. Takie tez warunki zapewnia wystawie
ulokowanie jej w poznanskim Zamku z poczatku zesztego wieku. Jego plan,
wystroj i lokacja prac tworzg wrazenie pomiedzy Srodowiskiem gry platformo-
wej a animatronicznym Disney Worldem cudacznosci. Poniemiecki czy w przy-
padku Florydy, gotycki zamek, przez swoja architektoniczng niesp6jnos¢ z oto-
czeniem, staje si¢ sugestywnie ocalatym kawatkiem lgdu po katastrofie, szytym
na wymiar koncepcji kuratora. Kazdej z prac przydzielono osobng sale-terra-
rium, przez co wyzbyto si¢ ich wzajemnej konfrontacji przez sgsiadowanie.
Przemieszczanie przez kolejne komnaty, tworzy z wystawy muzeum osobliwos-
ci. Kumulacja takich wrazen odbywa sie¢ w Pokojowych historiach/Little Boy
Brzeskiego. Zachodzi tu specyficzna reakcja na zoboj¢tnianie natarczywego
bodzca, ktorego wizerunek osigga osobliwg mutacje. Uchylone drzwi prowadza
do pokoju dziecigcego, podtoga wyscietana przytulnie, bialo. W centrum na
rondzie dywanu, lampa w postaci stezalego grzyba atomowego. Dojscie do
zerowania tabu odbywa sie przez ujmowanie obrazom emocjonalnego ci¢zaru,
»karnawalizacje tragedii”, ,,spektakl symulakrow”.

Destrukcja merytorycznie organizuje rowniez przypadek malarskiego meza-
liansu Pawta Ksigzka. De Stijl vs. Black Metal to spétkowanie arbitralnych
sposobow widzenia, irracjonalnie dobrane towarzystwo, ktérego wczesniej nie
sposob bylo razem spotkac. Neoplastyczne porzadki wiktajg obrazy w prze-
strzen, niejako wplywajac fizycznie na ich wewnetrzne formy. Tak tez struktu-
rze mondrianowskiego drzewa nie udaje si¢ trzymac fasonu, gdyz konstrukcje
finalizujg si¢ gothic ornamentem splywajac w meskim pionie. Jedyna zaleta
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podobnego tasowania gatunkéw, to uswiadomienie trudnosci w uzasadnieniu
incydentalnych przeskokéw i eklektycznego doboru.

To tyle, jesli ,,Nazajutrz” ma méwic o przesztosci, czyli dniu weczorajszym.
Tytutu zobowigzuje jednak do wymyslenia nowych warunkéw i dalszego ciggu.
Dzieje si¢ tak przypadku taktyki Macieja Kuraka w RzeZbie uzytecznej. Lega-
lizacja sztuki dzieje sie tu na prawach konsumenta. Dotyczac obowigzku ak-
tywnego relaksowania si¢, mialaby ona symulowac udziat ,widza”, zastgpujac
go podobnie jak robot kuchenny w nieznosnych obowigzkach, w korzystaniu
z rowerka treningowego. Nobilitacja sztuki uzytkowej tworzy automatyczne
skojarzenia z motywacjami sztuki plemiennej, gdzie artysta przyjmuje rolg pro-
ducenta narzedzia badzZ szamana.

Te drugg opcje zdaje si¢ przejmowac Tomasz Kozak w Klasztor Inversus.
Kreowany kulturowo, a narodowo juz skostnialy schemat relacji ptciowych
i specyficzne nastawienie do obowigzujacej religii, stwarza artyste-szamana,
ktory egzorcyzmuje fabute hoffmanowskiej Trylogii i rozszerza biografie gtow-
nego bohatera, wmontowujac guy-porno epizody i kilka odwréconych krucy-
fikséw. W tak meskim jak na wojnie towarzystwie i wbijanie na pal dwuznacz-
nym sie staje. Tak chlopigca lezka za sarmackim wasem, probuje konczy¢ wiek
heterycznej niewinnosci. Jak wynika z tresci wideo: Duchu tajemniczy wpro-
wadZé mnie do tych bez wyjscia polskich otchlani, porzadkujacy reset nie
poczynamy od alkowy, ale od interpolacji w piwnicach.

Ro6zng od gibsonowskich resercheréw strategi¢ poruszania si¢ w bazie da-
nych, ukazuje Mariusz Tarkawian w Untitled (Looking for art.). To aktualne
kadry sztuki najnowszej, migdzynarodowy przekréj sceny kulturowej w dwu-
i tréjliniowym przebiegu niewielkich szkicow w obszernej sali do wylacznego
uzytku. Zunifikowany, walorem zréwnany do zme¢czenia horyzont zdarzen ar-
tystycznych sprowadza jego koloryt do rodzaju szortu informacyjnego. Kom-
paktowos¢ doswiadczen daje w efekcie kompresje¢ stratna, ogarniajac przy-
padkowe elementy i problem tfocznej medialnosci.

Kurator skompletowatl kwiat mtodej sztuki, rotacyjnie uzywany w krajowej
promocji artystycznej. Chociaz sam problem ekspozycji nie powinien by¢ czyms
obcym wspolczesnemu tworcy, to jednak niektore puenty koniczace poszczegol-
ne propozycje wydaja sie niepelne, moze nazbyt subtelne w poruszeniu proble-
mu. Prawdopodobnie dobor tak elementarnych rozwiagzan swiadczylby o zaje-
ciu przez kuratora roli trenera, kiedy to dziatanie druzyny jest mozliwe jedynie
w przypadku grania na tym samym boisku. Pozostaje niecierpliwie czekac¢ dal-
szych propozycji, a niepotrzebne skreslic.
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Maciej Kurak, Sztuka uzytkowa
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N Bielsku wc

Biennale Malarstwa ,Bielska Jesien” istnieje od 1962 roku
i jest jednym z najwazniejszych konkurséw w Polsce. Wielu
artystow, nie tylko tych debiutujgcych, przysyta tu prace li-
czac na odkrycie. | rzeczywiscie: historia pokazuje, ze sporo
mtodych artystéw po uzyskaniu nagréd lub wyréznien ,Biel-
skiej Jesieni” rozpoczeto wielkg kariere, czesto o miedzynaro-
dowym zasiegu. Byli to m.in.: Wilhelm Sasnal, Paulina Otow-
ska, Monika Sosnowska, Piotr Janas, Zbigniew Rogalski,
Dominik Lejman, Barttomiej Materka, Pawet Ksigzek, Grzegorz
Sztwiertnia, Piotr Lutyniski, Wojciech Leder, Rafat Borcz, Karo-
lina Zdunek. Jury ,Bielskiej Jesieni” nagradzato takze prace
artystow juz znanych, ktérzy w Bielsku-Biatej tylko potwier
dzili swa klase, jak: Andrzej Szewczyk, Bettina Beres, Bozena
Grzyb-Jarodzka, Piotr C. Kowalski, Zdzistaw Nitka czy Przemy-
staw Kwiek.

,Bielska Jesiel” przez 45 lat istnienia zmieniala r6zne punkty regu-
laminu, a od 12 lat réwniez czestotliwos¢ (z konkursu corocznego prze-
ksztalcita si¢ w biennale), jednak zasadniczy obszar jej zainteresowa-
nia pozostal ten sam: zamkniety i ograniczony tylko do jednej dziedziny
sztuki — malarstwa, bez romanséw z innymi mediami, ale otwarty jesli
chodzi o temat czy wiek uczestnikow.

Proby wyjscia przez artystow poza ustalone reguly co do tradycyj-
nego, wypracowanego przez wieki pojmowania istoty malarstwa — jako
dzieta wykonanego dowolng technikg malarskq, nie dajgcq sig¢ po-
wielic¢ jako oryginal (punkt z regulaminu konkursu) — podejmowane
byly w ciagu ostatnich lat wielokrotnie, z réznym skutkiem. Rygorys-
tyczne jury w 1995 (?) odrzucito z powodéw formalnych jedna z prac,
gdyz elementem obrazu byly — jak chciala autorka — palgce si¢ Swiece,
co wedlug jury wprowadzilo element performatywny, a wiec niezgod-
ny z regutami nieruchomego obrazu. Z podobnych powodéw w 2007
roku niedopuszczony do wystawy pokonkursowej zostal film DVD,
o malarskich walorach, jednak nie zachowujgcy cech oryginalu w jed-
nym tylko egzemplarzu.

Proba zgloszenia do konkursu malarstwa obrazu wideo niewatpli-
wie spowodowana byta przeslaniem wystawy kuratorskiej, zrealizowa-
nej w ramach ,,Bielskiej Jesieni” rok wcze$niej. W ramach wystawy, pre-
zentujacej autorskie spojrzenie na polskie malarstwo, Jarostaw Lubiak
i Kamil Kuskowski pokazali ,,Obrazy jak malowane” — wylacznie wide-
oinstalacje, w ktérych podstawowym aspektem sg kolor i $wiatlo, te
same czynniki, ktore budujg tradycyjny obraz malowany pedzlem. Pro-
jekcje wideo juz wczesniej pojawialy sie na bielskojesiennych wysta-
wach kuratorskich — np. wijace si¢ Robaki Anny Orlikowskiej w nieco
dekadenckim spojrzeniu Magdaleny Ujmy i Joanny Zielinskiej na este-
tyczne walory obrazéw (Pigkno, czyli efekty malarskie, 2004).

Wystawy konkursowe dla malarzy, w przeciwienstwie do kurator-
skich (odbywajacych sie naprzemiennie, w lata parzyste) nadal wiec
zachowujg materialno$¢ dzieta. Fizyczna materia poszczeg6lnych pro-
pozycji na ostatniej ,,Bielskiej Jesieni” w wielu przypadkach zainspi-
rowana byta fotografig, wykorzystywang na r6zne sposoby. Obrazy
z cyklu ,,Genderqueer” Wojciecha Kubiaka i Lidii Krawczyk to malo-
wane w monumentalnych proporcjach portrety z rzutowanych na blejt-
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igz malarstwe

ramy zdje¢. Pozornie mechaniczne przeniesienie wymaga przeciez do-
brego opanowania warsztatu, co bylo wida¢ przy poréwnaniu tych
Swietnych obrazéw z innymi na wystawie, malowanymi ze slajdéw.
Hiperrealizm czy fotorealizm uprawomocnil t¢ metode postepowania,
jednak, mimo pozornej latwosci okazuje sig, ze i ona wymaga talentu.

W dwoch wypadkach artysci jeszcze bardziej ulatwili sobie prace
wykorzystujgc juz nie przenoszone recznie fotografie, ale fotograficz-
ne wydruki. Andrzej Wasilewski na swoje Pin-up fruits narzucit war-
stwe malarskiej materii, nadajac im charakter rekodzieta, a Kamil Kus-
kowski zrobit to tylko na niektérych fragmentach wydluzonych
blejtram6éw bedacych powiekszeniami grzbietéw najwazniejszych ksig-
zek o malarstwie. To wczesniejsza wersja pokazywanych przez niego
w Atlasie Sztuki prawdziwych ksigzek, widzianych tylko od strony
grzbietéw, jako dziel na indywidualnej wystawie ,,Uczta malarstwa”.
To najbardziej konceptualna praca na wystawie, w ktorej nieistotne
stalo sie takie czy inne wykonanie, a wazniejsze stalo si¢ przestanie.

Metamalarstwo, odwoltujace sie do samego siebie, czy tez malarstwo
czyste, nieprzedstawiajace, rozpatrujace wylacznie problemy formy
i koloru, to ciagle wazne tendencje w ,Bielskiej Jesieni”. Abstrakcja,
raz bardziej holubiona, raz mniej, w zaleznosci od skladu jury, miata
swoje mocne reprezentacje i notowania (np. na ,Bielskiej Jesieni”
w 1995 roku, kiedy zwyciezyt Wojciech Leder), ale zawsze byla na
wystawie obecna. W tym roku w tej dziedzinie mocno zaznaczyly si¢
kobiety: Malgorzata Borek z obrazem Zielony (Green) czy Malgorzata
Szymankiewicz — Bez tytulu. Jednak przewage zdecydowanie mialy
obrazy figuratywne i przedstawiajace, odwolujace si¢ do réznych sty-
listyk: obok fotorealizmu pojawily sie ekspresja, surrealizm, malar-
stwo materii.

Cho¢ wiele konkurséw w Polsce uwalnia si¢ od jednej dyscypliny
i zaczyna miesza¢ media, przeksztalcajac sie w festiwale sztuki, gdzie
na rownych prawach z malarstwem ocenia si¢ wideo czy instalacje,
bielski konkurs pozostaje wierny wcigz najpopularniejszej dziedzinie
sztuki.

Jak dalece jednak mozna zmienia¢ pojecie obrazu, wychodzac od
tradycyjnego blejtramu i konfrontujac go np. z konceptualizmem, po-
kazaly w konkursie nie tylko obrazy Kamila Kuskowskiego, ale i sesja
,Malarstwo a moze konceptualizm”, z wystgpieniem m.in. Jerzego
Kosalki i Krzysztofa Wataszka, ktorzy dali ,,Pokaz zywego malarstwa”.
Wroclawskie srodowisko jest chyba najzywszym przykladem tego, ze
moze istnie¢ pelna symbioza miedzy malarstwem o sztuka pojeciowa.

Na 38. Biennale Malarstwa ,,Bielska Jesien” naplyneto 1 627 prac 416
artystow. Do wystawy pokonkursowej jury (Jolanta Ciesielska, Grze-
gorz Sztwiertnia, Agata Smalcerz, Monika Szewczyk, Leon Tarase-
wicz) zakwalifikowalo 109 prac 58 artystow. Nagrody: Grand Prix
— Wojciech Kubiak, Lidia Krawczyk, II Nagroda — Agata Biskup, III Na-
groda — Stefan Hanckowiak, wyr6znienia — Malgorzata Borek, Dorota
Borowa, Tadeusz Moskala, Barlomiej Otocki, Malgorzata Szymankie-
wicz. Wyréznienia redakcji patronackich: Malgorzata Szymankiewicz
(Art&Business), Barbara Tytko (Artinfo.pl), Jan Dziaczkowski (Ar-
tluk), Agata Biskup (Exit), Bartlomiej Otocki (Obieg), Tadeusz Krol
(Sztuka.pl).
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ROZEWICZ

motto; (Arystoteles, Hermeneutyka, 16a’)
Stowa sa symbolicznymi znakami wrazen doznawanych w duszy,
a dzwieki pisane sg znakami dzwiekéw mowionych.

Jako pisane a takze i méwione,
nie sg dla wszystkich ludzi te same...

Jak mowi tradycja zanurzona w historii
Jest wtasciwy czas na wszystko:

Na ptongce lasy w pozodze wojennej —
Na rozkwitajgce roze

Na placz i Smiech radosny

Na zgryzote i zdrowie

Na pozegnania i milosne spotkanie
Jest czas na przasne stowa

i na kunszt Poezji.

Dzisiaj jest taki dzien — Dzien Poezji Tadeusza Rozewicza

Z inicjatywy Wydziatu Grafiki, Senat Akademii Sztuk Pigknych we Wrocta-
wiu, zwrocit sie do Poety, Tadeusza R6zewicza o przyjecie tytulu Doctora
honoris causa naszej Uczelni.

Za wyrazenie zgody, poczytujac ja za wielki dar serca, jesteSmy

Panu Tadeuszowi Rozewiczowi szczerze wdzieczni i zobowigzani.

Niedawno spytano mnie — dlaczego Poeta?

Dlaczego w Akademii Sztuk Pigknych?

Odpowiedziatem - czytaj wiersze Poety, uwaznie, z empatig.
Bo lekka reka nie dotkniesz Bytu Subtelnego.

Bowiem

...Poeta w czasie pisania to czlowiek, odwrécony
tytem do Swiata

do nieporzqdku

rzeczywistosci

Poeta w czasie pisania

jest bezbronny

tatwo go wtedy zaskoczyc

oSmieszyc przestraszyc...

Malarz, grafik, rzezbiarz wrazliwy, stoi nieopodal, na wyciagniecie reki,
ztym samym drzacym samo-poczuciem.

Kiedy Tadeusz Rézewicz ,,stal sie” poeta? W jakim czasie zgodzit sie na
taki dar Opatrznosci.
Mowi Poeta —
... debiutowatem kilka razy. To tak, jakbym sig kilka razy rodzil.
Przed wojng - w gazetach i pismach szkolnych, w czasie okupacji kon-
spiracyjnie wydanym tomikiem wspomnien z partyzantRi;
po wojnie tomikiem satyr, w 1947 r. tomem wierszy lirycznych.

Historycy literatury zwracajg uwage na tom Niepokdj wydany w czasach
krakowskich jako wtasciwy debiut.

Niepokoj to tom stanowiacy gorzki, poetycki rozrachunek z doswiadczeniem
wojny i okupacji.

Wojna wycisneta traumatyczne slady w Swiadomosci tych, ktorzy ocaleli.
Wydawalo sig, Ze z popioléw pozogi nie odrodzi

sie zadna forma swobodnej mysli, ze nie bedzie wystarczajacych sit ducho-
wych na kontynuacje lub poczatek - ze nikt nie napisze wiersza, nie namaluje
obrazu, ze teatr bedzie atrapg.

zycie przetrwalo. (nasze zycie)

Powojenna tworczos¢ Tadeusza R6zewicza dowodzi, ze wartosci wyzszego
rzedu, cho¢ zwichnely swe proporcje - trwaja.

— ze mimo niepokoju zrodzonego przez wielka destrukcje, mozna i trzeba
odnalez¢ nowe impulsy, odkry¢ nowe wektory i potencje mimo opresyjnej
rzeczywistosci powojenne;.

— Andrzej Wajda catkiem niedawno powiedzial:
Wezoraj przeczytalem na nowo tomik wierszy Rozewicza
Czerwona rekawiczka z 1948 roku.
To byt nasz poeta - tak czuliSmy wtedy. On wiasnie mowi:
o irracjonalnym poczuciu winy tych co przezyli.

Wehikut czasu niost Poete przez gestwing zdarzen, przenosit w rézne mia-
sta isytuacje. Wszystko zaczeto si¢ w Radomsku, w rodzinnym domu przy
ulicy Reymonta 12.

Poeta wyszedt z domu...

W 1945 roku p. Tadeusz Rézewicz znalazi si¢ w Srodowisku, ktore zachowato
tradycje awangardy dwudziestolecia miedzywojennego. Czas krakowski —
okres krotki ale niezwykle plodny i pozywny.
W Krakowie rozpoczeta si¢ przyjazn poety z Kornelem Filipowiczem, Jerzym
Nowosielskim , Mieczystawem Porebskim, Jerzym Tchorzewskim.
W Krakowie stuchal wyktadéw Tatarkiewicza i Ingardena.
W Krakowie pod mentorskim okiem Juliana Przybosia i Leopolda Staffa
Tadeusz Rozewicz ksztaltowal swoj etos poety, swojg suwerenng droge
artysty.
Maria Komornicka, po wydaniu tomu Niepokdj napisala tak:
Sréd ttumu mtodocianych Tyrteuszéw , Juvenalow i Jeremiaszow ostat-
niej doby wyrdznia sie wyrobieniem oblicza poetyckiego i dojrzatoscig
swego czlowieczeristwa Tadeusz RozZewicz.

W 1945r. w artykule Rekwizyty i duch( Rozwazania o poezji)
Poeta pisal o koniecznosci przezwyciezenia zastanych konwencji, odrzucenia
zuzytych rekwizytow poetyckich, motywow i form.
....lepitem wtedy nowq forme czy tez ,naczynie”, w ktorym podawatem
napdj liryczny czytelnikom...

A jak lepi¢ naczynie?
Poeta wyrazil to tak w znakomitym wierszu:
(z wiersza Propozycja druga)



Utwor

skoriczony

trzeba ztamac

a kiedy sig zrosnie

jeszcze raz tamac

w miejscach gdzie styka sie z rzeczywistosciq
usungqc elementy tgczqgce
przypadkowe

ktore pochodzq z wyobraini
pozostate powigzac
milczeniem

lub zostawié rozwigzane...

- Im zewnetrzna szata wiersza jest bardziej skomplikowana, ozdobna i za-
skakujaca, tym gorzej dla wlasciwego zdarzenia lirycznego, ktére nie moze
przebic si¢ przez kunsztowne inkrustacje fabrykowane przez poetow...
W konkluzji - poezja dla Tadeusza Rozewicza jest elementem zycia, jako
zapis emocji, mysli i sadoéw, a nie li tylko zbiorem estetycznych konwencji
o krotkotrwatym bycie.
W szerszym ujeciu odnosi si¢ to do kazdej dziedziny sztuki.
- Poezja jako ustawiczne czuwanie
Poezja jako baczne czyhanie na stowa, na prawde stow.
Stowo - tworzenie
Stowa pierwsze — rodzina, dom rzeczy, natura,
$wiatlo i mrok, zycie mieszkancow miast
sg kanwa na ktorej, jak moéwi poeta —
haftujemy zielona r6z¢ wspotczesnej poezji
Stowa prawdziwe, prawda w stowach.
Czym jest prawda ?
- Nietzsche grzmi z oddali
— prawda jest ruchoma armia metafor.
Poeta:
— Ja sam w wigkszosci swoich wierszy postuguje sie obrazem.
Moja poezja opiera sie wigc na zasadniczym elemencie, na metaforze,
na obrazie.
Norwid szepcze:
- Z rzeczy Swiata tego zostang
Duwie tylko: poezja i dobroC... i wiecej nic.

Od 1968 roku Tadeusz R6zewicz mieszka we Wroctawiu. Jak moge mniemac,
miejscu przyjaznym, szanujacym dzieto Poety.

- Coz to za miasto bez poety,
c0z to za wieza koscielna bez dzwonu
c0z po dzwonie bez serca

W 1960 roku Poeta otwiera kolejny etap swej tworczosci. Dramaturgia
Jak mowi - to kolejny debiut.
Jego dramaty:
Kartoteka, Stara kobieta wysiaduje, Swiadkowie, Nasza mala stabilizacja,
Grupa Laokoona, Akt przerywany, Biale maltzeristwo, Wyszedl z domu,
Na czworakach, Do piachu — nalezg do najwazniejszych zjawisk w tej
dziedzinie po wojnie.
Krytycy czesto uzywaja terminu — ,teatr realistyczno-poetycki, mowia
ogrotesce...”
Poeta uwaza sie za realiste.
Moje sztuki nie majq nic wspolnego z groteskq.
Groteske uwazam za ulatwienie... mnie na przykiad interesuje bar-
dziej takie zagadnienie: punkt w ktorym dramat staje si¢ komediq
a komedia dramatem

glos z widowni:

— toz to tworzenie Hipocentaura, zywego, wierzgajgcego,
zdziwionego swoim dwoistym istnieniem.

Inscenizacje dramatéw T. Rozewicza powstaly we wspotpracy z wybitnymi
rezyserami, w doborowej obsadzie aktorskiej.

Kazdy dramat zyskiwal swoj wizualny znak-plakaty do inscenizacji reali-
zowali znamienici plakacisci polscy. Nie z tzw. profesjonalnego obowiazku,
ale wzywej reakeji na fenomen poematéw dramaturgicznych.

Francis Bacon czyli Diego Velazquez na fotelu dentystycznym
to tytul poematu z tomu — Zawsze fragment — Recykling
- Przed trzydziestu laty zaczqlem deptac¢ Baconowi po pietach...
To piekny dowod fascynacji Poety malarstwem.
Kontakty Tadeusza Rozewicza ze Srodowiskiem plastycznym a raczej wy-
branymi przyjaciétmi-malarzami, datuja si¢ dziesigtkami lat.
W Krakowie zyskat ich szczera przyjazn-aprobate i uznanie dla swojej
tworczosci.
Ze Scian domu poety spogladaja na niego obrazy-dowody pamieci przy-
jaciol — Nowosielskiego, Tchorzewskiego, Brzozowskiego, Jaremianki,
Mikulskiego ...
Byta to mitos¢ z wzajemnoscia.
...Poeta i obrazy pofaczeni wsp6lnym krwioobiegiem.
Korespondencja:
Poeta pisze do obrazu
Obraz spoglgda na Poete.

Osobiscie kojarze poezj¢ Tadeusza Rozewicza z grafika Rembrandta.
Odnajduje podobna sile wyrazu, zwieztos¢ wybranych srodkow, powsze-
dnios¢ motywow przeswietlonych giebokim przezyciem.

Analogie miedzy obrazami a poezjg bywajg oczywiscie zawodne, zachodzi
tu bowiem r6znica materii, ale mozna moéwi¢ z pewnoscig 0 wzajemnym
przenikaniu sfer.

Wobec ogromu i wagi dorobku Tadeusza Rozewicza stoimy w podziwie,
pelni szacunku dla trudu poety.

Pojawiajg sie stowa — syzyfowe prace, orka na ugorze, przenikliwe oko.

- gdzie szukac autorytetu?

Seneka podpowiada:
— Winnismy obrac sobie jakiegos prawego czlowieka i mie¢ go zawsze
przed oczami, aby byc tak, jak gdyby on si¢ nam przyglgdat, i wszystko
czynié tak, jakby on widzial...

Dzien dzisiejszy zbiega sie z wazng data, wszak jutro obchodzi Pan kolejng
rocznice urodzin — wszystkiego dobrego Panie Tadeuszu, pomyslnych dni
w zdrowiu. Niech trwa pigkno panskiego dzieta. Pozwole sobie — proszac
o wyrozumialos¢ — dolaczy¢ stowna laurke wiasnego wyrobu:

Siedzqc na krzesle firmy Thonet
omotany poezjq

wierszem odziany

w nieSpieszny rytm obuty

rece grzeje nad stowem
zapisanym w zeszycie

w kratke

Jan Jaromir Aleksiun
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Agata Saraczynska
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o ceramicznych rzezbach
i obrazach Katarzyny KOCZYNSKIEJ-KIELAN

Ceramicy nie maja tatwo. Rzadko traktowani sa jak petnoprawni
artysci, bo i glina wielu osobom kojarzy sie z tworzywem tatwym.
Siegaja po nig dzieci, a jesli juz biorg jg w rece rzezbiarze, to po
to, by budowa¢ modele, bozzetta, szkice, ktére dopiero pdzniej
wykuwane sq w szlachetniejszych tworzywach. Ten XIX-wieczny
sposdb myslenia pokutuje wsréd wielu oséb do dzis. A przeciez
juz niemal sto lat temu zauwazono niezwykte wartosci artystycz-
ne tkwigce w ceramicznej materii. Artysci siegaja po nig, by two-
rzy¢ samoistne dzieta sztuki.

Wroctaw jako zaglebie ceramikéw przyzwyczail nas do widzenia w cerami-
ce nie tylko rzemiosta. W koncu od ponad potwiecza dziata tu jedyna uczelnia
plastyczna ksztalcgca polskich artystow ceramikow. Jednak do niedawna nie-
wielu absolwentéw potrafilo korzystac z jednej z najbardziej pierwotnych tech-
nik formowania gliny, czyli toczenia na kole. Przywrocita ja do Akademii Sztuk
Pieknych Katarzyna Koczynska-Kielan, ktora na przelomie lat 80. i 90. kilka-
krotnie byta zapraszana na warsztaty w pracowni garncarskiej ,,Margarethen-
hohe” w Essen. Efektem tych praktyk byto nie tylko zdobycie umiejetnosci
wytaczania form z gliny, ale tez fascynacja zupelnie innym od europejskiego
postrzeganiem ceramiki.

Te odmiane Koczynska-Kielan zawdzigcza swej nowej mentorce: Young-Jae
Lee, koreanskiej artystce osiadtej w Niemczech. Stosowane przez nig estetycz-
ne rozwigzania bliskie byly ceramicznym poszukiwaniom pionierek ceramiki
z wroclawskiej Akademii, czyli eksperymentom Julii Kotarbinskiej i jej uczenni-
cy Krystyny Cybinskiej. Obie te artystki sktanialy sie ku prostym ksztattom
naczyniowym zdobionym szlachetng kolorystyka i rysunkiem szkliw. Jednak
formy Young-Jae Lee niczemu stuzy¢ nie musiaty. Byly. Skupiaty w sobie trady-
cjeiwiedze, umiejetnosci rzemieslnicze i estetyczne rozwazania.

Dzi¢ki temu polgczeniu i zapetleniu wpltywow, krzyzujacym sig inspiracjom,
Katarzyna Koczynska-Kielan znalazta swoj oryginalny jezyk plastyczny. Z jej
rak wychodza formy, ktore, cho¢ przypominajg naczynia, nie majg konkretnego
przeznaczenia. Sg zwartymi, klarownie konstruowanymi brytami, z ktoérych
kazda opracowana jest w inny, niepowtarzalny sposob. Kazda jest wyzwaniem
formalnym, cho¢ niejednokrotnie bazuje na tym samym ksztalcie wyjsciowym.

Tak jest z walcami w cyklu ,,Katedr”, tak jest z ,Wiezami”. Sg wyklejane,
odgniatane w formach, niejednokrotnie wieloscienne, o osobno uksztattowa-
nym wnetrzu i zewnetrzu. Na ten rzemieslniczy, technologiczny majstersztyk
niewiele os6b zwraca uwage. Nic dziwnego — wzrok widzow zazwyczaj przy-
kuwa niezwykte potaczenie faktur, azuréw, barwien, ktore zwarta, sumaryczng
forme czynig zagadkowym i pociggajacym rozwigzaniem plastycznym. Bo choc¢
wszystkie ceramiczne dzieta Koczynskiej-Kielan sg proste i tektoniczne, to majg
ten rys unikalnosci, ktory charakteryzuje skonczone dzieta sztuki. Nie sprawia
tego ornament, czy tez jakas inna stuzaca powierzchownej tadnosci, jedynie
efektowna dekoracja.

Niektore z form sg jak najprawdziwsze dzielo kolorysty. Chocby te z cyklu
,,Pejzazy zamknigtych” sg opowiescig o zmieniajgcych si¢ porach roku. Wio-
sna, Lato, Jesien, Zima. Niby podobne, ale wszystkie odmienne. Po swojemu
barwami, przecierkami, zadrapaniami §lg sugestie naszej wyobrazni. Nasu-
wajg nam skojarzenia ze splataniem zmarznietych Zdzbel trawy, usychajgcymi
lis¢mi, rozkwitajacymi drzewami i dojrzewajgcymi zbozami. To niby prosta
narracja, ale jakze wysublimowana formalnie. Bo w zaleznosci od cieplej badz
chtodnej kolorystyki podazamy myslg do przezytych swietlistych porankow,
leniwych potudni, chmurnych wieczoréw. Do gorskich dolin, rozlegtych jezior.

Kolejne prace sg wynikiem logicznych poszuki-
wan, sumiennego roztrzasania zagadnien formal-
nych, powracania do raz juz podjetego tematu, do
raz przerabianego motywu.

Kazdy z wylepionych twordw jest osobna hi-
storig, kazdy ma charakter tréjwymiarowego
obiektu przeznaczonego do ogladania ze wszyst-

1. Katarzyna Koczyriska-Kielan & Piotr Kielan, Wspdina podréz

2. Piotr Kielan, Pejzaz z rézowym swiatfem, 2004, ol. pt., 130 x 160 cm

3. Katarzyna Koczyriska-Kielan, Pejzaz zamkniety, 2004, h: 25, 28 x 24 cm, 28 x 22 cm
4. Katarzyna Koczyriska-Kielan, Czerwona pustynia, 2003, 65x 23 x 23 cm

5. Katarzyna Koczyriska-Kielan, Wieza o zachodzie storica, 2007, 25 x 25 cm

6. Piotr Kielan, U stép mojej pracowni, 2007, ol. pt., 120 x 150 cm

kich stron. Jest po prostu ceramiczng rzezba, ktora jesli nawet nie zostata
wytoczona na kole garncarskim, to jej kolejne oblicza odkrywamy, gdy powto-
rzymy wirowy ruch kota. Gdy obchodzimy jg dookota.

Autorka na kazdym kroku zaskakuje nas doklejaniem dodatkowych elemen-
tow, innym opracowaniem Scianek. Raz zmienia strukture gliny, réznicuje jej
fakture, raz bawi sie jak malarz kolorem. Raz tworzy kolejne ptaszczyzny, raz je
usuwa. Toczy walke z symetria, rytmem: czasem im si¢ poddaje, czasem je
zwalcza, konsekwetnie budujac artystyczne wyzwania. Wnika w glab kompo-
zycji, w zaskakujacych miejscach jg otwiera, zamyka, igrajac z naszym przy-
zwyczajeniem do szukania centralnego punktu.

W ,,Pejzazach zamknietych”, brytach o podstawie kwadratu, autorka réznie
traktuje krawedzie: migkko je zaobla, by w innej pracy ostro przeciac je kolejng
Sciang. Wykorzystuje wklesto-wypukte falowanie ptaszczyzn do budowania
efektow swiattocieniowych, fakturami sygnalizuje rzne napiecia, nastroje,
stany. Pociaga jg formalne komplikowanie prostego przeciez ksztaltu. Szuka
kolejnych niespotykanych rozwigzan.

W ostatnim czasie Koczynskiej-Kielan przestaly wystarczac rozwazania nad
charakterem pojedynczych form, a nawet rozwijaniem ich w postaci cyklow.
Na wystawie we wroctawskiej Galerii Miejskiej podsumowujacej jej tworczos¢
z lat 2004-2007 zaprezentowala Kregi czasu —nic innego, jak instalacje we
wnetrzu — ktora zmusza nas do skupienia uwagi nie na pojedynczych ksztat-
tach, lecz zorganizowanej przez nie przestrzeni. Nie patrzymy juz na jeden
wytoczony ksztalt, na wyklejong forme, tylko doszukujemy sie relacji zacho-
dzacych migdzy poszczegolnymi wystawionymi pracami. Poznajemy nowe war-
tosci, ktore rodzg si¢ ze zderzen powielonych ksztattéw, mnozonych rytmow,
podkreslanych napiec.

Probg znalezienia nowych rozwigzan ceramicznych sg takze obrazy Kata-
rzyny Koczynskiej-Kielan. Wydawaloby si¢, ze powinny by¢ ptaskie, dwuwy-
miarowe, lecz wszystkie one przyjmuja ksztatt relieféw. Przestrzennych rozgry-
wek, ktore odmieniajg plaszczyzne w wielowarstwowe kompozycje nakladek,
spekan, zlobkowan. W te zatamania i zaglebienia r6znie wnika swiatto wydo-
bywajac kolejne warstwy, kolejne przestrzenie, kolejne wrazenia.

I cho¢ obrazy powstajg z surowego, petnego ziaren szamotu, tak r6znego od
stosowanej w trojwymiarowych brylach, czesto az swiecgcej Sliskoscia, oczysz-
czonej gliny, to za kazdym razem modelunek plaszczyzn, metody ich ksztatto-
wania nalezg do klasycznego arsenalu ceramika.

Tak samo wykorzystywane przez autorke zdobienia — cata ta alchemia $rod-
kow, technologia wrecz nie do zgltebienia dla laika.

Bo skad zwykly Smiertelnik moze wiedziec, w jakiej temperaturze wypalana
byta skorupa, jak przebiegalo szkliwie-
nie, czym jest angoba, albo jaki tlenek
spowodowal przebarwienie naklejanego
detalu?

I'wlasciwie po co ma to wiedziec¢? Prze-
ciez liczy si¢ efekt, a ten nie pozostawia
watpliwosci.

Wytoczone przez Katarzyne Ko-
czynska-Kielan ksztalty oderwaly si¢ od
potocznosci. Obrocily sie w strone artys-
tycznej klasyki. Powaznej, skupionej, ale
i momentami z rozbawieniem puszczaja-
cej oko do naszych przyzwyczajen.

]
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KOLORowanie

Demokrytejska teza stwierdzajaca, Ze postrzezenia s stanami
umystu, a nie, jak zwykto sie sadzi¢, obrazem rzeczywistosci,
dyskutowana byta nie tylko przez filozoféw, ale takie przez
artystow. Jednym z nich jest kontynuator wroctawskiej szkoty
kolorystéw Piotr Kielan. Jego tworczo$¢ sytuujaca sie w nur
cie malarstwa figuralnego czerpigcego z natury, a scisle rzecz
ujmujac — z pejzazu, teze gtoszacq prymarng role podmiotu,
ktérego intelekt, zmysty i emocje sq miarg rzeczy, potwierdza

jednoznacznie.

Powyzsza uwaga ma znaczenie porzadkujace, bo cho¢ nie wynika
z niej kryterium warto$ciowania malarskich dziet P. Kielana, to jasno
wskazuje na przyjeta przez niego koncepcje sztuki. Koncepcje, ktorej
korzenie tkwig w stwierdzeniu Arystotelesa, ze Przez sztuke powstaje
wszystko to, czego forma jest w duszy, co zas$ istnieje z koniecznosci lub

B ST

Piotr Kielan, Ulewa, 2005, 160 x 130 cm

powstalo w sposob zgodny z nakazami natury dzielem sztuki nie jest
(Metafizyka, VII, 7, 1032 b), a ktora w refleksji Maurice Merleau-
Ponty’ego zyskala swoj pelny wymiar. Kluczowa rola widzenia w akcie
tworczym, wedlug francuskiego fenomenologa, zasadza si¢ w tajemni-
czej relacji zachodzacej miedzy kim$ widzacym a czym$ widzialnym
zarazem. To wlasnie artysta uswiadamia sobie fakt, ze jest czyms$ wie-
cej niz przestrzenng jakoscia, ze jest splotem widzenia i ruchu, ze jego
tworcze widzenie ma moc wigzania Bytu w jednosc¢. Jego spojrzenie
wpisane w przedludzkie widzenie w swym nienasyceniu wykracza poza
to, co jedynie zmystowe i w swym przekazie nieciagle, siega w struktu-
re bytu, w logos rzeczy. (Oko i umyst [w:] Oko i umyst. Szkice o malar-
stwie, s. 27). Merleau-Ponty twierdzi, ze proces rozumienia zdarzen
ma charakter konstrukcyjny, dokonujacy aktualnej syntezy przedmio-
tu z perspektywy p6l zmystowych i percepcyjnych, uwzgledniajgcy uni-
wersalny schemat bytu. Perspektywe widzenia wyznacza intencja pod-
miotu ekstazy transcendujacej jego styk ze Swiatem, dlatego zwigzek
miedzy podmiotem bedacym projektem $wiata a §wiatem przez niego
projektowanym (centrum znaczen i sensow i wszystkich sensow) jest
nierozerwalny. Widzenie, bedace aktem percepcji, jest [...] spotkaniem,
jakby na skrzyzowaniu, wszystkich aspektow bytu (Tamze, s. 63), jest
wreszcie uzewnetrzniong aktualizacjg sensotwoérczych mozliwosci
podmiotu.

W czynno$ciach i wytworach ludzkich zawarty jest zatem implicite
zarowno czlowiek jako podmiot, ktory dziata z siebie w sobie i dla
siebie, jak i $wiat zewnetrzny, ujety jako natura. W katalogu wystawy
,Wspolna Podr6z”! znajdujemy dookreslajacg te kwestie wypowiedz
malarza: Kazdy kolejny obraz dopelnia i definiuje Swiat wewnetrzny
artysty, odstania jego pejzaz wewnetrzny, a zarazem uzewnetrznia
i utrwala jego psychike w charakterystycznej kompozycji barw i ksztal-
tow, bez wzgledu na zmieniajqce si¢ tematy i inspiracje tworcze. Ma-
lowane olejami piétna Zachod slorica, Nurt, Listopadowy poranek,
Swiatto, Przestrzeri, U stép mojej pracowni czy Pejzaz z cyklu kolory
zimy dowodza, ze czym innym jest wedlug Kielana przekonanie, iz
powierzchnia przedmiotu obrazu przypomina to, co odtwarza, a czym
innym rozumienie tego, co przedstawione, czego doswiadczamy na
zasadzie podobienistwa pomiedzy widokiem obrazu a dwuwymiaro-
wym wygladem przedmiotu, jakim jest obraz malarski. Fakt, ze obrazy
przedstawiaja wszystko, do czego sa podobne, oznacza, ze wyjasnie-
nie przedstawienia odsyta do pojecia interpretacji, a nie podobieni-
stwa, a tym samym z obrazem zwigzana jest nieskonczona ilo$¢ przed-
stawionych kontekstéw. Zorganizowane o zdecydowane wertykalne
i horyzontalne podzialy ptaszczyzny obrazéw manifestuja przede
wszystkim polozony na fakturze kolor, ktorego ekspresyjne dzialanie
wymusza na odbiorcy sposob percepcji calosci obrazu. Dopiero kolej-
ne wglady w ascetyczne uklady kompozycyjno-strukturalne ujawniajg
istnienie ujetych w syntetyczne znaki przedmioty organizujgce we-
wnetrzne przestrzenie obrazu. Budujaca lini¢ horyzontu Sciana lasu,
owale koron drzew lub stonica czy tez meandry drogi nie odstaniajg
swych konkretnych jakosci; przeciwnie, skrywaja je skrzetnie za tym,
co stanowi o powszechnych wiasciwosciach ich bytu. Wszystko pod-
porzadkowane jest tu narracji koloru w palecie subtelnie budowanych
gam z jednej strony, z drugiej zas kontrastéw temperaturowych. Tymi
srodkami Piotr Kielan dysponuje jednak nie na wzoér prozaika opisu-
jacego szczegdlowo przemyslang historie, ale na sposob poety, ktory
z napisanego wiersza dowiaduje si¢ o nim samym i o sobie, o sile i wa-
dze swoich odczuc i przezyc, o jakosci myslenia, o Swiecie.

]

!, Wspadlna Podroz” — Piotr Kielan, Katarzyna Koczynska-Kielan, Katalog wystawy, Galeria Miejska,
Wroctaw 2007.
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Strumien WIDEO
czyli

Wejdzmy do wnetrza wirtualnego muzeum. W filmie Mifos¢
(Roza, 2006), 1zabella Gustowska w strukturze czerwonego
krysztatu zamyka réznorodne sceny mitosne lub intymne beda-
ce cytatami z arcydziet historii malarstwa, od Rafaela do prera-
faelitéw, wigczajac Maneta, Ingresa, Girodeta. Wytaniaja sie zbli-
zenia na twarze kobiece w ekstazie, catujgce sie Anioty, blisko$¢
ust dwéch postaci, Amor i Psyche, Nawiedzenie, Olimpia, Ofe-
lia. Wcigz powraca jednak jeden obraz lub jego fragmenty, staw-
ny anonimowy enigmatyczny portret Gabrielle d'Estrées z siostrg
(1595) ze Szkoty Fontaineblau.

Jest to alegoria, a takze scena erotyczna pomiedzy dwoma kobieta-
mi, gdzie jedna dotyka sutka drugiej prezentujacej pierscien. Rozne
oblicza milosci zostaly wyrazone potaczonym jezykiem sztuki malar-

POSTAWY

Zycle Wewnetrzne Wizerunkdow

stwa i wideo. W tej projekcji wideo artystka zamkneta histori¢ malar-
stwa erotycznego, sztuka wideo stala si¢ natomiast wirtualnym mu-
zeum. Dotychczas to muzea specjalizowaly si¢ w przechowywaniu his-
torii obrazéw, sztuka wspoélczesna prezentuje jednak swa wiasng
historie¢ wizualnosci, kreauje alternatywne muzeum. W ten wtasnie
sposob ostatnia retrospektywa Izabelli Gustowskiej w poznanskim
Muzeum Narodowym, wykreowala muzeum we wnetrzu muzeéw i za-
proponowalta nowy model konstrukeji wizualnego archiwum.
Kreowanie srodowiska medialnego jest specjalnosciag Izabelli Gu-
stowskiej, ktora przez swe instalacje wideo zamienia $wiat realny w wir-
tualny. Podczas retrospektywnej wystawy , Life is a Story” zorganizo-
wanej jesienig 2007 roku przez Muzeum Narodowe w Poznaniu artystka
przeksztalcita muzeum w totalng przestrzen multimedialng. Zaprezen-
towany zostal wybor dziet z gtéwnych cyklow artystki: ,Wzgledne cechy
podobienstwa” (1979-1990), ,,Plynac” (1994-1997), ,,Sny” (1990-1994),
,Life is a Story” (2002-2005), ,,Spiewajace pokoje” (1995-2000).

lzabela Gustowska, Sztuka wyboru, 2005-2006, instalacja, 9 wideoinstalacji, 150 obiektow light- box, $rednica 70 cm, fot. J. Klup$



)

Life is a story, 1984-2006, instalacja Dzien zacmienia — czas sensu, mobilna wideoinstalacja
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Poznanska wystawa byla niezwykla retrospektywa, gdzie historia
sztuki artystki potaczyta si¢ z archiwum obrazéw z masowej kultury
wizualnej.

Na wystawie, ktora stanowila zaaranzowany przez kuratorke Ewe
Hornowska i samg artystke przeglad jej tworczosci, krolowala instala-
cja wideo Sztuka wyboru (2006-2007). Klasyczna architektura mu-
zeum zanikla w $wietle projekcji i migoczacych light-box6éw. Archi-

Izabella Gustowska, L'amour passion, 1996, wideoinstalacja (6 ruchomych obiektow)

tekture wnetrza starego holu pokryto ,freskami” projekcji wideo, wy-
petniczielong barwg i szumem dzwickéw. Wnetrze zostalo zdemate-
rializowane i ozywione poprzez mozaike ruchomych i pulsujacych ob-
razéw. Widz byl zanurzony w wirtualnej sferze, ktora jest niczym
wnetrze umystu poddanego implozji wizerunkéw.

Sztuka wyboru jest ukoronowaniem poszukiwan artystycznych,
ktore zawsze laczyly nowe technologie wizualne z psychiczng intro-
spekcja i egzystencjalng filozofig. Artystka usituje zobrazowac, czym
jest zycie wewnetrzne w epoce wszechobecnej dominacji masowej kul-
tury wizualnej. Sztuka wyboru w spektakularny sposéb porusza pro-
blem zwigzku pomiedzy wspolczesng podmiotowoscig i wizualnoscia.

Sztuka wyboru oparta jest na poglebionej i zradykalizowanej techni-
ce found footage. Artystka wykorzystala i przetworzyla zaréwno frag-
mentéw filmoéw popularnych, jak i cytaty ze swej wlasnej wezesniejszej
sztuki. Technika found footage staje si¢ tutaj szeroka metafora funkcjo-
nowania indywidualnej i zbiorowej pamieci wizualnej. A pamigcig wi-
zualng zajmujg si¢ przeciez muzea, zatem umiejscowienie tej instalacji
we wnetrzu konwencjonalnego muzeum, w holu, ktéry prowadzi do sal
eksponujacych sztuke dawna, wytwarza fascynujacy kontekst tradycyj-
nej historii obrazéw. W poznanskim Muzeum Narodowym podczas trwa-
nia retrospektywy Izabelli Gustowskiej widz otrzymatl dwie historie wi-
zualnosci, tg zwigzang z wysokg tradycjg artystyczng i tg wynikajaca
z wszechobecnej kultury masowej, ktora wirowala w Sztuce wyboru.

Przestrzen instalacji podzielona zostala na czesci o réznym charak-
terze projekcji nasciennych. Na Scianie gléwnej, na gorze, obracal sig
wyswietlany ksztalt duzej pustej i wirujacej kuli, ktérg wzrok widza
napotyka po wejsciu do wnetrza holu. Boczne $ciany pokryte zostaly
w gornej czesci pasem projekcji wideo, a w dolnej light-boxami.

Po jednej ,,kinowej stronie” — byly to epizody, ktore sg cytatami fil-
mowymi, zaczerpnietymi i wybranymi przez artystke z kultury popular-
nej. Po drugiej, ,,prywatnej stronie” — byly to filmy wideo nakrecone
przez Izabelle Gustowska, ktore dokumentujg jej zycie, sztuke, podro-
ze, przyjaciol. Z jednej strony mamy zatem wizje Swiata projektowane-
go na ekran masowej kultury wizualnej, z drugiej projekcje prywatnosci
widzianej przez pryzmat kamery wideo obslugiwanej przez samg artyst-
ke i skierowanej na jej zycie. Z jednej strony zastosowano postmoderni-
styczng technike przywlaszczenia, z drugiej metode kina prywatnego.

Projekcje pokazywaly po kazdej stronie epizody dotyczace dwu-
dziestu czterech tematow-watkéw dotykajacych codziennych czynnos-
ci lub podstawowych egzystencjalnych i spolecznych doswiadczen. Sg
to takie tematy, jak: taniec, pocalunki, palenie papierosa, picie wina,
placz, czytanie ksigzki, rozmowa przez telefon, media, seks, Slub, roz-

mowy, zjawy, narkotyki, dzieci, podroze, zwierzeta, przemoc, sport,
ruch, muzyka, podgladanie, fotografowanie i filmowanie.

Izabella Gustowska stworzyta w tej instalacji wizualne archiwum
doswiadczen. Kazda zaréwno wybrana, jak i nakrecona scena jest nar-
racjg o zyciu, badZ w postaci cytatu filmowego lub prywatnego wideo.
Sceny osobiste i filmowe przenikajg si¢ tak, jak miesza si¢ rzeczywis-
tos¢ i wirtualnos¢, fantazja i fikcja we wspoltczesnym doswiadczeniu
Swiata i siebie. W ten sposob Sztuka wyboru w atrakcyjny sposob sta-
wia aktualng kwesti¢ wnikania rzeczywistosci medialnej w indywidu-
alne fantazje i emocje oraz wplywu na psychike srodkéw masowej
rozrywki i komunikacji wizualnej. Instalacja staje sie soczewka ogni-
skujaca mechanizmy dominacji kultury wizualnej i zwigzane z tym
charakter refleksji nad optyczng psychologia podkreslajg owalne light-
boxy, ktore niczym lupa intensyfikujg introspekcje widzenia.

Projekcjom wideo w dolnej czeSci Sciany towarzyszyly oparte na
nich kompozycje z light-boxéw. Z kazdej z grup filmowych i prywat-
nych epizodéw na okreslony temat artystka wybrata trzy, z ktorych
wyizolowala pojedyncze sceny o znakowym charakterze i unierucho-
mila je w formie fotografii prezentowanych jako light-boxy. Powstato
w ten spos6b 90 owalnych zielonych light-boxéw o Srednicy 70 cm,
ktore wypetniajg Sciany wnetrza po lewej i prawej stronie. Przedsta-
wione sceny, wydajg sie rozmazane, jakby blyszczace czgsteczkami
pikseli, ich realnosc jest zaostrzong irrealnoscig nieSwiadomych fanta-
zji zaposredniczonych przez popularne klisze.

Jak zwykle silny w sztuce Izabelli Gustowskiej jest element femini-
styczny, w epizodach czesto powraca tematyka kobiecosci. Wszystkie
filmy wydaja sie wirowa¢ we wnetrzu kuli i z niej by¢ wyswietlane na
otoczenie, a kula pochodzi z ciala méwiacej szeptem kobiety. Symbo-
lika okregu, kuli, kota jest z jednej strony magiczna, gdyz wigze si¢
z zaczarowang kulg, w ktorej widoczny jest caly wszechswiat, przy-
szlos¢, przeszios¢ i terazniejszoS¢. Instalacja artystki wprowadza nas
do wnetrza takiej kuli odstaniajacej przez wizerunki totalnos¢ ludz-
kiego doswiadczenia. Z drugiej strony kula odnosi si¢ do ciata, ksztatl-
tu galki ocznej i problematyki widzenia, centralnej dla wspolczesnej
kultury wizualnej i jej wplywu na podmiotowos¢. Wnetrze kuli jest
niczym wnetrze umystu wypelnione obrazami.

Ksztalt kuli powraca ponownie, tym razem w innym kontekscie,
w najnowszej projekcji wideo Izabelli Gustowskiej, stworzonej juz po
zakonczeniu retrospektywy. Dzielo pod biblijnym tytutem Strzez mnie
jak Zrenicy oka, w cieniu twoich skrzydel ukryj mnie (2007) powstato
na wystawe ,Ulica Prézna” (sierpieni/wrzesien 2007) zorganizowang
w Warszawie, na terenie bylego getta, przez Krystyne Piotrowska, a po-
Swiecong upamiegtnieniu wymordowanej ludnosci zydowskiej i znisz-
czonej kulturze. O tragicznym dos§wiadczeniu zbiorowym z przeszltos-
ci artystka opowiada za pomoca scen przedstawiajacych wspolczesny
tlum i wylaniane z niego jednostki. Powstaje w ten spos6b otwarta
metafora znikania indywidualno$ci w masie i wytaniania czlowieka
z chaotycznej otchtani anonimowosci. Film zostal nakrecony w centrum
handlowym, a kamera po planie ogélnym ruchliwej masy ludzkiej do-
konuje nagltego zblizenia, akcentowanego dzwiekiem, na twarze po-
szczegblnych kobiet i mezczyzn, zatrzymane w kadrze. Artystka nazy-
wa to punktowaniem, przyblizaniem, wycigganiem z chaosu mrowiska.
Projekcja ma ponownie okragly ksztalt, a filmowi towarzysza czytane
fragmenty modlitwy Dawida ze starotestamentowego Psalmu 17,8.

W Sztuce wyboru owalne soczewki projekcji wideo przyblizaly nam
zycie wewnetrze czlowieka determinowane przez wizerunki, tutaj ni-
czym lupa wylaniajg jednostke z zagubienia i zniknigcia w ttumie i nie-
pamieci. Sg to inne konteksty kulturowe, ale te dzieta taczy jedno
skupienie na zlozonosci do§wiadczenia cztowieka i jego humanistycz-
na afirmacja. Kamera wideo w sztuce nowych mediow Izabelli Gus-
towskiej jest wlasnie tg tytutowg Zrenica oka, ktorg ukrywa w cieniu
swych skrzydel po to, aby przechowac i przekazac, opowiadajac histo-
rig zycia i doswiadczen za pomocg strumienia wizualnego.

Jest to historia opowiadana za pomocg wizerunkéw i spojrzen. To
spojrzenie wylania z chaosu przesztosci i codziennosci, z miazgi do-
minujacej kultury obrazkowej. W oparciu o tworczos¢ Izabelli Gu-
stowskiej mozna zaproponowa¢ model podmiotu widzacego, podmio-
tu spojrzenia i obrazu. Bardziej archaiczny wobec podmiotu mowy,
a jednoczesnie bedacy przeczuciem przysztosci. W kulturze wizualnej
to widzenie jest fundamentem dla konstytucji czlowieka i dla pozna-
nia ukrywajacej sie pod powierzchnig psychicznej glebi, tutaj odsta-
nianej przez punktujace soczewki artystki.
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Ostatnie stowo

Zakfadam, Ze sztuka im wiecej ma w sobie literatury, im wig-
cej w niej z literackiej opowiesci, tym mniej w istocie mowi
— ta mys$l Lecha Twardowskiego przywotuje w mojej pamieci
jedng z niedawnych wypowiedzi Petera Greenawaya: Ludzie,
ktorzy potrzebuja narracji, sq lekliwi i leniwi. To obraz ma

zawsze ostatnie sfowo.

Malarz i malarz-filmowiec. Jakze inne koncepcje tworcze, jakze inne stylis-
tykiijezyk! A jednak chodzi o to samo: nie opowiadac, lecz da¢ obraz. Dac¢
obraz, ale nie obrazowac. Raczej stawiac znaki. Zasadniczo tkankg narracji
jest jezyk, choc narracja ma takze swe miejsce poza jezykiem. Narracja to
fabuta, to opowiesc, ktora, idgc za Arystotelesem, utkana jest wokot watku
gléwnego i ma poczatek, Srodek i koniec. Wpisane w narracje¢ ruch i dynamizm,
nierozerwalnie wigza narracj¢ z czasem.

Lech Twardowski unika narracji w kazdym z tych wymiaréw. W jego dziele
nie ma §ladu lgku czy lenistwa. To artysta obsesyjny. Tworczos¢ to dla niego
sila, energia, ciag, ktory wsysa go i nie puszcza, dopoki nie dokonczy dzieta.
Tak byto z najslynniejsza bodaj praca Twardowskiego — Generatorem (ekspo-
nowanym najpierw w 2003 roku w Muzeum Narodowym we Wroclawiu, a ostat-
nio na duzej, monograficznej wystawie w Muzeum Narodowym w Poznaniu).
Generator (rodzaj zamknigtego z trzech stron pomieszczenia o wymiarach
10 m na 10 m, zlozonego z trzech ponadczterometrowych, dwustukilogramo-
wych obiektow, na ktére sktada si¢ po 36 segmentow w formie stosu spraso-
wanych, postawionych na sztorc fragmentow tasmy papierowej), powstal w
wyniku prowadzonej konsekwentnie, przez kilka miesigcy, dzien po dniu, akcji
naktadania farby na papier (w sumie prawie 200 km papierowej tasmy!).
Podobnie, bo jak w porywie i przy ogromnej determinacji powstawaly inne
prace Twardowskiego — chociazby cykl wielkoformatowych obrazow z serii
,,JPuste-Petne”, gdzie uporczywie i po wielokro¢ powtarzany jest ten sam mo-
tyw nalozenia plaszczyzn (czarnej i geometrycznej, w postaci kregdw lub linii,
oraz blekitno-szarej, wizualnie przypominajgcej strukture krysztatu). Rodza-
jem charyzmy, jak najdalszej od rozleniwienia, budowanej na rytmie i powta-
rzaniu, naznaczone sg starsze prace artysty: Rzeczywistos¢ — Spirala 2001 czy
Katedra 2002, znane z ekspozycji we wroctawskich galeriach (Miejskiej i BWA
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O tworczosci
Lecha TWARDOWSKIEGO

Awangarda). Twardowski nie przezuwa idei, nie rozmywa jej i nie rozdrabnia.
W jego pracach widac zdecydowanie, pewnos¢ dzialania. Mozna to stwierdzi¢
naocznie, na podstawie Opery przeniesionej — filmowego zapisu akcji z lat
1991 i 1994, kiedy Twardowski pozwala obserwowac, jak wyzwala si¢ ener-
gia: na scenie, w obecnosci publicznosci, zamalowuje wielkie foliowe ekrany
farbg czerpana prosto z puszek, nastepnie rozchlapywang i rozmazywana ge-
stem dtoni po catej powierzchni.

Malarstwo Twardowskiego nie jest opowiescia, nic si¢ w nim bowiem nie
toczy, nie zaczyna si¢, nie rozwija i nie konczy. Wspolrzedne czasowe —jedne ze
znamion narracji— nie odgrywaja tu zadnej roli. Nie ma czytelnych referencji,
nie ma odwolan. Nie ma co szukac jasnych identyfikacji. Forma sprowadzona
jest, jak mowi sam artysta, do ,,najprostszych pierwiastkow, (...) pojawiajg
sig sily pozawerbalne, ujawnia sig cos ponad czy migdzy. Nie ma opowiesci,
nie ma fabuly, nie ma slow. Tu nie mozna nazywac, bo nikt — ani artysta, ani
odbiorca —nie wie, o co doktadnie chodzi. To nie jest Swiat analizy logicznej czy
rozumowego osadu, ale — cytujac raz jeszcze artyste — ,,czucia”. Tworczos¢
Twardowskiego jest tropieniem tego, co najistotniejsze i pierwsze, ale do cna
tajemnicze. Twardowski to malarz niewyrazalnego. Wejscie do pracowni, uchwy-
cenie pedzla to zawsze w jego przypadku wejscie w pole nieznanego, tego, co
z jednej strony niewiadome, a z drugiej — niewypowiadalne. Te inspirujaca,
w pelni zaaprobowang niewiedzg stychac zreszta w jego jezyku, kiedy mowi
0 swojej tworczosci: (...) ujawnia sie COS ponad czy miedzy, (...) sztuka
dziata, pracuje i rozwija sig wlasnie poprzez szukanie wtasnej formy, przez
zabieg sprowadzania do JAKICHS prostych elementow, w ktorych ze zderzeri
wynika COS istotnego, na przyklad JAKAS sita, ktdra zapisuje sie w obiekt
czy obraz. 1 dalej: (...) Idzie tu o jej [sztuki] komunikacje ze Swiatem,
o0 JAKIS transfer, wiez [wszystkie podkreslenia—D.H.]. Swiadomosé niezna-
nego nie oznacza jednak niepewnosci dziatania. Tu nie moze by¢ stawiania
kroku wstecz, bo malarz przystepuje do dzieta z wewnetrznego nakazu. I co
wazne, czyni to nie tylko dla wyzwolenia wiasnej energii w dziele, ale i dla
wyzwolenia energii tego, kto z jego dzietem si¢ spotyka.

]
Wszystkie cytowane wypowiedzi Lecha Twardowskiego pochodzg z rozmowy lliasa Wrazasa

z Lechem Twardowskim Wszystko w obrebie marzer, opublikowanej w ,Notatniku Teatralnym”
39-40/2006.

Muzeum Narodowe Poznan, 2007



1. gora:Puste-Pefne, 2007, tech. miesz., 8 x4 m
dot: Instalagja (fragm.), 1996, tech. miesz., 4,2x4,2x0,25m

2. GENERATOR—B.M., 2003, tech. miesz., 10,5x10,5m
3. Puste-Pefne, 2006, tech. miesz., 8 x4 m

4. Kompozygja, 2005, tech. miesz., 2 x 8 m, MN Poznan, 2007
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Jan Stanistaw Wojciechowski w ciekawym tekscie o twérczos-
ci Stawomira Marca pisat, ze wywotuje ona u odbiorcy konfuz-
je, rozstrojenie poznawcze. Efekt ten zwigzany jest z zakwestio-
nowaniem tradycyjnej racjonalnosci estetycznej, zaktéceniem
naszej wiedzy o sztuce. Artysta poprzez swq dziatalnos¢ pro-
wadzi¢ ma do ,rozedrgania” rozumu dociekliwego i przemg-
drzafego widza-krytyka, aby ten popadt w katatonie lub zrej-

terowa.

Rzeczywiscie, wobec prac Marca zawodne okazujg si¢ znane klasyfi-
kacje, wskazowki dotyczace tego, co w dzielach nalezy do skladnikow
istotnych artystycznie, a co stanowi tylko materialny nosnik lub infor-
macyjny dodatek. Czy jednak rzeczywiscie cel stanowi tu wylgcznie
uczynienie plynnymi wszelkich kategoryzacji, uniemozliwienie odbior-
cy uchwycenia trwalszego sensu, co daje si¢ w $wietle niektorych wersji
postmodernizmu faczy¢ z ogélnym wyzwoleniem od regut?

W napisanym niegdys$ tekscie dotyczacym wczesnej dziatalnosci Marca
zwracalem uwage na fakt, ze istotna jest dla niego strona materialna
dzieta. By¢ moze nadmiernie akcentowatem wowczas jej role sadzac, ze
zainteresowanie nig prowadzi do checi uchwycenia malarskiego ,,ist-
nienia samego w sobie”, tego, co wyprzedza wszelkie uformowania artys-
tyczne. Interpretacje t¢ mozna byto rozumie¢ w sposob esencjalistycz-
ny, jako sugestie, ze tworczos¢ artysty na drodze niekonwencjonalnych
dzialan zmierza jednak do uchwycenia istoty malarstwa. P6Zniejsza
dziatalno$¢ Marca wskazuje, ze dazenia takie s3 mu obce. Odniesienia
do podstawowych sktadnikéw obrazu nie zmierzajg do okreslenia, czym
on jest, jakie sg jego ,dane podstawowe”, lecz do zasadniczego przede-
finiowania go. Antyesencjalizmu nie nalezy jednak utozsamia¢ z apolo-
gig calkowitej wzglednosci.

Poczatkowo pytania stawiane w pracach Marca kojarzyly sie z Ingar-
denowskim rozréznieniem na ,,malowidlo” i obraz. Oczywiscie podziat
ten byl przez artyste kwestionowany. W sztuce tradycyjnej, do ktorej
odwolywal sie polski fenomenolog, sktadniki materialne stosowane
w malarstwie (blejtram, ptétno i nakladane na nie porcje pigmentu) sta-
nowily tylko podloze umozliwiajace pojawienie si¢ przedstawien rze-
czywistosci oraz réznorodnych jakosci estetycznych. Marzec nie chcial
zajmowac si¢ estetycznymi mozliwosciami zestawien ksztaltow i barw.
Jego Obrazy i nie-obrazy zwracaly uwage na problem materialnych skiad-
nikéw malarstwa. Prostokaty plocien prezentowane na wystawach byly
niepelne. Brakujgce fragmenty artysta dorysowywal na scianie. Czasami
obraz pokazywany byl tak, ze widoczna byta réwniez jego druga, nie
zamalowana strona. Niekiedy rogi blejtramow pojawialy sie w oddalo-
nych czesciach ekspozycji. Natomiast to, co uwazane jest za istote ma-
larstwa — zréznicowanie ksztattow i koloréow na plétnie — Marzec spro-
wadzal do jednosci. Ptaszczyzne pokrywal ciemng mazig, ktéra
powstawala, jak twierdzit, ze zmieszania wszystkich koloréw. W ten
sposOb zamiast prezentacji sposob6w wyboru i komponowania elemen-
tow, co bylo podstawg zréznicowan stylistycznych w dziejach malar-
stwa, pokazywal stan nieokreslonosci powierzchni obrazu sugerujacy
zakonczenie historii sporéw o sposob jej zorganizowania.

Dalszy etap tworczosci artysty nie polegal jednak, jak mozna by ocze-
kiwac, na porzuceniu obrazu i podjeciu dzialan w przestrzeni. Marzec
nie wszed! na droge logicznego wyprowadzania konsekwencji z urze-
czowienia dzieta malarskiego zmierzajac ku formom tréjwymiarowym
lub instalacjom. Przeciwnie, skoncentrowat si¢ ponownie na ptaszczyz-
nie plétna dazac do tego, zeby z osiagnietej wczesniej niezroznicowa-
nej materii wytoni¢ mozliwe skladniki. Nie chodzilo juz jednak o sktad-
niki elementarne, konieczne, czy chocby o takie, ktérym mozna by
przypisac trwalszg warto$¢. Marzec uznal, ze plaszczyzna obrazu zawie-
ra¢ moze wszelkie wizerunki i zdecydowanie sie na jaka$ z ich odmian
byloby ograniczeniem. Podobnie jak wybor jednej gamy barwnej.

Przy pierwszym spojrzeniu plaszczyzny obrazow artysty sprawiaja
wrazenie jednolitych, jednak doktadniejsza obserwacja pozwala zauwa-
zy¢, ze wypelnione sg malymi punktami osigganymi przez pracochtonne
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naktadanie farby akrylowej cienka pateczka. Praca ta nie jest wykonywa-
na pedzlem, gdyz sklanialoby to do szukania efektu malarskosci i nie
pozwalalo na uzyskanie odpowiedniego stopnia nawarstwienia pigmen-
tu. Kropki majg bowiem, co wida¢ przy ogladaniu obrazu z bliska, okre-
Slong grubos¢ i materialnos¢. Nie jest to wiec, pomimo pozornych zbiez-
nosci, malarstwo pointylistyczne. U Moneta czy Pissarra malowanie
punktami stuzy¢ mialo pokazaniu ulotnosci i zmiennosci zjawisk obser-
wowanych w przyrodzie. U Seurata i Signaca umozliwialo uzyskanie in-
tensywnosci koloréw ztozonych i dawalo wrazenie zycia na ptétnie. W obu
przypadkach materialno$¢ obrazu ustepowac miata wrazeniom powstaja-
cym u widzéw w kontakcie z dzietem. Dlatego impresjonisci i neoimpre-
sjonisci zalecali zmiane wielkosci punktéw i dostosowywanie ich do roz-
miar6w plaszczyzny, na ktorej byly uktadane. Tymczasem w pracach Marca
kropki sg konkretne, fizyczne, ogladane z bliska majg cos wsp6lnego z ma-
larstwem materii. Odbierane z daleka dematerializujg si¢, dajgc jednoczes-
nie efekt Sciemnienia, sczernienia plaszczyzny.

Zmiana dotyczy réwniez kwestii uznania obrazéw Marca za przed-
stawiajace lub nieprzedstawiajace. Uklady kropek mozna interpreto-
wac na oba sposoby. Natomiast zajecie odpowiedniej pozycji wobec
plaszczyzn obrazoéw pozwala dostrzec, ze pewne fragmenty 1$nig, gdyz
polozony zostal na nich przezroczysty werniks. Cze¢sci te ksztaltem
swym przypominajg schematycznie ujety rabek zastony, zarysy kruz-
gankow pokazanych w perspektywie, dwie gtowy z profilu, chmure,
arabski ornament itp. Z punktu widzenia kompozycyjnego sprawiajg
one wrazenie sktadnikow obcych wobec ukladu kropek. W przeci-
wienstwie do malarstwa pointylistycznego punkty barwne nie stuza
bezposrednio ich przedstawieniu. Jednoczesnie za§ Marzec podkresla
rol¢ tych sktadnikéw figuratywnych, w nawigzaniu do nich ustalajac
tytuly swych prac. Sg one przemyslane, wyszukane, czasami enigma-
tyczne (np. Uchylajgc zastone Parrazjosa, Awerroes uczgcy Europe
zera, W troskliwej pamigci niosqgc trud metafizykow). Trudno jednak
moéwié w zwigzku z tym o decyzji tematycznej, dazeniu do sformuto-
wania przeslania. Sugestie zwigzane z tym, co przedstawione wydaja
sie¢ by¢ w pewnym stopniu arbitralne. Tytuly prac artysta umieszcza
czasami na eleganckich, mosieznych tablicach zawieszonych obok
obrazéw. Mogloby to sugerowac, ze podobnie jak w przypadku dziet
muzealnych liczy na uwzglednienie ich przez odbiorcéw. Utrudnia jed-
nak ich odczytanie. Blyszczace metalowe powierzchnie migocg pod
wplywem Swiatta, odbija si¢ w nich twarz patrzacego i fragmenty oto-
czenia, co W znacznym stopniu powoduje nieczytelnos¢ napisow. Ta-
bliczki jako materialne przedmioty nie stanowig wiec tylko podtoza
dla umieszczonego na nich tekstu, a ze wzgledu na swe wtasciwosci
konkurujg z pismem, a takze z obrazem. Konkurencyjnemu ujeciu
kropek i motywow przedstawionych na plaszczyznach malarskich od-
powiada rywalizacja tablic mosieznych, tresci znajdujacych sie na nich
napisow i pojawiajacych sie odbi¢ rzeczywistosci zewnetrzne;j.

Wykonane przezroczystym werniksem schematyczne zarysy ksztal-
tow wystepujace na obrazach Marca sg tak delikatne, ze wywolujg
u odbiorcy przypuszczenie, ze by¢ moze dostrzegajac je ulega zludze-
niu. Sugerujg tez, ze by¢ moze ksztaltow takich jest wiecej, ze nowe
ujawnig si¢ przy zmianie punktu widzenia w stosunku do ptaszczyzny
obrazu. W zwiagzku z tym widz przesuwa sie, wpatruje w uklady kro-
pek, dazy do odkrycia nowych wizerunkéw przedmiotéw. Obrazy sty-
mulujg ten proces, gdyz wystepujace na nich punkty daja sie w rézny
sposob organizowal wzrokowo. Mozna wiec powiedzie¢, ze kazdy
obraz przedstawia wszystko, zas od cierpliwosci widza i jego inwencji
zalezy, co zostanie dostrzezone. Sugestie zwigzane z zarysami ksztal-
tow wykonanymi werniksem i sugestie zawarte w tytutach prac nalezy
wiec traktowac jako zachete do poszukiwan, nie zas zamkniecie moz-
liwosci interpretacji czy ich ograniczenie.

Dazenie do ogarniecia wszystkiego znajduje takze wyraz w realiza-
cjach Marca wychodzacych poza malarstwo. Przykltadem sg prace, gdzie
obok plaszczyzn obrazéw na Scianie umieszczane sg réznorodne przed-
mioty. Kompozycja praktycznie nie ma tu granic, moze rozrastac sie
obejmujac wieksze lub mniejsze obszary galerii. Inspiracja do powsta-
nia jednej z takich realizacji byto Canto LX Ezry Pounda. Podobnie jak
pragnieniem amerykanskiego poety bylo ogarniecie calej klasycznej,
Sredniowiecznej i nowoczesnej historii i kultury, Marzec chce przezwy-
ciezy¢, zdawac by si¢ moglo, nieodlgczng od sztuki czastkowosc.

Odniesienie do ,wszystkiego” w przypadku omawianych dotad prac
Marca byto kwestig zwigzang z ich interpretacjg. Realizacje te mogly byc
takze rozumiane inaczej. Natomiast w przypadku najnowszego cyklu skia-
dajacego si¢ z grafik komputerowych, do ktérych przyklejane sa drobne
przedmioty i dodawane aforyzmy wlasnego autorstwa (artysta okresla je



MARZEC

Z cyklu ,Obrazy i nie-obrazy" LXIV, 1997 olej, ptétno, linia weglem na $cianie

Cykl , Obrazy tytutowane”, Pejzaz z hory-
zontem, 1,2 x0,9 m, akryl, ptétno 2005

jako , bricollages”) mamy do czynienia z wyraz-
nym zaakcentowaniem omawianej tu problema-
tyki. Artysta pisze w komentarzu, ze kazda taka
praca dedykowana jest okreslonej wizji calos-
ci, ,wszystkiego”. Wydruki zlozone sg z setek
fragmentow znalezionych zdje¢ historycznych,
prywatnych, reporterskich itp. Rozmiary ich
sg tak male, ze z pewnej odleglosci stajg sie
nieczytelne, przypominajac nieco punktowa-
ne obrazy. Nie chodzi tu bowiem o pokazanie
konkretnego czlowieka, rzeczy czy wydarze-
nia — o wyréznienie czegos jako szczegolnie
istotnego. Z perspektywy ,wszystkiego” indy-
widualna doniostos¢ nie ma znaczenia. Za to
przyklejane do powierzchni wydrukéw graficz-
nych przedmioty maja dla Marca szczeg6lny
sens. Znalezione zostaly w jego mieszkaniu.
Kazdy, jak podkresla artysta, ma swojq histo-
rig. Jest to jednak historia dostepna tylko dla
niego. Dla innych ludzi przedmioty sg obojet-
ne, anonimowe — sa takie jak wszystkie inne
rzeczy. W aforyzmach wchodzacych w sklad
tych realizacji powtarza sie stowo ,wszystko”,
np. tej wiosny wszystko, nawet azalie i ama-

ranty byly nieco ospate i blade; wszystko to
tylko powtorzenia, to tylko symetrie bez dna,
a jesli poza wszystko tylko obraz kaloryfera
uniose? TresS¢ tych fraz jest roznorodna. Moz-
na tworzy¢ je praktycznie w nieskonczonosc.
Cechuje je wiec swoisty autotematyzm —
moéwig o sensie stowa ,wszystko” przez za-
stosowanie go w potencjalnie wszystkich moz-
liwych kontekstach.

Czy oméwione tu krotko realizacje Sta-
womira Marca wywolujg , konfuzje” i ,,roz-
strojenie poznawcze”? Czy sklaniajg rozum
do ,katatonii lub rejterady”? Reakcje takie
moga pojawic sie u niektorych odbiorcow.
Moga oni uznac, ze dziatalnos¢ artysty to kwes-
tionowanie wszelkich istniejgcych systemow
artystycznych, ich ironiczne rozkladanie, roz-
montowywanie. Uwazam jednak, ze podob-
nie jak dekonstrukcja filozoficzna moze by¢
pojmowana jako che¢ odniesienia sie do tego,
co niewyrazalne jezykowo, tworczos¢ Marca
uzna¢ mozna za ambitng probe artystyczne-
go zmierzenia si¢ ze WSZYSTKIM.

|

Canto LX Ezry Pounda — precyzujac swoje nierozumienie, 2 x 5,5 m, Galeria DAF, Warszawa 2005

Z cyklu ,Wszystko” 100 x 70 cm; wydruk, przyklejone
przedmioty 2006/07



Cykl ,Obrazy tytutowane”, Pejzaz z horyzontem, 1,6 x 2,6, akryl, ptétno, 2003
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Z cyklu , Wszystko”, 100 x 70 cm; wydruk, przyklejone przedmioty, 2006/07
Z cyklu ,,§ciany”, wys. 2,6 m; Socrates Sculpture Park, Nowy Jork 2000
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Maszlanko wybrat nature. W jej otoczeniu wyrést i w niej
osiadt. Urodzit si¢ na wsi i zyje dzi§ na wsi, a jego posesja
graniczy z lasem. Wprawdzie mieszkat czas jaki$ w Warszawie
i tutaj ukonczyt studia. Dyplom z malarstwa robit u Stefana
Gierowskiego, aneks z rzezby — u Adama Myjaka. Zostat rzez-
biarzem i malarzem na réwni. Dziata wszak w przestrzeni, a ze
zdziebet trawy tworzy kompozycje barwne o najwyzszym stop-
niu subtelnosci.

Mirostaw Maszlanko, Bez tytufu, glina ceramiczna wypalana, 1989, 6 form, 1x0,4 m

Jesli traktowac pojecie kultury i natury jako przeciwstawne, to Maszlanko
blizszy jest tej drugiej, cho¢ wkracza z nig w te pierwsza; w koncu jednak jest
przedstawicielem ich obu.

Maszlanko wybral nature w tym sensie , ze jest z nig w swej tworczosci
zwigzany niemal wszystkim. Tworzywa do swych prac uzywa tylko tego, jakie
mu oferuje przyroda: zdziebet traw i wosku, czasem gliny, kamieni polnych,
drewna, trzciny czy kopru. Wigkszos¢ jego realizacji, zwlaszcza z ostatnich
dziesigciu lat, o monumentalnych wymiarach, przybiera ksztatty przywolujace
zjawiska obserwowane w naturze jak wiry wodne czy traby powietrzne (Cie-
szyn 1995, Warszawa, Kordegarda 1998 lub Jatne 2001). Pracom tworzonym
tylko dla siebie, a sytuowanym przez artyste w wolnej przestrzeni lasu, tak czy
strumieni, nadaje tworca inne jeszcze i bardzo rézne formy: wrzecionowate jak
kokony niektorych owadow, todeczkowate jak liscie jesienne na powierzchni
stawu (Tropy 1992, Oronsko 1997), albo smuklo-stozkowate jak sylwetki
cyprysow (Jatne 2001). Wplecione w przyrode zdajg sie integralnag jej czescia
i przy pierwszym spojrzeniu zastanawiaja, czemu stuza i czyim sg tworem; nie
kojarza si¢ bowiem od razu z dzietami ragk cztowieka.

Kolejna cecha faczaca realizacje Maszlanki z natura, cechg najistotniejsza, bo
dotyczaca przeslania artysty, jest ich niemal manifestacyjna nietrwatosc. Istniejg
tylko tak dtugo, jak diugo trwa ich ekspozycja w salach wystawowych lub jak
diugo nie rozniesie ich wiatr, nie zniszczy czy rozpusci stonce, gdy ustawione sg
w pejzazu. Skoro wszystko w przyrodzie, co si¢ narodzilo, musi tez umrzec,
a Maszlanko wybrat nature jako to, co mu najblizsze, jako niedo$cigniony wzo-
rzec i wyprowadzony z niej jezyk przekazu — przeto takze obiekty przez niego
stworzone muszg podlegac tym samym prawom nieuchronnej przemijalnosci.
Ale tez, jak twory przyrody, musza miec cechy logiki i doskonalosci rozwigzan.

Budujac i instalujac swoje rzezby przestrzenne we wnetrzach galerii i muze-
6w Maszlanko wykorzystuje prawa rzadzace natura i jej wlasciwosci, jak pra-
wo grawitacji, jak sprezystosc¢ materiatu i naprezania wystepujace w zalezno-
Sci od gestosci punktéw zawieszania i rozpigtosci siatki ze zdziebet trawy
taczonych tylko grudkami wosku. Kieruje si¢ w tych dziataniach doswiadcze-
niami nabytymi przez lata praktyki. Dziergajac swoje siatki-tkaniny dziennie,
w ciggu dziesieciu godzin zlepia artysta ok. tysigca woskowych Iaczy, a jego
monumentalne realizacje zawierajg ich ok. dziesieciu tysiecy. Jak pisze autor:
Kazda trawka jest przed uzyciem odpowiednio przygotowana. Podlega pro-
cesowi suszenia, oczyszczania, selekcji (... ). W zaleznosci od wymiaru
trawy uzywam ich do nieco innych celow; dtuzsze (metrowe), bardziej spre-
zyste sq do budowania szkieletu konstrukcji, zas cierisze, krotsze wypet-
niajq forme rownowazqc napiecia na powierzchni.

Te zadziwiajac ksztalty — zjawiska, ktore powoluje artysta do zycia, im
materialne, ulotne, unoszace si¢ w przestrzeni jakby same z siebie, a to niekiedy
na wysokos¢ 4 czy 5 metréw, przy dlugosci 10, a nawet 25 metréw, waza po
kilkanascie i wigcej kilograméw. Wydaje si¢ niemozliwe, by sama trawa i ku-
leczki wosku mogly wytrzymac cigzar samych siebie przy realizacji tak wielkich
rozmiarow.

Cierpliwie i pracowicie jak mrowki swoje mrowiska i korytarze czy pajaki
swoje misterne sieci — Maszlanko buduje swoje, rownie misterne rzezby-insta-
lacje. R6znica miedzy dziatalnoscig artysty a wymienionymi i wszelakimi inny-
mi przykladami ze Swiata przyrody polega na tym, co w swej definicji upodoban
estetycznych Immanuel Kant uznat za najwazniejszy wyr6znik: na bezintere-
sownosci. Wszystko, co tworzy przyroda, jakkolwiek by zdumiewato madro-
Scig i pieknem, stuzy praktycznym celom natury. Realizacje Maszlanki nie spel-
niajg zadnych utylitarnych zadan. W tym sensie sg bezinteresowne.

I sg olSniewajaco urodziwe. Jest to szczegdlne pigkno. Jest ono tak uciszone
idyskretne, ze pewnie nie dla wszystkich przystepne. Zwlaszcza w czasach
mody na nadmiar decybeli w kazdej dziedzinie. Zwlaszcza w czasach — po-
wtorzmy — gdy sztuka mtodego pokolenia, do ktorego jeszcze wolno zaliczy¢
Maszlanke, jest w przewazajacej swej czgsci agresywna i natretna, programo-
Wwo epatujgca turpizmem, profanacjg wszelkich tabu czy wulgarnoscig i ob-
sceng. Na takim tle jest Maszlanko ze swa, jak szept subtelng sztuka, prawie
niedostrzegalny. Jej odbiér wymaga skupienia i kontemplacji, by wmyslec,
wczuc si¢ w nig i dostrzec jej wszystkie niuanse. Przemawia ona nie tylko
wybrang mowa natury, ale tez swoim, osobnym jezykiem, jezykiem sztuki; gdy,
jak w warszawskiej realizacji Pisane na wodzie w Cysternie Wodnej Zamku
Ujazdowskiego, potkoliscie zwisajgca quasi-tkanina czy moze quasi-siatka
jest niemal lustrzanym odbiciem ksztattu kolebkowego sklepienia wnetrza i raz
jeszcze , w glebi, tym razem wypukla w gore, powtarza jego ksztatt w tej innej,
ulotnej materii.

To nie przypadek, ale zasada rzezbo-instalacji Maszlanki, ze sg one kreo-
wane w dialogu z architektura wnetrza, w ktorym maja zaistniec. Architektura
jest przy tym elementem apriorycznym, trwatym i solidnym. Kreacja Maszlanki
stanowi jej przeciwienstwo w swej ulotnosci, przezroczystosci i przemijalnosci.
Jest budowana Swiatlem, ktore jg przenika, cieniem, ktore artysta tka ze zdzie-
bet wezesnych — zielonkawych, dojrzatych — ztotych i p6Znych — z nalotem
brazu.

Dzigki niezwyktosci i urodzie konstrukcji dziet Maszlanki, dzigki ich imma-
terialnosci, dzieki tajemnicy ich niepojetej statyki i wytrzymatosci materiatu,
a moze dzieki panteistycznie odczuwalnej w nich naturze, prace artysty prze-
nikniete sg najglebiej pojeta duchowoscia. Sg zjawiskowe. Nalezg do sfery
sacrum.

Tak prosto i bezpretensjonalnie definiuje artysta swoje intencje: W galerii
chcialbym stworzyc¢ przestrzeni psychologiczng. Widz poddany wielowar-
stwowemu dziataniu ilosci pozornej masy, iluzji ciezaru, ogromu a jedno-
czeSnie wrazeniu lekkosci, delikatnosci, kruchosci, wibracji dziesigtek ty-
siecy woskowych zlepieri z zarejestrowanymi na nich liniami papilarnymi
moich palcow znajdzie, mam nadziejg Swojq przestrzen, swojq szczeling
w rzeczywistosci.

]

Mirostaw Maszlanko, Bez tytufu, wosk, trawa lesna, pnie sosen, 2003, df. elem. 3,18 m
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1. Bez tytufu, 1997, trawa, wosk, rozpieto$¢ 4 m

2. Pisane na wodzie, 2005, trawa, wosk, szer. 5 m, dt. 25 m, Warszawa,
Centrum Sztuki Wspodfczesnej Cysterna. Fot. Mariusz Michalski

3. Tropy, 1988, wosk, trzcina, lod
4. Ziarna, 2003, nawto¢ zimowa, formy z trawy i wosku, df. 3 m

Mirosiani
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Architektura

Karolina Jaklewicz mnozy punkty. Do dwoch koniecznych, aby
wyznaczy¢ linig, dodaje trzeci — wyznacza gtebie. Buduje, kon-
struuje. To nie przypadek — bliscy sg jej Libeskind, Sosnow-
ska, Feinienger, nawet jesli nie wprost, to jednak architekci —
nie mozna zaprzeczy¢, ze architektura jako konstruowanie czy
to dostownej, czy imaginacyjnej przestrzeni to gtéwne me-
dium Sosnowskiej, kolejne twércze wyzyskanie modernizmu,
jego kubistycznych zrédet. Feiningera nie bytoby bez Cezan-
ne‘a. A patrzac na obrazy Jaklewicz, widze jakby powigkszo-
ne detale siatki konstruujgcej obrazy Cezanne'a, poniekad zga-

dza sie nawet gama.

Dzi$§ w malarstwie wolno wszystko, ale byly okresy, kiedy (najczes-
ciej ze wzgledéw religijnych)zabraniano prokurowania dwuwymiaro-
wych reprezentacji rzeczywistosci. (Edykt kalifa Jazyda II posrednio
wywolal spory ikonoklastyczne w Bizancjum, podobne watpliwosci
podniosta reformacja). Nigdy nikomu jednak nie przyszto do gtowy
zwalczanie architektury, opartego na stosunkach liczbowych sztucz-
nie stworzonego Srodowiska, w ktérego kosmosie czlowiek chronit
sie przed chaosem natury. Praktycznie zastosowana geometria, mate-
rialna emanacja pitagoreizmu, czesto nosita w sobie programy ideolo-
giczne bardziej ambitne i bogate niz Bitwa pod Grunwaldem i takiez
wywolywata emocje — od Hagia Sophia, przez Saint Denis, po Mu-
zeum Zydowskie Liebeskinda.

Wrazenia bryt — pisze Karolina o obrazach Feiningera. Realizacje
Sosnowskiej okresla jako gre z percepcja i emocjami widza. Jesli roz-
patrywac sztuke wedlug wykresu Alfreda Barra, to ambicja Karoliny,
aby polaczy¢ emocje i intelekt jest proba pogodzenia dziedzictwa Pi-
cassa ze spuscizng Matissa, jak czynil to Rothko. Kiedy patrze na obra-
zy Karoliny, przypomina mi si¢ Agnes Martin, jej malarstwo i to, co
mowila o ,uczuciach abstrakcyjnych”. Stanach emocjonalnych, kto6-
rych okreslenie nie przychodzi tatwo, ktore pojawiaja sie bez przyczy-
ny i bez powodu tez znikajg, kiedy intensywno$¢ odczuwania nas sa-
mych przez nas samych, naszych doznan i jazni eskaluje tak dalece, ze
zdaje sie nam, ze caly Swiat dookolny znikt, stracit znaczenie, zostali-
Smy sami, w dodatku zamknieci w srodku naszego postrzegania. Stany,
kiedy juz nie Swiat zewnetrzny, ale sami dla siebie stajemy si¢ zadzi-
wiajacym przedmiotem badan.

Kazdemu, kto dokona najogolniejszego przeglgdu przedmiotow ludz-
Riego poznania, wyda sig czyms oczywistym, Ze sq nimi albo rzeczywis-
te idee majqce postac¢ wrazeri zmyslowych, albo takie jakie postrzega
sie skupiajgc uwage na uczuciach i czynnosciach umystu; albo wresz-
cie idee utworzone przy pomocy pamieci i wyobrazni (...)'.George Ber-
keley stusznie spostrzegajac, ze nasze wrazenia nie tkwig w rzeczach,
ktore je wywoluja, ale wytacznie w nas samych (bol nie jest wlasciwoscig
ognia, smak nie zawiera si¢ w jabtku) upewnit si¢, ze swiata zewnetrzne-
go nie ma w wcale, jest tylko George Berkeley i przygody jego umystu. To
skupienie na wiasnych ideach i doznaniach, odciecie doznan i mysli od
ich realistycznych zrédet, badanie w oderwaniu od przyczyn, wg przy-
wolanego tu Berkeleya nie istniejacych faktycznie w rzeczywistosci, a tyl-
ko w naszych umyslach i znikajacych zawsze, kiedy przestajemy na nie
patrze¢, o nich mysle¢, ustanawia naszg autoswiadomos¢ istnienia. Spra-
wia, ze czujemy to, ze jesteSmy, laczy uczucie ze Swiadomoscia, a wiec:
emocje z intelektem. Mysle, ze o tym mysli Agnes Martin, kiedy mowi
o uczuciach abstrakcyjnych.

Karolina zna morze. Jesli jest tu co znaé. Linia horyzontu, dwie réw-
nolegle plaszczyzny. Obraz, ktory robi wrazenie pustego, ale przez to
przycigga wzrok bardziej. Sam na sam z morzem. Tak jakby caly Swiat
zewnetrzny zniknal, jakbySmy przestali widzie¢ i czu¢ cokolwiek inne-
go poza wilasng Swiadomoscig. Wsadzi¢ Swiat caly do srodka naszej glo-
wy, aparatu percepcyjnego, zassa¢, pozostawiajgc na zewnatrz pustyni¢

(morze), pustke. Zmiesci sig, bo to tylko doznania, proste i nieliczne
jesli odrzuci¢ calg komplikacje bogactwa powodujacych je przyczyn.
Pozornych zresztg i istniejacych tylko zludnie.

Morze jest opuszczone i samotne — takie stowa Feiningera przywo-
tuje Karolina. W jego obrazach $wiat, choc ujety rygor geometrii,
mrzy i zanika, jak odbicie w tafli morza, jakby zalewany, niewyrazny,
niejednoznaczny. Subiektywny, akcydentalny, zanikajacy. Niemate-
rialny. Wzglednos$¢ naszych wrazen wzrokowych jest dla Berkeleya
kolejnym dowodem na nieistnienie materii — wystarczy spojrzec, co
dzieje sie z konkretng rzeczg, kiedy zanurzac ja powoli w wodzie,
jak zmieniajg si¢ jej wlasciwosci, wyglad. Kubizm odkrywa, ze ta
sama rzecz widziana z dwoch r6znych miejsc to nie ta sama rzecz.

Artystka umieszcza w pustej przestrzeni bryle szeScianu, ktora
zanika, gubi si¢ w jasnosci z jednej i rzuca cien z drugiej strony.
Pozorny jednak, bo to cien kuli, nie szeScianu. Ulegamy ztudzeniu,
cien jest akcydensem, zmienia proporcje w zaleznosci od umiejsco-
wienia zrodia swiatla, jest r6zny za kazdym razem, choc jego przy-
czyna jedna i ta sama. To dlatego Grecy szybko przestali ufa¢ temu,
co widza, zawierzyli liczbom, proporcji. Ogotocili swiat z emocji,
przypadku. Czy Karolina ogofaca swiat? Te struktury czesto sa lo-
giczne , ale zawsze prawie zaburzone. Rzadko jednoznaczne. Prze-
nikajg sie. Nie ustalajg naszej wiedzy, nie porzadkujg przestrzeni,
jak to przystoi liczbie. Jedynym moze Scistym, stalym punktem od-
niesienie jest horyzont, uspokajajacy kompozycje i wprowadzaja-
cy ozywcza kontre biekitow. Skad on si¢ bierze? Skad te pejzazo-
we przyzwyczajenia? Karolina czuje morze. Swiadczy o tym
roéwniez gama, ograniczona, bliska monochromatyzmowi, skupio-
na na budowaniu wrazenia bryly, surowa paleta betonow, piasku
i wody, zywiolu morza i architektury. Uroda surowa, chtodna, es-
tetyka wymagajaca, lecz pociggajaca. Choc¢ jakosci pierwotne —
rozciaglos¢ i ksztalt — sg tu wazniejsze, kolor (akcydens) nie jest
zaniedbany, owszem — skupiony. Ale nie emocjonalny. Emocja jest
w ksztaltach.

Kiedy Freedberg skarzy si¢ w Potedze wizerunkow na zbyt
chtodng recepcje¢ przedstawien przez wspolczesnego czlowieka,
zdystansowang i pozbawiong doslownosci (rowniez za sprawg
telewizyjnej i prasowej ,,nadprodukcji obrazow”) reakcje na ob-
razy najbardziej nawet realistyczne i dostlowne, na wyrugowanie
skrajnie emocjonalnych reakcji z pogranicza magii, religii poza
obszar kultury wysokiej, Karolina chce, aby naszymi uczuciami
targata abstrakcja i geometria. Nie jest to juz jednak ta sama
geometria, ktora ongis stuzyta do mierzenia i porzadkowania.

Karolina zdaje si¢ odkrywac¢ druga nature geometrii. W jej
obrazach, jak w realizacjach Libeskinda i jeszcze bardziej So-
snowskiej, rygory bryly staja sie opresjg niemal. Geometria nie
jest narzedziem porzadkowania, wrecz przeciwnie, wyzwala jakas
autodestrukcje, komplikuje si¢, wikla, zaburza przejrzystosc i po-
rzadek, staje nieprzyjazna. Nie ma juz dokad uciec przed nie-
przyjaznym chaosem natury, architektura sama staje si¢ cha-
osem. Czy staje si¢ naturg?

Lionel Feininger obserwowal i zachwycal si¢ natura, by prze-
ksztalca¢ ja w porzadek-kosmos. Sosnowska odwraca sytuacje,
zaburza geometri¢, wprowadza w nig na powro6t element nieprze-
widywalnosci (jak na Biennale Weneckim 2007, jak w realizacji
w MoMA w 2006). Efekt jest zaskakujaco podobny. Porzadek
objawia swoj potencjal chaosu, natura za$ obrana z chwilowych
okolicznosci staje si¢ estetyczna i przewidywalna.

Czy jest co$ bardziej abstrakcyjnego uporzadkowanego niz
spokojne morze?

A co$ bardziej nieprzewidywalnego niz wzburzone morze?

' George Berkeley, Traktat o zasadach ludzkiego poznania, Krakéw 2006.
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Karolina JAKLEWICZ
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Pytania, Wyznania, Struktury osobiste, Sztuka zjawiskowa,
Poza przestrzenig, to niektére hasta-tytuty, ktérymi opatruje
swoje przedsiewzigcia artystyczne Witold Liszkowski. Zasta-
nawiatem sie wielokrotnie nad tym, co taczy i stanowi wspdl-
ny mianownik dla tych realizacji, powstajacych w réznych okre-
sach twoérczosci tego zagadkowego i skomplikowanego
artysty. Liszkowski maluje, rysuje, fotografuje i realizuje monu-
mentalne projekcje, anektuje przestrzen galerii, tworzy inter-
dyscyplinarne dziatania parateatralne, postuguje si¢ stowem,
obrazem i ogniem, pisze teksty i bezustannie dyskutuje o sztu-
ce, o ktérej mowi, ze jest bezwarunkowa i konieczna, podob-
nie jak mitos¢ i wiara. Swoisty i osobniczy personalizm to cha-
rakterystyczny sposéb pojmowania i widzenia $wiata, innych
i samego siebie przez Liszkowskiego.

= NS
‘M}'

Wltold Liszkowski, Struktury osobiste, 2006, BWA Wroctaw

Dla niego najwazniejsza jest jednostka, odrebna, odmienna i wyjat-
kowa, pelna tajemnic, zagadek, konfliktow i dylematéw. Autor niejed-
nokrotnie us§wiadamia nam, ze twoérczo$¢ i zycie nasze to zlozony,
trudny do przewidzenia proces, pelen wzlotoéw, jak i upadkéw, a nasza
jednostkowa tozsamos¢ i odrebnos¢ powinna stanowi¢ dla nas war-
tos¢ pierwszg i podstawowa. Ten niespokojny i peten watpliwosci twor-
ca, zmusza nas do myslenia i stawiania sobie pytan o sens istnienia,
onasze uwiklanie w czas i przestrzen, o istote sztuki i niemoznosé
przenikniecia uniwersum. Indywidualizm tego artysty oparty jest o
przeswiadczenie pierwszenstwa tego, co poszczegblne i niepowtarzal-
ne, jedyne i wyjatkowe, przynalezne do $wiata sztuki i ludzkiej
tworczosci. Liszkowski poprzez jezyk sztuki pragnie poznac¢ samego
siebie, poniewaz uwierzyl, ze dotrze do swoistego gestu, sobie przyna-
leznej ekspresji, wizualnego i mentalnego zrddlia, stanowigcego istote
jego artystycznej duszy. Jego egzystencjalizm to artystyczna spowiedz,
proba szukania w dzisiejszym $wiecie podobnie myslacych i czuja-
cych tworcow i widzoéw. Aby nawigza¢ wartosciowy i interesujacy dia-
log z drugim cziowiekiem, nalezy wnikliwie rozpozna¢ samego siebie,
nie z powodu egoizmu i narcyzmu, lecz z szacunku dla swojego partne-
ra, rozmowcy i widza. To w nas samych jest Zrodlo prawdy, ogrom
potencjalnej wiedzy, obszar ledwie przeczuwalny, a jeszcze nie odkry-
ty. Dlatego autor ten méwi o sobie, ze wedruje po omacku, zegluje
w nieznane bez przyrzadoéw nawigacyjnych, probuje dotknaé tajemni-

cy uniwersum. Los zrzadzil, ze czesto spotykalem sie i wspoipracowa-
fem z tym poszukujgcym tworca.

W drugiej potowie lat siedemdziesigtych wielokrotnie zapraszatem
mtodego Witolda Liszkowskiego do udzialu w wystawach Sztuki eks-
tremalnej realizowanych przez galeri¢ Permafo w Poznaniu, Szczeci-
nie, Warszawie i Wroctawiu. Pokazywal w ramach tych prezentacji
szokujace sekwencje fotograficzne twarzy mezczyzn i kobiet w stanie
gniewu i euforii, nieokreslonego uniesienia w trakcie tagodnych ges-
tow pieszczot oraz brutalnosci. Te wieloznaczne struktury fotograficz-
ne, nazwane przez Liszkowskiego ,, Sztuka osobistg”, miaty ptynng
i transformacyjng skladnig, stanowiaca rejestracje odbywajacych sie
przed kamerg fotograficzng intymnych performances. Przyjecie takiej
metody pozwolilo autorowi pokazanie harmonijnego przenikania sie
delikatnosci w gwaltownos¢, przyjemnosci w bol, milosci w nienawisc.
To, co szokowato i zastanawialo w tych realizacjach. to precyzyjne
i spojne prezentowanie sprzecznych gestow, zachowan i odczu¢ w re-
jestracyjnej, jednorodnej formie. Mlody artysta uswiadamial nam za
posrednictwem osobistych form zawiltosci naszej intymnej i skrywa-
nej psychiki, tworzyt szczere i ekspresywne gesty, zapisane w precy-
zyjne i konceptualne struktury wizualne.

Z duzym zaciekawieniem obserwowaltem powstajace pod koniec
lat siedemdziesigtych realizacje nazwane przez artyste , Pytaniami”,
byly to zaréwno prace fotograficzne, jak rowniez wielostrukturalne
aranzacje, przybierajace niejednokrotnie forme zaaranzowanych po-
koi, stotéw, przezroczystych pomieszczen, artystycznych sektoréw i in-
nych przestrzennych instalacji. W tym okresie Wroctaw tetnit i zyt
w rytmie ozywczych eksperymentéw i poszukiwan artystycznych zwig-
zanych z dzialaniami i ideami ,Sztuki pojeciowej i mentalnej” oraz
licznymi festiwalami ,,Sztuki otwartej”. W takim kontekscie od 1977
roku Liszkowski dzialal w grupie samoksztalceniowej ,,Sztuka i Teo-
ria”, ktorej czlonkami byli obecnie wybitni rezyserzy i realizatorzy
filmowo-telewizyjni Maria Zmarz-Koczanowicz i Andrzej Sapija. Gru-
pa wydawala zeszyty o tej samej nazwie, w ktorych zamieszczali swoje
teksty m.in.: Grzegorz Dziamski, Bogustaw Jasinski, Anna Kutera, Ro-
muald Kutera, Jan Kurowicki, Natalia LL, Andrzej Lachowicz, Witold
Liszkowski, Lech Mrozek, Andrzej Sapija, Stanistaw Urbanski.

W swoich ,,Pytaniach” autor postugiwat si¢ wielokrotnie cytatami i od-
niesieniami do mysli filozoficznej, estetycznej, korzystat z dokonan mig-
dzynarodowej awangardy, probowal przenikac sens i status sztuki wspot-
czesnej. W latach 1979-1981 zrealizowatl liczne uliczne prezentacje,
prowadzac swoisty dialog z publicznoscig i wspotpracujacymi tworcami.
Dzialania te byly procesualnym zjawiskiem, rozgrywanym jednocze$nie
w wielu sektorach i przestrzeniach artystycznych. Przewodnikiem po tym
specyficznym, odmiennym i wielowarstwowym Swiecie byt artysta, duch
poszukujacy, kreatywny i tworczy, pragnacy komunikowac si¢ ze Swiatem
i innymi ludZzmi za posrednictwem jezyka sztuki.

Niektore interdyscyplinarne pokazy przeradzaly si¢ w osobliwy para-
teatr, nazywany przez autora ,Wspolczesnoscia”, strukture otwarta,
zamierzong i zaprogramowang przez autora, jak i spontaniczng i im-
prowizowana, bedaca wspolng kreacjg wielu tworcow oraz aktywnych
widzow. Celem tych projektow bylo prezentowanie odmiennych i al-
ternatywnych sposob6éw myslenia i pojmowania Swiata, tworczosci
i sztuki. Realizacje te mialy za cel postawienie zasadniczych pytan,
kim ma by¢ artysta i czym ma by¢ sztuka w postkonceptualnej i po-
awangardowej rzeczywistosci artystycznej. Mtiody i zapalczywy artys-
ta widzial w sztuce przyszlosci strukture otwartg, nastawiong na wie-
lokulturowy dialog miedzyludzki, prezentujacy i akceptujacy réznice
i odrebnosci kulturowe i cywilizacyjne. Tak pojety poszukujgcy twor-
ca, nastawiony na zadawanie pytan, dialog i rozmowe z drugim czlo-
wiekiem, to artysta kreatywny, laczacy dzialania racjonalne i intelek-
tualne z improwizacjg i ekspresja. To zaréwno ksztalcacy si¢ mysliciel,
jak i wizjoner wierzacy gleboko w potege jednostkowej wyobrazni
iintuicji. W swoich licznych realizacjach Liszkowski wielokrotnie po-



Witold Liszkowski, Struktury osobiste, tech. wtasna, 300 x 200, 2002 Witold Liszkowski, Struktury osobiste, akryl, 2003, 150
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stugiwal si¢ skresleniami swoich poprzednich dokonan, elementami
plongcymi oraz swoistymi artystycznymi stosami, przewidujac zapewne,
jak sadze, r6zne zawirowania, potkniecia i upadki swojej tworczosci.

Wiele nieprzychylnych zdarzen egzystencjalnych spowodowalo, ze
tworca ten zamilkt, wycofal si¢ i popadl w artystyczny niebyt. Spotka-
tem go ponownie w 1993 roku i wyrazilem swoj niepokoéj i zdziwienie
jego zniecheceniem i brakiem wiary w siebie i sztuke. Po niedlugim
czasie znowu zaczgl aktywnie tworzy¢, malujac figuratywne kompozy-
cje, nawigzujace wprost do zdarzen i przypadkow z wlasnego zycia.
Obrazy te to ekspresyjne i odrealnione sekwencje mieszajace prze-
szlo$¢ z terazniejszoscig, ktorych bohaterami sg wizerunki artysty i jego
zony Malgorzaty. Skomplikowana i niejednoznaczna wymowa tych
prac sugeruje dramatyczny i pelen napiecia zwigzek tych ludzi, w ktorym
elementy milosci przeplataja si¢ z cierpieniem, krzykiem i niepokojem.
Realizacje te to wielkoformatowe i wielobarwne obrazy bedace pltyn-
nym przenikaniem wielu stylistyk i form malarskiego zapisu. Intencjo-
nalnie jest to powr6t do realizowanej w przesztosci ,,Sztuki osobis-
tej”, jednak w diametralnie innej formie i z uzyciem innych narzedzi.

Z zainteresowaniem obserwowalem ewolucje i metamorfoze arty-
sty, ktory po okresie swoistej figuratywnej malarskiej spowiedzi, zaczat
radykalnie ogranicza¢ $rodki formalne, redukujgc koloryt do czarno-
-bialej barwy oraz linii i kreski, podniesionej do rangi podstawowego
budulca dziela artystycznego. Swiadome przyjecie takiej metody po-
zwolilo artyscie na stworzenie rozpoznawalnej linearnej stylistyki, ktora
stosuje Liszkowski w roznych kontekstach, prowadzac swoja artys-
tyczng gre z czasem i przestrzeniag. Tworzy cykle otwarte i rozrastajace
si¢ przestrzennie, pokrywajac swoimi strukturami $ciany, sufity i pod-
togi w Galeriach Sztuki i w realizowanych przez siebie artystycznych
pomieszczeniach, obleka swojg sztuka kubatury architektoniczne
i ekologiczne w trakcie swoich monumentalnych projekeji ,,Sztuki zja-
wiskowej” oraz rozwija we wszystkich kierunkach malowang od wielu
lat modutowg i samosterowng strukture osobista. To, co wspodlne dla
tych realizacji, to proba stworzenia ciaglych, ptynnych i transparent-
nych, artystycznych zapisow wlasnej energii wewngtrznej, powolanie
magicznych i podmiotowych rytéw, znaczenie osobistego, niepowta-
rzalnego sladu za posrednictwem przyjetej i wykreowanej przez. arty-
ste metody. Sztuka zjawiskowa to efemeryczna instalacja malarsko-
Swietlna, synteza wysylanych przez artyste sygnalow i otaczajacej go
przestrzeni, to jedno$¢ ‘sztuki autora ze Swiatem zewnetrznym. Lisz-
kowski nie korzysta z plaskich ekranow, lecz rzutuje swoje obrazy
bezposrednio na nature-i-architekture, tworzy abstrakty wizualne, nie-
powtarzalne i ulotne, bedace sztukg zjawisk, ktére mozna projekto-
wac i kreowa¢ nie znajac ich ksztaltu ostatecznego. Te multiwizyjne
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pokazy to spojny i calosciowy splot zjawisk optycznych i fizycznych
z intuicjg i wyobraznig tworcy. Naturalnym ekranem i podobraziem
dla tak pojetych projekcji jest powierzchnia stawu, faktura liSci na
drzewach, bruzdy ziemi, kubatura schodéw, architektura nawy kos-
cielnej, ruiny dawnej budowli oraz inne konteksty przestrzenne prze-
znaczone do zrealizowania projekcji ,,Sztuki zjawiskowej”.

Dla Liszkowskiego wszystko moze sta¢ sie ekranem i powierzchnig
jego sztuki, zar6wno karton, ptétno jak i podioga, sufit, ziemia, tafla
wody i lodu, ogien ikteby dymu, twoérca wybiera i znajduje plaszczy-
zny i konteksty przestrzenne ktére obleka swoimi malarsko-rysunko-
wymi strukturami. Jego tworczos$¢ to automatyczne i spontaniczne
zapisy wewnetrznej energii, wibrujace i splatane linie, mgtawice kre-
sek i mikroelement6w, to ptynny jednostkowy kosmos w ktérym wiele
motywow i odniesien wzajemnie wspolistnieje, tworzac linearng i har-
monijng catos$¢. Strukturalnie te olbrzymie, modulowe i rozrastajace
si¢ obrazy przypominajg biologiczne wnetrza, migotliwe twory orga-
niczne, blizej nieokreslone pejzaze oraz widoki miast ogladane z per-
spektywy lotu ptaka. Autor probuje uchwycic terazniejszos¢, chwile
i moment ekspresji, zapisac to, co niepowtarzalne i jedynie jemu przy-
nalezne, na olbrzymich plaszczyznach. ,Struktury osobiste” to reali-
zacje otwarte oraz kompozycje zamknigte, poddane rygorom geome-
trii, to wpisywanie osobniczej ekspresji i energii w kola i kregi, proba
porzadkowania spontanicznej ekspansji wizualnej w elementarne znaki
geometryczne. Wzajemne przenikanie si¢ obrazow z ruchomymi pro-
jekcjami, kompozycji domknietych i skonczonych z projektami wiel-
koformatowymi i otwartymi, tworzenie przestrzeni i pomieszczeri ma-
larskich, naktadanie wiasnych struktur wizualnych na byty ekologiczne
i architektoniczne to proba wykreowania dziela zlozonego, racjonal-
nego i spontanicznego rownoczesnie, jednoczacego w jedng calosc
rozne formy ekspresji i jezyki sztuki. Autor bezustannie pyta o granice
i sens sztuki, podrozuje bez przyrzadéow nawigacyjnych, penetrujgc
wielorakie formy artystycznej wypowiedzi, prowadzac swoista gre ze
sztuka i niemoznoscia odgadnigcia tajemnicy uniwersum.

Obrazy Liszkowskiego sa dla mnie mikroskopowym zwierciadlem
duszy autora, ktory uwierzyl, ze od zagtady i katastrofy semantycznej
moze go uratowac sztuka. Zarliwa wiara w potege sztuki jest buduja-
cym przyktadem drogi od niebytu do czystej sztuki. Sam fakt precyzyj-
nego zapelniania ogromnych pidcien znakami jest rodzajem ekspiacji
za stracony czas. Sztuka jest dla Liszkowskiego zwyciestwem nad wla-
snymi stabosciami, pozwala mu odkrywac samego siebie, penetrowac
nieznane Swiaty, drazyc istote i sens zycia. Jestem gleboko przekona-
ny, ze aktywnosc¢ artystyczna Liszkowskiego zostanie zauwazona i za-
owocuje sukcesem. |
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1. Sztuka zjawiskowa, Projekcja, Wratislavia Cantans, Wroctaw, 1996

2. Sztuka zjawiskowa, Zamek Janowiec, 2000

3. Sztuka zjawiskowa, Kosciét Garnizonowy, Wroctaw, 2007

4. Sztuka zjawiskowa, Browar Mieszczanski, Wroctaw, 2004

5. Sztuka zjawiskowa, Projekcja, Czechy, 2003

6. Sztuka zjawiskowa, Wroctaw, 1996

7. Sztuka zjawiskowa, Kosciét Garnizonowy, Wroctaw, 2007

8. Sztuka zjawiskowa, Galeria Arsenat, Biatystok, 1999

9. Wspdlna przestrzeri, z udziatem Dominiki Zamary, GSN Gorzow W1kp, 2008
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Stanistaw BRACH

Przegladajac biogramy krakowskich artystow uprawiajacych
ceramike, mozna zauwazy¢, ze wiekszos¢ z nich to absolwenci
Wydziatu Rzezby krakowskiej Akademii Sztuk Pieknych. To tez
warunkowato ich strukturalne i rzezbiarskie wtasnie spojrze-
nie na materiaf, a takze — czesto podkreslang, charakterystyczng
dla krakowskiej ceramiki w minionych dziesiecioleciach — ja-
kosciowa dominacje rzezby ceramicznej nad formami uzytko-
wymi i dekoracyjnymi.

Stanistaw Brach, CZTERY, ceramika — glina szamotowa, 140 x 140 x 100, 2005

Rzezbg i plaskorzezba z ceramiki zainteresowal sie takze Stanistaw
Brach, artysta nalezacy do najciekawszych i najbardziej twoérczych
osobowosci wsrod mtodego pokolenia krakowskich rzezbiarzy. Brach
w pelni wykorzystuje swe rzezbiarskie i akademickie przygotowanie
(dyplom na krakowskiej ASP w 2000 roku), ma jednak te przewage nad
innymi artystami tworzacymi w materiale ceramicznym, ze wczesniej
niz inni poznal jego wilasciwosci, uczyl si¢ bowiem w technikum cera-
micznym w Lysej Gorze. Zrozumienie materialu wynikajace ze znajo-
mosci procesow technologicznych i przekonanie o tkwiacych w nim
wyjatkowych mozliwosciach plastycznych sprawily, ze ceramika stata
si¢ gléwnym i podstawowym materialem w dzialalnosci artystycznej
Stanistawa Bracha, a mlodziencze doswiadczenia i inspiracje wyniesio-
ne z Lysej Gory wcigz sa dostrzegalne w jego dojrzalej tworczosci.

Rozwijajgca si¢ na przestrzeni ostatnich niespetna dziesigciu lat
tworczos$¢ Stanistawa Bracha, mimo widocznych poszukiwan, wyraz-
nego rozwoju artystycznego i charakteryzujacego ja dualizmu, jest nie-
zwykle konsekwentna. Artysta wie, do jakiego celu zmierza, modyfi-
kuje jedynie Srodki, za pomocg ktérych do niego dazy i w tworczy
sposoOb rozwija wypracowane wcze$niej schematy. Jego prace — wyko-
nane z ceramiki rzezby i plaskorzezby — noszgq wyraznie rozpoznawal-
ne, indywidualne pigtno.

Niektore — zwlaszcza wezesniejsze — rzezby Stanistawa Bracha, przy
zwartej formie charakteryzowala wyrazista, bogata, niemal reliefowa
faktura. Juz wowczas pojawialy sie jednak w jego tworczosci cechy,
ktore wkrotce zaczely dominowaé: dazenie do syntezy i prostoty oraz
rezygnacja z eksponowania rozbudowanych waloréw fakturalnych na
rzecz jedynie delikatnie opracowanej, badz wygtadzonej powierzchni
(Glowa I takze z 2000 roku). WiekszoS¢ rzezb Stanislawa Bracha to
prace zwarte, uproszczone, syntetyczne, lekko zgeometryzowane, o wy-
wazonych proporcjach, spokojnych liniach i wyrazistych konturach,
a jednak pelne ekspresji. Ekspresji uzyskanej nie za pomocg przeryso-

wania, kontrastow form czy barw, lecz wynikajacej z bezruchu i sku-
pienia. To rzezby, obok ktérych trudno jest przejs¢ obojetnie, wymu-
szajace przystanigcie i zadume.

Artysta chetnie zestawia podobne formy w wieksze, zrytmizowane
grupy kompozycyjne, intensyfikujac i modyfikujac tym samym walory
artystyczne, formalne i ideowe. W kompozycjach ztozonych z kilku
podobnych elementéw ujawniajg sie nowe wartosci symboliczne, eks-
presyjne i treSciowe. Dochodzi w nich czy to do niezwyklego potacze-
nia spokoju i pelnego swoistej determinacji, posuwistego ruchu (Marsz
z 2005 roku) czy tez do ,,dialogu” faczacego zadume z napieciem (Mo-
dlitwa z 2003 roku).

Obok rzezb o zwartej, peinej formie Stanistaw Brach tworzy takze
kompozycje ,,azurowe”, zbudowane z uktadéw kratownic, oddzialujg-
ce zarowno rytmikg samego uktadu i pewng powtarzalnoscig jego ele-
mentow, jak i zmieniajacg si¢, w zaleznoSci od zmiany miejsca patrzenia
formg. Ten szczegblny spos6b budowy rzezby dodatkowo dynamizuje
statyczng postac. Ekspresji przydaje jej rowniez kontrast pomigdzy
ciezka, pelng formg glowy, a azurowym korpusem (Cztery z 2005 roku).
W ostatnim czasie artysta eksperymentuje z rzezbami duzych rozmia-
réw. To rozbudowane, azurowe formy, ktorych powstanie poprzedza
analiza praw statyki i wytrzymato$ci materialu ceramicznego, a wiec
w ktorych obok wartosci artystycznych rownie wazna jest konstrukcja.

Stanistaw Brach przywigzuje duze znaczenie do technologicznej
strony swych prac, nie epatuje jednak ,sztuczkami technicznymi”.
W jego rzezbach materia nigdy nie dominuje nad forma, lecz jg dopel-
nia, dzieki czemu dochodzi do pelnej symbiozy materiatu, formy i tres-
ci. Wyjatkowe opanowanie proceséw technologicznych i powigzana
z nim wrazliwo$¢ na wartosci kolorystyczne i fakturalne, najpeniejszy
wyraz otrzymujg w obrazach i plaskorzezbach ceramicznych. Wiele
znich to kompozycje sakralne, przeznaczone do kosSciotow, a wiec
charakteryzujace si¢ realizmem i czytelnoscig przedstawienia (Sw. Jo-
zef Kalasancjusz z 2003 roku), inne jedynie odwolujg sie do tematyki
biblijnej, co pozwala na bardziej schematyczne, niemal abstrakcyjne
ujecie tematu (Wieza Babel z 2000 roku). Brach zestawia swe ,obra-
zy” z kilku plyt, w czym mozna dostrzec inspiracje metoda opraco-
wang w poczatku lat 60. XX wieku przez Bolestawa Ksigzka. Podczas
nauki w technikum ceramicznym mtody Brach kilkakrotnie spotykatl
sie z lysogbrskim Mistrzem i te spotkania z pewnoscig pozostawily
Slad w jego wrazliwosci i pojmowaniu materialu. W swych obrazach
i plaskorzezbach ceramicznych Stanistaw Brach wykorzystuje olbrzy-
mie mozliwosci techniczne tkwigce w ceramice, dzigki czemu uzysku-
je efekty niemozliwe do otrzymania w innym materiale. W pracach
tych nie ma nic ze spokoju i §wiadomego prymitywizowania dostrze-
galnego w dzietach rzezbiarskich, to kompozycje o zupelnie innym
charakterze i innym rodzaju ekspresji. Ceramiczne plaskorzezby Bra-
cha to czesto dynamiczne, wieloplanowe uklady, o impresyjnie opra-
cowanej, jakby rozedrganej powierzchni, wykorzystujace kontrasty
barw i faktury. Artysta znakomicie zestawia fragmenty gladkie i dro-
biazgowo opracowane, wykorzystuje walory reliefu i spekania po-
wierzchni, w jego ceramicznych obrazach czesto pojawiaja si¢ mniejsze,
badz wigksze fragmenty o fakturze piétna (Ziemia z cyklu ,Zywioty”
z 2005 roku). W sugestywny sposob operujgc ograniczong paletg barw,
kontrastuje czern i biel, wprowadza akcenty z niezwykle charaktery-
stycznej, mocnej czerwieni (Bez tytutu z 2004 roku). Brach chetnie
tworzy takze obrazy monochromatyczne, wyzyskujac w nich do mak-
simum fakturalne wtasciwosci powierzchni i wynikajace z nich r6zni-
ce w zalamywaniu Swiatta (Dwie drogi z 2005 roku). Wsréd najcie-
kawszych prac Stanistawa Bracha warto wymieni¢ obrazy Tarnowscy
Zydzi z 2003 roku, za ktory artysta otrzymal III Nagrode Marszatka
Wojewddztwa Malopolskiego, oraz cztery niezwykle sugestywne kom-
pozycje z 2005 roku tworzace cykl ,Jezdzcy Apokalipsy”.

Stanistaw Brach czerpie tematy do swych prac przede wszystkim
z Biblii i z otaczajgcej rzeczywistosci, inspirujg go takze historia, mi-
tologia i wydarzenia wspolczesne. W wielu kompozycjach mozna sie
wiec doszukac znaczen metaforycznych czy symbolicznych. Piszacy
na temat twoérczosci Bracha wielokrotnie podkreslali, ze jej podstawo-
wym tematem jest cztowiek, jego wnetrze, psychika, duchowos¢. Czto-
wiek zyjacy ,tu i teraz”, przygnieciony brzemieniem codziennosci,
poddany cis$nieniu rzeczywistosci, borykajacy si¢ z otaczajacym $wia-
tem, a niekiedy z niego wyobcowany, skupiony na swym wnetrzu. Ucie-
le$nieniem tych doznan jest postac-symbol o charakterystycznie spusz-
czonej glowie. Motyw niemal od poczatku pojawiajacy si¢ w tworczosci
Bracha, wystepujacy w jego rzezbie, malarstwie i rysunku, ktéry moz-
na niejako uzna¢ za ,,znak rozpoznawczy” artysty. To posta zastygta
w bezruchu, a zarazem petna ukrytego, wewnetrznego zycia. Ten du-
alizm tkwigcy w czlowieku widoczny jest takze w twoérczosci artysty.
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Z cyklu ,Jezdzcy Apokalipsy”, Siwy, obraz ceramiczny, 118 x 81 cm



BRACH

1. Drzewo Zycia, obraz ceramiczny, 90 x 80cm, 2005

2. Tarnowscy Zydzi, obraz ceramiczny, 120 x 90cm, 2003

3. Gfowa | rzeZba, ceramiczna, 67 x 48 x 30 cm, 20003
4. Wieza Babel, obraz ceramiczny, 90 x 40 cm, 2000




Artysta nie powinien glosi¢ niczego, nawet wlasnej autonomii.
Jego sztuka powinna przemawiac swq wlasng prawdg, a przez
to wlasnie by¢ w harmonii z wszelkimi innymi odmianami
prawdy — moralng, metafizyczng, mistyczng. Artysta nie ma
moralnego obowigzku udowadniac, Ze jest jednym z wybraricow,
systematycznie stawiajgc na glowie tradycyjny

kodeks moralny.!

Thomas Merton

Dzieta Gilberta&George’a, przypominajgce swoja stylistyka miej-
skie billboardy, stanowig swoista ikong wspodlczesnej kultury. Jak poka-
zuje najwiecksza retrospektywna wystawa w dziejach Galerii Sztuki Wspo6t-
czesnej (Tate Modern Gallery) w Londynie pt. ,,Gilbert&George”, otwarta
od 15 lutego do 7 maja 2007 roku, tworczos¢ brytyjskiego duetu przez
lata w widoczny sposob wspoliksztaltowala wizerunek kultury masowe;j,
stanowigc istotne medium postmodernistycznej estetyki.

Obszerna ekspozycja rozmieszczona w osiemnastu salach ukazuje
artystyczng ewolucje¢ dzieta Gilberta Proescha (ur. 1943) i George’a
Passmore’a (ur. 1942) na przestrzeni ostatnich trzydziestu siedmiu lat.
Wszystkie zebrane prace taczy czesto powtarzajacy si¢ motyw auto-
portretu. ArtySci konsekwentnie, przez blisko czterdziesci lat, upra-
wiajg artystyczny ekshibicjonizm. Idea ,,zywej rzezby” zrodzona pod-
czas publicznych wystepow w 1969 roku, zostala przeniesiona na
dwuwymiarowg powierzchni¢ fotograméw. Teatralne pokazy, zatytu-
towane Spiewajgca rzeZba (The Singing Sculpture), nawigzujace do
stylistyki wodewilu, skierowane byly przeciw tradycjom mieszczan-
skiego spoteczenstwa. Zaklete w wielkoformatowych obrazach uzy-
skaly zwigkszony zasieg spolecznego oddzialywania. Dwie sylwetki
artystow, odziane przewaznie w garnitury staly si¢ znakiem rozpo-
znawczym prac brytyjskiego duetu.

Tworczos¢ Proescha i Passmore’a jest ,,dziennikiem” obyczajowych
przemian i ,rewolucji” ostatniej dekady dwudziestego wieku. Prze-
Smiewczy i prowokacyjny charakter aktorskich wystepéw z konca lat
60., odnajduje swoja kontynuacj¢ w dziataniach plastycznych. Wcze-
sne prace z lat 70. zatytulowane Cholerne Zycie (Bloody life) dokumen-
tujg niepokorny, bogaty w ,alkoholowe” doswiadczenia, zywot pary
artystow rozpoczynajacych swojg tworcza karierg. Powstale w tym
samym czasie, nawigzujace do stylistyki teatru groteski i absurdu, fo-
tografie z serii Czerwona rzeZba (The Red Sculpture), Martwe tablice
(Dead Boards) czy Inca Pisco, zdaja si¢ szydzi¢ z konformizmu i hipo-
kryzji brytyjskiego spoleczenstwa. Upozowane, pelne sztucznosci syl-
wetki artystow wysmiewajg powszechnie przyjete formy drobnomiesz-
czanskiej etykiety.

Obraz spotecznych niepokojéw i ekonomicznej recesji konca lat 70.
odnajdujemy na fotografiach londynskich graffiti. Prace, bedac rezulta-
tem wielotygodniowych wedréwek po ciemnych, rzadko uczeszczanych
uliczkach wielkiej aglomeracji, stanowig wyraz masowej frustracji i znie-
checenia. Hasta roznej tresci, sgsiadujgc z fotografiami postaci przy-
padkowych przechodniéw, stajg si¢ wstrzgsajacym socjologicznym ra-
portem. Zlaczone wspdlnym tytutem Obrazy z brzydkim stowami (The
Dirty Words Pictures), czerwono-czarno-biale dzieta uwieczniajg spo-
teczne przejawy diugo ttumionej agresji i niezadowolenia.

Prace z poczatku lat 80. poruszajg problem nacjonalizmu i religij-
nego fundamentalizmu. Artysci, przeciwni wszelkim skrajnym formom
spoteczno-politycznych ideologii, zdajg si¢ drwi¢ z réznych przeja-
woOw narodowej i religijnej mysli. W pracy Atak mtodosci (Youth at-
tack) grupa mlodych mezczyzn z obojetnoscig albo raczej politowa-
niem spoglada na otaczajace jg symbole spotecznego nacisku. Jaskrawe,
zywe kolory wielkoformatowych dziet z tego okresu zdaja si¢ wyrazac
entuzjastyczng wizje niczym nieograniczonej, mlodzienczej wolnosci
bliskiej anarchii.

Tworczos¢ Gilberta&George’a z lat 90. w coraz bardziej odwazny
i jednoczesnie kontrowersyjny sposob dotyka sfery seksualnosci. Ludz-
kie cialo zostaje zdegradowane do roli przedmiotu zaspokajania ero-
tycznych dewiacji. Seria zatytulowana ,Nowe gorace obrazy” (,The
New Horny Pictures”) ukazuje zbior dziewiecdziesieciu ogloszen ofe-
rujacych rézne ustugi seksualne. Portrety par homoseksualistow za-
spokajajacych swoje erotyczne potrzeby, mieszajg si¢ z obrazami ludz-
kich ekskrementow. Konsekwentnie przetamujac wszelkie obyczajowe

na
obrzezach

i spoteczne tabu, artysci wykorzystujg symbole religijne chrzescijan-
stwa, judaizmu i islamu, odzierajac je z wszelkiej czci. Fotogram zaty-
tulowany Gowniany (Shitty) ukazuje krzyz utozony z ekskrementow.
Jeszcze bardziej prowokacyjnego charakteru nabiera foto-kolaz dwoch
krucyfiksow pt. Czy Jezus byt heteroseksualistg?, opatrzony komenta-
rzem: Bog kocha pie...! Baw si¢ dobrze (God loves fucking! Enjoy).

Tworczosci Gilberta&George’a przenika gleboki bunt i sprzeciw wo-
bec wszelkich autorytatywnych form ludzkiej mysli. Para artystow zdaje
sie gloryfikowac niczym nieskrepowana, przesigkni¢ta hedonizmem wol-
nos¢. Pelne negatywnych emocji i wulgarnosci dzieta brytyjskiego duetu,
wtracajg widza w stan duchowego zagubienia. Doswiadczenie londyn-
skiej ekspozycji sktania do zastanowienia sie nad rolg i spotecznym prze-
znaczeniem tworczosci artystycznej. Prowokuje do postawienia pytania
o definicje dziela sztuki, o kryteria oceny oddzielajace sztuke od jej nie-
godnej imitacji, ponizajacej godnos¢ ludzkiej osoby.

Henryk Elzenberg pisal, ze (...) warunkiem uznania wysokiej war-
tosci estetycznej utworu jest wzniosly ideat etyczmy, wzor Zycia, jaki
dane dzielo propaguje. Sam artyzm (techniczna wirtuozeria) nie wy-
starcza jeszcze, aby przyznac dzietu walor estetycznosci.? Artysta, zgod-
nie z pogladami torunskiego filozofa, nie moze by¢ moralizatorem, ale
swa sztuka, czy tego chce, czy nie, interpretuje otaczajaca go rzeczywis-
tos¢. Stanowi dla odbiorcy dziel sztuki punkt odniesienia, staje si¢ swe-
go rodzaju ,inzynierem dusz”, dlatego tak waznym jest, co wyraza po-
przez tworczos¢. Artysta lub filozof — pisze Dietrich von Hildebrand —
posiadajq wartosci i znaczenie z racji tworzonych dziel niezaleznie od
rozwoju moralnego, jaki mogq osiggngc¢ w trakcie tworzenia (...), dziela
te mogq stanowic¢ wezwanie do moralnej doskonatosci dla wielu’

Tworczos¢ brytyjskiego duetu eksponujac seksualne dewiacje zda-
je sie przeczy¢ naturalnej sktonnosci cztowieka ku temu, co pigkne
i szlachetne. Prace Proescha i Passmore’a ukazujg ludzka osobe jako
niewolnika najbardziej pierwotnych i przyziemnych namig¢tnosci.
Nagie meskie ciato, ,,odarte” z wszelkiej godnosci, staje si¢ narze-
dziem zaspokajania erotycznych potrzeb. Brytyjscy artysci, wyszydza-
jac wartosci lezace u podstaw najwiekszych kultur wspoétczesnego Swia-
ta, pozostawiajg widza w rzeczywistosci duchowej pustki. Negujag
majgce wielowiekowa tradycje kodeksy norm i zasad. Gloszac hasto
nieograniczonej niczym wolnosci, nie probujg wskaza¢ nowego, auto-
rytatywnego porzadku. Sztuka, niezwykle znaczacy Ssrodek maso-
wego oddzialywania, miejsce kreacji nowych, stanowiacych przykiad
do nasladowania postaw i wzorcéw, staje si¢ przedmiotem estetycznej
zabawy i jednocze$nie wyrazem duchowego chaosu. Brytyjscy artysci
zdajg si¢ programowo negowac gleboko uwznioslajacg i pozytywnie
przemieniajgcg moc sztuki.

Artysta (...) i wielbiciel sztuki muszq stale uwzglednia¢ hierarchie
wartosci tudziez starac sig zawsze wyraznie doslysze¢ wolanie bardziej
koniecznej wartosci — pisal Bernard Héring. Zgodnie z pogladami nie-
mieckiego mysliciela, przed kazdym tworca pojawia sie odpowiedzial-
ne, ale jednoczesnie wzniosle i piekne zadanie swoistego duchowego
przewodnictwa. Jak zauwaza Hildebrand, sztuka moze stanowi¢ we-
zwanie i motywacje dla spotecznie doniosltego czynu, albo stanowi¢ zrod-
fo nieprawosci i wzajemnej nienawisci. Brytyjscy artysci pragnac prze-
famac tkwigce gleboko w ludzkim wnetrzu réznego rodzaju psychiczne
,bariery”, wyrzekaja si¢ tego, co cenne i wartosciowe. Paradoksalnie
staja sie niewolnikami najbardziej pierwotnych instynktéw. Bohater wiel-
koformatowych obrazow wedruje przez kraine estetycznego piekna po-
grazajac sie w catkowicie przyziemnych i ,,zwierzecych” namigtnosciach.
Sztuka — niegdy$ etap na drodze duchowego samodoskonalenia, w dzie-
le Gilberta Proescha i George’a Passmore’a staje sie miejscem gluchego
na $wiat wartosci, artystycznego ekshibicjonizmu. Coraz $mielsza nega-
cja otaczajacej nas rzeczywistosci, jak w dziele markiza Donatiena de
Sade, staje si¢ wyrazem nowego zniewolenia.

' W natarciu na niewypowiadalne, przetozyta Elzbieta Ewa Nowakowska, Wydawnictwo Homini,
Bydgoszcz 1997, s. 162.

2 T. Szkotut, Poglady estetyczne Henryka Elzenberga, [w:] Studia z dziejow estetyki polskiej 1918-
1939, dz. cyt., 5. 203.

3 D. Von Hildebrand, Serce, przetozyt ). Kozbiat, Wydawnictwo ,W drodze”, Poznan 1985, s. 197.
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/ Gilbertem
| Georgem

Sekcja ,Panoramy” 58. Miedzynarodowego Festiwalu Filmo-
wego Berlinale zaprezentowata dokumentalny film, Juliana
Cole With Gilbert & George. W roku 1986 rezyser byt modelem
artystow. Film o ich Zyciu i twérczosci krecit przez 18 lat: Stwo-
rzyt unikalny, niepowtarzalny intymny portret, na diugo po-
zostajacy w pamieci widzow. Dokument o sztuce Gilberta
i Georga przeplataja watki biograficzne. Rezyserowi zalezato
na pokazaniu swiatowych twércéow prywatnie.

Poczatek filmu przybliza zyciorysy artystow. Urodzony w 1943 roku we
wloskiej czesci Poludniowego Tyrolu Gilbert Proesch miat wiele rodzenstwa.
Jego ojciec byt szewcem. Gilbert od najmiodszych lat rysowat. Studiowal naj-
pierw w Akademii Sztuk Pigknych w Monachium. Marzyt jednak o Londynie.
W latach 60. Londyn przyciagal uwage malarzy, literatow, projektantow, mu-
zykow, filmowcow z calego Swiata. Gilbert Proesch nie méwit w ogéle po
angielsku. Mimo to w roku 1967 pojechat do Londynu, kontynuowac rozpo-
czeta w Niemczech nauke projektowania i designu.

George Passmore urodzit si¢ w 1942 roku w Anglii w Devon. Zostat wycho-
wany tylko przez sama matke. Ta od dziecka ubierata go w dziewczgce stroje.
Artysci poznali sie w 1967 roku na schodach londynskiej Academy Saint Mar-
tin on the Fiels. Obaj pochodzili z biednych rodzin i nie zosili snobistycznych
koleg6éw. Od razu przypadli sobie do gustu i szybko zostali przyjaciolmi. George
zaproponowal Gilbertowi prace nad wspolnag rzezba. Zaczgli spacerowac po
Londynie. Chodzgc ulicami miasta, wpadli na pomyst stworzenia zywej rzezby.
Chcielismy byc artystami codziennie. W 1968 roku wymyslilismy swoj ima-
ge, strdj i ruch. UcharakteryzowaliSmy nasze twarze i postanowilismy Spie-
wac. W ten sposob zostalismy Spiewajgcymi rzezbami.Kazdy mogt nas oglg-
dac, dorosli, starcy, dzieci. Wedrowalismy z tq ideg po Swiecie. Performance
odniost sukces. Po raz pierwszy w Zyciu zarobilismy duzo pieniedzy. Kupili-
smy wigc alkohol po to, by praktykowac sztuke picia. Bylismy pijgcymi
gywymi rzezbami. Pijqc, fotografowalismy i rysowalismy odciski szklanek
oraz Rieliszkow. Konrad Fisher z Diisseldorfu zorganizowat nam wystawe... —
opowiadali. Na ekranie ogladamy ,,zywe rzezby” tarzajace si¢ po podtodze w eks-
tazie pijanstwa.

Film przybliza atmosfere dzielnicy emigrantow we wschodnim Londynie,
gdzie Gilbert i George mieszkajg do dzis. Panuje tam bieda, brud, dookota
petno Smieci. Totalna destrukeja. Gilbert i George ubrani w eleganckie garnitu-
ry i jaskrawe krawaty sung wolnym krokiem przez targowisko, pofozone nie-
opodal ich domu na Brick Line. Romantyczny obraz swojej podupadte;j ulicy
traktuja jako Zrodlo inspiracji tworczej. Realizujg hasto ,,sztuki dla wszyst-
kich”. Dlatego w pierwszej linii zalezy im na kontakcie z uboga publicznoscia,
chcg dotrzec do robotnikéw, handlarzy i klasy pracujacej. W roku 1979 Galeria
Konrada Fishera wystawita odbitki podobizn artystow, zestawione z fotogra-
fiami mieszkancéw Brick Line. Artysci umiescili wiasne wizerunki pomiedzy
portretami pakistanskich emigrantéw, takze wsréd zdjec odrapanych albo ozdo-
bionych graffiti, Scian zrujnowanych doméw. Pragneli w ten sposob uwypukli¢
swg obecno$¢ w pejzazu londynskiego proletariatu.

Gilbert i George uprawiaja film, fotografig, rysunek i permanentny perfor-
mance. Popularyzowang przez nich ide¢ zywej rzezby mozna odebrac jako bar-
dzo udang walke o og6lng tolerancje, akceptacje, przetamanie uprzedzen dys-
kryminujacych gejow, uchodzacych w wielu krajach za niepetnowarto$ciowych
obywateli i spotecznych dewiatow. Od czterdziestu lat robimy za zywe rzezby.
Za pomocq wzroku i przybranych poz nawigzujemy dialog z publicznosciq.
Wymiana energii i spojrzeri powoduje, Ze uosabiamy projekcje wewne-
trzych wyobrazer wpatrzonych w nas odbiorcow. Koncepcja 2ywej rzeZby
narzuca nam nieustanne, odgrywanie wybranej roli. Nawet w toalecie jeste-
smy Zywymi rzeZbami. Nigdy nie zaktadamy jeansow ani T-shirtow. Za-
wsze nosimy garnitury, do ktorych dobieramy sobie krawaty. Kiedy idzie-
my przez Londyn, ludzie posylajq nam usmiechy lub machajg rekq na
powitanie — objasniali.

Film przedstawia mieszkanie artystow. Ogladamy biblioteke w pokoju Geor-
ge’a. Szczegolng uwage przykuwa zbior ksigzek dotyczacy mtodziencow. George
mowi, ze najchetniej czyta proze i poezje o chtopcach i dla chtopcow. Spostrze-
glam tytuly stojacych na potkach toméw: Barbarian Boy (Barbarzyriscy chiop-
cy), Boys together (Chlopcy razem).

Na poczatku lat 80. Gilbert i George obsesyjnie fotografowali mtodych
mezczyzn. Pracowali nad nowatorskim zobrazowaniem tematu seksu i mitos-
ci. Wszystko moze byc seksowne: kwiaty, drzewa, kazdy prosty detal...
—mowili. W tym czasie powstata ich znajomos¢ z rezyserem Julianem Cole.

W roku 1990 Gilbert i George postanowili podbic swa sztuka caly Swiat.
Sfinalizowali owe zamiary organizujac wystawe ,,One World” w Moskwie.
Styszac o zwigzanych z rozpadem komunizmu deficytach, zawiezli do Rosji
potrzebne przy montazu ekspozycji przybory: gwozdzie, linki, haki, mtotek.
Nawet wernisaz uswietnili wlasnym szampanem. W Moskwie nie przyjeto ich
jednak serdecznie. Media rozpetaly przeciwko nim szkalujaca i ztoSliwg kam-
panie. Giberta i George’a nazwano ,,faszyzujacymi gejami”. Mimo ze chodzito
o0 najwigksza prezentacj¢ angielskich tworcow w Moskwie, Ambasada Brytyj-
ska odmowita uczestnictwa w jej otwarciu. Tylko publiczno$¢ nie zawiodta,
moskwianie tlumnie odwiedzali pokaz.

Po Rosji przyszia kolej na Chiny. W 1990 roku Gilbert i George otwarli
wystawe ,,One World” w Pekinie. Wzbudezili prawdziwe zainteresowanie. Zafun-
dowano im nawet kolorowy katalog. ,,Zywe rzezby” goszczono w Chinach
z wielkg pompg. A mtodzi, alternatywni pekinscy artysci zapraszali londynczy-
kow do swych pracowni.

Po sukcesie w Pekinie Gilbert i Georg rozpoczeli prace nad kolejnym projek-
tem. Dlaczego czlowiek ma byc reprezentowany tylko przez twarz?, skoro
moze by¢ rozpoznawalny rowniez przez inne czesci ciata. Artysci wykonali
okolo 70 tysigcy p6znago. Poza tym szczegolnie zafascynowaly ich fekalia.
Stowo,,shit” (gbwno) jest bardzo czesto uzywane i ma rozne zastosowania
w mowie potocznej. Gowno to cos zupetnie ludzkiego, kRazdy rozumie jego
znaczenie, nawet dzieci, rozprawiali. Na zdjeciach taczyli swoje pozy z gow-
nem, ktore zostato motywem przewodnim nowych prac. Po to, by uzyskac
bogate odcienie brunatnosci, mieszali farby z katem. W sztuce jestesmy wolni
i robimy to, co chcemy... —mowili.

Latem 2007 w londynskiej Tate Modern wystawiono fotografie Gilberta
i George’a. Po raz pierwszy zyjacy artysci zostali uhonorowani prezentacja
w nobiliowanych przestrzeniach tego stawnego, renomowanego muzeum.

Film Anglika Juliana Cole trwa 104 minuty i detalicznie omawia kolejne
etapy tworczosci ,,zywych rzezb” . Przybliza charakter ich kontrowersyjnej sztuki
w kontekscie przelamywania migdzynarodowych barier. Osobiste wypowiedzi
Gilberta i George’a umozliwiajg wglad w ich prywatne upodobania, uzupet-
niajac w ten sposob wizerunek pary. Mieszkamy ciggle w tym samym domu.
Nie gotujemy obiadow, bo nie chcemy rozprzestrzeniac¢ zapachow Ruchmi.
Nawet nie parzymy kawy. Pijemy tylko kawe instant. Positki, zjadamy
w pobliskich barach, restauracjach. Wychodzimy z domu na sniadanie o 6
rano. Nasze upodobanie do samotnosci dzielimy wspolnie z Gretg Garbo.
Podobnie jak ona, uwielbiamy byc sami. Naszymi partnerami do rozmow
sq kelnerzy. Najczesciej ucinamy sobie pogawedki z kelnerami w ulubio-
nych knajpach. W stosunku do kelnerow jestesmy przyjacielscy i zdystan-
sowani zarazem. Chwilowo mamy naprawde kilku mitych tureckich kel-
nerow. Gdy tylko raz nie
przyjdziemy do restauracji,
mowigq, ze sig za nami ste-
sknili. 1o takie zabawne
i szarmanckie...—opowiada-
li artysci. Film With Gilbert
& George jest wspanialym
dzietem, pelnym harmonii,
spokoju, rados$ci oraz sym-
patii dla indywiduum. Do-
brze ujety informatywny
material wzbudza zadze
ogladania i absolutnie nie
nudzi.

Projekcje With Gilbert &
George zostaly ujety w pro-
gramie kina artystycznego
w Museum of Modern Art
(MoMa) w Nowym Jorku
i Tate Modern w Londy-
nie.

Gilbert & George, /N THE SHADOW OF THE GLASS, 1972,
123 x 94 cm. Zdjecie pochodzi z katalogu biblioteki
uniwersyteckiej UdK
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Grupa ,Krak™ — dwudziestopieciolecie

z Kalifornii

Granicegeograficzne sztuka polska na dobre przekroczyta zna-
czenie wczesniej niz przed stuleciem. Ale dopiero w minio-
nym wieku upowszechnito si¢ pojecie ,twdrczosci emigracyj-
nej”, tym sie réznigcej od innych rodzajow aktywnosci
artystycznej, ze choc realizowanej na tak zwanym wychodz-
stwie, to na wiele sposobéw wcigz odnoszacej si¢, w formie

lub tresci, do kraju pochodzenia.

Kilka gtosnych wystaw swiatowej sztuki z polskim rodowodem, ktére od-
byly si¢ nad Wistg w ciggu minionej dekady niewatpliwie przyczynito si¢ do
poglebienia teoretycznych podstaw tego rozr6znienia. Niemniej, niezaleznie od
teoretycznych dywagacji, zarowno ekspozycja ,,JestesSmy”, jak i pzniejsze wy-
stawy ,,New New Yorkers and Friends” oraz ,,Art Confrontations”—na ktérych
prezentowany byt dorobek artystow dziatajacych nierzadko w wielkim rozpro-
szeniu na wszystkich bodaj kontynentach, a zwtaszcza w Stanach Zjednoczo-
nych —udowodnily, ze w polskiej sztuce wspotczesnej podzialy nie przebiegajg
wecale wedle kryteriow geograficznych. Obiekty plastyczne powstajgce aktual-
nie we Francji czy w Los Angeles moga wcigz przynaleze¢ do rodzimej tradycji
etnicznej. I odwrotnie. Obrazy malowane w Warszawie potrafig zdradza¢ wigk-
sze pokrewienstwo warsztatowe i ideowe z tworczoScig zza oceanu niz ze
stylem Akademii dziatajacej przy najblizszej przecznicy. Innymi stowy — sztuka
wspolczesna, podobnie jak inne dziedziny rzeczywistosci, staneta wobec proce-
su globalizacji, kiedy to kryteria geograficzne zdecydowanie tracg swoje zna-
czenie na rzecz $wiadomego wyboru ideologicznego czy tez opowiedzenia sie
po stronie okreslonej tradycji artystycznej. Jesli tym wyborem okazuje si¢ —
mimo wszystko —szeroko rozumiany rodzimy kontekst kulturowy, to wowczas
sztuka tego rodzaju, mimo ze powstaje akurat w Nowym Jorku czy Dublinie,
jest nie tyle ,,emigracyjna”, ile po prostu polska.

Natomiast sam fakt odebrania dyplomu warszawskiej Akademii Sztuk Pigk-
nych bynajmniej nie przesadza o pdzniejszej ,,etnicznej” przynaleznosci dorobku
konkretnego tworcy. Tak samo jak nie przesadza o tym kraj urodzenia.

Te wszystkie uwagi odnoszg si¢ — w duzej mierze — do swoistego fenomenu,
ktéry — od kiedy pojawil sie rowno ¢wier¢ wieku temu na Swiatowej mapie
tworczosci ,,etnicznej” —w znacznej mierze przyczynia si¢ do przewarto$ciowa-
nia opinii na temat dziatalnosci artystycznej uprawianej przez rodzimych twor-
cOw na wychodzstwie.

Grupa , Krak”, pozostajaca z dala od tradycyjnych osrodkéw kultury polo-
nijnej w Ameryce — Chicago i Nowego Jorku — powolana przez artyste plastyka
Andrzeja Kolodzieja, a zrzeszajaca tworcow z polskim rodowodem z powodze-
niem uprawiajacych swoja profesj¢ w kraju osiedlenia, jest w tym sensie nawet
bardziej reprezentatywna od zwigzkow tworczych skupiajacych artystow pol-
skich po drugiej stronie Stanoéw Zjednoczonych. Kalifornijczycy od poczatku
pozbawieni naturalnego zaplecza kulturowego dzielnic etnicznych przeszli bo-
wiem przez proces adaptacji do nowej rzeczywistosci artystycznej bardziej grun-
townie i zarazem radykalnie niz ich koledzy z dyplomami polskich uczelni artys-
tycznych, ktérzy pracuja na Wschodnim Wybrzezu Ameryki.

Chociaz od pét wieku zrzeszeni sag w stowarzyszeniu, ktorego podstawg
okazata si¢ wspdlna przynaleznos¢ etniczna, tworczosc kalifornijskich plasty-
kow — poddana w ostatnich latach stosunkowo intensywnej konfrontacji z do-
robkiem artystéw polskich dziatajgcych w Ameryce i na innych kontynentach —
okazata si¢ mniej podatna na narodowe resentymenty i zdecydowanie mniej
anachroniczna formalnie niz dokonania wigkszosci artystéw ,,emigracyjnych”,
wcigz powracajacych w swojej sztuce do Mlodej Polski i tradycji romantycznej,
symbolizmu, koloryzmu, a w najlepszym razie dokonan formalnych nadwislan-
skiej wersji modernizmu. Pierwsze, co narzuca si¢ w pobieznych poréwna-
niach, to zdecydowane opowiedzenie si¢ przez Kalifornijczykéw po stronie
abstrakcji, podczas gdy w Srodowisku nowojorskim, zwtaszcza tym tworzo-
nym przez grupe ,,Emocjonalistow”, wyraznie przewaza sktonnos¢ do sztuki
,przedstawiajacej”. Abstrakcja ta — dodajmy jednak od razu —jest rozumiana
znacznie szerzej niz w jej kontekscie chronologicznym i teoretycznym z polowy
minionego stulecia. Wsréd prac Kalifronijczykow wiele jest bowiem przykta-
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dow jesli nie otwartej figuracji, to przynajmniej oczywistego ,,cigzenia” w kie-
runku zinterpretowanych wspdlczesnie tendencji postrealistycznych. Takze je-
zyk formalny artystow z ,, Kraka” jest — nawet w przypadku prac nawigzuja-
cych do ktoregos$ z licznych nurtéw ,,przedstawiajacych” — jak najbardziej
nowoczesny, sposob prezentacji zgodny z aktualnymi trendami sztuki (i to bar-
dziej amerykanskiej niz polskiej), a metody obrazowania pozbawione cienia
anachronizmu czy sentymentalizmu, zar6wno formalnego, jak i odnoszacego
sie do szeroko pojetej sfery ,,tresci”. Co ciekawe, pomimo ze artysci polscy
w Ameryce, rozdzieleni teraz szerokoscig kontynentu, konczyli nierzadko te
same polskie szkoly i uczelnie plastyczne, reprezentuja zblizone roczniki, staz
emigracyjny i - silg rzeczy — takze zyciowe doswiadczenia, ich tworczosé
okazala si¢ jednak zdecydowanie odmienna. Dziatalnos¢ Kalifornijczykow sta-
nowic wigc moze wazny przyczynek do badan dotyczacych proporcji narodowych
resentymentéw i wplywu miejsca osiedlenia na ostateczny charakter tworczosci
,,etnicznej” na wychodzstwie. W przypadku , Kraka” wazniejsze od ciggle obec-
nych tradycji koloryzmu wydaje sie doswiadczenie abstrakcji pomalarskiej i wpltywy
—oczywiste chocby ze wzgledéw geograficznych —tak zwanej ,,Szkoly Pacyfiku”,
co dotyczy przede wszystkim tworcow konsekwentnie trzymajacych sie sztuki
hieprzedstawiajgcej”, zwlaszcza za$ zatozyciela ,, Kraka” — Andrzeja Kotodzie-
ja. Druga kwestia to sprawa spdjnosci stylistycznej grupy. Z materialéw za-
mieszczonych w katalogu wydanym z okazji cwiercwiecza aktywnosci kalifornij-
skiego stowarzyszenia na amerykanskiej scenie artystycznej wynika, ze
podstawowym zatozeniem grupy jest... brak wszelkich zatozer. Swiadczy o tym
chocby nazwa stowarzyszenia, pozostajaca ,,ponad” wszelkimi artystycznymi
podziatami, a odnoszaca si¢ po prostu do rodzimej tradycji historyczne;j.

Tymczasem pod niezobowigzujacym szyldem znajdujemy — nieoczekiwanie
- stosunkowo spdjna formacje, zblizong nie tylko skfonnoscig do szeroko defi-
niowanej abstrakeji, ale takze konsekwentnie wysokim poziomem warsztato-
wymi artystycznym.

Tych dwoch zasad grupa wydaje si¢ trzymac od chwili zatozenia, czyli juz od
¢wiercwiecza, kiedy to czworka uczestnikéw zorganizowanej w roku 1980
w Los Angeles wystawy poswieconej sztuce polskiej postanowita zawigzaé
»etniczne” stowarzyszenie artystyczne kierowane przez Andrzeja Kolodzieja.
W rok p6zniej, od ekspozycji w Top ,,0” Art Gallery w West Hollywood, rozpo-
czeta oficjalng dziatalnos$c grupa ,,Krak”.

Dzisiaj, po potwieczu, stowarzyszenie liczy 15 cztonkéw, bierze udziat w
licznych wystawach, takze poza granicami Stanow Zjednoczonych i coraz bar-
dziej intensywnie wspotpracuje w dziele integracji artystycznej ze Srodowi-
skiem etnicznym z innych stanéw, zwlaszcza ze Wschodniego Wybrzeza. Do-
wodem tej wspolpracy jest niedawna duza prezentacja retrospektywna
w Nowym Jorku (,,Krak Confessions”, listopad 2006-styczen 2007) oraz coraz
liczniejsze ekspozycje zbiorowe, organizowane ponad terytorialnymi podziata-
mi (udziat Witolda Wojcika w dorocznej wystawie ,,Emocjonalistow” w New
Britain w marcu 2007 i wspolna ekspozycja na Chelsey, planowana na czer-
wiec tego roku, oraz projekt fresku Kingi Czerskiej w Nowym Jorku i jej wysta-
wa indywidualna w Santa Fe, w Nowym Meksyku).

Najbardziej aktywnie wspotpracujg w tym zakresie uczestnicy ubieglorocz-
nej nowojorskiej wystawy , Krak Confessions”: Kinga Czerska, Joanna Fod-
czuk, Hanna Iglikowska, Andrzej Kolodziej, Leonard Konopelski, Kasia Czer-
pak-Weglinska, Tomasz Misztal, Waldemar Mitrowski, Barbara Paleta, Artur
Popek, Monika Sledzifiska, Ewa C. Swider, Jan Sytnik, Natalia Witkowska
i Witold Vito Wojcik.

Mimo ze prace wymienionych artystow zachowujg wyrazng odrebnosc sty-
listyczng wzgledem siebie nawazjem oraz istotne cechy indywidualne, ich od-
miennosc¢ od gtéwnych nurtéw tworczosci ,,etnicznej” uprawianej w Stanach
poza Kalifornia, zwtaszcza na Wschodnim Wybrzezu, wydaje si¢ oczywista.
I wiasnie owa odrebnos¢ zdaje si¢ by¢ szczeg6lnie istotna dla ogolnego obrazu
sztuki polskiej w jej kontekscie ,,emigracyjnym”. Kalifornijczy cy z ich sktonnoscig
do abstrakcji, odchodzeniem od rodzimych resentymentow sprzed stulecia i ak-
tualnoscig wobec gléwnych tendencji wspolczesnej sztuki amerykanskiej wnoszg
do ogdlnego obrazu twdrczosci ,,etnicznej” w Stanach Zjednoczonych wielce
pozadany, a chyba troche zbyt rzadko obecny w dzialalnosci innych artystycz-
nych stowarzyszen polonijnych element nowoczesnosci.

Dziatalnos$¢ Kalifornijczykow — paradoksalnie — jest wobec tego blizsza
dokonaniom aktualnej awangardy znad Wisly niz twérczosci ,,polonijnej” z in-
nych Srodowisk, nierzadko zdradzajacych sktonno$¢ do zamykania si¢ w kregu
dziedzictwa historycznego i pielegnowania rodzimych tradycji kosztem zainte-
resowania wspolczesnoscig artystyczng kraju osiedlenia. W tym kontekscie
coraz bardziej zauwazalna na polonijne;j i polskiej scenie artystycznej obecnos¢
Kalifornijczykéw, ktorzy nie zatracajac etnicznej specyfiki z powodzeniem utrzy-
muja si¢ w glownym nurcie sztuki amerykanskiej, czyni aktualny obraz twor-
czosci emigracyjnej z polskim rodowodem bardziej kompletny, uzupetniajgc go
o element nowoczesnosci, jakze pozadany wobec powszechnej skfonnosci artys-
toéw ,,emigracyjnych” do programowego anachronizmu.
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1. Leonard Konopelski, Marina 2, 2005, oil on canvas, 40 x 30 in 5. Witold Vito Wojcik, Nude 2, 2005, oil on canvas, 30 x 36 in

2. Monika Sledzinka, Name, 2006, oil on canvas, 60 x 40 in 6. Ewa C. Swider, Epilogue 1, 2006, digital video art

3. Janna Fodczuk, Big Bang 2, 2005, oil on canvas, 80 x 60 in 7. Artur Popek, /ron Ladybug, 2006, oil & acrylic on canvas, 40 x40 in
4. Grupa KRAK




8. Andrew Kolodziey, California Highway,
2004, oil on canvas 30 x 20 in

9. Kasia Czerpak-Weglinski,
Contralateral Sections (Green),
2005, mixed media, 36 x 36 in

10. Hanna Iglikowska, Midsummer, 2004,
oil on canvas, 60 x 48 in

11. Natalia Witkowska, About Silence VI,
2000, acrylic on mahogany panel,
39,5x29in

12. Kinga Czerska, Mirage, 2006, acrylic
on wood panel, 24 x 36 in

13. Waldemar Mitrowski, He Was There,
2005, mixed media, 144 x 27 in




Weteran nowoJjorskiE)

Jamie Dalglish, jeden z wigkszych amerykarskich malarzy...,
wedtug opinii krytyka sztuki Barnaby Ruhe, urodzit si¢ w roku
1947 w Bryn Mawr w stanie Pennsylwania. W latach 1969/70
studiowat na Akademii Sztuki w Cincinnati. W roku 1974 ukon-
czyt renomowang Rhode Island School of Design. Pod koniec
lat siedemdziesigtych zamieszkat w Nowym Jorku. Prezenta-
cje jego sztuki miaty gtéwnie miejsce w nowojorskich gale-
riach.

Poza dwoma wyjatkami: w roku 1997 bral udziat w wystawie , Artists
Established in NYC“ w Muzeum Sztuki Wspotczesnej w Madrycie, a w1997
roku pokzywat swe filmy wideo w Muzeum Sztuki Wspoétczesnej w Brisbane
w Australii. W Nowym Jorku wystawial migdzy innymi w: 1979 Nell Gifford
Contemporary Painting, 1982 Barbara Braathen Gallery, 1983 Serra di Felice
Gallery, 1992 O.K. Harris Works of Arts, NYC, 1997 Hugo de Pagano Gallery,
2001 New Art, New York, NYC, 2003 Hypertexture Florence Lynch Gallery,
2005 Transparent Time, MATCH Artspace i wielu innych miejscach.

Multimedialna tworczos¢ Jamiego Dalglisha oscyluje pomigdzy fotografia,
wideo filmem, dZzwigkiem, performancem, wokalem, poezja i tekstem. Sztukg
jest tworzenie sztuki. Bez malarstwa, poezji i muzyki, Zycie nie miatoby dla
mie sensu, podkresla artysta, w ktorego dorobku poszczegolne dziedziny twor-
czosci uzupehniajg sie wzajemnie. Dalglish pisze wiersze do namalowanych przez
siebie obrazow. Interesujg go rowniez dziatania odwrotne. Malujac, probuje wi-
zualnie uchwyci¢ emocjonalny duch napisanych wlasnorecznie tekstow. W roku
1979 zalozyt szeScioosobowy zesp6t rock-performance. Wraz z przyjacielem Geor-
ge’m Eliottem wyprodukowat w nowojorskiej przestrzeni alternatywnej ,,The
Kitchen” muzyczny spektakl, The Container Show. Sam $piewal w nim swe
utwory. Naprawde jednak jego liryki spopularyzowata nowojorska figura artys-
tyczna, Klaus Nomi.

Film The Nomi Song o zyciu i tworczosci, zmarfego w 1983 roku w Nowym
Jorku na AIDS Klausa Nomi zdobyt nagrode Teddy za najlepszy film dokumen-
talny, na miedzynarodowym festiwalu filmowym Berlinale w 2004 roku). Ja-
miego Dalglisha fascynuja miedzy innymi wiersze Wistawy Szymborskiej. Wiel-
ka angielska antologia polskiej noblistki byta pierwsza widoczna ksigzka, jaka
dostrzegtam w pracowni artysty. Jako malarz Dalglish, byt wielokrotnie nagra-
dzany za nowatorskie eksperymenty. Ostatnio, w roku 2006-07 zostat stypen-
dysta fundacji Polock/Lee Krasner. Waznym zr6dlem natchnien malarskich,
szczycacego sie indianskimi korzeniami tworcy (matka byta Indianka) jest
wszechmogaca Natura. Zainspirowany przyroda, anatomia Swiata roslinne-
go, nazwal swoje malarstwo ,,morphoglyphs* (www.morphoglyph.com). Pnie
drzew, lodygi, struktury DNA, ziarna, stanowig zasadnicza tematyke jego prac.
Dalglish maluje bardzo emocjonalnie. Postuguje si¢ spontanicznym gestem.
Chlapie, wciera farbe, uzywa szczotek, patykow i kijkow. Nowojorski krytyk
sztuki, John Ash mianowat go ostatnim heroicznym amerykariskim abs-
trakcjonistg albo alternatywnie catkowicie pierwszym i wylgcznym, mi-
styczno-telewizualnym odkrywcq. Jamie Dalglish tworzy na drewnianych
panelach o rozmiarach 48 x 51 cm. Wymyslony przez niego system polega na
mozliwosci segmentowego zestawiania ze sobg opracowanych, gotowych pa-
neli. Puzzlowa metoda infantylnej sktadanki umozliwia powstawanie nieskon-
czongj ilosci nowych obrazéw. Ten wynalazek tworczy zachwycit wielu konese-
réw i ugruntowal mu dostrzegalng pozycje wsrod amerykanskich artystow.
Wzbudzit tez zainteresowanie prywatnych kolekcjonerow sztuki. Jego prace
znajduja sie w piecdziesi¢ciu miedzynarodowych kolekcjach. Do ciekawych
naleza tez eksperymenty Dalglisha w dziedzinie wideo filmu.

W roku 1975 zrealizowat siedmioipolgodzinny film pt. Tulking Heads. Byly
to zarejestrowane na taSmie rozmowy pomiedzy zaprzyjaznionymi z nim artys-
tami: Davidem Brynem z Jeffem Koonsem i Vito Acconci z Jeffem Turtletaub.
Film Talking Heads wyswietlat kilkakrotnie przy okazji swych wystaw malar-
skich. Ostatnio w grudniu 2006 roku w nowojorskiej Broadway Gallery. Naro-
dziny konceptualizmu i ruchu fluksus oraz wprowadzenie poszerzonego pojecia
sztuki spowodowalo, ze artystom sztuk pieknych przestat wystarczac otéwek,
diuto czy pedzel. Jamie Dalglish, podobnie jak Andy Warhol, Allan Karpow,
Robert Smithson, stanowi adekwatny przyktad multimedialnego prekursora
minionej epoki.

]

Alexandra Hotownia

Wigcej informacji o artyscie pod adresem www.morphoglyph.com

,Deutsche
Guggenheim”

Phoebe Washburn Instalacja
.Regulated Fool's Milk Meadow"

Nowojorska artystka, Phoebe Washburn jest zagorzaty kolek-
cjonerka odpadéw. W swej pracowni gromadzi znalezione na
ulicach pozostatosci ludzkiej konsumpcji. Wyrzucone, niko-
mu nieprzydatne opakowania, kartony, stare gazety, plastiko-
we kubki, puszki, papierowe tacki, drewniane listwy, prety,
znajduja ponowne zastosowanie w jej sztuce. Przetworzonym
surowcom wtérnym nadaje nowa warto$¢. Zainteresowana
budowaniem systemu z rzeczy uzywanych, pragnie ukazywac
nie tylko sam proces tworczy, lecz rowniez jego przedpro-
dukcje, jak i postprodukcje.

Na zamowienie berlinskiego Muzeum Deutsche Guggenheim Washburn
stworzyla nowatorska rzezbe-fabryke zatytutowana Regulated Fool’s Milk
Meadow . Wystawiona w Berlinie pacyfistyczna manufaktura wytwarzajaca
trawe reprezentuje popularny w USA kierunek antyformy. Zbudowana ze zna-
lezionego drewna, przykryta dachem konstrukcja zawiera w srodku sungca
dookota tasme transportujaca skrzynki z trawg. Urzadzenie to zaopatruje ro-
sliny w o$wietlenie, nawodnienie i wetylacje. Po uplywie dwoch tygodni wypie-
legnowana swieza trawa trafia na dach konstrukcji. Tam pozbawiony swiatta
iwody zielony produkt pozostaje az do zwiedniecia. Washburn zaplanowata,
ze do zakonczenia wystawy, samodzielnie wyprodukowana trawa pokryje caly
dach fabryki-rzezby. Realizacja bedaca odzwierciedleniem zaistniatych w przy-
rodzie proces6w: krazenia, rozpadu i regeneracji, uchodzi za pierwszy ade-
kwatny przyktad wigczenia produkeji do sztuki wspotczesne;.

Chciatam stworzy¢ mikrokosmos, posiadajgcy swe wtasne prawa i wla-
sny system, moéwila artystka, zainteresowana budowaniem organizmu poze-
rajacego swe odpady. Zawsze fascynowaly mnie samoregenerujqce sig i sa-
motrawigce Zyjqce istnienia, kontynuowata Washburn.

Podniecona bezsensownoscig swego dziela twierdzita, ze samowystarczal-
na fabryka mlodej trawy nalezy do najwazniejszych celéw, jakie zamierzata
osiggnaC. Najlogiczniejsze bytoby hodowanie trawy w ogrodzie. W naszej kultu-
rze trawa otrzymata nowe znaczenie spoteczne. Dzi$ szerokos¢ oraz rozmiar
trawy przed domem, $wiadczy, podobnie jak marka auta, o statusie zamoznosci.
Bogactwo w trawe kojarzy si¢ z posiadaniem gruntu, ziemi i ma w sobie co§
amerykanskiego. Kazdy wiasciciel domu z ogrodem wie, co to znaczy mie¢
trawe. Wymyslajac fabryke do produkowania trawy, Washburn doswiadczyta
mozliwos¢ innego postrzegania rzeczy nietypowych, nudnych i niepraktycznych.

Moja idea nie nalezy wcale do najorginalniejszych. Kilka lat temu ist-
niata moda na stawianie w pokojach mieszkalnych doniczek z roznymi
gatunkami traw, méwila artystka. Tym razem produkcja Swiezej trawy jest
prostym i zrozumiatym dziataniem na rzecz ochrony natury. Protestujac prze-
ciw wzrostowi $wiatowej industralizacji, Washburn poruszyta bardzo aktual-
ny obecnie globalny poroblem zanieczyszczenia Srodowiska. Za odbiorcow
swej ekologicznej tworczosci w dobie rosngcego zagrozenia katastrofg klima-
tyczna, obrata ludzi na calym Swiecie.
Choc szczeg6lnie Amerykanow, uwa-
za za mistrzow Swiata w produko-
waniu Smieci. Dlatego jej sztuka kry-
tykuje migdzy innymi rozrzutnosé
i powierzchownos¢ wspotczesnego
amerykanskiego spoleczenstwa.

Zaprezentowana w berlinskim Mu-
zeum Guggenheima, utopijna praca
Washburn moim zdaniem ma sens.
Gdyz jesli z powodu suszy albo nad-
miernych opadéw deszczu lub innych
permanentnych kaprysow pogody za-
braknie nam trawy, to fabryka Wash-
burn spelni swa funkcje.

Alexandra Holownia

od 14 lipca do 14 pazdziernika 2007
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1. Jamie Dalglisch, Fot. A. Hotownia

2. Morphoglyph

3. Lilly Pond , 2007, akryl, 72 x 64, 24 Panele o wymiarach 24 x 8 foot

4. Los Alamos Morpholyph, 2006, Akryl 48 x 70

5. Morphoglyph
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'Die Briicke” und Blauer Reiter Reiter”

Mimo ze zbior grafiki ekspresjonistycznej w muzeum Von der
Heydt w Wuppertalu jest bodaj najwiekszy w catych Niem-
czech, to od czasu ,zmiany estetyki” przez wiadze faszystow-
skich Niemiec odrzucajgce sztuke modernistyczng, prezentowany
byt bardzo rzadko. Wystawa , Aufbruch und Ekstaze. Die Briicke
und Blauer Reiter”, w ttumaczeniu na jezyk polski ,Wzruszenie
i zachwyt (...)", stanowita cze$¢ cyklu ekspozycji ekspresjonis-
tycznych z liczacego kilkaset dziet zasobu muzeum.

Wsrod tworcow, ktorych dziela zaprezentowano znalezli si¢ malarze i grafi-
cy: Erich Heckel, Ernst Ludwig Kirchner, Alexiei von Jawlensky, Karl Schmidt-
Rottluf, Max Pechstein, Emil Nolde, Otto Mueller, Adolf Erbsloh, Paul Klee,
Franz Marc, August Macke, Gabriele Miinter, a takze rzezbiarze Bernard Hoel-
ger, Wilhelm Hiisger oraz Wilhelm Lohmbruck.

Grafiki ekspresjonistéw w Wuppertalu po raz pierwszy zaprezentowano
w 1980 roku -z okazji setnej rocznicy urodzin Ludwiga Kirchnera pokazano
jego ryciny. W latach dziewigcdziesigtych miata miejsce wystawa uwzglednia-
jaca w swoim profilu ekspresjonistyczne ryciny: ,,0d Rodina do Picassa”, ktora
zdobyta ogromna popularno$¢ w Niemczech (m.in. Leverkusen i Quedlinburg)
oraz w Japonii i Turcji. Po raz kolejny wystawiono w Wuppertalu grafiki eks-
presjonistow w 1996 r., przy okazji realizacji prac porzadkowych i dokumenta-
cyjnych zbioru rycin muzeum. Ekspozycja ta stanowita poczatek cyklu wystaw
sztuki ekspresjonistycznej ze zbior6w muzeum, ktorej najnowszg czescig jest
omawiana tu wystawa ,,Aufbruch und Ekstaze. Die Briicke und Blauer Reiter”.

Grafiki zebrane przez muzeum pochodzily z r6znych zrodet. Pierwszej fun-
dacji dokonat kolekcjoner z Elberfeld baron August von der Heydt, wielki admi-
rator, zbieracz dziet sztuki wspolczesnej, ktory bardzo czesto prezentowal pu-
blicznosci swoje zbiory. Kolejne nabytki byly podarunkami pojedynczych
ofiarodawcow, jak Karol Krall mfodszy (1925 r.), Selma von der Heydt (1929 r.,
m.in. z jej fundacji pochodzily zaginione obrazy Emila Nolde Zoity akt, Maxa
Pechsteina Obraz Zotnierza, Karola Schmidt-Rottluffa Port, Wassilia Kandin-
sky’ego Niebieska spodnica), Mikotaj Gebhard (darowat w 1931 r. akwarele
Heckela: Port srodziemnomorski, a takze dzieta Paula Klee, Maxa Beckman-
na, Oskara Kokoschki, Otto Muellera, E.L. Kirchnera). Kilka akwarel przeka-
zali — doceniajac wage instytucji — sami artysci, np. Nolde, Kirchner, Schmidt-
Rottluffi Heckel (obraz Kipiel morska). Niektore obiekty pochodzily z subwencji
Museumsvereins w Wuppertalu. Juz w latach trzydziestych muzeum przycigga-
fo licznych widz6éw zbiorem ponad trzech tysiecy grafik. Jednak w czasie Trze-
ciej Rzeszy poniosto wielkie straty, ze wzgledu na ,,zmiang estetyki” ze zbiorow
zostato skonfiskowanych bardzo wiele dziet sztuki wspotczesnej, ktorych do
dzi$ nie odnaleziono. W czasach powojennych fundacji dokonala dr Rosa Scha-
piro (21 obrazéw Schmidt-Rottluffa przekazanych w 1955 r.), a w latach
piecdziesiatych i szes¢dziesigtych muzeum zakupito samodzielnie kilka dziet.

Prace prezentowane przez muzeum Von der Heydt to przede wszystkim
grafiki oraz kilka pasteli i dziel wykonanych w technikach mieszanych, procz
tego pokazano rzezby w kamieniu. Obiekty przedstawiono wedtug srodowisk
artystycznych, pierwsza czes¢ stanowily pejzaze, akty i portrety grupy Die Briicke,
w drugiej zostaly zaprezentowane sylwetki i tworczos¢ artystow Blauer Reiter
oraz ich otoczenia. Sposrod prezentowanych grafik na uwage zastugiwato
z pewnoscig dzieto Emila Noldego Port w Hamburgu, akwaforta oddajgca
Swietnie atmosfere tego miejsca; a takze plakat Maxa Pechsteina do wystawy
odrzuconych — pierwszej wystawy Neue Secession w Berlinie w roku 1910,
wykonany w technice barwnej litografii, przedstawiajacy tuczniczke, ktorej
wizerunek stat sie glownym motywem kolejnych wystaw berlinskiej Nowej
Secesji. Duzym zainteresowaniem zwiedzajacych cieszyly si¢ takze akty Muel-
lera, zwlaszcza zrealizowane przez tworce krotko po studiach w Akademii
Sztuk drzeworyty (Chlopiec w trzcinach i Dziewczyna w trzcinach) ilitogra-
fie przedstawiajgce kapigcych si¢ (Dwie kgpiqgce sie i dwie siedzqce dziew-
czyny, Dziewczyna siedzqca na wydmie i dziewczyna lezgca). Jego litografie

sg przykiadem recznie kolorowanych rycin na zottym papierze, ktérych kontra-
stujaca zotto-czarna i zotto-zielona tonacja oraz grube zamaszyscie zarysowa-
ne kontury odzwierciedlaja ekspresjonistyczne dgzenie do oddania tadunku
emocji. Zainteresowanie i zdumienie odbiorcy mogla wzbudzic litografia Kirch-
nera przedstawiajaca kobiete w kapeluszu, z 1907 r. Jest to jedna z pierwszych
grafik artysty w tej technice, do ktorej temat zaczerpnat z tworczosci impresjo-
nistow, interpretujgc go jednak zupelnie inaczej. Na wystawie znalazly si¢
rowniez dzieta najwigkszych tworcow, np. niewielki obraz Paula Klee pt. Wi-
dok z okna atelier, wykonany w 1909 roku kredka i akwarelg na papierze;
grafiki Wassilia Kandinskiego Domy w Monachium czy tez Wiejski kosciot
w Riegsee, obie z 1908 1. Poza tym widz mogt znalez¢ takze rzadko$¢ — rzezby
ekspresjonistyczne —trzy torsa autorstwa Bernarda Hoelgera, Wilhelma Hiisgera
i Wilhelma Lohmbriicka.

Sposdb ekspozycji dziet na wystawie nawigzywal do White Cube Briana
O’Doherty’ego — obiektywnej, bezemocjonalnej, wrecz indyferentnej przestrze-
ni muzealnej uksztattowanej dla wystawiennictwa modernistycznej sztuki. Neu-
tralne wnetrze, niewidoczne réwnomierne oswietlenie, przekaz informacji za
pomocg nieingerujgcych w charakter wnetrza mediéw, architektura muzealna,
o ktorej chcialoby si¢ powiedzie¢ ,,patac sztuki“ — wszystkie te przemyslnie
skonstruowane srodki tworzyly sztuczna przestrzen swoistego laickiego sa-
crum sztuki awangardowej. Tto dla obiektéw wystawienniczych, na ktére skta-
daly si¢ neutralne Sciany w kolorze ztamanej bieli, listwy odbojowe i odrzwia,
dobrano tak, by nie ingerowato w charakter dziet sztuki — taki sposob ekspozy-
cji po raz pierwszy zastosowat El Lissitzky w latach dwudziestych, realizujac
sale wystawowg sztuki wspotczesnej w Landesmuseum w Hannowerze.

W salach dostepne byly biogramy tworcow w katalogu papierowym, na
filarach i $cianach umieszczono wiadomosci na temat ugrupowan artystycz-
nych, szkoda tylko, ze pod poszczegolnymi dzietami mozna byto znalez¢ lako-
niczne podpisy informujace o autorze, tytule, dacie i pochodzeniu obiektu. Po-
jawic si¢ tu moze pytanie, czy trzeba dodawac do dziel modernistycznych
komentarz dotyczacy ich indywidualnej historii? Spogladajac wstecz, na trud-
ne losy ekspresjonizmu niemieckiego, wypchnigtego na dtugie lata poza , legal-
ny” obieg kultury, zdaje si¢, ze tego jednego watku zabrakto na wystawie.
Pocieszeniem dla poszukujgcego informacji zwiedzajacego mogt by¢ katalog
Briicke und Blauer Reiter. In der Graphischen Sammlungs des von der Heydt-
Museums, wydany z okazji inauguracji poprzedniej wystawy —w roku 1996,
ktorego czgs¢ obejmuje wystawe obecng — przy braku aktualnego katalogu ten
moze by¢ niezastgpiony.

Wystawie towarzyszyly specjalistyczne wyklady, z czego na uwagg zastugu-
je rozprawa prof. dr. Gerda Preslera na temat niedawno konserwowanych
rysunkow Ernsta Ludwiga Kirchnera oraz odczyty poezji ekspresjonistycznej
przez Barbare Niisse. Poza tym zorganizowano warsztaty edukacyjne dla dzie-
ci: odrebny program zwiedzania wystawy, warsztaty w pracowni artysty-eks-
presjonisty pn. ,,Dzicy ekspresjonisci”!

Wartosci tworczosci ekspresjonistow nie mozna przecenic, stajac w opozy-
cji do sztuki swego czasu, nie tworzgc zwartej grupy artystycznej o pelnym
intelektualnym programie teoretycznym, poruszyli konserwatywne srodowisko
tworcze Niemiec, wplyneli na dziatalnos¢ artystow catej Europy, wreszcie nadali
sztuce poczatku wieku calkiem nowe oblicze. Jeden z ekspresjonistow — Ernst
Ludwig Kirchner powiedzial niegdys stowa: Nigdy artysta nie moze nauczy¢
sie lepiej jak tworzgc grafike, co odzwierciedla stosunek ekspresjonistow do
tej dziedziny tworczej. Po wielu latach zapomnienia grafika stata sie dzigki nim
samodzielng dziedzing sztuki, niezalezng od malarstwa, jako dyscyplina arty-
styczna zupelnie autonomiczng. Potwierdzeniem moze by¢ chocby zatozenie po
raz pierwszy Graphikgilde w Dreznie, zwigzku skupiajacego mitosnikow grafi-
ki i subskrybentéw prac ekspresjonistycznych. Grafiki ekspresjonistow wcigz
wzbudzajg zywe zainteresowanie, zwiedzaniu wystawy towarzyszyly emocje
zwigzane z odbiorem poszczegolnych dziet, ktore nadal naprawde niesamowi-
cie dziatajg na wyobraznig i poruszajg widza.

]
Von der Heydt-Museum, Wuppertal, 6 maja—30 wrzesnia 2007 r.
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Stanistawa KORTYKI , Bezkresny horyzont”

Wystawe Kortyki ,Bezkresny horyzont” mozna by nazwac kolej-
ng préba zamkniecia nieskoriczonosci w widzialne granice ob-
razu badz tez na odwrét — proba otwarcia ograniczonej ptasz-
czyzny obrazu na nieskoniczonos¢. Kolejna, bo czyz kazdy obraz
rzeczywistosci nie jest zbudowany na tym samym dazeniu do
nadania zwyklej ptaszczyznie cech nieskonczonosci, w ktérym
iluzja zawsze napotyka na opdr realnosci i jej ograniczen?

Barokowe sklepienia $wigtyn probuja oddac bezkres Niebianskiego Krole-
stwa, malownicze pejzaze — nieskonczonos¢ natury, psychologiczne portrety —
niezbadang gtebi¢ ludzkiej duszy. Wszystkie one jednak za dotknigciem reki,
rozwiewajacym iluzje wzroku, zmieniajq sie w plaszczyzne, na ktorej roztozone
zostaly plamy r6znych barw.

Obrazy Kortyki sg takimi wtasnie ptaszczyznami zorganizowanymi przez
kompozycje plam koloru, budzacych bardziej lub mniej wyrazne skojarzenia
z fragmentami realnego §wiata. Ich specyfikg jest przestrzen wytaniajaca si¢
z glebi tych kompozycji: nieorganiczna, zagadkowa, niepojeta, dominujgca nad
pojawiajacymi si¢ w niej obiektami. Kreujac ja, artysta siega po specyficzne
elementy-znaki poczawszy od tych pochodzacych z rzeczywistosci jak lezace na
ziemi kamienie czy brzeg morza, poprzez bardziej symboliczne jak podobne
labiryntom horyzontalne konstrukcje muréw, az po zupelnie abstrakcyjne ukta-
dy oparte na poziomych pasach r6znych barw plynnie przechodzacych jedna
w druga. Wszystkie te elementy, jakkolwiek r6zne od siebie, faczy ten sam
motyw nienamacalnej granicy horyzontu, za ktorg kryje si¢ jakis inny swiat
niedostepny oczom widza.

Owa niematerialna granica bywa niekiedy niemal niewidoczna w przestrze-
ni dziela, jak w cyklu rysunkéw z przedstawieniem fragmentow biato-szarych
skat na ziemi czasem beztadnie rozrzuconych, a czasem formujacych bardziej
regularne uklady(Przed zmierzchem, Swietlisty krqg). Identyczna barwa ka-
mieni oraz podioza, na ktérym lezg jak i powietrza-atmosfery, ktora je spowija
sprawia, ze wszelkie granice zdajg si¢ zacierac i znika¢. Mimo to jednak widz
intuicyjnie je wyczuwa, a ich wizualny brak jeszcze silniej przyciaga jego wzrok
w glab obrazu, w strefe zlamanych bieli, podobnych tajemniczym mglom. Wy-
mowna prostota widzialnej sfery pejzazu pobudza fantazj¢ widza do tworzenia
obrazo6w sfery niewidzialnej. Granica pomiedzy obydwoma strefami zostaje
przekroczona: dzielo otwiera sie na nieskonczonos$c ludzkiej wyobrazni.

W podobny sposéb dziatajag nadmorskie pejzaze z szeroka plaszczyzna brze-
gu na pierwszym planie, na ktérej umieszczone sg prostopadtoscienne bloki
skalne (Ten czas juz mingt, Juz sig¢ zmierzcha). Dodatkowymi elementami
artystycznego wyrazu jest barwa i geometryczny, horyzontalny ukiad kompozy-
cji. Kolorystyka obrazu oparta jest na zimnych szarosciach i biekitach ogrza-
nych - na jednych obrazach bardziej, na innych mniej — przez ciepte brazy i beze.
Obszar nieba wyraznie koresponduje z ptaszczyzng brzegu: obydwa podobnie
jednolite i gtadkie. Jedynym elementem wyraznie rozrézniajacym te dwie strefy
sg podtuzne kamienne bloki utozone w znacznych odleglosciach od siebie, pro-
stopadle lub réwnolegle do linii brzegowej niczym pozostato$ci dawnych kon-
strukcji. Obejmujgca centralny, w ukladzie poziomym, pas obrazu strefa morza
ma znacznie bardziej zr6znicowang fakture zbudowang z szeregu poziomych
akcentow w odcieniach szaroci, bigkitu, brazu i bezu. Wyrazny horyzontalizm
kompozycji nadaje jej dobitnie statyczny charakter: wszystko zdaje sie tu by¢
klarowne, stabilne, zdefiniowane przez ksztalt i barwe. Jednakze wyzierajaca
z obrazu niewyjasniona niczym pustka zaki6ca pozorny tad: nienaturalny bez-
ruch peten jest wewnetrznego napiecia, jakby tesknoty za rzeczywistoScig zywa,
ruchliwa, zmieniajacg sie. Napiecie to spotegowane tu jest, w przeciwienstwie
do uprzednio opisywanych cykli rysunkéw, przez dobrze zarysowanag lini¢ hory-
zontu. Dramatyczne przej$cie migdzy lekko poruszona strefa wody a zupelnie
nieruchomym niebem zmusza widza do poszukiwania jakiegos obszaru ,,po-
miedzy” nimi, do zajrzenia poprzez lini¢ jak przez szczeling i zobaczenia, oczami
wyobrazni, tego zupelnie odmiennego, utesknionego swiata.

Motyw poziomych linii powraca w kompozycjach z labiryntem (Kamienny
rytm, z cyklu ,,Bez poczatku, bez konca: Horyzont” I-XIII): tym razem jednak
wyznacza je nie morze, lecz uktad kamiennych blokow, owa wspomniana juz przy

omawianiu poprzedniej grupy obrazéw zagadkowa ,,dawna konstrukeja”, ktora
tu zachowana jest w calosci. Réwnolegte do siebie kamienne mury o jednako-
wym ksztalcie, wysokosci i blgkitno-popielatej barwie ciggna si¢ w nieskonczo-
no$¢, wychodzac w linii poprzecznej poza ramy obrazu, aw glab po sama granicg
firmamentu. Czasami przerywa je otwor —jakby przej$cie przez dlugie korytarze
labiryntu, czasami pojawia si¢ na nich jakis drobny rekwizyt: kartka papieru,
kawatek skaty badz tez przecina je inny kamienny blok o odmiennej wysokosci
i ksztalcie. Owe otwory i przedmioty, przeznaczone dla wyimaginowanego pod-
réznika lub po prostu dla samego widza blgdzacego wzrokiem po konstrukeji, do
pewnego stopnia urozmaicajg jednostajno$¢ kompozycji, jednakze jej integralna
calos$¢ pozostaje niezmgcona w swojej monumentalnej horyzontalnosci. Bezkres
pozioméw przeprowadzonych przez cala kompozycje jeden za drugim wiedzie wzrok
widza jednoznacznie ku linii horyzontu, poza kt6ra jego zmgczona monotonig
wyobraznia kreuje juz nowa, wyzwolong z nudy jednakowosci rzeczywistosc.

Rodzi si¢ zatem pytanie: czy pojecie nieskonczonosci w obrazach Kortyki
zawsze musi si¢ wigzac z udrgka monotonii, czy mozliwa jest bardziej malar-
ska wizja bezkresu? Odpowiedz na nie przynoszg kompozycje zupelnie abs-
trakcyjne oparte o poziome smugi barw utrzymanych w jednakowej dla catego
obrazu tonacji: brazu, blekitu, szmaragdu urozmaiconych akcentami odmien-
nych koloréw (S'w/iatto tamtej ziemi, Strefa narastajgcych sSwiatet, Rytm
mrocznych stref, Swiatlo tamtego lata, Blekitny rytm, Elegia jurajska).
Prosta kompozycja oparta o szereg poziomych linii stanowi jakby architekto-
niczny szkielet wyznaczajgcy rytm catosci, podczas gdy spowijajaca go barwa
nadaje jej melodie. Ktadziony fakturowo kolor zdaje si¢ iskrzy¢ w iluzyjnym
Swietle okrywajac otchtanie mroku, przechodzi¢ w inny odcien nasycajac si¢
Swiatlem lub cieniem, badZ gasna¢ sttumiony inng barwg. Melodyjnos¢ i ryt-
miczno$¢ kompozycji podkresla czesto tytut dzieta (Blgkitny rytm, Elegia ju-
rajska), wskazujac na jeszcze inng granice, ktora jest w nim pokonywana:
granice miedzy widzialnym obrazem, bedgcym domeng malarstwa a dzwie-
kiem, nalezacym do sfery muzyki. Nakladaja si¢ na nie inne granice: pomiedzy
Swiatlem emanujgcym z barwnych smug a ciemnoscig pozostajaca w prze-
strzeniach migdzy nimi; pomiedzy czasem zatrzymanym w przestrzeni dziela
a tym, w ktorym istnieje widz patrzacy na nie; pomigdzy architekturg geome-
trycznych form widzialnych na ptaszczyZznie a gra barw pobudzajacych fantazje
widza do tworzenia obrazéw niewidzialnych. Wszystkie one przekraczane jed-
na po drugiej otwierajg ograniczone struktury dzieta na nieograniczonos$c bez-
kresu.

Ukoronowaniem owej malarskiej wedréwki po tajnikach nieskoniczonosci
jest wielocztonowa kompozycja Dzieri po dniu ztozona z czterdziestu dziewigciu
kwadratowych obrazéw z wyobrazeniem bezkresu, umieszczonych jeden przy
drugim w formie jednego duzego czworoboku. Kazdy z nich utrzymany w innej
kolorystyce odstania inne oblicze bezkresu, kazdy inspiruje wyobrazni¢ w od-
mienny sposob, uwalniajac cale bogactwo drzemiacych w niej, a jakze réznia-
cych sie od siebie obrazéw. Przestrzen wiecznosci z monotonnej i monumentalnej
staje sie bliska: artysta odkrywa pierwiastek nieskoficzonosci ukryty w niezba-
danych poktadach ludzkiej psychiki i nadajgc mu wizualng forme, przenosi go
w obszar §wiadomosci.

Widz rozpoznaje w obrazach fragmenty rzeczywistych pejzazy: rozlewisk
wodnych, pdl, kamiennych pustkowi, muréw i zaczyna rozumiec, ze bezkres to
wcale nie abstrakcyjne pojecie stworzone przez filozoféw do opisywania rzeczy
nieistniejgcych, lecz istota prawdziwa, nieodlacznie wpisana w rzeczywistos¢,
ogarniajgca wszystko i wszedzie. u

Podpisy ilustracji ze str. 100

1. Tajemnicze terytorium, 1987 tempera, akryl na papierze,35x31,5
2.Ten czas juz minaf, 2003-2004, olej na ptétnie, 60 x 60

3. Horyzont X—XIlI, 2006, olej na ptétnie, 105x 105 x 4

4. Podroz nieskoniczona Il, 2004, olej na ptotnie, 81 x 1005.

5. Poza trwaniem Ill, 1992, tempera,akryl na papierze, 67 x 49
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1. Piotr Zylifiski, Pamiatka zj. polskiego, wideo 2007

2. Anna Wybierata, Aser ciaza, wideoinstalacja; 2007




Wspdlna miejska przestrzen czesto bywa obszarem dziatania
artystycznego, co posiada swoje wady, jak i zalety, jak wielo-
krotnie podkreslano. Zdecydowanie najwazniejsza kwestig
pozostaje problem odbiorcy. Otwarto$¢ pozwala dotrze¢ do
zwyktego przechodnia, uczestnika miejskiego zycia. Jednocze-
$nie sztuka znajduje sie na obcym terenie, gdzie konkuruje

zinnymi elementami kultury codziennej.

Jednak warto podejmowac ryzyko i poszukiwac szerokiej publicz-
nosci, szczegdlnie gdy dopiero wchodzi si¢ w swiat sztuki, jak studen-
ci akademii artystycznych. Dlatego korzystaja oni czesto z przerdz-
nych propozycji wystawienniczych, lecz raz w roku pod egida Akademii
odbywa sie szczegolny pokaz, efekt catorocznej wspolpracy wykla-
dowcow i studentéow — wystawa koncoworoczna. Z reguty w budyn-
kach danej szkoly, jednakze przestrzenie te sg nierozpoznane i nie-
przychylne wobec obcych, a i same pokazy maja charakter ,wystawek”
w pracowniach. Bardzo dobrym pomysiem jest wyjscie poza, jak miato
to miejsce w Katedrze Intermediéw poznanskiej ASP. Ulokowanie
budynku, w ktérym miesci sie Katedra, przy tetnigcym zyciem Placu
Wielkopolskim zostalo wykorzystane w ciekawy sposob. Na kilka dni
w codzienne zycie Poznaniakéw wpisano sztuke. ,PLAZMA” — festi-
wal sztuki w przestrzeni publicznej potraktowal miasto jako naturalng
sceneri¢ dziatan artystycznych.

Ada Karczmarczyk, dishes albo talerz2

W upalny, ostatni majowy weekend na skwerze umieszczono wielki
ekran. Zmeczeni zakupami czy oczekiwaniem na tramwaj moglisSmy
przysigs¢ na fawce i odpoczaé w towarzystwie sztuki. Zaprezentowa-
no réznorodne realizacje, cz¢$¢ z nich byla poswiecona miastu, nie-
ktoére odnosity sie do najblizszego otoczenia. Przyktadowo dzwigko-
wa zaskakujgca instalacja ,,ttumu” owadow w starym tramwaju stojacym
na nieczynnych torach czy film pokazujacy codzienne zycie handluja-
cych straganiarzy z Placu Wielkopolskiego. Oni sami w czasie projek-
cji ze zdziwieniem i duzym rozbawieniem odnajdywali siebie, chwalac
si¢ przywotywali innych. Poszukiwanie swojej minionej obecnosci,
zachecalo do obejrzenia pozostatych prac. Posréd nich byly: zabawne
montazowe polaczenia plaséw ludowych z rytmami reggae, zapis wer-
nisazu wystawy portretéw pséw i kotéw, w trakcie ktorego sportreto-
wani z duzym zainteresowaniem i znawstwem podziwiali swoje podo-
bizny (The Lovers, Anna Gubernat); ironiczno-tajemnicze filmy Nu.Da.
Production, jak i ,,uczniowska” recytacja wiersza Barbary Sobocin-
skiej wykonana przez Piotra Zylinskiego, w pozie przejetego ucznia
jak wspomnienie dawnych akademii patriotycznych. Niektére prace

pojawily si¢ jedynie we fragmentach, cato§¢ mogliSmy obejrze¢ w bu-
dynku Szkoly. Tak byto w przypadku teledysku Anety Ptak i Ady Karcz-
marczyk Jestem kobietq — autorki przeistoczyly sie¢ w odmienne styli-
stycznie wampy kuszace posrod cmentarnej scenerii — ich rozpalone
ciala tanczyly w erotyczno-ekstatycznych pozach na grobach i posrod
pomnikéw. Na wystawie byly samodzielne prace obu studentek. Uwa-
ge zwracaly niepokojace czerwone usta Anety Ptak, jak i bardzo dobra
realizacja Ady Karczmarczyk Dishes — krotki, zapetlony film pokazy-
wal bialy talerz z filigranowa dekoracja z sosu czekoladowego, ktora
ktos starannie, przestrzegajac zasad etykiety, zjadal. Budynek przy Placu
Wielkopolskim zostal calkowicie opanowany przez sztuke: od piwnic
po ostatnie pigtro. NapotykaliSmy prace na klatce schodowej, w win-
dzie, w poszczegolnych salach. ZostaliSmy przeskanowani §wiattem
lasera, ktory sami uruchamialiSmy nasza obecnoscia, ale ktéry pozniej
bacznie nas obserwowal — Anna Wybierala 7o samo. Dmitri Kielbasie-
wicz poddawal nas pulsowi zmieniajgcego sie ekranu, wywolujac zmy-
sfowo-malarskie oddzialywanie. Przenikliwy nieprzyjemny dzwigk byt
zintegrowany z wylaniajacymi si¢ kolorami. Wiekszego zaangazowa-
nia i koniecznosci podejmowania decyzji wymagata od nas praca Zuzy
Pydy. Autorka wciggata nas w interaktywna gre zycia innych ludzi.
Ksigzkowa narracja rozpisana na wiele elementéw — pierwsze spotka-
nia i ostatnie listy, liczne pozegnania i powroty, sytuacje powazne i bla-
hostki, ktore mogliSmy dowolnie przywotywac. Aranzacja pokoju byta
przeniesieniem tej wirtualnej, a moze byto odwrotnie, wszystko miato
miejsce tutaj, a pozniej zostalo przeniesione do Swiata wirtualnego...

Wystawy koficoworoczne chcg zaznaczy¢ réznorodnosé poszcze-
g6lnych pracowni, odmiennos¢ programéw; nie zawsze dba sie o spoj-
nos¢ prezentacji. W przypadku ,,Plazmy” byto inaczej. Obok wielosci
i akcentowania réznic, myslano catosciowo. Budynek Szkoly, z otwie-
rajacym festiwal koncertem na dachu i wystawami, ekran na skwerze,
flesh mob na niedalekim Placu Wolnosci tworzyly polaczong calosc.
Wyjscie z budynku pozwalalo jednoczesnie wpisa¢ go w otoczenie,
stal si¢ on jednym z integralnych elementow Placu Wielkopolskiego,
nie tylko na sposob fizyczny.

W filozoficznych rozwazaniach o przestrzeni pojawia sie¢ okresle-
nie przestrzeni doswiadczonej jako relacji czlowieka i otoczenia. To
nie tylko fizyczna obecnos¢, lecz rozumiejace odniesienie si¢ do miej-
sca, zwrocenie uwagi, na co mamy wplyw i co na nas wplywa, co wza-
jemnie wspotkonstytuujemy. Jakie ksztaltujemy tresci i jakie nadaje-
my znaczenia. Co prawda, Jean-Paul Sartre uwazal, ze jesteSmy
wrzuceni w dang przestrzen, nie wybieramy jej ani nie okreslamy, jed-
nak jezeli przyjmiemy koncepcje¢ przestrzeni doswiadczonej relacjg
miedzy czlowiekiem a jego miejscem okazuje si¢ wtedy szczegolnym
rodzajem zharmonizowanego wspolistnienia, w ktorym nastegpuje wza-
jemne wspotokreslanie sig'. Fizycznie na Placu Wielkopolskim sg od-
dzielone swiaty — studentéw, sprzedawcoéw i mieszkancoéw, a studenci
Intermediéw sg wrzuceni w to miejsce. Jednak przez kilka dni fizycz-
nos¢ zeszla na drugi plan. Plac stat sie relacjg uczestnikow, zyskiwatl
nowe znaczenia, dla kazdego inne, subiektywne, ale tak samo wazne
dla studentéw, jak i dla zwykiych uzytkownikéw. ,,Plazma” umozliwita
refleksje nad wzajemnymi relacjami, wejscie w nig pozostawalo sprawg
indywidualna.

[

PLAZMA - Festiwal sztuki w przestrzeni publicznej i wystawa koncowo-
roczna Katedry Intermediéw ASP w Poznaniu, 25-27. 05. 2007, Plac
Wielkopolski, Poznan

1 H. Buczynska-Garewicz, Miejsca, strony, okolice. Przyczynek do fenomenologii przestrzeni, Krakdw
2006, s. 36



Tematyka wystawy , Obraz nie rekg ludzka malowany. Ikony Je-
rzego Nowosielskiego i archetypy”, jak sugeruje sam jej tytut,
dotyka czego$ gtebszego niz sam obraz pojety jako obiekt ma-
terialny, dziefo cztowieka-artysty. Jej przedmiotem jest pewna
rzeczywistos¢, czy tez pewien mistyczny byt przerastajacy ludz-
ki akt tworczy, ktéry, mimo ze reprezentowany przez struktury
dziefa, istnieje ponad nimi. Widzialny obraz-ikona spetnia tu
role posrednika nie pomiedzy widzem a artystg-cztowiekiem,

ale pomiedzy widzem a niewidzialnym sacrum.

Mozna by wnioskowa¢, ze ikona traci w tej koncepcji swoj walor
artystyczny — przestaje by¢ przeciez dzietem jednostki, a nabiera cha-
rakteru uniwersalnego, duchowego. W istocie, produkcja tychze obra-
z6w, zwana doktadnie ,pisaniem” nie za$ ,, malowaniem” ikon, uwaza-
na bylta za dziatalnosc¢ religijng raczej niz artystyczna, opartg na Scisle
ustalonych zasadach, pozostawiajacych stosunkowo mate pole dla in-
dywidualnej interpretacji. Z drugiej strony jednak formalna rézno-
rodnos¢ i wizualne pigkno ikon kazg raczej mysle¢ o nich w katego-
riach cudownego zjednoczenia duchowosci i sztuki.

Wystawa ukazuje dwanascie tematoéw opartych na nowotestamento-
wych scenach i zywotach swigtych, z ktorych kazdy jest bogato repre-
zentowany przez oryginalne ikony i wielkoformatowe reprodukcje
pochodzace z renomowanych muzeéw oraz zbioréw prywatnych z te-
ren6w Polski i Ukrainy. Obrazy Nowosielskiego, umieszczone w tak
szerokim historycznym kontekscie ikonograficznym, mimo ze oparte
na tych samych schematach, wyraznie odbiegajg od swoich archety-
pow, stanowigc konstrukcyjnie poprawny, a jednak nietypowy i niepo-
wtarzalny element calo$ci. Cho¢ reprezentowane stosunkowo nielicz-
nie, przykuwajg uwage swojg oryginalnoscia, ktorej istota, jakkolwiek
podswiadomie odczuwalna, staje si¢ zrozumiata dopiero przy dogleb-
nej analizie tych dziet.

Ogromne znaczenie w wizualnej formie tych ikon odgrywa barwa:
gleboka, nasycona, a przy tym nadzwyczaj subtelna, ktadziona szeroka
plamg wiernie opisujaca ksztalt. Sile jej ekspresji wzmacnia z jednej stro-
ny kontrast pomiedzy kolorami o odmiennej temperaturze optycznej,
z drugiej zas analogia tonéw tej samej barwy potozonych tuz przy sobie.

Czasem ikona jest niemal zupelnie monochromatyczna, jak w przy-
padku Bogurodzicy Znaku z centralnym przedstawieniem Matki Bozej
z Dziecigtkiem na piersi utrzymanym w tonacji purpurowej z akcenta-
mi brazu, oraz niewielkimi plamami bieli, z6lci i biekitu. Czerwien,
wypelniajgca ksztalt i tto obrazu, przechodzaca od zimnego odcienia
bordo az po ciepte tony sieny, eksponuje krolewska godnos¢ Postaci
jak i mistyczng nature Jej macierzynstwa. Innym razem znéw, Kolory-
styka ikony bazuje na kontrascie, jak w obrazie Chrystus Pantokrator,
gdzie chlodne biekity tla i ptaszcza Chrystusa zestawione sg z kora-
lowa czerwienig Jego sukni, aureoli i okfadki trzymanego przezen Pis-
ma. Plaszczyzna bigkitu modelowana poprzez jasniejsze i ciemniejsze,
ztamane szaroscig tony zdaje si¢ oddala¢, wiodac wzrok widza w niezna-
ng glebie, podczas gdy ciepte akcenty czerwieni przyblizajg Postac,
ogrzewajac koloryt Jej twarzy i dloni, a nawet braz oczu i czern wio-
sow. Umieszczony w abstrakcyjnej przestrzeni Chrystus staje si¢ wiec,
mimo swojego majestatu, duchowo bliski widzowi. Pulsujgca z niebie-
skiego chtodu czerwien przyciaga widza, jakby zapraszajac do zanu-
rzenia si¢ w nieskonczonos¢ i wspotuczestnictwa w boskosci Zbawcy.

Jak wida¢ zatem w dwoch opisanych tu przykladach, barwa u No-
wosielskiego ma charakter nie tyle nawet symboliczny co metafizycz-
ny, odwotujacy sie¢ do pewnych ukrytych tresci ksztaltowanych nie
tylko przez tradycje, ale i poprzez wizualne i emocjonalne odczucia
widza. Czerwien moze znamionowac krolewski majestat, jak i giebo-
kie ludzkie uczucie, biekit moze emanowaé chtodem badz przyciggac
tajemniczym pigknem nieodgadnionej nieskonczonosci. Kolor, pomi-
mo swych sprecyzowanych ikonograficznie tresci wciaz niesie ze soba

RELACIJE

bogactwo znaczen odkrywanych dopiero w glebszym dialogu z dzie-
tem.

Podobnie dzieje si¢ z ksztaltem i konstrukcjg obrazu, ktére od-
wolujgc sie do jezyka sakralnych alegorii budujg catg game napiec
odczuwanych w indywidualnym kontakcie z ikong. Doskonalym przy-
ktadem sg tu krucyfiksy operujgce rownoczesnie na plaszczyznie
religijnego symbolu i emocji. Polaczenie znaku krzyza z wizjg przy-
bitego don Ciata Zbawiciela kryje w sobie niezwykly fadunek emo-
cjonalny. Zdeformowane Cialo o wydtuzonych konczynach idealnie
wspolgra z ksztattem krzyza, tworzac majestatyczng i wysublimo-
wang calos¢. Rownowaga pionu i poziomu belek koresponduje z nie-
wielkimi tylko odchyleniami z wertykalizmem noég i tulowia i hory-
zontalnym rozpieciem rak, ktore zdaja si¢ obejmowaé wszechswiat.
Krzyz, jak interpretuje to teologia, przestaje by¢ narzedziem Smierci,
a staje sie znakiem triumfu Chrystusa, ktéry chociaz cierpi, jak suge-
ruje to splywajaca z Jego ran krew, odchylenie gtowy i lekkie skrece-
nie ciala, doznaje mistycznego wywyzszenia reprezentowanego wi-
zualnie poprzez geometryczng doskonatosé formy krucyfiksu.

Metafizyka ksztattu i kompozycji przejawia si¢ i w bardziej skom-
plikowanych dzietach, jak w przypadku ikony Zejscie do otchlani.
Podstawowym elementem konstrukcji jest tu centralnie umieszczony
okrag, z wpisang wen wertykalng postacig Chrystusa. Centrum kom-
pozycji dodatkowo uwydatnione zostalo poprzez okragla aureole wokot
glowy Jezusa, a jej oS poprzez symetryczne rozmieszczenie dwoch po-
staci wyprowadzanych z otchfani po Jego obydwu rekach, dwoch grup
ludzi po obu stronach kregu i dwoch serafindw unoszacych si¢ ponad
kregiem. Ksztalt krzyza umieszczonego na szczycie kregu korespon-
duje z formg plyty grobowej, na ktorej stoi Chrystus. Centrycznosé
i symetryczno$¢ kompozycji nadaje dzielu specyficzng dynamike: syl-
wetka Zbawcy jest tutaj osig i Srodkiem, wyznaczajacym kierunek
wszelkich napie¢ w obrazie. Ruch chwytajacych Jego dionie postaci,
sila cigzenia grobowej plyty zachodzacej ptaszczyznowo na ciemng
plame¢ z wyobrazonymi na niej narzedziami $mierci czy wreszcie rota-
cyjny obieg — wszystkie one zostaly jej podporzadkowane, podkresla-
jac wage momentu, w ktorym Bog przejmuje wladze nad bezruchem
§mierci.

Jezyk struktur ikon Nowosielskiego fascynuje swa wysublimowang
prostota. Podstawowe barwy, ksztalty i konstrukcje kompozycyjne
zestawione ze sobg w starannie przemyslany sposob odstaniaja calg
glebie¢ metafizycznych znaczen. Obraz nabiera charakteru modlitwy,
ktora poprzez odkrycie form elementarnych a zarazem doskonatych,
od wiekéw pojmowanych jako Swiete, pozwala na zblizenie si¢ i prze-
zycie istoty sacrum.

Mowiac o specyfice tych dziel, nie nalezy rozumie¢, ze inne zapre-
zentowane na wystawie ikony pozbawione sg artystycznych waloréw.
Kazda z nich jest swego rodzaju indywidualng projekcjg wyobrazni au-
tora na ustalony przez tradycj¢ schemat ikonograficzny i kazda, co za
tym idzie, dodaje don pewien element ducha artysty, jak i epoki, z ktorej
pochodzit. Problem polega jednak na tym, ze wyjete z sakralnego kon-
tekstu Swiatyn, do ktorych zostaly zaprojektowane, obrazy te w duzej
czesci tracg na mistycyzmie. Ikony Nowosielskiego zas, wlasnie dzigki
swej prostocie tak gteboko zakorzenionej w estetyce naszych czasow,
zachowujg swojg Swieto$¢ niezaleznie od czasu i przestrzeni, w ktorej sg
wystawiane.

]

Wystawa ,Obraz nie rekg ludzka malowany. Ikony Jerzego Nowosielskiego i archetypy” zaprojektowa-
na przez Michata Boguckiego, zorganizowana przez Wathrzyska Galerig Sztuki Biuro Wystaw Zamek
Ksigz pod patronatem Ministra Kultury i Dziedzictwa Narodowego Kazimierza Ujazdowskiego, Pre-
zydenta Miasta Watbrzycha, Biskupa Swidnickiego i Prawostawnego Metropolity Warszawy i Cafej
Polski, zostata zaprezentowana w salach Galerii w dniach od 12 sierpnia do 30 wrzesnia 2007. Jej
otwarcie uswietnione zostato koncertem meskiego chéru Cerkwi Prawostawnej pw. Sw. Cyryla i Meto-
dego we Wroctawiu , Oktoich”. Planowana jest jej ekspozycja w Muzeum Narodowym w Bukareszcie
i prawdopodobnie w innych miastach Europy, szczegdlnie tam, gdzie silnie zakorzenione jest prawo-
stawie.
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1. Narodzenie BogurodZzicy, tempera na desce, 1965, cerkiew prawostawna
pw. Narodzenia Naj$wigtszej Marii Panny w Ketrzynie

3. Bogurodzica Hodegetria, tempera na desce, kolekcja prywatna

4. Mandylion, akryl na desce, opactwo Benedyktynéw w Tyricu

Grafiki i obiekty graficzne, wystawa w Muzeum Ziemi Ktodzkiej, 2007, frogment ekspozycji

Z cyklu , Oftarze graficzne”, prace z lat 1965-2005 (z prawe))



Rzeczpospolita Wapiennicza
Jacka M. RYBCZYNSKIEGO

W sztuce proponowanej przez Jacka M. Rybczynskiego mozna odnalezé
tropy odsylajace do rozmaitych stylow i kierunkéw. Mozliwe sg tu koligacje
z realizacjami Sredniowiecznych oltarzy-poliptykéw, barokowych portretow
trumiennych czy nawigzania do secesyjnych linii i barw. Jednak w przypadku
prac tego artysty inspiracje przektadajg sie na zupetnie nowa jakos¢, poswiad-
czajg indywidualny i niepowtarzalny ich charakter, przekonujg o wyborze wia-
snej drogi tworczej, ktorg wytyczyt on sobie z godng podziwu konsekwencja.

Rybcezynski, urodzony w 1939 roku w Poznaniu, jest przede wszystkim gra-
fikiem — gtéwnie w tej dziedzinie eksperymentuje juz od poczatku swojej twor-
czej aktywnosci

Traktuje on grafike zardwno jako samodzielng dyscypling, ale tez jako do-
petnienie innych. Laczy rézne techniki graficzne i kreuje nowe ich zastosowania
(do tych eksperymentdw byta potrzebna wykonana przez niego prasa do wkle-
stego druku artystycznego). W swej pracy stosuje technike akwaforty, akwa-
tinty, wykonuje odbitki czarno-biate i w kolorze, druki ptaskie i wypukte. Two-
rzy na plétnie, drewnie, metalu, kamieniu i innych tworzywach. Zadziwia
wszechstronnoscig warsztatu.

Szczegblnej inspiracji dla Rybczynskiego przysparzaja stare — ,,majace du-
sz¢” —rzeczy pozornie nieprzydatne. Artysta wykorzystuje je tworczo w realiza-
cjach swoich obiektow. Pojawiajg si¢ w nich przedstawienia postaci ludzkich
i zwierzecych, motywy z zycia morskiego, a takze instrumenty muzyczne. Do-
minuje w nich ciemna kolorystyka, mocno nasycone ziemiste kolory, giebokie
zielenie i czerwienie.

Laczenie r6znych materialow i technik wida¢ w rzezbach-instalacjach. Sg
to obiekty o konstrukcji poliptykéw (zwane przez artyste oftarzami graficzny-
mi) i sztandary, ktore formuje z niezwykla starannoscia. Kazde z misternie
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stworzonych dziet jest tez jakas opowiescig z historii zycia artysty, jego przyja-
cioli rodziny. Stuzg temu réwniez liczne nawigzania do literatury, szczegolng
role odgrywa tu dorobek Gombrowicza. Wlasnie, miedzy innymi, jego cytatami
sg opatrzone liczne prace Rybczynskiego (zamieszczane tam fragmenty tek-
stow sg czesto przytaczane w roznych jezykach).

Nie zawsze sentencje wypisywane na pracach przez artyste sg czytelne,
jednak jest to zapewne zabieg celowo stosowany, aby stworzy¢ wrazenie ich
zatarcia uplywem czasu, a takze jest w tym zamyst celowych niedopowiedzen.
Efektem tego jest nastroj tajemniczosci, budowania aury jakby pochodzacej
z odleglych, czasem mrocznych, czasami przyjaznych krain basni i fantazji.
Basniowosc tych obiektéw ma swoje korzenie w ludowosci. Réwniez odniesie-
nia formalne, religijno-patriotyczne (ottarze, sztandary, flagi) oraz materiaty
uzyte przy ich budowie (drewno, tkaniny) sugerujg ludowy rodowdd tworczo-
sci Jacka Rybczynskiego.

Oprocz grafik-sztandaréw i oltarzy graficznych tworzy tez artysta drewnia-
ne rzezby-ksigzki, nawigzujace do starych, recznie pisanych ksigg.

Ten magiczny $§wiat tworczosci Jacka Rybczynskiego ma réwniez swoje
przelozenie na otoczenie, w ktérym zyje. Powotat on fikcyjne panstwo nazwane
Rzeczpospolita Wapiennicza, usytuowang na terenie Wapiennika w Starej
Morawie (Ziemia Klodzka). Wapiennik jest to zabytkowy kompleks do wypa-
lania wapna, prawdopodobnie jedyny w Polsce tego typu zabytek, zaprojekto-
wany w XIX w. przez architekta Karla Friedricha Schinkela, znajdujacy si¢
obecnie pod ochrong prawa. Rodzina Rybczynskich odrestaurowata budynek,
ratujac go przed catkowitg ruing. Jest to takze siedziba ,,Stowarzyszenia Mu-
zeum Wapiennik”. W jego otoczeniu artysta zorganizowal ponadto osobliwy
park i ogréd japonski. Obiekt ten jest teraz miejscem spotkan: warsztatow,
koncertéw i wieczorkow autorskich. W starym magazynie wapna znajduje si¢
réwniez pracownia artysty. Zabytkowy kompleks wraz z interesujgcymi wne-
trzami i otoczeniem parkowym udostepniony jest do zwiedzania. Pozostaje w
pamigci odwiedzajgcych gosci jeszcze dtugo po opuszczeniu tego miejsca. Sztu-
ka i zycie codzienne tworza tu bowiem wrazenie rzeczy nierozerwalnych.

[ ]



WIDZIALNE NIEWIDZIALNE

Kolejna, dwunasta monografia Bozeny Kowalskiej po$wieco-
na tworcy wspotczesnemu dotyczy dorobku Jerzego Katuckie-
go. Ukazata sie ona w zwigzku z przyznaniem artyscie Nagro-
dy im. Jana Cybisa za rok 2005. Ksigzka ma cechy wiasciwe
dla wczesniejszych tego typu publikacji autorki. taczy ona
wiasciwg dla historyka sztuki rzetelno$¢ dokumentacyjng z da-
zeniem do podkre$lenia wtasnego stosunku do omawianych
dziet i formutowaniem ocen. To pofaczenie postawy badaw-
czej z cechami postepowania przypisywanymi zwykle dziatal-
nosci krytycznej powoduje, ze w ksigzce o twérczosci Katuc-
kiego nie znajdujemy informacji na temat jej dotychczasowej
recepcji. Mamy bibliografie podzielong na cztery czesci, jed-
nak w tekscie gtdwnym pojawiajq si¢ wytacznie odniesienia
do wypowiedzi samego artysty. Mozliwo$¢ skorzystania z ist-
niejacych opracowan krytycznych dotyczacych dorobku Ka-
tuckiego pozostawia wiec autorka innym badaczom jego
tworczosci.

Uwazam, ze postawa ta jest uzasadniona. Kowalska od wielu lat
uczestniczy w zyciu artystycznym, obserwujac je nie z bezpiecznego
dystansu, a wlgczajgc si¢ w spory, przyjaz-
nigc z wybranymi artystami, organizujac cy-
kliczne plenery, w rezultacie ktérych po-
wstaja kolekcje dziet noszace wyrazne
pietno dokonywanych przez nig wyboréw.
Powoduje to, ze w ksigzkach swych jest
w stanie przekazac informacje niemozliwe
do uzyskania od innych badaczy. Dysponu-
jac tak cenng wiedzg, dazy raczej do uzu-
pelnienia tego, co wiemy o twoérczosci inte-
resujacych jag artystow niz do podsumowa-

cji. Prace majg charakter zrédlowy w tym
sensie, ze powstajg w rezultacie osobistych
kontaktow z tworcami i ich dzietami, sta-
nowiac probe bezposredniego odczytania.
Czasami jest ono dyskusyjne, z pewnoscig
jednak stanowi Swiadectwo zmierzenia si¢
z istotnymi problemami.

W przypadku ksigzki poswieconej dorob-
kowi Jerzego Kaluckiego proba calosciowej
charakterystyki pojawia si¢ juz na poczatku
rozwazan. Autorka pisze: Nieustanne prze-
nikanie sig: materialnego z immaterialnym,
rzeczywistego z iluzorycznym, widzianego
z wyobrazonym jest charakterystyczng
cechq tworczosci Katuckiego. To oscylowa-
nie na pograniczu czynnikow przeciwstaw-
nych wprowadza do sztuki artysty szczegol-
ny rodzaj dynamiki, ktora nie jest rownoznaczna z niepokojem, ale ktora
przykuwa uwage i sklania do rozwazan (s. 14). Twierdzenie to, przed-
stawione w punkcie wyjScia, mozna uznac za rodzaj hipotezy interpre-
tacyjnej opartej na intuicyjnym, caloSciowym ujeciu materialu badaw-
czego. Dalsze czgsci rozwazan stanowi¢ majg rodzaj uszczegotowienia
i ewentualnej weryfikacji tego pogladu.

Ksigzka zostata podzielona na dwie glowne czesci zatytutowane Na
plaszczyZnie i W przestrzeni. Podzial ten sugeruje, ze zasadniczy pro-
blem tworczy Jerzego Kaluckiego jest jeden, natomiast formy jego pla-
stycznego ujecia roznig si¢ w zaleznosci od uzytych srodkéw. Na plasz-
czyznie, w malarstwie i rysunkach, wystepuja poczatkowo linie proste,

PRZESTRZENIE JERZEGO
nia zgromadzonych na ich temat informa- JER

potem kota, tuki, trojkaty. Aluzje do rzeczywistosci widzialnej, poja-
wiajgce si¢ poczatkowo w jego obrazach (np. Bialy snieg z 1958 r.,
Pole z 1963) artysta zastepuje stopniowo stawianiem ogélnych pytan
o skonczonos$¢ i nieskonczonos¢, o wszech§wiat, o byt. Elementy ob-
serwowane na plaszczyznie sa tylko sugestig dla pojeciowego uchwy-
cenia tego, co niedostepne dla oczu.

W drugiej czgsci ksigzki omawiane sg realizacje przestrzenne przy-
bierajace zwykle posta¢ posrednig miedzy environment a instalacja.
Kowalska wyprowadza je z doswiadczen malarskich Kaluckiego, cho¢
zdecydowanie rozwinigtych i przekroczonych w konfrontacji z trze-
cim wymiarem. Powolujac si¢ na wypowiedzi artysty, podkresla przy
tym, ze przestrzenh w obu przypadkach nie jest przestrzeniq mierzalng
i doswiadczang zmystami, ale intelektualnym konstruktem, autono-
micznym wytworem umystu (s. 90-92). W realizacjach w trzech wy-
miarach nie chodzi wiec o wejscie w pewien obszar, ukazanie jego
cech lub ingerowanie w jego wlasciwosci, a o zasugerowanie cze-
gos$ jeszcze nie zbadanego, w istocie immaterialnego, bedacego pro-
jekcja mysli.

Nie przypisywanie istotnego znaczenia materialnosci stosowanych
srodkéw, dazenie do ich instrumentalnego traktowania (pomimo wiel-
kiej starannosci realizacyjnej i urody estetycznej dziel) istotnie Iaczy
prace wykonywane przez Katuckiego na plaszczyznie i w przestrzeni.
Cechg charakterystyczng pierwszych jest nieistotnos¢ formatu blejtra-
mu lub kartki papieru. Malujac lub rysujac tuki, okregi lub linie artysta
sugeruje, ze to, co ukazane, jest tylko czescig szerszej caloSci rozcigga-
jacej si¢ poza granicami tego, co widzimy.
Takie zalozenie r6zni zdecydowanie kon-
cepcje malarstwa i rysunku Kaluckiego od
wskazowek klasykoéw abstrakcji geome-
trycznej, takich jak Kandinsky czy Strze-
minski, dla ktérych ptaszczyzna byla pod-
stawowg dang wyjsciowa, na ktorej powinna
rozegrac sie cala akcja plastyczna. Opusz-
czanie wyznaczonego terenu, wychodzenie

’ poza to, co doswiadczane zmystowo, cechuje
KALUCKIEGO tez realizacje przestrzenne Katuckiego.
KALUCKI’S SPACES Wnetrze galerii jest tylko okazjg do stwo-
rzenia uktadoéw potkolistych i kolistych
ksztaltow sprawiajacych wrazenie wybiega-
nia poza jego obszar. Pojawiajace si¢ czasa-
mi (np. na wystawie w Galerii ,,Starmach”
w Krakowie) odniesienia do fragmentow ar-
chitektonicznych (np. arkad) to tylko suges-
tia dodatkowych zwigzkow, a nie ogranicze-
nie dziela do danej przestrzeni.

Ksigzka jest nie tylko probg charaktery-
styki prac plastycznych Jerzego Katuckiego,
a rowniez jego postawy. Autorka uwaza, ze
zcech tworczosci nawet najbardziej zobiek-
tywizowanej (np. geometrycznej) odczytac
mozna osobowos¢ artysty. Katucki wedtug
niej to intelektualista i agnostyk, ze szczegol-
nym upodobaniem do nauk Scistych, a jed-
noczesnie introwertyk, zawsze dyskretnie
ukrywajqgcy wszelkie emocje i sprawy osobiste. Ten mozliwy do odkry-
cia zwigzek miedzy dzietami i wlasciwosciami psychiki artysty stanowi
dla Bozeny Kowalskiej miar¢ autentycznosci dziatan tworczych. U Je-
rzego Kaluckiego odkrywa ona te spoistosc i dlatego sadzi, ze jego dzie-
fo dostarczy¢ moze wazkich i przejmujacych przezy¢ zaréwno artys-
tycznych, jak przede wszystkim duchowych.

Bozena Kowalska

Bozena Kowalska, Przestrzenie Jerzego Katuckiego. Jerzy Katucki’s Spa-
ces, wyd. Okreg Warszawski Zwigzku Polskich Artystow Plastykow,
Warszawa 2006, s. 183, 108 ilustr.



Marian Panek

GRAND ENTREE

w zachetowskiej

KONDUKTOROWNI

Po wielu miesigcach oczekiwan na zakoniczenie remontu
oraz po podpisaniu umowy z Urzedem Miasta Czg¢stochowy,
Regionalne Towarzystwo Zachety Sztuk Pigknych w Czgsto-
chowie zainaugurowalo w swej nowej siedzibie Kondukto-
rowni — efektownym grand entrée — dzialalnos¢ artystyczna,
ktorg prowadzi ustawicznie od konica 2004, na wiele miesigcy
przed swoja rejestracjg 28 czerwca 2005. Co swiadczy, ze juz
weczesniej myslano w czestochowskiej Zachecie o programie
oraz o wypracowaniu strategii dzialania, ktorej to efektem
stalo si¢ przejecie we wladanie budynku zabytkowej Konduk-
torowni. Historia tego obiektu sigga XIX wieku, czasow Kolei
Warszawsko-Wiedenskiej, ktorej trasa przebiegata od 1 grud-
nia 1846 przez Czgstochowe. Jedynym budynkiem o ciekawej
architekturze pozostatym po zburzeniu dworca w latach sze$¢-
dziesigtych XX wieku jest obecna siedziba Towarzystwa.

25 sierpnia 2007 o godzinie 18 zaproszeni goscie — ponad
piecset 0sob — uslyszeli z ust prezesa Piotra Glowackiego
stowa powitania oraz wiele podziekowan pod adresem wspa-
nialych darczyncoéw, a takze relacje z realizacji dotychczaso-
wego bardzo bogatego programu. W sumie do momentu wpro-
wadzenia si¢ do nowej siedziby, przygotowano tacznie 46
imprez w 17 miejscach z 300 wykonawcami. Byly to przede
wszystkim wystawy, ale tez koncerty muzyczne, spotkania
literackie, imprezy edukacyjne dla dzieci i mtodziezy. Powsta-
1y tez liczne plakaty, katalogi i inne wydawnictwa. Czesto-
chowska Konduktorownia jest, jak si¢ okazuje, pierwszym
budynkiem przyznanym na dziatalnos¢ statutowg regional-
nym Zache¢tom w Polsce przez wiadze samorzadowe. Trzeba
tu bezwzglednie podkresli¢ kulturowo-tworczg role Prezydenta
Czestochowy Tadeusza Wrony i wsparcie dla tej inicjatywy
bytego Ministra Kultury Waldemara Dgbrowskiego. Jest to
klasyczne historyczne wydarzenie w skali og6lnopolskiej.
Mimo ze przez ostatnie dwa lata Narodowe Centrum Kultury
i Minister Ujazdowski nie wspierali tak jak jego poprzednik
programu ,,Znaki czasu”. Obnizono bowiem znaczaco, bo az
o polowe budzet tego programu operacyjnego. Dodatkowym
dowodem braku zainteresowania jest takze fakt, ze zabrakto
ministerstwu czasu i woli, by na uroczystej gali w Czgstocho-
wie pojawil si¢ ktos ze znaczacych urzednikow opiekujacych
si¢ dziafalno$cig Zachet — prawdopodobnie takze dlatego, ze
weczesniej zwolniono w ministerstwie pracownikoéw meryto-
rycznych zajmujacych sie ,,Znakami Czasu”. Mimo wszystko
powstat fakt o odmiennej randze, a Regionalna Kolekcja Sztuki
Wspolczesnej i Zacheta w Czgstochowie majg swojq siedzi-
be, ktéra w przysztosci po dobudowaniu dodatkowej kubatu-
ry bedzie Interdyscyplinarnym Centrum Nowoczesnosci.

Na inauguracje¢ dziatalnosci Konduktorowni ztozyly sie;
otwarcie wystawy ,,Kolaz urodzinowy” i koncert zespotu YeShe
Antoniego Gralaka z gwiazdg wieczoru Stanistawem Sojka.
W prezentacji uczestniczylto siedemdziesieciu artystow z Pol-
ski, Niemiec, Szwecji, USA, a wsrdd nich: Ugo Dossi i Jacob
de Chirico - bratanek legendarnego tworcy §$wiatowego surr-
realizmu i pittura metafisica — Giorgio. Przedstawiono inte-
resujace prace Tadeusza Kantora, Wojciecha Cwiertniewi-
cza, Wojciecha Prazmowskiego, Grzegorza Stachanczyka,
Stanistawa Tabisza, Wlodzimierza Kuleja, Jerzego Kedziory,
Jacka Paluchy, Piotra Diubaka, Szymona Parafiniaka, Jolan-
ty Winiszewskiej, Klaudii Rabendy, Katarzyny Goldyn, Jolan-
ty Jastrzab, Piotr Kanieckiego, Jacka Lydzby, Dariusza Pali
i Janusza Rafata Glowackiego. To tylko garstka wymienio-
nych oso6b, ktorych sztuka zostala zaprezentowana szerokiej
czestochowskiej, i nie tylko, publicznosci.
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Wojtek Wojciechowski.: Czy w latach 70., poczqtkach Galerii BWA
dziatajqcej od 1977 roku, byla szansa na prezentowanie sztuki
odwaznej — zarowno pod wzgledem ideowym, jak i formalnym?
Janina Hobgarska: Nie jestem od poczatku istnienia BWA, a od konca
lat 80. Skadingd wiem, ze swoboda wystawiennicza byta wtedy mniej-
sza niz dzi$. Wiemy, jaka byta praktyka — cenzor musial wszystko za-
twierdzac, ale w przypadku Jeleniej Gory bylo to raczej wzajemne pusz-
czanie oka. Jeleniogorskie BWA nie mialo w zasadzie tego typu
probleméw, a wystawy ,walczace” wkroczyly zdecydowanie pozniej
i tak naprawde nasza Galeria byta chyba daleka od polityki.

Dzis kurator czy szef galerii ma chyba tatwiejsze zadanie niz wtedy?
Nie jestem tego taka pewna. Dzisiaj istnieje problem autocenzury.
Mozna stracic prace nie za polityke, ale za przekroczenie norm oby-
czajowych czy obraze uczu religijnych. Mysle, ze szefowie czy kurato-
rzy wystaw maja czesto trudniejsze wybory, bo sami musza podejmo-
wac decyzje balansujac migdzy oczekiwaniem artysty a opinig
publiczng. Teraz niemal kazda wystawa jest traktowana jako kontro-
wersyjna, skandalizujaca, naruszajaca obiegowe systemy wartosci
itp. Artysci chca mowic o swojej niezgodzie na rzeczywistos¢ wszelki-
mi niemal dostepnymi Srodkami.

Eatwo jest pogodzic finansowq zaleznos¢ od paristwa z wolnoscig
sztuki?

Nie czuje sie walczaca galerzystka i nie mialam az tak trudnych sytu-
acji, aby zalowac, ze BWA nie jest galerig prywatng. Chyba mnie los
oszczedzil, co nie oznacza, ze nasza galeria jest miejscem spokojnym
i bezpiecznym, zaréwno w sensie odbioru wystaw czy dzialan arty-
stow, jak i w sensie komfortu pracy. Niestety, zyjemy w takim czasie,
w ktorym nie bytabym w stanie pokazywac sztuki za swoje pienigdze.
Musiatabym prezentowac tylko prace przyjemne dla oka, aito chyba za
malo, aby sie utrzymac na powierzchni rynku. Mysle, ze panstwo po-
winno by¢ mecenasem sztuki zwlaszcza tej trudnej — latwa sama si¢
sprzeda.

Jakie sq przyzwyczajenia polskiego widza odwiedzajgcego galerie
sztuki wspolczesnej?

Nie chcialabym uogolniac, ale wyglada na to, ze polski widz jest
przyzwyczajony do symboli i metafory. Trudno jest mu oderwac si¢ od
romantycznej tradycji, nadazy¢ za zmianami w sztuce. Tkwimy w bul-
hakowskim obrazie Swiata, wolimy Beksinskiego malarza niz foto-
grafika. Udajemy, ze nie ma ludzi kalekich czy majacych problemy
z wlasng tozsamoscig seksualng. Sztuka krytyczna fadnie to wydoby-
fa. Malo cenimy, niestety, w sztuce Swiezos¢, oryginalnos¢, pomyst.
Krytykujemy to, czego nie znamy, i chwalimy to, co juz byto. Taki
stereotyp przeszkadza artystom. Zmijewski, Althamer czy Sasnal szyb-
ciej przebili si¢ na zachodzie niz w kraju.

A propos, jako jedna z pierwszych galerii na Dolnym Slgsku poka-
zala Pani tak Rontrowersyjng estetycznie, a jednak ogromnie wazng
na scenie polskiej Swiezosc¢ artystow ,,sztuki krytycznej”. Byto to
ryzykowne, bo przeciez polski widz raczej poszukuje w sztuce pigkna.
Tak, ale Lekcja spiewu Artura Zmijewskiego byla przeciez bardzo
estetycznym obrazkiem i Olimpia Katarzyny Kozyry, a nawet Kastrat
to seria wysmakowanych, klasycznych obrazow. Zmienily si¢ jednak
kanony piekna, a moze raczej obszar pigkna si¢ poszerzyt. Kozyra
sama mowi, ze dla niej brzydota jest piekna. Piekne jest tez to ukryte.
W sztuce krytycznej tez jest uroda i pigkno. Problemem sg nasze przy-
zwyczajenia i niedostatki edukacji, ktére powodujg, ze odrzucamy
sztuke wspolczesna.

Pani ostatni pomyst to cykL,, Stownik sytuacji”. Wramach tego cyklu
mial miejsce performance Grupy Sedzia Glowny i wywolat bardzo
Zywe reakcje w lokalnych mediach. Czy nie jest tak, ze wspolczesny
artysta, gdyby nie byt w mediach, zostatby niezauwazony i bez skan-
dalu jego dziatanie nie miatoby sensu?

Pytanie jest o to, co ma szanse funkcjonowac dzis w mediach. Moze
jest tak, ze to media wybierajg sobie artystow, za pomocg ktérych
mozna wywolac skandal. Pieknych obrazoéw w mediach nie oglada-
my. Z drugiej strony jest, by¢ moze, tez taka praktyka, ze artysci sami
prowokuja media, ale to chyba nie jest zte. Docierajg tym samym do
widza i wywoluja dyskusje — z kazdego skandalu co$§ mimo wszystko
zostaje. Sztuka i media powinny si¢ nawzajem wspierac, ale nie moze
miec to jednak formy tabloidowe;. >>>>>



Inaczej pozostanie tylko otoczka. :
Tak i wtedy, jak to byto w przypadku filméw Artuta Zmijewskiego, ustyszymy
zarzut o wykorzystywanie kalekich ludzi dla wtasnych celow.

Czy nie uwaza Pani jednak, ze pewne dzialania w sztuce sq na granicy
etyki? W Powtorzeniu Artura Zmijewskiego czy filmach Santiago Sierry
zwykli ludzie z ulicy dostajq zaplate za to, ze dajq sig ponizaé. Czy sztuka
uzasadnia przemoc, celowe wykorzystywanie drugiego czlowieka?

To zabrzmi brutalnie, ale nie wiem, czy bez swoistej ofiary da si¢ zrobic co$
poruszajacego czy prawdziwego. To jest cena sztuki. Krystian Lupa tez pozo-
stawia Slad w swoich aktorach. Czy ma by¢ za nich odpowiedzialny? To jest
ryzyko wpisane w sztuke. Sadze tez, ze zardwno Zmijewski, jak i Sierra nie
dzialajg z zaskoczenia ani podstepnie, a proponujac wspotprace, informujg o
jej warunkach.

To prawda, ale trudno jest uwierzy¢, zZe nie manipulujq i tym samym cy-
nicznie i podSwiadomie probujg wplyngc na aktora.

Oczywiscie, zadna manipulacja nie jest pozytywna, ale jesli stuzy wyzszym celom
jest uprawomocniona. Artur Grabowski w niedawnym performance w naszym
BWA zamanipulowat ttumem i emocjami zgromadzonych ludzi. Ale na koncu
przeprositi przyznat, ze chcial nam co$ pokazac. W dyskusji wyttumaczyt, ze uzyt
nas w sobie znanym celu. Gdyby bez wyjasnien wyszedt z sali, to czulibySmy sie
wykorzystani. Mysle, ze sa uzasadnione sytuacje uzycia manipulaciji, tylko grani-
cajest cienka —jak dalece mozna manipulowac i czy mozna bezkarnie.

Performance Artura Grabowskiego odbyt sig takze w ramach cyklu ,,Stow-
nik sytuacji”. Po kazdym dziataniu konkretnego artysty odbywaly sie roz-
mowy z tworcami i mieli oni okazje wyjasnic swoje dziatanie. Czy sztuka
nie powinna wyjasniac swojego sensu poprzez samg siebie?

W przypadku dzialan nie do konica przewidywalnych jak performance, dziatan
bezposrednich komentarz wydaje si¢ konieczny, mamy tu do czynienia z dziata-
niem na zywym organizmie. Nie chodzi o to, by sztuka byta ttumaczona, ale by
byta przedmiotem rozmowy. Sztuka w obecnych czasach nie jest oczywista.

Zwlaszcza sztuka zaangazowana, ktorq okresla sie jako sztuke publicy-
styczng. Publicystyka i zaangaZowanie w sztuce to jedno i to samo?

Niekoniecznie. Dla mnie publicystyka jest wyraznie jednoznaczna, a sztuka kry-
tyczna nie jest jednoznaczna. Nie opowiada si¢ wprost za czyms, nie staje po
zadnej stronie. Pokazuje problem, cz¢sto przewrotnie, ujawnia niemoc czy bez-
radnos¢ wobec niektorych zjawisk. Ale czesto bywa odbierana jako publicysty-
ka, bo ma wyraznie spoteczny kontekst i zaangazowang postawe artysty.

Lubi Pani takze fotografie. Czy dlatego jest jej tak duzo w programie galerii?
To prawda. Jest mi bliska. Staram si¢ wypowiadac przez to medium i rzeczywis-
cie z moja osobg weszla fotografia do naszej galerii. Bo dwadziescia lat temu
w galeriach sieci BWA pokazywano mato fotografii. Wtedy krolowato malarstwo,
i tradycyjne dyscypliny sztuki. Fotografia byla troche jak uboga krewna. Zasta-
nawiano sie jeszcze, czy jest sztuka. I czy jest dla niej miejsce w salonach sztuki.

Obok wielkich miast — metropolii sztuki, ist-
nieja te mniejsze, ktére mozna by nazwac ich du-
chowymi odskoczniami. Tam artysci i poeci od
wielu lat majg swoje kolonie, tam tez szukajg spo-
koju, by méc tworzy¢ z daleka od zgietku i gwaru,
obcujac z pigkng architekturg i przyroda. Takie
znaczenia mialy niegdy$ Szklarska Porgba i Ja-
gnigtkow, gdzie mieszkal wroctawski noblista

Gerhard Hauptmann oraz spotykato sie wielu ludzi sztuki i nauki. )

Dzi$ podobne znaczenie nieprzerwanie od wielu lat posiadajg Oborniki Sla-
skie. Ta niewielka miejscowos¢ lezaca niedaleko Wroctawia od czaséw przed-
wojennych zaprasza i przycigga w swoje goScinne bramy przede wszystkim
artystow plastykow. Wsréd wspaniatej przyrody, wysmakowanej architektury
i towarzystwa ludzi podobnych sobie, pragnacych kontemplacji i refleks;ji, po-
wstawaly dzieta wyjatkowe. Tu tworzyt niegdys i zmart Otto Mueller, malarz,
ktory swymi dzietami i nauczaniem wywarl ogromny wplyw na rozwdj sztuki
XX wieku.

Tradycje artystyczne tego miasta majg dzi§ wielu przedstawicieli i sg bar-
dzo mocno pielegnowane, miedzy innymi poprzez organizowanie pleneréw
artystycznych, a takze licznych wystaw.

Ilo§¢ tworcow uczestniczacych w tych wydarzeniach jest imponujaca,
a wsrod wielu amatorow i artystow pozostajacych w kregu lokalnym spotkac
mozna czgsto osobowosci wybitne, ktorych stawa wykracza daleko poza ob-
szar miejscowego Srodowiska artystow . Swiadczy to o tym, ze najwazniejszy
jest fakt tworzenia jakiego$s wspoélnego dzieta, atmosfera towarzyszaca wspol-
nie spedzanemu czasowi, co$, co wydaje si¢ by¢ realne jeszcze tylko w takich
malych miasteczkach, gdzie czas wolniej plynie, a ludzie interesujg si¢ sobg
nawzajem, czujg przywigzanie do swojej malej ojczyzny.

Jeleniogorskie BWA pokazuje, Ze jest—mozna czasami odnies¢ wrazenie, Ze ten
Sposob dokumentowania rzeczywistosci dominuje w tym regionie.

Z pozniejszej perspektywy rzeczywiscie widaé, ze fotografia stala sie troche
nasza jeleniogorska specjalnoscia. Ale tez nie kazda fotografia. Specjalne wzgle-
dy miafa fotografia klasyczna, skupiona na wtasnym medium, autonomiczna,
mowigca o sobie samej. Fotografia jako dowdd na istnienie Swiata, jak po-
wiedzial Roland Barthes. Najwiecej bylo czarno-bialej fotografii zblizonej do
subiektywnego dokumentu i zawierajacej sie w okresleniu czysta, fotogeniczna
czy bezposrednia. To taka fotografia, ktora rejestrujac rzeczywistos¢, mocno
dotyka kategorii czasu, pamigci, sfery widzialnej i niewidzialnej, swoistej ta-
jemnicy. Fotografia silnie zwigzana z osobg fotografa, jego odczuwaniem,
doswiadczaniem, wiedzg i jedyny w swoim rodzaju zapis wrazliwosci fotografa.

Czy fotografia w sztuce ostatnich lat jest silniej obecna?

Zdecydowanie tak. Fotografia zawladneta sztukami wizualnymi. Korzystajg
z niej artysci, nie tylko fotografowie. Lata 90. i blizsze nam to czas fotografii.
Uzywali jej artysci krytyczni, a najstynniejsze ich reprezentacje to: Olimpia,
Wiezy krwi — Kozyry, fotografie Zmijewskiego, Pozytywy Zbigniewa Libery,
czy Madonny Katarzyny Gornej. Bardzo pigkne prace fotograficzne wykonuje
Piotr Kurka, Leszek Knaflewski tez uzywa technik fotograficznych. Wspotcze-
$ni artysci traktujg fotografie jako srodek artystycznej wypowiedzi. Nie mo-
wigc juz o tym, jak wielu korzysta z fotografii jako bazy dla obrazu malarskie-
go, np. Wilhelm Sasnal. Technika cyfrowa otworzyla przed fotografig zupetnie
nowe mozliwosci i chociaz troche zal odchodzacej fotografii analogowej, kla-
sycznych, wysmakowanych zdjec, a zbanalizowanie fotografii, odarcie jej z magii
jest irytujace, to jednak wydaje sie by¢ procesem nieuchronnym. I majacym dla
sztuki ogromne znaczenie, bo dajgcym nowe mozliwosci obrazowania.

Czym wchodzi galeria w XXXI rok swojej dziatalnosci? Jakie ma Pani plany
wystawiennicze na najblizszy rok?

Nowy rok zapowiada si¢ interesujaco. Chciatabym pokaza¢ dwoch mtodych
artystow, Mateusza Peka i Kamila Kuskowskiego, bo ich tworczosc jest bar-
dzo ciekawa, myslimy o wielkiej wystawie na temat przedstawien Jeleniej Gory
w malarstwie, grafice, akwareli, fotografii. Przygotowujemy wieloelementowy
projekt pt. ,,Miasto”, gdzie tez bedzie duzo fotografii i dziatan artystycznych
w przestrzeni publicznej. Bedzie reportaz miejski i prace odnoszace si¢ ogélnie
do idei miasta. Udzial w projekcie wezma jeleniogorscy fotografowie prasowi
i mtodzi absolwenci szkot fotograficznych. Interesujaco zapowiada si¢ cato-
roczny projekt ,,Stownik sytuacji 2”, na ktory ztozg si¢ spotkania autorskie
i pokazy dokumentacji bardzo waznych dla polskiej sztuki artystow, m.in. Z. Li-
bery, J. Rajkowskiej, G. Klamana. Przypuszczam, ze mozliwos¢ osobistego
kontaktu z takimi artystami wzbogaci nie tylko nasz program, ale dostarczy
publicznosci lepszego wgladu w obraz sztuki wspotczesne;.

Z okazji 30-lecia Zyczg w imieniu Redakcji ,,Formatu” i wlasnym Pani i Rie-
rowanej przez Paniq Galerii kolejnych bogatych programowo lat.

Jednym z takich ostatnich wydarzen byta wystawa w Galerii Oborniki Sla-
skie 4 w listopadzie 2007 roku. Dzigki duzemu zaangazowaniu tamtejszego
Srodowiska artystycznego i wsparciu miejscowych wtadz, po raz kolejny udata
si¢ ciekawa inicjatywa skupiajaca ponad trzydziestu tworcow. Okazala si¢
kolejnym wydarzeniem i sukcesem lokalnej spotecznosci.

0d lewej: M. Marchwcki, Z. \

ul eziotka, A. Saj,
J. Drzewiecki, B. Sacharczuk, M. Kociriski archwicka, A. Mi L



ZEBY MUCHY NIE LAZLY SWIAT BYLBY ROZLAZLY

PROGRAM BIURA WA NASZYM PROGRAMEM

SOLOWNIKSYTUACJI”’ 2007 -SZTUKAPERFORMANCE

GRUPA SEDZIA GLOWNY, ARTI GRABOWSKI,
D.FODCZUK,  P.KWASNIEWSKI, K KOZYRA.

G. KLAMAN, Z. LIBERA, L. SKAPSKI,

C. BODZIANOWSKI, J. RAJKOWSKA.

Wazniejsze wystawy 2008

,WOKOL JELENIEJ GORY”

— zbiorowa wystawa y 4 OkaZji 900-lecia Miasta Biuro Wystaw Artystycznych
Ul. Diuga 1
58 — 500 Jelenia Gora

B”jr(i Wystgw Artystycznych http:// galeria-bwa.karkonosze.com
wJeienie) borze _ e-mail:galeria-bwa@karkonosze.com
jest samorzadowg instytucjg kultury Tel. 075 75 266 69

finansowang przez Fax.075 76 75 132

Miasto Jelenia Go Dyrektor Janina Hobgarska

ra.
BIUROWYSTAW ARTYSTYCZNYCH JELENIA GORA




REGIONALNE TOWARZYSTWO ZACHETY
SZTUK PIEKNYCH W CZESTOCHOWIE

Triennale Sztuki Najnowszej 2008

Konduktorownia-Zacheta-Czestochowa

czerwiec-lipiec i wrzesien-pazdziernik 2008

Od czerwca do pazdziernika 2008 Konduktorownia — siedziba i galeria
czestochowskiej Zachety wypetni sie cyklem wydarzen | Triennale Sztuki
Najnowsze;.

Tym samym czestochowska Zacheta zainicjuje wydarzenie, ktore w zatozeniu
w wyrazny sposéb ozywi zycie artystyczne miasta. Miasta niebedgcego metropolia,
ale dos¢ preznego kulturalnie, w ktérym organizowane sg duze (nawet
miedzynarodowe) cykliczne wystawy sztuki, takie jak Triennale Sacrum, Triennale
Malarstwa — Konkurs na Obraz dla Mfodych, Biennale Miniatury i inne...

Inicjatywa nasza wzieta sie z potrzeby kontaktu ze sztukg najnowsza.

Po dyskusji w Radzie Programowej uwzglednilismy szerszg reprezentacje
malarstwa wspotczesnego. Ale gtéwnie chcemy, by cykl wystaw obejmowat
najnowsze srodki artystycznej wypowiedzi.

Spotkania artystéw, kontakty i dyskusja panelowa bedg porusza¢
zagadnienia definicji, znaczenia i organizacji sztuki najnowszej. Jak réwniez ciggle
aktualnego pytania o miejsce w niej malarstwa. Liczymy na zywy odbior
mieszkancow, studentow, uczniow, turystow.

To cykliczne wydarzenie organizujemy z myslg o nadaniu mu istotnej rangi
w zakresie nowej sztuki.

Bedziemy dazy¢, by wystawy i prezentacje Triennale ukazaty najwazniejsze
prady w sztuce najnowszej i najciekawsze artystyczne zjawiska i tendencje, a takze
réznorodnosc¢ polskiej sztuki i mozliwe relacje miedzy malarstwem a innymi
mediami.

Planujemy pokaz kilku wystaw, ktére podejma problemy istoty obrazu dzisiaj,
gender, kontekstow (przestrzeni) artystycznych artykulacji, po-nowoczesnej
tozsamosci kulturowej..., a takze estetyki designu.

Oczekujemy, ze nie zawiodg nas artysci dzisiejszej sztuki polskiej
i bedziemy cieszy¢ sie ich liczng — obfitujgcg w najbardziej intrygujgce
i wyrafinowane osobowosci i jakosci — reprezentacjg. Otwarci jeste$Smy na gosci
zagranicznych.

Kurator generalny Triennale: Marian Panek

Koordynacja: Piotr Gtowacki, prezes Zachety w Czestochowie, tel. 0 513 223 513
Konduktorownia — Regionalne Towarzystwo Zachety Sztuk Pigknych w Czestochowie

ul. Pitsudskiego 34/36
Dworzec PKP Czestochowa Gtéwna

Dofinansowano z dotacji Urzedu Miasta Czestochowy.



ZEBY MUCHY NIE LAZLY SWIAT BYLBY ROZLAZLY

PROGRAM BIURA WA NASZYM PROGRAMEM
LSELOWNIKSYTUACJI” 2007 -SZTUKAPERFORMANCE

GRUPA SEDZIA GLOWNY, ARTI GRABOWSKI,
D.FODCZUK, P KWASNIEWSKI, K KOZYRA.

,SLOWNIK SYTUACJI” 2008 — SPOTKANIA
G. KLAMAN, Z. LIBERA, t. SKAPSKI,

C. BODZIANOWSKI, J. RAJKOWSKA.

Wazniejsze wystawy 2008

__MATEUSZ PEK finstalacie, filmy!

filmy, instalacj nki rforman

_ KAMIL KUSKOWSKI Po drugiej

,WOKOL JELENIEJ GORY”

— zbiorowa wystawa z okazji 900-lecia Miasta Biuro Wystaw Artystycznych
Ul. Dtuga 1

58 — 500 Jelenia Goéra

B“jrc; Wystgw Artystycznych http:// galeria-bwa.karkonosze.com
W Jeie) Dolee ' e-mail:galeria-bwa@karkonosze.com
jest samorzgdowsg instytucjg kultury Tel. 075 75 266 69

finansowang przez Fax.075 76 75 132

Miasto Jelenia Gora. Dyrektor Janina Hobgarska

BIUROWYSTAWARTYSTYCZNYCH JELENIA GORA
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