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WSTEP

W roku 2006 nakfadem Galerii Amcor Rentsch ukazata sie ksiazka Czytanie sztuki. Postawy
- interpretacje, ktdra stanowifa zbior esejow autora niniejszej publikacji zamieszczonych
wezesniej w katalogach wystaw plastycznych organizowanych przez te galerie oraz przez
inne instytucje wystawiennicze w Polsce,

Teksty ukazywaty postawy twdrcze ponad 30 artystow, w tym wyktadowcdw i absolwentdw
PWSSP i ASP w todzi, a takze mtodych laureatéw Konkursu im. Wtadystawa Strzemiiskiego.
Kolejne dziesieciolecie przyniosto wiele interesujgcych wydarzen artystycznych organi-
zowanych w Galerii Amcor Rentsch i Galerii Amcor. Towarzyszyty im teksty publikowane
w starannie opracowanych katalogach i aloumach. Réwnoczesnie autor prezentowanego
zbioru pisat eseje krytyczne dotyczace tworczosci fodzkich - oraz zwigzanych z tdzkim
$rodowiskiem plastycznym - artystow pisane dla innych instytucji w Polsce.

Powstato kolejnych 50 artykutéw, ktdre poszerzajg wiedze na temat bogatego i rdzno-
rodnego tddzkiego Srodowiska plastycznego. Prezentacja ta - podobnie jak poprzednia,
wydana dziesie¢ lat temu - nie wyczerpuje oczywiscie obrazu postaw tworczych artystow
catego $rodowiska, a tym bardziej nie ma ambicji kreowania obrazu catej polskiej sztuki
najnowszej. Jest wynikiem wspdtpracy z konkretnymi instytucjami i wypadkowsg ich pro-
gramow ekspozycyjnych.

W kilku przypadkach teksty odnoszg sie do twdrczosci artystow, ktérych sylwetki pre-
zentowane byty takze w zbiorze wydanym w 2006 roku - stato sie tak, poniewaz w cig-
gu dekady ujawnili oni nowe obszary poszukiwan, w sposob wyrazisty odmienili swoje
twdrcze oblicza, odkryli mozliwosci nowych dyscyplin i technik, Szczegéiny wymiar majg
prezentacje dokonan artystow, ktérzy dekade wezesniej byli laureatami Konkursu im, Wia-
dystawa Strzeminskiego dla studentéw tddzkiej Akademii Sztuk Pieknych, a teraz jawig sie
jako dojrzate osobowosci tworcze,

0d dziesieciu lat Galeria Amcor Rentsch i Galeria Amcor organizuje doroczny Konkurs na
Matg Forme Graficzng dla studentow ASP w todzi. Reprodukcje prac laureatow Konkursu
wzbogacajg czes¢ ikonograficzna tej publikacji. Wkrdtce niektorzy z mtodych artystéw sta-
N sie z pewnoscig bohaterami samodzielnych wystaw i kolejnych tekstow krytycznych.
Zacytujmy fragment wstepu do ksigzki Czytanie sztuki.. z 2006 roku:

,Publikacja ukazuje ogromne bogactwo tresci ideowo-artystycznych zawartych w pracach
wspdtczesnych tworcdw. Prezentowane postawy i ich artystyczny wyraz nie zostaly - jesli
chodzi o ukfad materiatu - podzielone na konkretne obszary zainteresowan; sylwetki
artystow prezentowane sg zgodnie z kolejnoscig alfabetyczng nazwisk. (...) Analizowane
wypowiedzi ukazujg rozmaito$¢ rozwazan o charakterze filozoficznym i egzystencjalnym
0 réznym stopniu ogélnosci, wyrazanych przy uzyciu odmiennych $rodkéw formalnych!'
To, co - przy bogactwie podjetych problemdw - cechuje twérczo$é prezentowanych arty-
stow to niewatpliwie proba zachowania réwnowagi miedzy ideg i sposobem jej artykulagji,
miedzy warstwg my$lowo-refleksyjng i strong formalno-estetyczng. Widoczne jest przeko-
nanie o trwatosci form wiasciwych tradycyjnemu pojeciu plastyki oraz - mimo zmian, jakie
zaszty w obrebie sztuki wspétczesnej w ciggu ostatnich pieédziesieciu lat - waznosc jej
fizycznego aspektu.

Twércdw cechuje poszanowanie dla tradycyjnych wartosci w sztuce, dla rzemiosta, warsztatu.

Co wiecej, w wiekszosci przypadkow istotny wydaje sie
sposob artykulacji, nadajacy tworczosci artysty pietno
indywidualnosci; wypracowanie osobistego sposobu
wypowiedzi, rozpoznawalnego stylu, stanowi przedmiot
ambicji i wysitkdw tworcy.

W tym roku mija dwudziesty rok dziatalnosci Galerii Amcor
Rentsch i Galerii Amcor. Nie ulega watpliwosci, ze w tym
czasie Galeria stata sie znaczacym, prestizowym miejscem
prezentacji plastycznych w todzi, W siedzibie Firmy mamy
mozliwos¢ ogladania dziet artystéw dojrzatych i uznanych
oraz mtodszych, ale operujacych juz wypracowanym, ory-
ginalnym jezykiem wypowiedzi plastycznych. W Galerii
pokazywano juz rysunki, akwarelowe i olejne dziefa ma-
larskie, odbitki graficzne wykonane w réznorodnych tech-
nikach, dziefa rzezbiarskie i kolekcje unikatowej tkaniny
artystycznej.

Stata prezentacja prac plastycznych w industrialnym
otoczeniu potwierdza mozliwo$¢ potaczenia artystycz-
nych waloréw dziet z ich funkcjami uzytkowymi, a przy
okazji przyczynia sie do ich popularyzacji. Dziatalno$¢
Firmy AMCOR to rzadki przyktad wigczenia sie przedsie-
biorstwa do sprawowania mecenatu nad Srodowiskiem
plastycznym. Udostepniajac swoje wnetrza na potrzeby
Galerii, Firma zapewnia takZe finansowa pomoc przy wy-
dawaniu katalogdw oraz organizuje wernisaze, ktére stajg
sie okazjg do spotkan pracownikéw przedsigbiorstwa
Z autorami prac i zaproszonymi go$¢mi. Jedna z corocznych
wystaw wraz z towarzyszacym jej katalogiem stanowi ro-
dzaj nagrody, jakg Firma przyznaje laureatowi Konkursu im.
Wiadystawa Strzemifiskiego, organizowanego przez Aka-
demie Sztuk Pieknych w todzi. Kolejny, bardzo cenny prze-
jaw pobudzania aktywnosci twdrczej wsrdd studentow
uczelni stanowi organizowanie Konkursu na Matfg Forme
Graficzng i nagradzanie jego laureatéw.

Warto przypomnie¢, ze naktadem Galerii ukazaty sie takze
pieknie opracowane dziefa poetyckie, historycznoliterackie
i teatrologiczne.

Bez finansowej pomocy Firmy AMCOR oraz edytorskiego
trudu wspdtpracownikéw Galerii Amcor takze wydanie tej
publikacji nie bytoby mozliwe.

Dariusz Lesnikowski

INTRODUCTION

In2006, the Amcor Rentsch Gallery published a book Czytanie sztuki. Postawy - interpretacje
[Reading Art, Attitudes - Interpretations], which was a collection of essays written by the
author of this publication that had appeared earlier in the catalogues of art exhibitions
organized by this gallery and by other exhibition institutions in Poland.

The texts showed artistic attitudes of over 30 artists, including academic teachers and
graduates of the State Higher School of Fine Arts and later the Academy of Fine Arts in t6dzZ,
as well as young prize winners of Wtadystaw Strzemifiski Competition,

The next decade brought many interesting artistic events organized in the Amcor
Rentsch Gallery and the Amcor Gallery. They were accompanied by texts published in
carefully designed catalogues and albums. At the same time the author of the presented
book wrote critical essays on the artwork of artists from +6dZ and those affiliated with the
t6d7 artistic environment, prepared for other institutions in Poland.

It resulted in 50 new articles that expand knowledge about the rich and diverse artistic
environment of £ 6dZ. The presentation - like the previous one, released ten years ago - does
not obviously show the whole array of creative attitudes of artists from +4dz, and does not
aspire to create the image of Polish contemporary art. It is the result of cooperation with
particular institutions and the representation of their exhibition policies.

In several cases the texts refer to the works of artists whose profiles were also presented
in the book published in 2006 - it happened because within a decade they extended the
area of their search, they changed their creative approach in a distinct way, discovered the
opportunities of new disciplines and techniques. It is particularly significant concerning
the presentations of achievements of the artists who a decade earlier were the winners
of Wiadystaw Strzemiriski Competition for students of the Academy of Fine Arts in £6dz,
and now they appear to be mature artistic personalities.

For 10 years the Amcor Rentsch Gallery and then the Amcor Gallery has been organising
the yearly Competition for Small Graphic Forms for students of the Academy of Fine
Arts in ddZ. Reproductions of the winners’ works enrich the iconographic part of this
publication. Soon some of the young artist will certainly have their individual exhibitions
and the following critical texts.

Let us quote a fragment of the introduction from the book Czytanie sztuki.. [Reading
Art..] from 2006:

‘The publication portrays a huge variety of ideological-artistic messages contained in works
of contemporary artists, Attitudes presented in the publication and their artistic expression
were not - as far as the arrangement of the material is concerned - divided into given areas
of interest; the artists' profiles are presented following the alphabetical order of surnames.
(...)The analyzed works show a variety of philosophical and existential reflections, more or
less generalized, using different formal means of expression.

Along with a variety of presented issues, what characterises the work of the artists is
undoubtedly an attempt to keep balance between the idea and the means of its expression,
between the mentally-reflective layer and the formal-aesthetic side. The feature that is
visible is the belief in the permanence of forms typical of the traditional concept of art and,
despite the changes that have taken place within the contemporary art over the last

fifty years, the importance of its physical aspect.

The artists apparently respect traditional values in art, they
admire craftsmanship. Moreover, in most cases the thing
that seems to be important is the manner of articulation
which shows the artist's individuality; it is the aspiration and
the objective of the artist's efforts to work out a personal
way of expression, a recognizable style.

This year we celebrate the 20th anniversary of the Amcor
Rentsch Gallery and the Amcor Gallery activity. There is no
doubt that at that time the Gallery has become a significant
prestigious place of artistic presentations in +ddZ. In the
seat of the company we have an opportunity to see the
works of artists who are mature and won recognition
and the young ones who use their own original means of
expression. The Gallery has already exhibited drawings,
watercolour and oil paintings, graphics made in different
techniques, sculptures, and even a collection of unique
artistic textiles.

The permanent presentation of artistic works in the industrial
surroundings  confirms the possibility of connecting
artistic values of work with their functional aspect, and at
the same time it contributes to their popularization. The
activity of AMCOR is still a rare example of an enterprise’s
involvement in the patronage of art. Opening its interiors
to the needs of the Gallery the Company also provides
a financial help with publishing catalogues and organizes
vernissages which become the chance for workers of the
enterprise, the authors of works and guests invited to meet
together. Each year one of the exhibitions and the catalogue
is a kind of reward given by the Company to the winner
of the Wiadystaw Strzeminski Competition organized
by the Academy of Fine Arts in +4dZz Another valuable
manifestation of stimulating creativity among students
of the academy is organizing the Competition for Small
Graphic Forms and giving awards to the winners.

It is worth remembering that the Gallery also financed the
publication of poetic, historical-literary and theatrological
works.

But for AMCOR's financial help and the editorial effort
made by its cooperators, the publication of this book
probably would not be possible,

Dariusz Le$nikowski
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GRZEGORZ FOTOGRAF BOJANOWSKI

EFEMERYCZNOSC I TRWANIE

W bogatym i réznorodnym dorobku twérczym Grzegorza Bojanowskiego ostatnie cy-
kle prac stanowia bardzo spéjng, sukcesywnie realizowang catosc. Sg nimi oryginalne
,pejzaze abstrakcyjne” realizowane na podobnym podkfadzie - na piasku.

Pejzaz zawsze zajmowat artyste. Bojanowski tworzyt, petne nastrojowego klimatu, samo-
dzielne, zwykle konstruowane, pozbawione obecno$ci ludzi i ztozone z ,architektonicz-
nych” przejawéw natury, wizerunki krajobrazu, albo wykorzystywat obrazy przyrody jako
sktadniki kontestujgcych, ztozonych wypowiedzi na temat kondycji cztowieka.

W przypadku ostatnich prac stowo pejzaz nalezatoby z pewnoscig ujgé w cudzystow.
Ich $wiat przedstawiony obejmuije ograniczony i specyficzny zaséb elementéw. Sg nimi
swoiste objets-trouvés: kamienie, muszle, patyki, piorka. Artysta buduje z nich klarow-
ne, proste znaki: kota, tréjkaty, kwadraty, linie. Kompozycje stajg sie, na swéj sposdb,
podwdjnie uniwersalne, ze wzgledu na stosowane materiaty: zwyczajne i powszednie
sktadniki otoczenia, oraz ze wzgledu na charakter budowanych form: prymarnych
i podstawowych.

Struktury tworzone przez artyste sg z pozoru chtodne i uporzadkowane. Wielokrot-
ne powtarzanie motywu pozbawia obiekty znamion ekspresji, warto$ci estetycznych
czy odniesien metaforycznych. Mimo swej geometrii uktady form pozostajg jednak
miekkie, jakby na zawsze zwigzane ze swa organicznoscia. Wehodzac w obreb Swiata
znakéw abstrakcyjnych, przedmioty nie tracg tez, mimo wszystko, swego waloru re-
alistycznego.

Przywotane symbole, zwigzane z konkretng tradycja, posiadajg swoje bezposrednie
odniesienia semantyczne, kulturowo wypracowany obszar znaczeA. Nowe, nieoczeki-
wanie pojawiajgce sie jako$ci i znaczenia jeszcze poszerzajg ten obszar, pogtebiajac
przekonanie o niemozno$ci wykreowania obrazu catosci zjawisk, a jedynie stworzenia
zbioru ich réznorodnych odcieni (lub zaledwie ,cieni”).

W tworczosci Bojanowskiego zawsze naktadaty sie na siebie, oraz wspétistniaty ze
sobg, dwa istotne poziomy refleksji: warstwa artystycznego eksperymentu, z catym
aparatem technicznym i technologicznym, oraz warstwa rozwazan o charakterze uni-
wersalnym, wyrazana intelektualnym jezykiem symboli,

Powsciggliwe w ekspresji wzajemne relacje form i uktaddw, dziatanie okreslonych
ksztattéw oraz ich zestawien oddajg istote praw, ktére obecne sg zawsze | wszedzie.
Porzadkujacy charakter dziatan Grzegorza Bojanowskiego moze byé wyrazem potrze-
by zrozumienia zjawisk, jest tez przejawem kontemplacyjnego stosunku do Swiata.,
Refleksje artysty podjete w ostatnich pracach wiodg do uporzadkowania doznan
i rzeczywistosci, poruszajg kwestie dualizmu oraz wzglednoSci rzeczy; artysta roz-
waza réwnoczesnie relacje i zalezno$ci miedzy réznymi kodami, za pomocg ktorych
opisuje $wiat i jego sktadniki.

Obiekty stworzone przez artyste z elementow otoczenia stanowig przedmiot sztuki juz
na poziomie kompozycji przestrzennych na piasku. Z punktu widzenia estetyki mogty-
by one by¢ wartoscig samg w sobie, wartoscig nacechowang, niestety, chwilowoscig
trwania, ale obejmujgca za to wszystkie ich naturalne przymioty: fizycznie dotykalne
ksztatty, ciezar, fakture, a nawet zapach. Efemeryczno$¢ manifestacji jest niemal wpi-
sana w nature podjetych dziatan, W $wiadomosci odbiorcy sztuki twory te istniejg
ostatecznie dzieki fotografii. Aby maksymalnie ograniczy¢ wptyw tego ,pochfaniaja-
cego” medium, wszystkie zdjecia robione sg z tego samego, starannie wybranego
punktu widzenia.

Grzegorz Bojanowski z fragmentéw istniejacych jakosci (o réznym charakterze: ma-
terialnym, zmystowym, emocjonalnym) tworzy nowg rzeczywistosé, o charakterze
Swiadomej kreacji. Wspétuczestniczg w tym procesie rézne kody zapisu informacji:
rysunek, pismo, fotografia - elementy autonomiczne, wchodzace ze sobg w sieé rdz-
norodnych zwigzkdw.

Dziafania artysty obejmuija nie tylko tworzenie kompozycji ,na powierzchni’, ale takze
wszystko 1o, co dzieje sie w obrebie ptaszczyzny tta. Kazde zadraznienie powierzchni
i struktury podtoza staje sie dla Bojanowskiego Zrodtem inspiracji. Powstajg rozmaite
zjawiska fakturalne i strukturalne (szczegdlnie mocno eksponowane w serii prac po-
Swieconych teorii unizmu): rozciecia, bruzdy i wypietrzenia - rozmaite ukfady materii
suchego badz mokrego piasku.

Elementami obrazu stajg sie zatem i ptaszczyzna podtoza, i wykonany w nim relief,
i natozone na tto obiekty - rzezby natury. Kontrast planéw pozwala na zaistnienie wartosci
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EPHEMERALITY AND DURATION

In Grzegorz Bojanowski's rich and varied oeuvre the latest series of
works constitute a very coherent successively realized whole. They are
original ‘abstract landscapes' created in a similar background - sand.
The artist has always been concerned with landscape. Bojanowski
created images of landscape, with specific mood, independent, usually
constructed, deprived of the presence of people and composed of the
‘architectural’ manifestations of nature, or he used images of nature as
components of contesting compound expressions on human condition.
Taking into account the latest works, the word landscape should
certainly be put in inverted commas. The world presented there
includes a limited and specific range of elements. They are unique
objets-trouvés: stones, shells, sticks, feathers. The artist builds clear
simple signs: circles, triangles, squares, lines. In a way, the compositions
become dually universal because of the materials used: the usual and
common components of the surrounding, and because of the character
of the constructed forms: primary and basic ones.

Structures created by the artist are seemingly cool and well-ordered.
Multiplied repetitions of a motif deprive objects of any traces of
expression, aesthetic values or metaphorical references. Despite their
geometry the arrangements of forms are still soft as if they were
connected with their organic character for ever. Entering the world of
abstract signs, objects still preserve their realistic value.

The symbols referred to, connected with a given tradition, have their
direct semantic references, the area of meanings culturally worked out.
New, unexpectedly appearing qualities and meanings still expand this
area, establishing the conviction that it is impossible to create the image
of the whole phenomena, only creating the set of their varied shades
(or just 'shadows’).

In Bojanowski's work there are two essential levels of reflection which
overlap each other and co-exist together: the layer of artistic experiment
accompanied by the whole technical and technological devices as well
as the layer of universal considerations expressed by the intellectual
language of symbols.

The mutual relations of forms and arrangements restrained in their
expression, the impact of given shapes and their juxtaposition reflect
the essence of laws which are ubiquitous.

Grzegorz Bojanowski's ordering character of work might be an
expression of the need to understand phenomena, it is a manifestation
of a contemplative approach to the world. The artist's considerations
taken up in the latest works lead to the ordering experience and reality,
discuss the issues of dualism and relativity; the artist is simultaneously
concerned with relations and mutual dependence of different codes
which he uses to describe the world and its elements.

The objects created by the artist out of the elements of the surrounding
constitute the subject of art already at the stage of space compositions
in the sand. From the aesthetic point of view they might be value for
the sake of the value, unfortunately characterized by transience yet
including all their natural features: physically touchable shapes, weight,
texture and even smell. Ephemerality of manifestations is a nearly
inborn attribute of nature of performed activities. In the awareness of art
recipients these creatures ultimately exist due to photography. In order
to limit the influence of this ‘overwhelming’ medium, all the photographs
are taken from one carefully chosen point of view.

From fragments of existing qualities (of different character: material,
sensual, emotional) Grzegorz Bojanowski creates the new reality, having
the character of deliberate work. Varied codes of information record
participate in this process: drawing, writing, photography - autonomous
elements getting into the net of relationships with one another.

The artist's work covers not only creating the compositions ‘on the
surface, but also everything that happens within the plane of the
background. For Bojanowski every irritation of surface and structure of
the ground becomes the source of inspiration. There are a lot of textural
and structural phenomena (particularly exposed in the series of works
devoted to the theory of unism): slots, furrows and reliefs - a variety of
arrangements of the matter of dried or wet sand.

Thus both the plane of the ground and the relief worked out, and the
objects - sculptures of nature set on the ground become the elements
of the image. Contrast of plans allows for the existence of purely plastic
values: space, form relations, rhythm. There is a specific tension in
the sphere: the object - the background. The set up objects stay in
the explicit contrast to the smooth perfectly arranged background.
Light coming from a selected point, from the right angle endows the

czysto plastycznych: przestrzeni, relacji form, rytmu. Szczegdlne napiecie tworzy sie
na linii: przedmiot - tto. Ustawione obiekty stanowig wyraZny kontrast w stosunku do
gtadkiego, perfekcyjnie opracowanego podktadu. Padajgce z wybranego punktu, i pod
odpowiednim katem, $wiatfo nadaje kompozycji walor przestrzenno$ci, uwydatniajgc
réwnoczesnie wszelkiego rodzaju relacje pomiedzy elementami skfadowymi uktadu
oraz wzmacniajac jego wartosci nastrojotworcze.

Cienie przedmiotéw dodatkowo wprowadzaja takze - wydawatoby sie nieobecny - czynnik
emocjonalnosci do tych strukturalnych, zimnych z pozoru form, pozbawiaja oschtosci
geometrie ich uktaddw.

Kompozycje obdarzone sg szczegdlnym rytmem, ukfady przestrzenne, mimo, ze zto-
zone z podobnych, modularnych elementdw, réznig sie nieznacznie miedzy sobg na
poziomie wielkosci skfadnikdw, ich faktury, czasem tonu. Rytm jest wiec wyzwalany
przez subtelng réznorodno$é statycznych motywow. Artysta przeciwstawia tym sa-
mym zindywidualizowany obiekt jednostkowy - zespotowi elementéw podobnych, ale
nie identycznych,

W kompozycjach dominuje oczywiscie imperatyw porzadkujgcego, wewnetrznego
tadu, ale z uwzglednieniem odrebno$ci pojedynczych elementéw, ktdre, cho¢ podda-
ja sie zasadom upodobnienia oraz prawom organizujgcym cato$é, pozostajg osobne
i zindywidualizowane.

Dzieta Grzegorza Bojanowskiego potwierdzajg nadrzednosé czynnika spekulatywnego
W jego twdrczosci, czynnika owocujacego kreaci, celowg konstrukcja, nad elementami
przypadku, improwizacji i niekontrolowanych emocji.

Taka postawa artysty dafa sie zauwazyé od poczatku jego dziatalnosci jako fotografa,
juz w okresie, ktéry mogliby$my nazwa¢ ,mtodzieAczym’ Brzmi to zaskakujaco, gdyz
we wczesnych seriach prac wiele jest dziatan z pozoru spontanicznych, dotykajacych
problemu ludzkiej kondycji, ujawniajacych réznorodne egzystencjalne niepokoje, az
po rozwazania na tematy eschatologiczne. Wiele w nich takze pierwiastka nostalgicz-
nego, i to zaréwno w odniesieniu do problemu losu ludzkiego, jak i zjawisk otaczajace;
czfowieka natury.

Zawsze byty to jednak kompozycje kreowane, akcentujgce napiecie biorgce sie z zaska-
kujgcego zestawienia wybranych elementéw. Bojanowski prezentowat zatem od dawna
przeksztatcony, a nie rzeczywisty obraz otaczajgcego Swiata. Mozna by powiedziec, ze
w pewnym sensie manipuluje rzeczywistoscig (jej obrazem), dokonujac zabiegéw sa-
kralizowania i upowszednienia, poetyzowania i banalizowania, odbierania wiasciwego,
podstawowego sensu i nadawania odmiennych znaczer w nowych kontekstach.
Ingerencje artysty maja charakter wielowymiarowy. Wystepowaty od poczatku juz na
poziomie stosowanych technik fotograficznych. Artysta badat tym samym mozliwosci
fotografii jako dyscypliny artystycznej. Trzeba bowiem podkreslic, iz kolejnym waznym
aspektem twdrczosci Grzegorza Bojanowskiego, obok istoty przekazu intelektualnego,
byt zawsze aspekt techniczny procesu fotografowania i obrdbki zdjeé, podejmowanie
watku autotematyzmu, zaréwno w odniesieniu do swojej osoby, jako ,fotografa’) jak
i w stosunku do samej dyscypliny oraz charakteryzujgcych jg technik.

W kompozycjach na piasku widzimy oczywiscie urzeczenie materig, Swiattem, ujaw-
niony zostaje kontemplacyjny charakter kontaktu z natura. Rdwnoczesnie jednak
istotne stajg sie aspekty techniczne, np. sposoby wygtadzania powierzchni, sposoby
postepowania z suchym i mokrym podtozem, metody wykonywania rysunkéw na pia-
sku, problemy z odpowiednim o$wietleniem, wyborem perspektywy, kata fotografo-
wania itd. Zdjecia zawierajg pamie¢ o zmaganiu sie z tworzywem i towarzyszacych
mu niepokojach.

Bojanowski utrwala precyzyjnie wypracowany, ale ze swej natury nietrwaty, obraz za
pomocg medium, ktdre - pozornie - jest w stanie zachowaé go w catosci i na zawsze.
Przenosi z terazniejszosci - a pdzniej z przesztosci - w przysztosé odbicie rzeczywi-
stodci, ktéra juz nie istnieje, i od poczatku miata charakter chwilowy. W tym sensie
fotografia ktamie, pozwalajgc nam na kontakt z li tylko fantomem zjawiska.
Bojanowski zawsze podkreslat umowng rzeczywistos¢ obrazu stosujgc elementy
,dystansujace”: uziarnienie obrazu, obrys konturowy, prész, reczne podmalowywanie
fotografii, solaryzacje, collage, kontrasty ostrosci i, wreszcie, wprowadzajac do $wiata
przedstawionego zdjeé - przeniesionego z innego $wiata - obserwatora,

Twdrca zapewnia wieczno$¢ delikatnym istnieniom, odwotujac sie do najwiekszego kon-
kurenta naszej pamieci. W kontakcie z fotograficznym obrazem natury nie obcujemy juz
jednak z zadnym fizycznie dotykalnym aspektem przedmiotu, stoimy wobec jego znaku

composition with the value of spaciousness, simultaneously exposing
all sort of relations between the compositional elements of the
arrangement and intensifying mood-creating values.

Moreover shadows of objects introduce the seemingly absent emotional
factor into these structural apparently cold forms, the geometry of their
arrangements is deprived of austerity.

The compositions are characterized by specific rhythm, the space
arrangement, in spite of the fact they are composed of similar
modular elements, slightly differs from one another at the level of the
components size, their texture, sometimes their tone. Thus rhythm
is released by a subtle variety of static motifs. In this way the artist
juxtaposes an individualized object with the set of elements which are
similar though not identical.

The compositions are certainly dominated by the imperative of sorting
out internal order, however, the distinct character of individual elements
is taken into account. Although these elements are submitted to the
laws of becoming alike and the laws organizing the whole, they stay
separate and individualized.

Grzegorz Bojanowski's works confirm the priority of speculative factor
in his creation, the factor yielding creation, deliberate construction
over the elements of random chance, improvisation and uncontrolled
emotions.

This kind of the artist's attitude could be observed from the very
beginning of his work as a photographer, in the period which might be
defined as 'the youth stage: It sounds surprising as in the early series of
works there are many seemingly spontaneous endeavours, discussing
the problems of human condition, revealing various existential anxieties,
as well as considerations based on eschatological issues. There is also
a lot of nostalgic element in them, both with regard to the problem of
human fate and the phenomena of nature surrounding man. However,
they have always been created compositions, emphasizing tension
originating from the astonishing arrangement of selected elements.
Bojanowski has always presented a transformed, not realistic image of
the surrounding world. We might state that in a way he manipulates the
reality (its image), performing acts of sacralization and dissemination,
sophistication and banalization, rejection of the right basic sense and
conveying different meanings in new contexts.

The artist's interference has a multi-dimensional character. At the
beginning it was already present at the stage of applied photographic
techniques. In this way the artist examined the potential of photography
as an artistic sphere. It should be stressed here that another significant
aspect of Grzegorz Bojanowski's work was, besides the essence
of intellectual message, the technical aspect of the photographing
and developing process, raising the issue of autothematization, both
with reference to himself as ‘a photographer’ and to the very art of
photography and its characteristic techniques.

In the compositions in the sand we can certainly notice the artist's
enchantment with the matter, light, they reveal the contemplative
character of his contact with nature. At the same time, however,
technical aspects become significant, e.g. the ways of smoothing
the surface, the ways of dealing with dry and wet ground, methods
of making drawings in the sand, problems with the right lightening,
choice of perspective, angle of taking photos, etc. The photos preserve
memory referring to some challenges connected with the material and
accompanying anxieties.

Bojanowski preserves the precisely worked out, though naturally
transient image by means of a medium which - ostensibly - manages
to keep itin a complete form for ever. From the present - and later from
the past - into the future he transfers the reflection of reality which does
not exist any more and was ephemeral from the very beginning. In this
sense photography lies as it lets us stay in touch with a mere phantom
of the phenomenon.

Bojanowski has always emphasized the conventional reality of an
image using some ‘distancing’ elements: image graining, contouring,
spray, retouch of photos, solarization, collage, contrasts of acutance and
finally introducing an observer - transferred from another world - into
the world presented in the photos.

The artist provides delicate existences with eternity, appealing to the
biggest competitor of our memory. However, in the contact with the
photographic image of nature we do not face any physically touchable
aspect of an object, we face its sign on the plane, ostensibly credible yet
actually deceiving our senses.

From the beginning Bojanowski is consistently concerned - in various
contexts - with the problem of relativism in the reception of visual
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na ptaszczyznie, pozornie wiarygodnego, ale tak naprawde oszukujgcego nasze zmysty.
Bojanowski od poczatku, konsekwentnie, podejmuje - w réznych kontekstach - pro-
blem relatywizmu w odbiorze wartosci wizualnych. Problematyke jego sztuki stanowi
pozorna (bo demistyfikowana nieustannie) jedno$¢ i rzeczywista wielorakos¢ zjawisk,
stafa obecnos¢ przeciwienstw oraz utomno$¢ wszelkich doznar zmysfowych. Ten
szeroki, i niepozbawiony dystansu czy poczucia humoru, refleksyjny watek fagodzi
geometryczng surowos¢ niektdrych jego kompozycji.

Artysta podkresla niewiarygodnosé zmystowego odbioru, niemozno$¢ zawarcia
w sztuce, nawet tak, wydawatoby sie, w petni nasladowczej i kompletnej jak fotogra-
fia, istoty zjawiska. W tym celu zestawia w swych pracach konkretne obiekty i konfron-
tuje je z fotograficznym obrazem, podkreslajgc ufomno$¢ i pozorno$é podobierdstwa.
Tego rodzaju artystyczna refleksja wpisuje sie w, majacy juz dtugq tradycje, dyskurs
o mozliwosciach, zadaniach i granicach sztuki, o wzajemnych relacjach miedzy réz-
nymi zapisami wygladu przedmiotu oraz ich stosunku do pierwowzoru.

Grzegorz Bojanowski tworzac fotograficzne odbicia rzeczy i zjawisk prébuje sie do nich
zblizyé, odczué ich istote, a jako wyraz tych relacji stworzy¢ - jak sam pisze - ich ideogram.
Artysta zaobserwowanym albo skonstruowanym efemerycznym zjawiskom nadaje trwa-
toS¢ i przedtuza ich istnienie w wykonanym przy uzyciu medium fotografii dziele sztuki.
Obraz staje sie $wiadectwem bytu, a poniewaz istnieje tylko jako skfadnik $wiata fotogra-
ficznej odbitki - takze Swiadectwem przemijania. Czas niweczy przejawy natury i wykona-
ne przez cztowieka kompozycje - fotografia prébuje przejac je na zawsze.

Czas to jeden z najwazniejszych bohaterdw w twdrczosci Grzegorza Bojanowskiego.
Przywotujg go i konwencjonalne motywy obrazowe, takie jak zegar czy afisz-klepsydra,
jak i sekwencyjne kompozycje, podejmujgce problem zmienno$ci zjawisk w czasie czy
kolazowe zestawienia literackich motywdw, skfadajace sie na przekazy o tresciach egzy-
stencjalnych,

Osobnym ,poziomem” na ktérym twdrca mierzy sie z czasem, jest sam proces fotogra-
fowania, refleksje na temat jego natury (Bojanowski zdaje sobie sprawe z dwuznacz-
nosci ,procederu fotografowania") i watki autotematyczne, zawarte w enuncjacjach
artysty. Grzegorz Bojanowski w swym dazeniu do dokumentowania i prezentowania
wszystkich Sladéw swej twdrczej aktywnosci zbliza sie do swoistej postawy medy-
tacyjnej, stajac wobec Czasu i jego nieskoAczonego kontinuum z pokorg, ale i z po-
stanowieniem notowania jego uptywu, przeciwstawiania sie przemijaniu, zachowujac
fotograficzne Swiadectwa istnienia, chocby pozornie tylko, na wiecznosc.

Gest tworzenia nabiera charakteru niemal rytualnego. Grzegorz Fotograf Bojanowski jest
w swej twdrczosci bardziej kreatorem niz sedzig, manifestuje, iz przynalezy do $wiata,
ktdry go otacza, utozsamia sie z nim, zatem dokumentujac jego istnienie, wzbogaca réw-
nocze$nie wiedze o sobie samym, gteboko wnikajgc w strukture wiasnej $wiadomosci.
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values. The subject of his art is an alleged unity (as it is continuously
demystified) and the actual variety of phenomena, constant presence
of opposites and imperfection of all sensual experience. This wide, quite
reserved and sometimes filled with a sense of humour, reflexive theme
weakens the geometrical austerity of some of his compositions.

The artist emphasizes the aspect of incredibility of sensual reception,
the inability of including in art, even seemingly so fully imitative and
complete as photography is, the essence of a phenomenon. To achieve
the goal, he juxtaposes some concrete objects in his works and he
confronts them with a photographic image, stressing the imperfection
and ostensibility of resemblance.

That kind of artistic consideration is somehow included in a traditional
long-term discourse concerning the potential, goals and limits of art, the
mutual relations between different records of an object appearance and
their relation to the archetype.

Creating photographic reflections of objects and phenomena Grzegorz
Bojanowski attempts to get closer to them, to perceive their essence,
and as an expression of these relations he tries to create their ideogram
- as he writes.

The artist endows the observed or constructed ephemeral phenomena
with durability and he prolongs their existence in a work of art made
with the use of medium - photography. The image becomes a testimony
to existence, and as it exists only as a component of the world of
a photographic print - it is also a testimony of the time passing. Time
destroys manifestations of nature and compositions made by man
- photography tries to preserve them for ever.

Time is one of the most important heroes in Grzegorz Bojanowski's
work. It is recalled by both conventional image motifs such as a clock
or a poster-hourglass, and the sequential compositions concerning the
issue of changeability of phenomena or the collage arrangements of
literary motifs comprising existential messages.

The separate 'level’ at which the artist challenges time is the very
process of taking photos, considerations concerning its nature
(Bojanowski is aware of the ambiguous character of ‘photographing
procedure’) and autothematic themes included in the artist's
enunciations. In his tendency to record and present all the traces of his
creative activity Grzegorz Bojanowski approaches a unique meditative
attitude, facing Time and its infinite continuum with humility but also
with a resolution to register and defy the time passing, preserving,
even though seemingly, the photographic evidence of existence for all
eternity. The gesture of creation is almost ritual in its character.

In his creation Grzegorz Photohrapher Bojanowski is more a creator
than ajudge, he manifests the fact of belonging to the world which
surrounds him, he identifies with it, thus documenting its existence
he simultaneously enriches the knowledge about himself, deeply
penetrating the structure of his own consciousness.

PEJZAZ HUMANISTYCZNY

Tomasz Chojnacki konstruuje - ciagle uzupetniany - przekaz, dla ktérego podstawe
stanowi ludzka tozsamosc, cztowiek zardwno w wymiarze indywidualnym (takze osobi-
stym), jak i kulturowym, wewnetrznym i zewnetrznym.

Bohater tej twdrczosci nie jest bynajmniej definiowany za pomoca realistycznego przed-
stawienia, tylez tatwego w percepcji, co powierzchownego. Cztowiek Chojnackiego jawi
sie w jego twdrczosci najczesciej jedynie sugerowany, uproszczony albo przetworzony
i - jak w konceptualnych grach z odbiorca - odsyfa czesto poza siebie, do istoty przekazu.
Nawet jesli jego obraz kreuje medium fotograficzne, to nie po to, by potwierdzié stusz-
nos¢ przekonania o reprodukeyjnych zdolnosciach i warto$ciach sztuki.

Postaci majg przewaznie nieokreslong tozsamo$¢, manifestuja swoja obecnos¢ ostra kre-
ska, zdecydowanym konturem albo ptaska barwng ptaszczyzng, jakby ,wycietg" przy uzyciu
szablonu. W $wiecie przedstawionym dziet Tomasza Chojnackiego zazwyczaj brak infor-
macji okreslajacych kondycje czy status postaci, ich osadzenie w czasie i w przestrzeni,
Szczegdty anatomiczne eksponowane s3 rzadko. Fotografie, ktdre zawierajg ich najwiece,
bywaja przyciete, zamazane; obrazy nakfadajg sie na siebie, gubigc petnie wizerunku.
Charakterystyczne profile, zajmujac rézne pozycje na ptaszczyZnie obrazu - multiplikowane,
przesuniete, obracane - pozwalajg na zaznaczenie rozmaitych relacji cztowieka w stosun-
ku do samego siebie i do innych ludzi. Dublowane (niby te same, ale jednak inne) kontra-
stowe wizerunki, powotane do Zycia za pomocg réznych Srodkéw ekspresji - nachodzac na
siebie, wkraczajac swymi symetrycznymi odbiciami w czyja$ osobistg przestrzen - wska-
2ujq na wieloaspektowo$¢ ludzkiej natury i niemoznos¢ uchwycenia jej spdjnego obrazu.
Rozumiemy juz, dlaczego postaci nie funkcjonujg w obszarze topograficznie okreslonego
terytorium - reprezentuja przestrzen uczuciows, emocjonalna. Wkraczajg tez w obszar
kultury, w domene sztuki.

Postac¢ bywa powotana do istnienia za pomocg subtelnych, cho¢ petnych zycia linii, albo
za pomocg formy jakby ,wycietej" z innych prac artysty, takze za pomocg monumental-
nego znaku graficznego lub fotografil.

Artysta prezentuje odmienne sposoby uzewnetrzniania sie egzystencji cztowieka, o roz-
nych poziomach konkretnosci. Najbardziej ogélny traktuje ludzki wizerunek jak anonimowg
jednostke, ktdra funkcjonuje tylko jako jeden z podobnych egzemplarzy i ujawnia sie pod
postacig formy typowej dla kultury populamej, formy sprowadzonej do roli ozdobnika i ga-
dzetu. Podlega ona czasem, jako znak - motyw graficzny, rozbudowanej gramatyce dzieki
powielaniu czy przesunigciom. W najnowszych pracach cztowiek bywa sprowadzony do
sylwety, wykreowanego z barwnych ptaszczyzn modutu, substytutu ludzkiej postaci, nie-
mal symbolu. Artyste interesujg mozliwe konteksty, w obrebie ktdrych sie pojawia, z prze-
strzenig rozumiang nie tylko topograficznie, ale takze spotecznie, kulturowo.

W innych pracach, przede wszystkim we wczesnych grafikach, postaci akcentujg swojg obec-
no$¢ dzieki swoim sugestywnym wizerunkom wplatanym w sie¢ najrézniejszych - emocjo-
nalnych i uczuciowych - relacji

Szczeqding forme prezentacii tozsamosci stanowig - jedynie kaligraficznej natury - znaki egzy-
stencji, wyrastajace z checi zaznaczenia ,0becnosci w rzeczywistoscl’ Powstajg dzieki sponta-
nicznym, ekspresyjnym i niekiedy aluzyjnym dziafaniom gestualnym (jak w abstrakcji lirycznej).
Réznorodnos¢ obrazowania w dorobku Tomasza Chojnackiego ttumaczy nie tylko czterdziesci
juz lat ewolucji jego twdrczosci, wypowiadanie sie w réznych dyscyplinach i technikach, wie-
lo§¢ fascynacji artystycznych, ale takze potrzeba reagowania na $wiat i miejsce, jakie cztowiek
w nim zajmuje. Twérca czyni to Srodkami charakterystycznymi dla tego zmieniajacego sie
Swiata, wykazujac otwarto$c i wrazliwosé spojrzenia, swoiste ,rozszerzanie percepcji:

Po wyczerpaniu sie mozliwosci jednego jezyka, okreslonej metody komunikowania sie
z odbiorcg, artysta probuje odnalezé nowg droge do wyrazania emocji. Cho¢ porzuca
poprzednie sposoby wypowiedzi i poszukuje nowych, wyraznie mozemy dostrzec w tych
ostatnich echa dawnych rozwazan, rozumianych nie tylko jako przejawy podobnych
problemdw, nad ktérymi sie znoéw pochyla, ale takze jako fizyczna obecno$c form ob-
razowych - a nawet fragmentéw konkretnych, powstatych wczesniej dziet - w now-
szych pracach. Powstaje rodzaj swoistego emocjonalno-czasowego continuum, pejzaz
pamieci - indywidualnej i zbiorowej - poszerzany przez dodawanie i tgczenie wielu prac
w jednej kompozycji, a takze mnozenie motywdw w obrebie jednego dziefa, cytowanie
wezesnigjszych komunikatow. Niektdre elementy obrazowe przez swéj sposob istnienia
(nieostre, zamazane, wytarte) dodatkowo podkreslaja tez - charakterystyczne dla post-
modernistycznej refleksji - odczucie wzglednosci i che¢ podwazania jedynosci uniwer-

A HUMANISTIC LANDSCAPE

Tomasz Chojnacki creates a constantly complemented message whose
foundation is the human identity, the man both in the individual (personal)
dimension as well as in the cultural, internal and external context.

The main figure of this creation is by no means defined by the realistic
representation, being as easy for perception as superficial. Chojnacki's man
appears in his works most often only suggested, simplified or processed and
- as in conceptual games with the viewer — he often refers us to something
beyond himself, to the essence of the message. Even though his image is
created by the photographic medium, it is not done in order to confirm the
validity of beliefs about the reproductive potential and values of art.

The identity of the figures is usually undefined, their presence is manifested
by a sharp line, a distinct contour or flat colour plane, looking as if it was
‘cut out’ with a stencil. In the world presented in Tomasz Chojnacki's
works there is hardly any information defining the condition or status of
the figures, the time and space of their existence. Anatomical details are
rarely exposed; photographs that feature most of them tend to be cropped,
blurred; pictures overlap one another, obscuring the image.

The characteristic profiles, occupying different positions on the plane
- multiplied, moved, rotated — allow for the presentation of various
relations of man with himself and with other people. Mirror (kind of the
same, yet different) contrasting images, brought to life through a variety
of means of expression, when overlapping each other, entering its
symmetrical reflections into someone’s personal space, indicate many
aspects of human nature and its inability to capture its coherent image.
Now we understand why the figures do not exist in the area of
a topographically defined territory — they represent feelings, the
emotional sphere. They also enter the area of culture, the domain of art,
The figure is created by means of subtle yet vivid lines, or by a form
that seems to be ‘cut out' of a work of another artist; it also appears as
a monumental graphic sign, sometimes a quotation from a photograph.
The artist presents different ways of articulation of human existence,
at varied levels of specificity. The one that is most general treats the
human image as an anonymous individual that functions only as one
of the similar copies and manifests itself as a form typical of popular
culture, the form reduced to the role of an ormament and a gadget.
A sign, a graphic motif, is sometimes subject to a complex grammar due
to duplication or displacement. In the latest works the man is brought
to a silhouette, a module created from colourful planes, a substitute of
a human figure, almost a symbol. The artist is interested in the potential
contexts within which the man appears, with the space understood not
only topographically but socially and culturally as well.

In other works, especially in the early graphics, the figures accentuate their
presence by their suggestive images, entangled in the web of emotional
relationships.

A specific form of identity presentation is associated with signs of
existence, of merely calligraphic nature, originating from a desire to mark
'the presence in the reality! They are conceived through spontaneous,
expressive and sometimes allusive gestures (as in Lyrical Abstraction).
A variety of imagery in Tomasz Chojnackis oeuvre might be explained not
only by the forty years of evolution of his work, the use of different artistic
disciplines and techniques, the multitude of artistic fascinations, but also
by the need to respond to the world and the position which the man takes
there. He achieves it, using the means of expression characteristic of this
changing world, demonstrating openness and sensitivity, the specific
‘expansion of perception:

When the capability of one language, a particular method of
communication with the viewer is exhausted, the artist tries to find a new
way to express emotions. Although he abandons the previous means
of expression, looking for new ones, we can clearly see the echoes of
the previous reflections, understood not only as manifestations of similar
problems which he considers again, but also as a physical presence of
the imagery forms and even fragments of concrete, earlier works in the
newest artwork. It is a kind of emotional-time continuum, the landscape
of memory, individual and collective one, expanded by adding and
combining many works into one composition, as well as multiplication
of motifs within a single work, quotation of earlier messages. Taking
into account their manner of existence (images out of focus, blurred,
indistinct), some imagery elements further emphasize the feeling of
relativity, characteristic of the postmodernist reflection, and the desire
to undermine the universal, one and only evaluations and judgments,
focused around an organizing centre.

Also the practice of combining works into polyptychs may be an expression
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salnych ocen i saddw, skupionych wokét organizujacego wszystko centrum,

Réwniez praktyka taczenia dziet w poliptyki moze by¢ wyrazem przekonania artysty, ze
pojedyncze dzieto nie wyczerpuje wiedzy na temat zjawiska, Mozna podejmowac préby
scalenia naszej wiedzy. Wielo$¢ ogladéw gwarantuje wielos¢ informacji, ktére gromadzi
sie w nadziei uzyskania petniejszego przekazu. Zardwno zycie, jak i sztuka to fenomeny
dynamiczne. Zeby wypowiedzie¢ sie - w nich i o nich - jak najpetniej, artysta réznicuje
ifaczy techniki, tak jak faczy sie rézne perspektywy i punkty widzenia. Tomasz Chojnacki
modyfikuje przy tym tradycyjny warsztat graficzny i malarski, poszerza go i wzbogaca,
wykraczajac poza przyjete granice dyscyplin.

Ta twdrczo$¢ ma tez niewatpliwie wymiar autotematyczny. Jest rodzajem autowypowie-
dzi i metasztuki. Twérca Srodkami sztuki mowi o niej samej. Przede wszystkim o jej dzi-
siejszym statusie. Sztuka juz dawno stracita swéj pomnikowy wymiar, chocby za sprawg
manifestacji dadaistycznych, neo- czy postdadaistycznych (Fluxus), ale nadal przyzwy-
czajeni jesteSmy do pewnych form artystycznych i sposobdw ich odbioru. Zdarza sie,
7e wzrusza nas bardziej fikcyjny obraz cztowieka w literaturze i sztuce niz rzeczywiste
problemy prawdziwych ludzi. Obrazy oprawiamy w ramy, celebrujemy. Czy sztuka na to
zastuguje i czy jest nodnikiem prawdy? Dziefa Chojnackiego majg czasami wrecz de-
maskatorski charakter. Artysta eksponuje odwrocia obrazow, wigcza w prace, jako kom-
ponenty asamblazy, obite ptétnem i pomalowane ramy jako no$niki wizji artystycznej,
takze atrybuty sztuki i ,profesji" autora (watek graficzny, szpachelka, tuby i pojemniki
7 farbami), manipuluje wizerunkami, tworzy warianty dziet, dzieki ktérym dostrzegamy
roznice w odbiorze i interpretacii, zalezne od kontekstow artystycznych i pozaartystycz-
nych. Zabiegi te weryfikujg osobistg i spofeczng sytuacje sztuki, wyrazajac przy tym
stosunek artysty do konwencji, nawykow i tradycji.

Gdzie$ za atrybutami sztuki kryje sie ,zwykle zycie’ 0 czym przypominajg prywatne foto-
grafie, codzienne przedmioty, telegram. Sg $ladami przezy¢ i emocji ubieranych pdZniej
w forme i konwencje. Jaki dystans dzieli umiejetnos¢ tworzenia obrazu rzeczywistosci
od przezywania samego zycia, oraz jak sie ma obraz czego$ do samej rzeczy? Artysta
przywotuje jedno z podstawowych i od lat stawianych pytan kierowanych do sztuki.
Artysta rozmawia z nami. Obraz petni role komunikatu - kod werbalny zastapiony zostaje
przez system ikoniczny. Tomasz Chojnacki jest w swojej tworczosci oszczedny ,w sfowach’
Nawet w najbardziej narracyjnych grafikach z lat siedemdziesigtych najmniej wazna byfa
anegdota, a najistotniejsza che¢ oddania istoty dyskutowanych relacji, wywotanie odczu-
cia emocjonalnej prawdy. Artysta ciggle szuka prostych sposobdw na wypowiedzenie,
w oparciu 0 wiasne doswiadczenia, ztozonej prawdy o zyciu.

Mimo prostych srodkdéw udaje sie tworcy wykreowaé estetycznie bogatg fakture swoich
dziet. Niektére przedstawienia apelujg do nas niemal plakatowym ujeciem. Inne kompo-
zycje, wykorzystujgce zmultiplikowany, uproszczony znak cztowieka, dziafajg jak mozaika,
dekoracyjny desen. Istotnym Zrddtem wartosci plastycznych w pracach staje sie rytm,
podkreslajacy dynamiczny aspekt egzystencii.

Tomasz Chojnacki w spektakularnej syntezie $rodkéw wyrazu podkresla i taczy walory
réznych uprawianych przez siebie dyscyplin i technik: rysunku, malarstwa, klasyczne;
grafiki i drukéw cyfrowych. W licznych pracach obszary wyznaczone przez dziatania
ptaszczyznowe sgsiadujg z motywami o charakterze graficznym, barwne obrazy kon-
trastujg z czarno-biatymi fotografiami, w pejzazach sfery ewokujace spokdj zostajg
skontrastowane z ekspresyjnymi. Artysta zestawia ze sobg formy ptaskie i przestrzenne
- w asamblazach dwuwymiarowa ptaszczyzna obrazu wkracza w tréjwymiar,

Aspekt estetyczny twdrczosci Tomasza Chojnackiego, cho¢ oczywiscie bogaty i ewolu-
ujacy, nigdy nie stanowit w jego wypowiedziach wartosci samej dla siebie. Mozna od-
nalez¢ w dorobku artysty echa réznych tradycji. Dociekliwy odbiorca dostrzegtby w nie]
wptywy informelu (taszyzmu, abstrakcji lirycznej, nurtu kaligraficznego), a takze mysli
konceptualnej oraz pop artu czy nowej figuracji. Sg one jednak przede wszystkim $wia-
dectwem imperatywu nieustannego reagowania na zmiany w otaczajgcym nas $wiecie,
nato, co konstytuuje sytuacje cztowieka. Sq wyrazem poszukiwania odpowiedniej meto-
dy, aby prawdziwy ,dac rzeczy obraz’ ktdry nie tylko przekazywatby wizje Swiata twércy,
ale takze wyrazat potrzebe poszukiwania prawdy, odnosit sie do istotnych sensow, aktu-
alnych i uniwersalnych idei. By mdwit o cztowieku, jego tozsamosci, relacjach z innymi,
pokazywat, jak staje sie on zalezny od spotecznych konwencii, jak sie zanurza i roztapia
w kulturze, docierajac czasem do granic banatu, i - by bedac gtosem artysty - odpowia-
dac takze na zasadnicze pytanie: Jakie migjsce zajmuje w tym wszystkim sztuka?
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of the artist's belief that a single work does not offer a complete knowledge
concerning a given phenomenon. We can make an attempt to consolidate
our knowledge. The multiplicity of viewpoints guarantees the multitude of
information that is accumulated in the hope of getting a more complete
message. Both life and art are dynamic phenomena. To express himself
as clearly as possible in life and art and to talk about them, the artist
differentiates and connects artistic techniques in the way he combines
different perspectives and points of view. At the same time Tomasz Chojnacki
modifies the traditional graphic and painting craftsmanship, expands and
enriches it, going beyond the accepted boundaries in these fields of art.
This art has an undeniable autothematic dimension. It is a kind of
self-statement and meta-art. The artist uses artistic means of expression
to talk about art itself, First of all, about its present status. Art lost its
monumental dimension a long time ago, for example due to the Dadaist
and Neo-Dadaist manifestations (Fluxus). However, we are still accustomed
to certain artistic forms and the ways of their perception. It happens that
we feel moved by a more fictitious image of a man in literature and art
than by the real problems of real people. We frame pictures, celebrate them.
Does art deserve it and is it a vehicle of the truth? Chojnacki's works are
sometimes of quite hard-hitting nature. The artist exposes the flip side of
the images, he includes frames with stretched and painted canvas as
components of assemblages, as vehicles of his artistic vision, the attributes
of artand the author's ‘profession’ (a brayer, a palette knife, tubes and boxes
with paints). He manipulates images, creates variants of works through
which we see the difference in perception and interpretation, depending
on the artistic and non-artistic contexts. These steps are taken to verify the
personal and social situation of art, simultaneously expressing the artist's
approach to conventions, habits and traditions.

Somewhere behind the attributes of art there is ‘common life recalled
by private photographs, everyday objects, telegrams. They are traces
of experiences and emotions expressed later in the specific form and
conventions, What is the distance that separates the ability to create the
image of reality from experiencing the real life itself, what is the relation of
the image of a thing to the thing itself? The artist recalls one of the basic
and long-standing questions posed in the context of art.

The artist talks to us. The image acts as a message — a verbal code is
substituted with an iconic system. In his artwork Tomasz Chojnacki uses
a spare style of expression. Even in the most narrative graphics dating back
to the 1970s an anecdote is the least important, and the thing that really
matters is the need to capture the essence of issues under discussion,
evoking the feeling of emotional truth. The artist constantly looks for simple
ways to express the complex truth about life, based on his own experience.
Despite the simple means of expression, the artist manages to create
aesthetically rich texture of his works. Some representations appeal to us
by their nearly poster-like manner. Other compositions, using a multiplied,
simplified sign of a human being, act like a mosaic, a decorative pattern. An
important source of artistic value of this artwork is the rhythm, emphasizing
the dynamic aspect of existence.

In his a spectacular synthesis of means of expression Tomasz Chojnacki
stresses and combines the advantages of various disciplines and
techniques he deals with: drawing, painting, classic graphic arts and
digital prints. In many works the areas designated by plane experiments
stand side by side with graphic motifs, colourful images contrast with
the black-and-white photographs, in landscapes the elements evoking
tranquillity are contrasted with some expressive areas. The artist
juxtaposes flat and spatial forms — in assemblages the two-dimensional
plane of the image enters the third dimension.

The aesthetic aspect of Tomasz Chojnacki's artwork, though obviously rich
and evolving, has never been the ultimate value of his expression. In the
artist's oeuvre we can observe the echoes of various traditions. An inquisitive
viewer would see there the influence of Art Informel (Tachism, Lyrical
Abstraction, calligraphic trend), as well as the conceptual way of thinking
and Pop Art or the Neo-figurative Art. However, they are primarily a testimony
to an imperative of constant responding to changes in the world around
us, to what constitutes the human condition. They are an expression of the
search for an appropriate method to retain the real image of things, which
would not only reveal the real vision of the artist, but would also express
the need to seek the truth, refer to the essential meanings, current and
universal ideas. To tell the story of the man, his identity, relationships with
others, to show how we become dependent on social conventions, the
way we are immersed and melted into culture, sometimes reaching the
boundaries of banality. And — being the voice of the artist - to respond to
the fundamental question: What is the position of art in it?

MALARSKI WYMIAR WSZECHSWIATA

Poddane rygorowi geometrii prace Jarostawa Chrabaszcza urzekajg prostotg form, klarow-
noscig rytmicznych podziatow, czystoscig kompozycji. Atrybutami tego malarstwa sg nie-
watpliwie: kolor, Swiatto i przestrzen.

Obdarzone niemal metalicznym I$nieniem podstawowe sktadniki obrazu okupujg prze-
mysinie zestawione ptaszczyzny. Ewokujg glebie przestrzeni, stanowia Zrédto Swiatta,
a nawet sugerujg obecno$¢ innych poza nimi obiektow.

Wywazona skala kolorystyczna w obrebie poszczegdlnych ptécien sprowadzona zostaje
do starannie wypracowanych, subtelnych zestrojéw tonalnych.

Mimo pozornej kinetycznej ciszy, obrazy charakteryzuje takze specyficzne wrazenie ruchu.
Jest to kolejny, choé nie od razu uchwytny, wyréznik malarstwa Jarostawa Chrabgszcza.
Odczucie dynamiki bierze sie z wibracji fal $wiatta i emanacji odcieni koloru, rodzi sie
z kontrastéw liniowych, z odczucia podskdrnie istniejgcych linii napieé, z rozmaitych kie-
runkow przebiegu impulsdw, z wielosci punktowo zaznaczonych pozycji zajmowanych
przez czasteczki struktury poddane obserwacji. Nasz wzrok wedruje po pfétnie, prébujac
,dogoni¢ Swiatto tym samym uaktywniajac kolejne strefy kompozycji obrazu. Pojawia
sie ztudzenie przebiegu smug cienia, migotliwego przeptywu $wiatta i koloru. Pozorna
statyka zanika, pojawia sie zaprogramowany przez malarza ruch.

Kolor i $wiatto s réwnocze$nie Zrddfem i wyrazem emocjonalnego pierwiastka tkwigce-
go w tych harmonijnych, logicznie uporzadkowanych kompozycjach.

Mozna zaryzykowac twierdzenie, ze - wygladajace na zupetnie abstrakcyjne - obrazy
Jarostawa Chrabaszcza to unikalne.. pejzaze. Nie sg to jednak widoki natury, do jakich
przywyklismy. Nieuchwytne w normalnej percepcji, istniejg jedynie w umystach wizjo-
neréw nauki i w wyobraZni artystéw. Barwno-przestrzenne konstrukcje to wyspekulowa-
ne wizje biorgce sie z kontemplowania skomplikowanych zagadnien fizyki, astronomii
i filozofii. S to unaocznione w wizji artystycznej fragmenty mikro - i makrodwiata, zale-
dwie potencjalnie mozliwe struktury, kryjace sie za skomplikowanymi matematycznymi
wzorami, W tle prac Jarostawa Chrabgszcza stojg najnowsze teorie naukowe, dotyczace
budowy wszech$wiata i wyjasniajgce panujace w nim prawa. Ostatnie koncepcije burzg -
wydawatoby sie stabilne i niepodwazalne - przekonania ugruntowane przez wieki badan
i dodwiadczen. Zndw, podobnie jak starozytni filozofowie przyrody, ale uzbrojeni w po-
tezne akceleratory i umieszczone w przestrzeni kosmicznej teleskopy, pytamy o nature
Swiata, 0 jego budowe, stawiajgc réwnoczesnie podstawowe pytania egzystencjalne.
Niektore z naukowych inspiracji znajdujg odbicie w tytutach prac, takich jak na przyktad
Horyzont zdarzer, ktdry w koncepcji ,czamej dziury” jest miejscem granicznym, po przej-
$ciu ktérego nie jest mozliwe wyrwanie sie z pola grawitacyjnego, czy Tesserakt, bedacy
hiperszescianem funkcjonujacym w przestrzeni o wiecej niz trzech wymiarach.

Pojecia takie jak: ,czarna dziura) ,ciemna materia; teoria superstrun’ ,zakrzywienie prze-
strzeni’ fizyka czastek elementarnych” pobudzajg imaginacje i domagaja sie unaocznienia,
chocby tylko w wizji malarza. Stworzenia takiego obrazu podejmuie sie artysta zafascy-
nowany konsekwencjami przyjecia nowych paradygmatéw budowy wszech$wiata,
Uruchamiajgc wyobraZnie i korzystajac z wypracowanych umiejetnosci warsztatowych,
twdrca zmuszony jest przedstawi¢ na dwuwymiarowej ptaszczyZnie istote skompliko-
wanych, wielowymiarowych zjawisk. Jest Swiadomy, ze moze ukazac tylko wycinek nie-
ogarnionej rzeczywistosci; elementy kompozycji zmierzajg czesto od brzegu do brzegu
obrazu, wybiegajac w bezkres, bedac tylko jego mikroskopijng czgsteczka,
Przyzwyczajeni do interpretowania $wiata w tréjwymiarze (lub czwérwymiarze, gdy do-
damy jeszcze wymiar czasu) nie jesteSmy w stanie uzmystowic sobie jego prawdziwe;
istoty, zapowiadanej przez badaczy w swoich koncepcjach. Czy potrafimy wyobrazi¢
sobie chocby najprostszy obiekt funkcjonujgcy w pieciu - nie méwiac juz o dziesieciu
albo dwudziestu szesciu, jak chce teoria superstrun - wymiarach? Jak, za zatozeniami
innej hipotezy, oddac na obrazie informacje, ze czasteczka moze istnie¢ w tym samym
czasie w dwu réznych miejscach? W tle wysmakowanych kompozycji stojg zatem bardzo
emocjonalne pobudki. Nie moga one jednak prowokowac chaosu i niekonsekwencji. Nie
znajdziemy ich wiec w obrazach Jarostawa Chrabgszcza.

Zaréwno kontemplowanie trudnych, ale i pociggajacych probleméw, jak i szczegéing
dbatos¢ o zachowanie regut postepowania przy wizualizowaniu, mozna by poréwna¢
do rodzaju medytacji, jakg uprawia artysta. Postepuje on tak, jakby kazde zadraznienie,
kazde zaburzenie pojawiajace sie w malowanej wizji (a dotyczace takze technicznych
aspektow realizacji obrazu) mogto by¢ - jak w magii sympatycznej - Zrédtem nigodwracalnych,

katastrofalnych zmian w rzeczywistej strukturze Swiata,
Ta - z pozoru ascetyczna - linia poszukiwan jest konty-
nuacjg, albo lepiej: logicznym rozwinieciem poprzednich
artystycznych enuncjacji. W swych wczesniejszych pra-
cach twdrca takze uprawiat malarstwo sprowadzone do
kompozycji prostych podstawowych elementow. Wyste-
powaty w nim jeszcze sktadniki, wydaje sie, rozpozna-
walne - na pewno nieprzedstawiajgce, ale co najmniej
sugerujace. Kontrast elementéw swobodnych i geome-
trycznych, podejrzanych w rzeczywistosci i wyspekulo-
wanych wpisywat sie, obok poruszania innych aspektow,
w dyskurs na temat obecnosci i $cierania sie odwiecz-
nych sit natury i kultury.

W ostatnich pracach pojecie natury znacznie rozszerzyto
swoje granice. Obejmuije teraz takze - cho¢ jeszcze nie do
korica rozpoznane - zjawiska funkcjonujace w niedostep-
nej mikro - i makroprzestrzeni. Cztowiek, ktéry prébuije sie
Z nimi zmierzy¢, wiedziony jest nieodpartg ciekawoscig,
ale i charakterystyczng dla poszukiwaczy bezczelnoscia,
bo wiedza, jakg w konsekwencji zdobywa, przypisana byta
dotad jedynie Bogu.

W swych niewatpliwej urody pracach Jarosfaw Chrabgszcz
stara sie oddac logike i piekno wszech$wiata, Odnajdziemy
w nich jednak nie tylko nute ciszy, nadziei i spetnienia, ale
takze ziarno trwogi i niepewnosci, bo te zawsze wigzg sie
7 tworczoscig, podejmuijgca istotne problemy $wiata, w ktdrym
Zyjemy.

Tekst zamieszczony w katalogu do wystawy:
Jarostaw Chrabgszcz. Przestrzenie | Wymiary - malarstwo
Muzeum w Tomaszowie Mazowieckim, 2009
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KRZYSZTOF CICHOSZ

KRZYSZTOFA CICHOSZA ,HUMANOGRAFIA ANGAZUJACA"

Istotnym Zrédtem refleksji, a przy tym waznym skfadnikiem obrazowym w twdrczosci
Krzysztofa Cichosza jest niewatpliwie cztowiek. Artysta stale dopracowuje jego portret, ale
nie portret w tradycyjnym tego stowa znaczeniu. Nawet wtedy, gdy z obrazu fotograficznego
wylania sig twarz pojedynczej postaci, to mamy prawo powiedziec, ze jest to portret zbioro-
wy. Portret ludzkich doswiadczen, ambicji i namietnosci, Swiadectwo prawdy i pozoru o nas
wszystkich. Wypowied? o naturze cztowieka i bedacej jego dzietem kulturze.

Jesli w pracach rozpoznamy osobe samego artysty, ludzi i wnetrza z jego wtasnego otocze-
nia, to zdajemy sobie sprawe, ze stajemy nie tylko naprzeciw obrazu jego prywatnych do-
$wiadczen, ale takze wobec - co najmniej - wizji pewnego pokolenia, z ktérym mozemy sie
identyfikowac. Idac dalej w naszych refleksjach, musimy przyznac, ze w kazdym pokoleniu
wspomnienia bywajg podobne: dom wypetniony znajomymi przedmiotami, rodzina z ttu-
mem prawdziwych i ,przyszywanych” krewnych, dom, wscibscy sgsiedzi, szkota z trauma
codziennych obowigzkow, przyjaciele lat dziecinnych i wspdlnicy dorostosci, frazesy polity-
kéw w konfrontacji z prozg codziennego zycia. Radosci i rozpacze. Swiadomosé i nieSwia-
domos$¢, wiedza i niewiedza, prawos¢ i podtos¢ - wspomnienie tego wszystkiego, co nas
uksztattowato i z czego jestesmy. | wreszcie ta szczegdlna atmosfera, czasem wracajaca,
pojawiajaca sie w najmniej oczekiwanym momencie - przywotana przez echo z przesztosci:
znajomy zapach, dawno niestyszane stowa, starq fotografie. Déja vu. | zaraz potem zagniez-
dzajacy sie na chwile w piersiach chtdd - zal za umykajgcym czasem.

Cykl takich obrazéw bedzie na pewno zawsze Metrykg Swiadomosci artysty. Ale, w pewnym
sensie, jestto takze nasza metryka $wiadomosci, nasza, bo wyrosta z podobnych doswiadczen.
Jedynie ten, oraz kolejny (Po-reportaze), cykl fotografii Krzysztofa Cichosza zfozony jest
z tradycyjnych’ cho¢ poddanych dodatkowym zabiegom, fotografii,

PéZniejsze, bardziej spektakulare wypowiedzi zwane Fotoinstalacjami, sktadajgce sie zkil-
ku wspdtbrzmigcych ze sobg w przestrzeni warstw przezroczystego materiatu fotograficzne-
go i zapetnionych przemyslanymi kompozycjami znakow-rastréw, wystawiajg nasze zmysty,
wrazliwos i intelekt na prébe. Kreujac za ich pomocg zbiorowy portret nas wszystkich, przy-
woluje artysta echa rozmaitych doswiadczen - wydarzen wspétczesnych i dawnych Sladéw
aktywnosci cztowieka. Czy bylismy kiedys inni? Gorsi? A moze lepsi? Madrzejsi jako ludzie?
Obok kompozycji, ktdre budujg wizerunki niedawnych ikon kina i pop kultury, pojawiajg sie
cytaty z kanonu sztuki romantycznej albo motywy pradawnych naskalnych rytow i malowi-
det, Obok europejskiego pejzazu kulturowego rozpoznamy kulturowy krajobraz Indii, Australii
czy Afganistanu. Obok $wiadectw egzystencii ludzi na Ziemi dostrzezemy takze odbicie $la-
déw cztowieka na Ksiezycu, bo przeciez i tam zaznaczyt on juz swojg obecno$c. Rozmaitosé
takich motywdw wystepuje nie tylko w $wiecie przedstawionym rekonstruowanych przez
nas w procesie zmystowym i intelektualnym wizerunkéw, ale takze w adekwatnych do bu-
dowanego komunikatu rastrach, gdzie dostrzezemy elementy roznych jezykéw budujacych
przestrzen semiotyczna. Istnieje jednak wspdina perspektywa, w spdjny sposéb zblizajaca
te pozomie oddalone od siebie watki. Jest to szeroki horyzont ludzkiej kultury i cywilizacji.
Artysta eksploruje dziedziny filozofii, religii, mitow, obszary zycia spotecznego i politycznego.
Prezentuje z jednejbstrony wielowymiarowy dorobek ludzkosci, a z drugiej $wiadectwa bar-
barzynstwa, niweczace w jednej chwili kulturowg spuscizne wiekéw i tysigcleci.

W hybrydowych" portretach filozoféw odbija sie przekonanie o czastkowosci naszej
wiedzy i Swiadomosci, choébysmy nie wiem jak mocno byli przekonani o naszej wszech-
wiedzy i nieomylnosci. Portrety filozoféw, aspirujacych przeciez do tego, aby w naszym
imieniu zgtebia¢ cato$¢ wiedzy o istocie rzeczywistosci, zestawione z elementéw wielu
postaci, w ironiczny sposdb komentujg nasze wysitki. Wobec mnogosci impulséw, do-
$wiadczen i komunikatéw, znacznie fatwiejszego - ale tak naprawde przerastajgcego
mozliwosci naszej percepcji - dostepu dobcoraz bardziej szczegdtowej i wyspecjalizowa-
nej informacji nasza madros¢ i kompetencja okazujg sie niewystarczajace.

Chcielismy powiedziec o czyms ,w petni"i ze ,na pewno, a czujemy sie zdezorientowani i bezradni
Tworczos¢ Krzysztofa Cichosza jest podwajnie ,Judzka’; nie tylko dlatego, Ze odwotuije sie do
obrazu cztowieka i jego dziet, ale takze dlatego, ze dotyka kwestii wspdlnych dla nas wszyst-
kich. Artysta prowadzi dialog, ale nie z konkretnymi obrazami, lecz z problemami. Krzysztof
Cichosz nie daje przy tym gotowych rozwigzan, nie poucza i nie przekonuje o swej nieomylno-
$ci. Prébuje wyj$é poza znang przestrzen i anektowac nowe terytoria, stawiajgc pytania. Wska-
2ujac na paradoksy, ktdre rzadzg danym wycinkiem $wiata, pokazuie, ze zdaje sobie sprawe
7 zaleznosci wielu ludzkich postaw i czyndw od specyficznego dla danego czasu kontekstu.
Warto przyjrzec sie przez chwile strategii, jaka Krzysztof Cichosz stosuje w swoich artystycznych
poczynaniach. Jest ona widoczna juz na poziomie - chciatoby sie powiedziec organicznej - struk-
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KRZYSZTOF CICHOSZS ‘INVOLVING HUMANOGRAPHY'

The essential source of reflection, and at the same time the important image
component in Krzysztof Cichosz's works is undoubtedly man. The artist
keeps working out @ human portrait, yet not the portrait in the traditional
meaning of this word. Even when an individual figure's face emerges from
the photographic picture, we have the right to say that itis a collective portrait.
The portrait of human experiences, ambitions and passion, the testimony
to the truth and false pretences about all of us. The expression concerning
human nature and culture that the human race created.

If in the works we recognize the artist himself, people and interiors of his
own surrounding, then we realize that we face not only the representation of
his private experiences but also - at least - the vision of a given generation
which we can identify with. Going further on in our reflections we have to
admit that in every generation memories are usually similar. a house full
of familiar objects, the family with real and 'say’ relatives, nosy neighbours,
the school with the trauma of everyday duties, friends from the childhood
and partners in growing up, politicians’ platitudes when confronted with
the prose of everyday life. Joy and despair. Awareness and unawareness,
knowledge and ignorance, integrity and meanness - remembrance of
everything that shaped us and of everything we are made of. And eventually
this special atmosphere, sometimes coming back, appearing at the most
unexpected moment - recalled by the echo from the past: a familiar scent,
words not heard for a long time, an old photo. Défa vu. And soon enough
some kind of chill in our heart-sorrow caused by time passing so quickly.
The series of such images is always bound to be the artist's Metryka
Swiadomosci (Certificate of Awareness). However, in a sense, it is also our
certificate of awareness, ours, as it originates from a similar experience.

Only that series, and the one following it (Po-reportaze/After-Photo Reportages),
of Krzysztof Cichosz's photography consist of ‘traditional though subjected to
some extra treatment, photos. Later, more spectacular works called Fotoinstalacie
(Photoinstallations) consisting of several spaciously compatible layers of
transparent photographic material and filled with well thought-out compositions
of signs - screens, put our senses, sensitivity and intellect to the test. Creating
the collective portrait of us all in this way; the artist recalls the echo of a variety of
experience - events of present and past traces of human activity.

Were we different once? Worse? Or perhaps better? Wiser people? Beside
the compositions which build the images of recent icons of cinema and pop
culture, there are quotations from the canon of romantic art, or the motifs
of the primaeval rock drawings and paintings. We will recognize both the
European cultural landscape and the cultural scenery of India, Australia
or Afghanistan. We will perceive the testimony of man’s existence on
the Earth as well as the reflection of man’s traces on the Moon, as
human presence has already been marked there. A variety of such
motifs occurs not only in the presented world of images reconstructed
by us in the sensory and intellectual process but also in the screens
adequate to the message, where we will notice the elements of different
languages that build the semiotic space. However, there is a common
perspective which in a coherent way brings these seemingly distant
motifs together. It is the wide horizon of human culture and civilization. The
artist explores the field of philosophy, religion, myths, the areas of social and
political life. On the one hand he presents the multidimensional achievements
of mankind, and on the other hand he shows some evidence of barbarism
that at a moment could destroy the cultural legacy of ages and millennia.
In philosophers' hybrid' portraits there is a reflection of the conviction that
our knowledge and awareness are only partial, no matter how strong the
belief in our omniscience and infallibility is. The portraits of philosophers, the
ones who aspired to obtain the whole knowledge about the essence of reality,
comprising the elements of many figures, comment our efforts in an ironical
way. Our wisdom and competence appear to be insufficient when exposed
to the multitude of impulses, experiences and messages, considerably
easier - yet actually surpassing the potential of our perception - access to
more and more detailed and specialized information. We wanted to talk about
things 'thoroughly' and reliably, however we feel confused and helpless.
Krzysztof Cichoszs creation is human' in two ways; it appeals to man's image
and their work, but it is also 'human’ because it is concerned with the issues
which all of us have in common. The artist makes a discourse. However, it does
not refer to some specific images but to some problems. Krzysztof Cichosz does
not come up with any solutions, he does not give any lessons and does not
convince about his infallibility. He tries to go beyond the well-known space and
to annex new territories, raising questions. Pointing to paradoxes which rule
agiven fragment ofthe world he shows that he is aware of the relation between
many human attitudes and acts and the context specific for a given time.
It is worth looking briefly at the strategy Krzysztof Cichosz uses in his artistic
doings. We would like to say that it is already visible at the level of structure of

tury wykonanych przez niego instalacji. Najmniej ztozone elementy rastra splatajg Sie w nich jak
neurony, z kolei tkanki kolejnych warstw kompozycji, nakladajac sie na siebie jak cieniuskie mikro-
skopowe preparaty lub tomograficzne obrazy przekrojow mdzgu dajg w efekcie obraz, kidry jest
jednak tylko zewnetrzng uchwytng formg catego intelektualnego procesu i mysli stojacej w tle.
Krzysztof Cichosz prébuje wptynaé na zmiane naszego sposobu postrzegania $wiata,
Budujac np. obraz potegi wiadzy, jej politycznego interesu, hipokryzji i zta, jakie rodzi, nie
tworzy komunikatu, ktdry bytby w bezposredni sposdb zaangazowany; nie tworzy indoktry-
nujacego, propagandowego plakatu, wrecz przeciwnie, korzystajac z bliskiego podjetemu
tematowi zestawowi znakow kreuje przekaz, na ile to mozliwe, neutralny. Zaskakuie fakt, ze
obraz ,rozstrzelanego” w Afganistanie skalnego wizerunku Buddy, w ujeciu przypominaja-
cym czfowieka w tumbie grobowej, czyni tak samo mocne wrazenie, jakie czynitby widok
rannych i zabitych zofnierzy na polu walki. Zestawiajgc wizerunki czotgéw z tekstem Po-
wszechnej Deklaracji Praw Czlowieka artysta jest tak samo skuteczny, jak medialny krytyk
pietnujacy pefng hipokryzji imperialng i rezimowg polityke wielkich mocarstw.

Artysta nie poddaje faktéw prostej negacji. Bezposrednia wypowiedZ ,na tak" lub ,na nie”
byfaby zbyt oczywista, uchwytna dla widza od pierwszego rzutu oka. Tu widz musi ztozy¢
w catosé elementy struktury, pokonujac nie tylko niespodzianki, wynikajace z zastosowane;
techniki, ale takze podazajac przez kolejne warstwy skojarzen. Wszystko zalezy od naszej
kompetencji kulturowej, otwartosci i wrazliwosci. Artysta, aranzujgcy cata sytuacie, zdaje so-
bie sprawe, ze postrzeganie tego samego faktu przez kolejnych odbiorcéw moze byé rézne
i zalezne od subiektywnej wizji kazdego ogladajgcego.

Sposob, w jaki postrzegamy $wiat, czyli aspekt zmystowy, estetyczny wigze sie cisle ze
sposobem naszego funkcjonowania w Swiecie, a wiec aspektem politycznym. Tym samym,
jak podkresla francuski filozof Jacques Ranciere, kazda sztuka jest polityczna.

Czy tworczos¢ Krzysztofa Cichosza jest tworczoscig polityczng? A jesli tak, to w jakim sensie
i do jakiego stopnia? Ta tworczosc, bedac ,postpolityczng) rezygnujacq z atrybutow sztuki
w oczywisty sposob zaangazowane, jest niewatpliwie takze polityczna, ale nie w tradycyj-
nym znaczeniu tego stowa. Juz na samym poczatku swej artystycznej dziatalnosci Krzysztof
Cichosz zrezygnowat z tego, co mogfoby budowaé jego reputacie jedynie jako zaangazowa-
nego spofecznie i interweniujacego dokumentalisty.

Réwnoczesnie nie zmienit przekonania, ze powinno$cig artysty jest ,zajmowac stanowisko'
Pozwala nam to zaliczy¢ jego prace do przyktaddw sztuki angazujgcej, tzn. takiej sztuki, ktdra
- definiujgc za Pawtem MoScickim i jego Polityka teatru - podwieca sie spektakularnym poszu-
kiwaniom artystycznym, ale nie przestaje réwnoczesnie pragnaé skutecznego oddziatywania na
cafg przestrzer symboliczng, takiej, ktdra jest skuteczna politycznie czy spotecznie, ale jest takze
artystycznie wyrafinowana. Zawiera ona w sobie idee sztuki zaangazowanej, ale sie od niej rézni
Dziatanie, jakiego podejmuie sie Krzysztof Cichosz, wptywa na zmiang obowigzujgcych granic
tego, co mozna dostrzec, wypowiedzieC i ustyszec, oraz tego, co nie miesci sie w horyzoncie nasze-
go dodwiadczenia, wyznaczajgcego granice poznania i dziatania w okreslonym polu spotecznym.
Ranciere nazywa to ,podziatem zmystowosci; ,dzieleniem postrzegalnego’ Politycznosc
sztuki polega wiec min. na tym, ze oddziatywujac na sfere zmystowa, moze ona pokazywac
co$, co dotychczas nie byto dostepne naszym oczom, z czego nie zdawalismy sobie sprawy,
co przed nami ukrywano. Tym samym problem wkracza w obreb spotecznej dyskusji. Sztuka
taka nie musi zatem - i tak jest w przypadku twdrczosci Krzysztofa Cichosza - podejmowaé
spotecznych i politycznych kwestii w tradycyjnym rozumieniu tego stowa. Nowa ,politycz-
nos¢” jego sztuki lezy czesto w kompozycjach bardzo dalekich od sfery polityki, wyfania sie
z tematéw i obrazéw pozornie zupetnie z nig niezwigzanych.

todzki artysta tworzy wieloptaszczyznowg wypowiedz angazujacg widza, ktdry przedziera
sie przez warstwy rozmaitych skojarzen, wigzacych np. charakter i wymowe zastosowanego
rastra z wypadkowym efektem ikonicznym oraz wywotang tym zderzeniem refleksja.
Stosujac oryginalng, skomplikowang technike Krzysztof Cichosz dekonstruuje obraz, ale nie
po to, by go po prostu zanegowa, ale po to, by wyj$¢ poza proste ,opowiedzenie sig, by nie
pozostawa¢ nadal w zwigzku z sytuacjg wyjsciowa, by raczej iS¢ w strong aktywnosci stu-
Z3cej Wypracowaniu nowego jezyka i - réwnoczesnie - nowego typu relacji migdzy sztukg
a przestrzeni spofeczna. Artysta w obszarze estetyki prébuje podwazac i zmienia¢ jezyk
uzywany do opisywania naszego Zycia, wptywajac tym samym na pojawianie sie w polu
spoteczno-politycznym nastepnych kwestii, kolejnych pytan i nowych rozwigzan.
Krzysztof Cichosz, rozbijajac obraz na kilka warstw rastrow, wkracza na nowy obszar: nie
tylko z dwuwymiarowej powierzchni obrazu podaza w trojwymiarowg przestrzen insta-
lacji, ale przede wszystkim kieruje sie, pociggajac nas przy tym za sobg, ku nowym za-
katkom przestrzeni kulturowej. Pokonuje ograniczenia traktowanej ,odtwdrczo” fotografii,
aby wejs¢ w przestrzen refleksji o charakterze istotnego kulturowo dyskursu.

Krzysztof Cichosz's installations. The least complicated elements of the screen
twist in them like neurons. Furthermore tissues of subsequent layers of the
composition, overlapping one another like very thin microscopic samples or
tomographic images of brain sections result in a picture which is only an
external perceptible form of the whole intellectual process and the thought
thatis left in the background.

Krzysztof Cichosz tries to influence the way of our perception of the world.
For example, building up the image of almighty power, its political business,
hypocrisy and evil which it evokes, he does not convey a message that
would be directly involved, he does not create an indoctrinating propagandist
poster. Contrary to this, using the set of signs close to this subject, he forms
a message as neutral as posssible. What is surprising here is the fact that
the image of ‘executed' Budha in Afghanistan, reminding us of a man in a
tomb makes such a strong impression as the view of wounded and dead
soldiers in the battlefield. Juxtaposing pictures of tanks with the text of the
Universal Declaration of Human Rights the artist is as effective as a media
critic accusing the hypocritical imperial and regime policy of great powers.
The artist does not negate the facts in a simple way. A direct expression for' or
‘against' would be too obvious, caught by a viewer at first glimpse. The viewer
is the one here who has to combine together the elements of the structure,
coping not only with surprises resulting from the applied technique, but also
following the next layers of associations. Everything depends on our cultural
competence, our open mind and sensitivity. Arranging the whole situation,
the artist realises that the perception of the same fact by subsequent viewers
might be different and dependent on the subjective vision of each person.
The way we perceive the world, or the sensory, aesthetical aspect is strictly
connected with the way we function in the world, that is with the political aspect.
As the French philosopher Jacques Ranciere emphasises all art is political.

Is Krzysztof Cichosz's creation political? And if so, in what sense and
to what extent?

The creation, being ‘postpolitical, resigning from the attributes of ‘involved' art
in an obvious way, is undoubtedly political, yet not in the traditional meaning
of this word. At the very beginning of his artistic activity Krzysztof Cichosz
gave up everything that could build his reputation only as a socially involved
and intervening documentalist, At the same time he did not change his
opinion that it is the artist's duty 'to take a stance!

That is the reason why we can treat his works as examples of ‘involving' art,
which means that kind of art which - defined after Pawet Mocicki and his
Polityka teatru (Policy of Theatre) - is devoted to spectacular artistic search, but
at the same time it tends to have an effective influence on the whole symbolic
space, the one which is politically or socially effective, yet also artistically
sophisticated. It includes the ideas of ‘involved' art, but it is not the same.

The work done by Krzysztof Cichosz influences the change of the existing
limits of what can be perceived, expressed and heard, as well as what stays
beyond the horizon of our experience marking the borders of cognition and
acting in a specific social area. Ranciére calls it the distribution of the sensible!
The political aspect of art lies in the fact that, having impact on the sphere of
senses, it can reveal what up to the present moment has not been accessible
to our eyes, what we have not been aware of, what has been concealed from
us. As a result the problem enters the grounds of social discussion. Therefore
such art does not need to take up social and political matters in a traditional
understanding of this word, which is the case of Krzysztof Cichosz's creation.
The new ‘political aspect’ of his art is often based on compositions going far
beyond the sphere of politics, it emerges from themes and images that are
seemingly totally distant.

The artist from +dd7 creates the multiplane message involving the viewer
who forces through the layers of various associations connecting eg. the
character and the expression of an applied screen with the random iconic
effect and the reflection evoked by the event.

Using the original, complicated technique Krzysztof Cichosz deconstructs the
image. However, his intention is not just to deny but to go further than simply
'declare your attitude] in order not to stay in any relationship with the starting
point, but rather move forward to some kind of activity which enables him to
work out a new language of expression and - simultaneously - a new type
of relations between art and social space. In the area of aesthetics the artist
tries o question and alter the language used to describe our life, developing
successive issues, questions and new solutions in the social-political field.
Breaking the image into several layers of screens, Krzysztof Cichosz
enters a new area: he not only leaves the two-dimensional surface of the
image going towards the three-dimensional space of installations but
first of all he heads for new areas of cultural space, giving us directions
how to get there. He overcomes the limit of photography that is treated
in a 'reproductive’ way to enter the space of reflection characteristic of a
culturally significant discourse.
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GABRIELA CICHOWSKA

POETYCKIE OBRAZY SEOW

Tworczo$¢ Gabrieli Cichowskiej jest wielowymiarowa. Artystka uprawia rysunek, malarstwo
i grafike, ale wiele z jej plastycznych kompozycji pozostaje w bliskiej zazytosci z dodatkowym
$rodkiem przekazu, jakim jest ksiazka. Piszac zatem o duzej czesci jej dorobku, musimy pamie-
tac o tej zlozonej relaci, jaka faczy te dwie intelektualne przestrzenie: artystyczng i literacka,
llustracja ksigzkowa jest jednym z elementéw wspdttworzacych harmonijng cato$c pla-
styczng dzieta. Od lat trwajg dyskusje, do jakiego stopnia - przy swojej duzej samodziel-
nosci - jest ona jest sztukg zalezna. Pada wazne pytanie, czy ilustrator ma prawo poprzez
whasne wizje plastyczne niejako ingerowa¢ w tres¢ utworu literackiego i posrednio wpty-
waé na jego interpretacje.

Wydaje sie, ze twdrczos¢ Gabrieli Cichowskiej mozna by okreslic jako - aspirujgcg do manife-
stowania samodzielnych estetycznych znaczen - ilustracje ekspresywna, majacego na celu
obrazowe wyrazenie dziefa. Artystka swoimi pracami potwierdza, ze ilustracja ksigzkowa nie
jest tylko jedng ze sztuk tzw. uzytkowych" czy ,stosowanych’ Ta twérczosc jest odrebnym
rodzajem sztuki plastycznej - jej celem jest poszukiwanie plastycznego wyrazu dla tekstu,
przy zachowaniu wszystkich waloréw typowych dla autonomicznej dziatalnosci artystycznej.
Ostatnie przedstawienie panny Esterki/Fraulein Esthers letzte Vorstellung (wyd. Gimpel
Verlag, Langenhagen 2013) z tekstem Adama Jaromira to szczegélna ksigzka. Opowiada
0 ostatnich chwilach warszawskiego Domu Sierot prowadzonego przez Janusza Korczaka.
Mimo widma tragicznego korica, trwajg przygotowania do zagrania Poczty Rabindranatha
Tagore, pod opieka panny Estery [Winogrondwny]. Sztuke rzeczywiscie wystawiono. Na
cztery dni przed rozpoczeciem likwidacji getta w Warszawie. | na niespefna trzy tygodnie
przed ostatnig drogg Korczaka i dzieci na Umschlagplatz i dalej do Treblinki...

Opowiesé zawarta w ksigzce jest poruszajgca. W jej tle stojg gtdd, strach i $mieré. Ale tez
nadzieja. Spokdj, porzadek, zwykle codzienne czynnosci i obowiazki wypetniajace zycie
sierocifica pozwalajg stworzy¢ namiastke normalnosci. Kreowana zwyczajno$¢ stoi w razacej
opozycji do tego, co na zewnatrz, do pefnej okrucieristwa i trwogi rzeczywistosci za oknami.
Gabriela Cichowska stworzyta artystyczny akompaniament dla tresci dziefa, nadafa mu
adekwatny plastyczny wyraz. Zharmonizowata ilustracje ze stylem i duchem utworu, Dwo-
isto$¢ odczué wywotanych przez stowny opis zostata wyrazona za pomocg kontrastowych
$rodkéw wyrazu. Spokojna forma wybrana przez autorke dla wyrazenia poruszajacej za-
wartosci stéw dziata mocniej niz nacechowana histerig i patosem. Dzigki zastosowanym
zabiegom tresci obrazowe nabierajg waloru archiwalnych dokumentdw (warto wspomnieg,
7e zasadnicza prace projektowa poprzedzita doktadna kwerenda i weryfikacja Zrédet).
Uzycie techniki monotypii, zastosowanie kolazu, wycinanek, ograniczenie palety barwnej po-
wodujg, iz odnosimy wrazenie, ze stoimy przed kolekcjg starych fotografii. Ludzie i fakty powoli
wydostajg sie z glebi zatartej pamieci. Liszaje zdartej farby, smutek zgaszonych ziemistych
kolordw, faktura naktadajgcych sie na siebie petnoplastycznych i ptaskich, szkicowych form
oddajg chropawos¢ Swiadectw przesziosci i niepetnosc rekonstruowanych egzystenci
Gabriela Cichowska skutecznie wykorzystuje kolaz, jakby spogladajac wstecz na bogata
tradycje oprawy graficznej XIX-wiecznych czasopism i ksigzek. Co ciekawe, $rodki stosowa-
ne przez autorke do pewnego stopnia korespondujg tez z plastyczng wrazliwoscig dzieci,
ato przeciez z ich perspektywy zarysowane zostajg w ksigzce ostatnie dni ich zycia. Uzyte
przez artystke nietypowe perspektywy, kadry i ujecia powoduia, ze opisywana rzeczywi-
sto$¢ staje sie nam blizsza: siedzimy w duzej sali sierociica razem z bohaterami opowiesci,
przechadzamy sie ulicami getta, dostrzegamy niepozorne, ale symboliczne szczegéty.
Charakterem i jakoScig swoich projektdw Gabriela Cichowska nawigzuje do tradycji ,starej
szkoty polskigj ilustracji ksigzkowej, nacechowanej dazeniem do - niewolnej od deformacii
- poetyckiej syntezy, spektakularnych rozwigzari kolorystycznych, a przede wszystkim do
kultywowania sztuki bardzo indywidualnej, bezposredniej i raczej cieptej, niezaleznie od po-
dejmowanego tematu.

Syntetyczne i pogodne, niepozbawione dowcipu, nakierowane na wrazliwo$¢ dziecka sq
tez ilustracje do Fantje/Stonigtko (wyd. Gimpel Verlag i Muchomor, Langenhagen-War-
szawa 2010), kolejnej publikacji, w ktdrej trudno rozdzieli¢ warstwe stowng od obrazowej
(w percepcji dziecka tekst i ilustracja wiazq sie w jedng cafosc). Stanowig one dla siebie
kongenialne wartoci. | tu takze dominuije liryzm, starannie dobrana, raczej zgaszona gama
barwna, syntetyczny rysunek, ktdry wzmacnia ekspresje gtéwnych motywow. Rozmaitosé
planéw spojrzenia, wybdr dzieciecej perspektywy powoduje, ze wszystko w gotowym
$wiecie dorostych wydaje sie wieksze i bardziej ztozone, stad szczegélne relacje wielkosci
elementdw obrazowych. Odbiorca podaza, jak w realnej przestrzeni, za bohaterem opowiesci
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POETIC IMAGES OF WORDS

Gabriela Cichowska's work is multidimensional. The artist is concerned
with drawing, painting and graphic art, however, many of her visual
compositions are closely related to another artistic domain which the book
is. Thus considering the major part of her oeuvre we have to remember
about the complicated relation between these two intellectual fields: the
artistic and literary one.

The book illustration is one of the elements which form the harmonious
whole of the artwork. It has been discussed over years to what extent
this art is dependent, being largely autonomous at the same time,
The significant question that is posed is if the illustrator has the right to
interfere into the content of the literary work and indirectly influence its
interpretation by their own artistic visions.

It seems that Gabriela Cichowska's work could be defined as the
expressive illustration aspiring to manifest distinct aesthetic meanings,
aiming at image representation of the literary work, Creating her works the
artist confirms that the book illustration is not only one of the so-called
functional' or ‘applied' arts. This artwork is a unique kind of visual arts - its
goal is to seek the visual artistic expression for the text, preserving all the
qualities typical of an independent artistic act.

Fraulein Esthers letzte Vorstellung / Miss Esther's Last Performance
(published by Gimpel Verlag, Langenhagen 2013) with the text by Adam
Jaromir is a particular book. It tells a story of the last days of the Warsaw
Orphanage run by Janusz Korczak. Despite the spectre of tragic end,
preparations for the performance of The Post Office by Rabindranath Tagore
are being made, under the tutorial of Miss Estera [Winogronéwnal. The play
was actually staged four days before the beginning of liquidation of the
Warsaw ghetto. And nearly 3 weeks before Korczak and children’s last
journey to Umschlagplatz and further to Treblinka...

The story told by the book is really moving. In the background there is
hunger, fear and death. Nevertheless, there is also hope. Peace, order,
common everyday activities and duties filling the life of the orphanage
give an impression of normality. The created ordinariness stays in a
conspicuous opposition to everything that is outside, to the reality
behind the windows full of cruelty and awe.

Gabriela Cichowska created an artistic accompaniment for the literary
content, she endowed it with an adequate visual expression. She
harmonised illustrations with the style and spirit of the book. Duality of
emotions evoked by the verbal description was depicted by contrastive
means of expression. The tranquil form chosen by the artist to embody the
moving meaning of words makes a stronger impact than the one marked
by hysteria and pathos. Thanks to the applied solutions the imagery
content gains the value of archival documents (it is worth mentioning
that the work on the project was preceded by a thorough research and
verification of resources).

The use of the monotype technique, collage, cutouts, limited colour palette
makes us have an impression that we stand in front of a collection of old
photos. People and facts slowly emerge from the depth of oblivion. Peeling
paint, sorrow of dimmed earthly colours, texture of overlapping fully plastic
and flat sketchy forms reflect the coarseness of testimonies of the past
and the incompleteness of reconstructed existences. Gabriela Cichowska
effectively uses collage, as if she looked back into the rich tradition of graphic
layout of the 19" century magazines and books. What is interesting here,
the means of expression used by the artist to some extent also correspond
with children's artistic sensitivity, and it is their perspective from which the
last days of their lives are described in the book. Untypical perspectives,
frames and views bring the depicted reality close to us: we sit in a big hall of
the orphanage together with the characters of the story, we walk along the
ghetto streets and we notice inconspicuous yet symbolic details.

By the character and quality of her projects Gabriela Cichowska relates to
the tradition of ‘the old Polish school of the book illustration; characterised
by a tendency towards sometimes distorted poetic synthesis, spectacular
colour solutions, and most of all to greatly individual art, direct and pretty
warm, regardless of the subject matter.

The synthetic and cheerful, often humorous illustrations to Fantje / A Little
Elephant (published by Gimpel Verlag and Muchomor, Langenhagen
- Warszawa 2010) are addressed to the child's sensitivity. It is another
publication in which it is difficult to separate the verbal layer from the visual
one (in the child's perception the text and illustrations make the whole).
They are complementary to each other. This work is also dominated by
lyricism, carefully selected, rather dimmed palette of colours, synthetic
drawing which intensifies expression of the main motifs. A variety of points
of view, the choice of the child's perspective make everything that exists in

i jak on poznaje, czy tez ustanawia na nowo, Swiat, Mtody adresat traktowany jest przez
autora ilustracji jak uwazny, obdarzony wyobraZnig, wrazliwy i inteligentny partner.

Z kazda odwrdcong strong kolejne kadry przesuwajg sie przed naszymi oczami jak w ani-
mowanym filmie. Skojarzenie to nie jest chyba bezpodstawne - odwazne sieganie po Srodki
ptynace z innych obszaréw sztuki uzytkowej, przede wszystkim plakatu, filmu animowane-
go czy scenografii teatralnej zawsze owocowato w interesujgcej nas dziedzinie czestym
uzyciem skrétu myslowego i metafory.

Ta ostatnia charakteryzuje odmienne w wyrazie dopefnienie ksigzki Stawomira Lachowskiego
(0d wartosci do dziafania, wyd. Studio Emka, Warszawa 2013). Rozprawa o istocie przy-
wodztwa opatrzona jest licznymi przyktadami pochodzacymi z réznych obszardw aktyw-
nosci cztowieka oraz osobistymi dygresjami autora. Czasem podaza ona nawet w strone
wspofczesnej przypowiesci.

Kolazowa forma ilustracji takze oddala artystyczny przekaz od jedynego, zdecydowanego
punktu odniesienia. Obrazy wykreowane przez Gabriele Cichowskg, w wigkszym niz gdzie
indziej stopniu, stanowig samodzielne wypowiedzi, tworzone jak gdyby poza obrebem tek-
stu. Nie s wiernym odzwierciedleniem tresci, w sposob tworczy jg uzupetniajg, przedtuzajg
dziatanie tekstu. Czasem odnoszg sie wprost do wypowiedzi cytowanych autorytetow, cze-
Sciej jednak tworzg metaforyczno-alegoryczng forme dla istoty refleksji, jej kwintesencii.
Sq 1o autorskie transformacje watkdw zaczerpnietych z rozmaitych Zrédet, z réznych kultur
i réznych epok, ktdre - jako inspiracje formalne, tresciowe czy stylistyczne - zostajg wyko-
rzystane zgodnie z zawartoscig ilustrowanej publikacj.

Czesto autor oprawy graficznej interpretuje tekst literacki tylko z bliskiego mu artystycznego
punktu widzenia, traktuje go zdawkowo, by szybko sie oddalié i przej$é na grunt uprawiane]
przez siebie dziedziny twdrczosci. Dla wielu czytelnikw zatraca sie wiedy zwigzek ogladanych
obrazow z tekstem, tworzy sie zbyt dojmujacy rozziew pomiedzy oboma obszarami ekspresj;
zdezorientowani czytelnicy nie s w stanie podazyé za artystyczno-intelektualnymi wizjami
artysty. Gabriela Cichowska jako autor ilustracji z wyczuciem szuka réwnowagi w kompono-
waniu skfadnikéw dzieta literacko-plastycznego.

Dorobek artystki niezwigzany bezposrednio ze sztukg ksigzki wykazuje spéjnosé z podsta-
wowym obszarem jej dzisiejszej dziatalnosci. Rysunki, grafiki i obrazy cechuje poetyckie
przetworzenie natury rzeczy ze sktonnoscig do groteski - przy zachowaniu konkretnosci
przedstawienia. Swiat kreowany przez Gabriele Cichowskg to zestaw powracajacych moty-
wow, takich jak sportretowane - choé nieistniejace naprawde, a tylko wyobrazone - dzie-
ciece gtowy czy rozmaite rozbrykane zwierzeta, typowe dla wspominanej z nostalgig krainy
przesztosci. Obraz jest pogodny i réwnoczesnie niepokojacy, a nawet nieco surrealistyczny.
Artystka tworzy ujmujgcg plastyczng wizje obdarzonego basniows logikg $wiata, nacecho-
wanego poetyckimi skojarzeniami,

W pracach dominuje kontrast opracowanych w réznych technikach gtéwnych motywdw
obrazowych i neutralnego, szerokiego, pozbawionego detali tfa. Elementy pierwszego planu
nabierajg przez to symbolicznego znaczenia - stajg sie znakiem jakich$ konkretnych doswiad-
czen i emogii

I tu wazny staje sie dobdr srodkéw plastycznych. Kolaz, monotypia, zabiegi w obrebie
powierzchniowej, materialnej warstwy obrazu, dbatos¢ o wybdr odpowiedniego podfoza,
jego rodzaju, koloru - w przypadku papieru obserwacja stopnia jego chtonnosci i jej
wptywu na uzyskany walor barwny - powoduja, ze dzieta stajg sie pociggajace i wielo-
znaczne, prowokujg do wzruszen.

Préby poszukiwari nowych plastycznych $rodkéw oddziatywania dotyczyly juz wezesnych
prac Gabrieli Cichowskiej. Jej drukowane w duzych formatach grafiki przypominaty ztozone,
mozolnie trawione ,metale; cho¢ naprawde wykonywane byty przy uzyciu kilku szablondw
wycietych, a wiasciwie wydartych z preszpanowych pfyt, dodatkowo opracowanych przy uzy-
ciu noza i diuta. Wobec doboru réznych podkfaddw i zastosowania dodatkowych zabiegéw,
takich jak chocby wecieranie farby, te same matryce gwarantowaty uzyskanie odmiennych,
czesto spektakularnych, malarskich efektow. Miaty charakter abstrakcyjnych kompozycii
niepozbawionych jednak sugestywnosci, cechy skfaniajgcej do poszukiwania konkretnych
rzeczywistych odniesien.

Sztuke Gabrieli Cichowskiej cechuje $wiezos¢ i autentycznosé, nieszablonowos$¢ stosowa-
nych rozwigzan warsztatowych, tych wyrostych z tradycji i tych wypracowanych, wiasnych.
Jej tworczosc, jakkolwiek czesto zwigzana z literackim podtozem, stanowiac szate dla obcych
mysli, moze w pefni istniec takze poza woluminem. Z drugiej strony jej czysta sztuka obda-
rzona walorem poetyckiego budowania nastrojéw, melancholijng wyobraZnia, moze stanowic
pozywke dla fantazji twdrcy operujgcego stowem i by¢ dla niego ciekawym Zrodtem inspiracji,

the world of adults seem bigger and more complicated, which results in
the peculiar relations of size of the imagery elements. Like in the reality, the
viewer follows the characters of the story and, in the same manner as they
do, he discovers and builds the world anew. The young reader is treated
by the artist of the illustrations as an attentive, imaginative, sensitive and
intelligent partner.

With every turned page the subsequent frames move in front of our eyes
as in an animated movie. The association is probably justified - daring use
of means of expression coming from other areas of functional art, first of all
from the poster, animated movie or theatre stage design always resulted in
the frequent use of lapidary way of thinking and metaphor.

The latter is a distinguishable complimentary element of the book by
Stawomir Lachowski (Od wartosci do dziatania | from Values to Operation),
published by Studio Emka, Warszawa 2013). The discourse concerning the
essence of leadership is illustrated by numerous examples originating from
different fields of human activity as well as personal digressions of the
author. It sometimes tends towards the contemporary parable.

The collage form of the illustrations moves the artistic message away
from the only express point of reference. The images created by Gabriela
Cichowska, to a larger degree than anywhere else, are independent
expressions, created beyond the text. They are not a mere reflection of
the content, they complete it in a creative way, prolong the text impact.
They sometimes directly relate to the statements of the cited authority
figures, however, more often they create a metaphorical-allegorical form
forthe essence of the reflection, the heart of the matter. They are the artist's
transformations of motifs drawn from a variety of sources, from different
cultures and epochs, which - as formal, semantic or stylistic inspirations
- are used in accordance with the content of the illustrated publication.

It often happens that the author of the graphic layout interprets the literary
text only from their own artistic point of view, treats it in a superficial way in
order to leave it and move on to their own artistic projects. In such a situation
the readers miss the relation between the images and the text, there is
a conspicuous gap between both areas of expression. The disorientated
readers are not able to follow the artistic-intellectual visions of the artist. As
the author of illustrations Gabriela Cichowska employs her extreme sensitivity
to find a balance while building the components of the literary-visual work.
The artist's oeuvre which is not directly related to the art of the book reveals
coherence with the fundamental field of her present activity. Drawings,
graphics and paintings are characterised by poetic manifestations of
nature of things with an inclination to grotesque - sticking to the concrete
character of representation. The world created by Gabriela Cichowska is an
array of recurring motifs, such as the Portrayed - though not really existing
but imagined - children's heads or various playful animals, typical of the land
of the past recalled with nostalgia. The image is serene yet simultaneously
disturbing, even a little surreal. The artist creates a moving vision of the world
endowed with fabulous logic, characterised by poetic associations.

The works are dominated by the contrast of the main imagery motifs
developed in different techniques and the neutral broad background with
hardly any details. The elements of the first plan gain a symbolic meaning
- they become a sign of some specific experiences and emotions.

That is the moment when the choice of means of visual expression becomes
significant. Collage, the monotype technique, experiments within the
surficial material layer of the work, great care for the selection of the proper
background, its type and colour - in case of paper observation of the degree
of its absorption and its influence on the obtained colour value - all of them
make the work attractive and ambiguous, they evoke emotions.

Even in her early works Gabriela Cichowska made attempts to search
for new ways of visual impact. Her graphic works, printed in big formats,
reminded us of intricate tediously etched 'metal works, even though they
were actually made with the use of a few stencils cut out, or in fact tom
out from pressboard plates, additionally worked out with a knife and
a gouge. When choosing various backgrounds and taking some additional
measures such as wiping the paint, the same matrixes guaranteed
different, often spectacular painterly effects. They had a character of
abstract compositions, quite suggestive, which provoked the viewer to look
for some specific realistic associations.

Gabriela Cichowska's art is characterised by freshness and authenticity,
originality of the applied craftsmanship solutions, those rooted in the
tradition and those worked out by the artist herself. Her work, although
often associated with the literary background, being an expression of
someone else’s thoughts, might also function beyond the book. On the
other hand, her pure art blessed with the poetic value of building moods,
melancholic imagination, will probably be a stimulus for fantasies of artists
who deal with words, being an interesting source of inspiration.
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PAWEL CIECHELSKI

SZTUKA STAWIANIA PYTAN

Problemy, nad ktérymi pochyla sie w swych pracach Pawet Ciechelski, wymagajg uzycia
specjalnego jezyka, tak subtelnego, jak pojecia, ktdre ma wyrazié. Trudno je zracjonali-
zowaé, gdyz wyptywajq z gfebokich warstw wrazliwosci. Natretna literacko$¢ odartaby
je z powagi i tajemnicy, ze szlachetno$ci. Nie wytrzymatyby narracyjno$ci, nadmiaru
elementéw obrazowych. Suchy jezyk geometrycznej abstrakcji jako jedyny $rodek eks-
presji uczynitby je z kolei dalekimi od intymnosci, osobistego zaangazowania, poezji. Jak
wyrazié $rodkami sztuki - rzeczy w istocie niewyrazalne albo ulotne? Jak je uchwycic
i zatrzymaé, jak unaocznié? Nie tylko po to, aby sie staty przedmiotem dyskursu, ale takze
po to, by rdwnoczesnie byty odbiciem osobistych przezy¢ i przekonan.

Twdrczo$é Pawta Ciechelskiego stanowi swoistg lekcje stawiania pytan. Pytan o feno-
men stworzenia, 0 poczatek i koniec, 0 dwoisto$é rzeczy, o Zrédta - grecko-rzymskie]
i chrzescijafiskiej - $rédziemnomorskiej kultury i o to, jak wyraza sie ona w obrazowych
formach. O Boga-Cztowieka. O prawde i o teologiczne cnoty wiary, nadziei i mitosci.
0 wzniostosé i o zmystowosc.

W swojej twérczosci Pawet Ciechelski zawsze wychodzi poza czystg warstwe formy - prze-
kaz jest nosnikiem tresci emocjonalnych, duchowych. Jezyk jego sztuki to mowa znakéw
i symboli (uSwiadomionych archetypéw), wyzwalajaca z rutyny wizualnej. Stanowi spdjng
catodc nie tylko w sensie plastycznym, ale takze wyrazowym i znaczeniowym. Skfadniki
plastycznej wypowiedzi sg jednogtosne - brzmia unisono.

Niezaleznie od tego, czy artysta uzywa duta czy pedzla, zapuszcza Sie w rejony czystej, skrom-
nej formy, czesto reprezentujacej estetyczny minimalizm typowy dla $wiata amor vacui
Motywy obrazowe wynurzajg sie z dyskretnego porzadku catosci. Formy zblizone do
geometrycznych, ale w wigkszosci niegeometryczne, lezace na granicy abstrakeji i figu-
racji, posiadaja swoja no$no$é semantyczna, ujawniajaca sie czasem w sugestii ksztattu,
Przez swojg migkko$¢, witalnos¢, swobode ksztattow, ptynnosé maja charakter zblizo-
ny do organicznego - ksztaftu lici, gatazek, roslinnych wici i traw. Delikatne frotazowe
przedruki z drewnianych desek stanowig bezposredni $lad biologicznej rzeczywistosci.
W rzezbie splecione razem migkkie kamienne czy drewniane formy, uzupetnione o meta-
lowe wtrety nabierajg charakteru zywej, czujgcej tkanki. Ustawione w plenerze, zawtasz-
czane przez mchy wracajg do natury.

Cze$¢ elementdw obrazowych wyprowadzonych z abstrakeji do konkretu, jaki stanowi
cztowiek i jego przestrzer, zostaje wyposazonych w religijny, mitologiczny czy filozo-
ficzny kontekst, Wiele motywéw biblijnych (Pocafunek Judasza, Trzy Krzyze, Zfozenie do
Grobu, Consumatum Est, Spowicie Cafunem) i mitologicznych (Narodziny Wenus) zostaje
nazwanych, Czasem tez bardziej sugestywne formy skfadaja sie na konkret obrazowy;
wyraZnie dostrzegamy w nim krzyz, catun, skrzydto czy obfok.

Jednym z podstawowych problemdw rozwazanych w pracach Pawta Ciechelskiego jest
fenomen stworzenia, istota struktury bytu. To dlatego wiele w jego pracach dychoto-
mii, momentdw transgresji, gdzie koniec staje sie poczatkiem, gdzie jatowa pora roku
przeistacza sie w wiosne, wybucha odrodzenie, gdzie po trzech dniach dokonuje sie
Zmartwychwstanie. Proces stwarzania moze by¢ takze rozumiany w kontekscie kondycji
artysty i jego dzieta - jako powotywanie do Zycia nowej wartosci czynem o znaczeniu
duchowym.

Sama struktura bytu (takze plastycznego) ma opozycyjng nature. Artysta rozpina roz-
wazane problemy miedzy stanem doskonatosci i niedoskonafosci, skoiczonosci i nie-
skoficzonosci, Swiadomosci i nieSwiadomosci. Miedzy czernig i bielg, formg i jej cieniem,
miedzy pozytywem i negatywem, awersem i rewersem, miedzy tym, co zewnetrzne
i wewnetrzne, Kompozycjg rzadzg zasady dwoistosci. | troistosci, gdy nowa jakosé rodzi
sie w dialektycznym procesie syntezy, gdy w ksztatcie tréjkata ujawnia sie boska mac,
i gdy w procesie inkarnacji dokonuje sie wcielenie ducha w materie.

Poszukiwania Pawta Ciechelskiego, czesto prowadzone réwnolegle w réznych dyscy-
plinach artystycznych, osadzone sg mocno w tradycji europejskiej kultury. Wywotane
motywy nowotestamentowe, mitologiczne, kulturowe (sceny pasyjne, Narodziny Wenus,
Lekcja anatomif) to nie tylko manifestacja osobistych dylematéw cztowieka, ale takze
przywotanie powszechnych, wielowiekowych juz tematéw malarskich czy graficznych.
Pawet Ciechelski przezywa i wizualizuje je na swdj sposob, wpisujac sie w artystyczne - nace-
chowane humanizmem - kontinuum sztuki

Czyni to dyskretnie i w ciszy, a mimo to wiele obrazéw zbliza sie do efektu wzniosto-
$ci i monumentalizmu. Cisza - pojecie akustyczne (stan zerowy dZwieku), ktére mozna
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THE ART OF POSING QUESTIONS

The issues Pawet Ciechelski is concerned with in his artworks require
the use of special language, so subtle as the notion it is to express. It is
hard to rationalize them as they come from deep layers of sensibility.
Importunate literary approach would deprive them of their solemnity,
mystery, of their nobility. They would not sustain narrativity, the excess
ofimagery elements. The temperate language of geometrical abstraction
as the only means of expression would make them in turn far from
intimacy, personal commitment, poetry. How to express by artistic means
things which as a matter of fact are unutterable, evanescent? How to
capture and visualize them? Not only in order to make them a subject of
a discourse but also to let them reflect personal experience and views.
Pawet Ciechelski's artwork becomes a specific lesson on how to pose
questions. Questions about the phenomenon of creation, the beginning
and the end, duality of things, about the sources of Greek-Roman and
Christian Mediterranean culture and about the way it is represented in
imagery forms. God-Man. The truth and theological virtues of belief, hope
and love. The sublime and the sensual.

In his works Pawet Ciechelski always goes beyond the pure layer of
form - the message is a carrier of emotional and spiritual content. The
language of his art is a set of signs and symbols (archetypes we are
aware of), liberating from visual routine. It makes a coherent whole, not
only as far as artistic but also visual and semantic aspects are concerned.
The components of the expression are unanimous, they sound in unison.
No matter if the artist uses a chisel or a brush, he penetrates the regions
of pure, modest form, often representing aesthetical minimalism typical
of the amor vacui world.

The imagery motifs emerge from the discreet order of the whole. Forms
associated with geometry, yet mostly non-geometrical, staying on the
border of abstraction and representational art, convey their semantic
meaning, sometimes are revealed in a hint of shape. By their softness,
vitality, freedom of shapes, fluency they resemble organic forms - the
shape of leaves, twigs, vegetable plaits and grass. Gentle frottage
reprints from wooden panels make up a direct trace of biological reality.
In sculpture soft stone or wooden forms intertwined together, completed
with metal inclusions, seem to be lively sensitive tissue. Placed outdoors,
assimilated by moss, they come back to nature.

A part of imagery components, originating from abstraction and
reaching the concrete, which is represented by man and human space,
is attributed with the religious, mythological or philosophical context.
A great number of biblical motifs (The Kiss of Judas, Three Crosses,
Entombment, Consumatum Est, Shroud Wrapping) and mythological
ones (The Birth of Venus) are named. Sometimes more suggestive forms
imply a specific image; we can clearly recognize a cross, a shroud,
awing or a cloud.

One of the basic problems considered in Pawet Ciechelski's works is
the phenomenon of creation, the essence of the structure of existence.
Therefore there is a lot of dichotomy, moments of transgression in his
works. The end becomes the beginning, the infertile season of the year
transforms into the spring, the rebirth explodes, Resurrection takes place
three days later. The process of creation can also be understood in the
context of the artist's condition and his work - as resuscitating a new
value, being an act that bears spiritual meaning.

The very structure of existence (also in the artistic sense) has the
oppositional nature. The artist spans the considered problems between
the state of perfection and imperfection, finity and infinity, consciousness
and unconsciousness. Between black and white, form and its shadow,
between the positive and the negative, obverse and reverse, between
what is external and internal. The principles of duality rule composition.
And the principle of trinity, when the new quality is brought to existence
in the dialectical process of synthesis, when in the shape of a triangle
the divine power is revealed, and when in the process of incamnation the
spirit is embodied into the matter,

Pawet Ciechelski's exploration, often led simultaneously in different
artistic disciplines, is deeply rooted in the tradition of European culture.
The motifs based on the New Testament, mythology and culture
(scenes from the Passion, The Birth of Venus, Anatomy Lesson) are not
only a manifestation of man's personal dilemmas, but also reference
to universal, long-lasting painting and graphic art subjects. Pawef
Ciechelski experiences and visualizes them in his own way, treading his
path - marked with humanism - into the continuum of art.

He acts discreetly and in silence, and in spite of this many paintings
come close to the effect of solemnity and monumentality. Silence - an

tu odnies¢ takze do tworczosci plastycznej, jest jednym z aspektéw muzyczno$ci dziet
Pawta Ciechelskiego. Owa muzyczno$¢ to nie tylko motywy wymienione w tytutach:
dedykacje dla cenionych kompozytoréw (Lutostawski, Gérecki), pojecia odsyfajace do
konkretnych konwencji i gatunkéw (Psa/m), terminy (Unisono), ale takze rytmy, ktorym
poddane zostajg elementy obrazowe i wreszcie ten szczegdlny rodzaj wyciszenia, jaki
cechuje kontemplowanie dziet todzkiego artysty. Towarzyszg temu procesowi delikatne
muzyczne tony; niemal styszymy jak Aniot zaszelescit skrzydtem, jak zaszumiaty na wie-
trze wiosy Wenus, jak powoli zsuwa sie z ciata ptachta catunu.

Ta dygresja prowadzi nas do szerokiej sfery wartosci zmystowych, ktére ewokujg prace
Pawta Ciechelskiego. Wsrod nich bardzo wazne sq te, ktére odwotujg sie do szeroko po-
jetej przestrzeni mitosci, rozpietej od zmierzajacych ku krawedziom obrazéw podtuznych,
waginalnych form po $wigtynie czutosci. Twérca dazy do odzyskania mistycznej, ducho-
wej wartosci tego pojecia, zagubionej skutecznie we wspétczesnej kulturze (podobnie
jak przygaszona zostata gdzie$ prawdziwa wrazliwo$¢ religijna dzisiejszego cztowieka).
Dla artysty mito$¢ jest niewatpliwie jednym z fundamentéw bytu, niezaleznie od tego,
czy myslimy o ludzkich namietno$ciach, erotyce czy tez utozsamiamy jg z boskim uczu-
ciem i sacrum. W obu przypadkach dotykamy tajemnicy.

Rozmaite konteksty w pracach Pawta Ciechelskiego realizowane sq z zaskakujgcg pro-
stotq za pomocg abstrakeyjnych, ale sugerujacych form. Mimo ascetycznej skromnosci
w doborze $rodkdw, plastyczne wypowiedzi dziafajq z sugestywna sita.

Skrzydlate, todkowate, tréjkatne formy o nieostrych, rozmytych granicach trafnie okre-
Slajg walory przedmiotéw i przestrzeni: petni i pustki, lekkoSci i ciezaru, materialnosci
i zZwiewnosci, nasycenia i transparentnosci. To samo mozna powiedzie¢ o rzezbie. taczac
w jedno$¢ (ale nie eliminujac ich odmiennosci) rozne tworzywa, artysta buduje wizje
,Catosci" operujac kontrastami bryt, ich twardosci, ciezaru i temperatury.

W pracach na pfaszczyznie zaréwno rozleglejsze ptaszczyznowe plamy (zroznicowane
tonalnie w grafice, barwnie w malarstwie), jak i rytmiczne uktady linearne (wiele z nich
o charakterze kaligraficznym) biorg udziat w grze podziatéw i zderzeniach napiec. Ruch
i rytm stajg sie wyznacznikiem przestrzennosci. Szczegélnie te ksztatty, ktore odwotujg
sie do paradygmatu stwarzania, inicjacji lub przeistaczania sie, oraz diagonalne tra-
jektorie ich poruszen, rozwigzujg problem przestrzeni przez oddanie wrazenia impetu,
opadania lub wyfaniania sig z materii. Niektére pfaszczyznowe formy zaginajg sie, wy-
znaczajac kolejne kierunki ruchu w przestrzeni oraz odstaniajac kolejne, lezace glebiej
warstwy zfozonej rzeczywistosci,

W malarstwie petne blasku, intrygujace wrzecionowate obiekty petnig rdwnoczesnie role
Zrodet Swiatta, ktdre rozjarzajg przestrzen-pustke, podobng do kosmicznej. Kolor, cze-
Sciej chtodny niz gorgcy, metafizycznie tajemniczy i wieloznaczny, ktadzie sie smugami
na powierzchni obrazu. Ten barwny wycinek bezmiaru, podobnie jak niezaburzona biel
ptaszczyzny grafik, to najwtasciwsze miejsce dla ujawniania sie znakdw rzeczy najbar-
dziej fundamentalnych.

Pawet Ciechelski méwi o nich bez zadecia. Wydaje sie, ze pojecia amor vacui - umitowa-
nie umiaru mozemy uzy¢ nie tylko w odniesieniu do aspektow artystycznych jego dziet.
Z petnym przekonaniem mozemy je odnies¢ takze do stanu szczegdinego skupienia
psychicznego, niepewnosci i skromnosci lezacych u podtoza jego egzystencjalnych, fi-
lozoficznych czy religijnych dociekan. Artysta nie narzuca sie nam ze swojg ,jedyna, nie-
podwazalng prawdg" Jego postawa jest raczej nacechowana pokorg i zbtgkaniem. Praca
artysty owocuje wysmakowang refleksja, pobudza do szerszych myslowych asocjaci
Obszar, ktory eksploruje w swej tworczosci Pawet Ciechelski, staje sie rownoczesnie
przestrzenig kulturowego uniwersum i domeng poszukiwan wtasnej tozsamosci, Twor-
ca realizuje wewnetrzng potrzebe znalezienia harmonii miedzy uniwersalnym pigknem
sztuki oraz indywidualnym, nie wolnym od pekniec, pieknem duchowym - niedoskona-
tego i zawieszonego jedynie gdzie$ ,pomiedzy” - cztowieka.

acoustic notion (no sound), which here can also relate to plastic works,
is one of the aspects of musicality of Pawet Ciechelski's artwork. That
musicality does not only lie in motifs mentioned in the titles: dedications
for prominent composers (Lutostawski, Gérecki), notions relating to some
specific stylistics and genres (Psa/m), terms (In Unison), but also rhythms
to which imagery elements are subjected and finally that special kind of
tranquility that appears when we contemplate the works of the artist
from Lodz. The process is accompanied by delicate musical tones; we
can almost hear Angel rustle his wing, the hair of Venus flow in the wind,
the sheet of shroud slip down the body slowly.

This digression leads us to a wide sphere of sensual values which
Pawef Ciechelski's works evoke. The ones that are very important here
are those which relate to widely comprehended space of love, span
from longitudinal paintings with shapes making their way towards the
edges, vaginal forms, up to the temple of tendemess. The artist aims
to regain the mystical, spiritual value of this notion, lost effectively in
the contemporary culture (similarly to the way today's man's genuine
religious sensibility has been subdued).

For the artist, love is undoubtedly one of the foundations of existence, no
matter if we consider human passions, eroticism or we identify it with
divine feelings and the sacred. In both cases we touch the mystery.

In Pawet Ciechelski's works various contexts are realized with surprising
simplicity by means of abstract yet meaningful forms. Despite ascetic
modesty in selection of means of expression, the visual messages act
with suggestive power.

Triangular forms resembling wings, boats, with blurred borders accurately
define values of objects and space: fullness and emptiness, lightness
and weight, materiality and ephemerality, saturation and transparence.
It can also relate to sculpture. Combining different materials into unity
(though still preserving their distinct features), the artist builds the vision
of 'the whole; operating with contrasts of solids, their hardness, weight
and temperature,

In the works both vast plane splashes (diversified tonally in graphic
works, colourfully in paintings), as well as rhythmical linear arrangements
(many of them calligraphic in their nature) take part in the play of
divisions and convergence of tensions. Movement and rhythm become
a determinant of spaciousness. Particularly these shapes which relate
to the paradigm of creation, initiation or transfiguration, and diagonal
trajectories of their movements solve the problem of space by making an
impression of impetus, falling down or emerging from the matter. Some
plane forms bend, marking new directions of movement in space as well
as exposing the next deep layers of complex reality.

In painting glittering, intriguing, spindle-shaped objects play
simultaneously the role of sources of light which glow in the space-
emptiness, similar to cosmos. Colour, more often cool than hot,
metaphysically mysterious and ambiguous, leaves trails on the
surface of a painting. This colourful part of boundlessness, similarly
to non-disturbed whiteness of the plane in graphic works, is the most
appropriate place to reveal signs of the most fundamental things.

Pawet Ciechelski's approach is not bombastic. It seems that the notion
amor vacui - love for moderation - can be used not only with regard to
artistic aspects of his works. We can confidently refer them to the state
of specific psychical concentration, uncertainty and modesty, being the
background for his existential, philosophical or religious exploration. The
artist does not force his ‘only irrefutable truth” upon us. His attitude is
rather marked with humility and being lost. The artist's work results in a
sophisticated reflection, it stimulates wider thought associations.

The area which Pawet Ciechelski explores in his artwork simultaneously
becomes the space of cultural universe and the domain of search for
his own identity. The author realizes his internal need to find harmony
between the universal beauty of art and the individual, not free
from cracks, spiritual beauty of man - imperfect and placed merely
somewhere ‘in between.
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PIOTR CIESIELSKI

PAMIEC CIALA

Ciato, cielesnosc, pteé, pozadanie, rozmaite odcienie mitosci to jedne z najwazniejszych
tematéw wspétczesnego uniwersum sztuki. Juz od lat siedemdziesigtych XX wieku arty-
$ci podejmujg zabiegi majgce na celu dekonstrukcje i reinterpretacie ich tradycyjnych
obrazéw. Glos twdrcéw wiacza sie tym samym w istotny dyskurs kulturowy, dotykajac na
poziomie praktycznych realizacji licznych tabu i mistyfikacji.

Kobiecy i meski akt oraz sposoby ich funkcjonowania w rozmaitych rejonach kultury od
dawna stanowit przedmiot zainteresowania Piotra Ciesielskiego. Wiele z jego wypowie-
dzi tworczych miato przy tym ztozony charakter. Komponujac je, artysta angazowat réw-
noczesnie rozmaite sktadniki wywiedzione z kilku dyscyplin: grafiki, malarstwa, fotografii,
Publiczna prezentacja diaporam wkraczata w kolejne rejony sztuki, stajac sie rodzajem
spektaklu, zjawiskiem przestrzenno-czasowym. Wykorzystane w diaporamach zestawie-
nie przetworzonych wizerunkéw kobiecego ciata i Zywego modela przybrato obecnie
forme ruchomych obrazéw sktadajacych sie na cyfrowy film.

Jesdli chodzi o odwzorowywanie ludzkiego wizerunku, sztuka ma oczywiscie ogromny
walor mimetyczny, ale - co wazniejsze - uwiktana jest takze w proces konstruowania
wyimaginowanych wzorcéw kobieco$ci czy meskosci i ich interpretowania. Wsréd pro-
blemdw, ktdre podejmuijg dzis artysci - w tym takze Piotr Ciesielski - pojawiajg sie pyta-
nia o to, w jaki sposob normy pfci i seksualnosci sg wpisywane w ciato, jak majg sie do
tradycyjnej binarnosci, charakterystycznej dla ich opisu (dwie pfcie, dwie role piciowe,
dwie orientacje seksualne).

Powszechny dostep do rozmaitych Zrodet obrazéw, rozszerzajace sie granice wolnosci
ich prezentacji powodujg, ze sfera cielesno$ci i seksualno$ci w coraz mniejszym stopniu
poddana zostaje kulturowej kontroli, staje sie bardziej skomercjalizowana, a takze bar-
dziej zréznicowana i wyzwolona, jesli chodzi o swoje przejawy.

Zaréwno w pracach malarskich Piotra Ciesielskiego, jak i jego fotografiach, diaporamach
czy wfilmie - pteg, ciato czesto traktowane sg - podobnie jak w catej wspdtczesnej kulturze
- jako rola do odegrania. W dzisiejszym $wiecie ptciowos¢ nieustannie wystawiana jest na
pokaz i weryfikowana. Bycie kobietg i mezczyzng staje sie przebraniem, maskaradg, zabawg
seksualng. W wielu przypadkach przeobrazenie jest koniecznoscig wobec braku akceptaci
whasnej cielesnej kondycji i zagrozenia zdemaskowaniem w rzeczywistosci niewolnej od
uprzedzen i lekow. Artysta zdaje sie pokazywac, ze z chwilg przyjecia takiej postawy, po
wejsciu w sfere kultury, udziatem czfowieka staje sie rodzaj mentalnej putapki,

Znaczacq czes¢ ostatniego etapu twdrczosci Piotra Ciesielskiego stanowig duzych
formatéw obrazy olejne i akrylowe - portrety pieknych kobiet, nagich, nieco wystyli-
zowanych, zaopatrzonych w znaczace rekwizyty lub elementy ubioru. Namalowane
zostaty z fotograficzng doktadno$cig. Ustawione frontalnie wobec ogladajacego majg
w tle syntetyczne, zaledwie konturowo - cho¢ dekoracyjnie - odwzorowane figury
nagich ludzkich postaci, odcinajacych sie z kolei od jednolitych barwnych ptaszczyzn.
Mimo, ze zmystowe postaci pierwszego planu przybierajg pozy dos¢ swobodne, to akty
te mieszczq sie jeszcze w diugiej tradycji sztuki tego rodzaju. Od stuleci przedstawie-
nia o charakterze zmystowym, erotycznym cechuje frontalizm. Wizerunki takie odwotujg
sie co prawda do seksualnosci portretowanych osdb, ale tak naprawde tworzone s3 po
to, aby sankcjonowaé seksualno$¢ ogladajgcego czy posiadacza obrazu. Przywotanie
historycznych konwencji eksponujacych we wiasciwy dla siebie sposéb atrybuty ptci
i ubierajacych je w konwencjonalny sztafaz, a takze pojawianie sie rekwizytow (czesto
w roli symbolicznej) jest tak naprawde demaskacjg stosowanej - i kiedys, i wspétcze-
$nie - erotycznej retoryki. O ile perfekcja warsztatowa, z jakg Piotr Ciesielski stworzyt
swoje obrazy, moze stanowic hotd dla geniuszu starych mistrzow, to zestawienie kontra-
stowych plandw i ich spektakularne wyposazenie stanowi - w jakims sensie - ironiczny
komentarz odnoszacy sie do regut, jakie w niektdrych epokach historycznych rzadzity
tworzeniem obrazéw nagich postaci ludzkich. Artysta, podobnie jak w wykonywanych
rownolegle fotografiach, stawia pytanie, na ile zmystowos¢ jest cechg immanentng wy-
kreowanego obrazu (i modela), a na ile zalezy jedynie od oprawy, sugestii, naszego na-
stawienia, i jest cechg aktywng - przebiega jak impuls od obrazu do odbiorcy.
Prezentacja diaporam oraz cyfrowy obraz filmowy rownie silnie akcentujg kontrast
dwdch realnosci: Zywego ciata oraz wyimaginowanych czy przetworzonych jego ob-
razéw. Mocniej jeszcze niz w malarstwie olejnym i akrylowym oraz nieruchomych fo-
togramach, udaje sie artyscie zaakcentowa¢ w nich dwoistos¢ oraz nieprzystawalnosé
sfer cielesnosci i seksualnosci - tych egzystujacych w ,naturalnym” Srodowisku ludzi
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MEMORY OF THE BODY

The body, corporeality, gender, desire, various shades of love - they are
among the most important themes of the contemporary world of art.
Since the 1970s artists have been concerned with deconstruction and
reinterpretation of their traditional images. Thus the artistic search has
become a part of essential cultural discourse, dealing with numerous
taboos and mystifications in artistic realisations.

The female and male nude and the ways it functions in different cultural
regions has been Piotr Ciesielski's subject of interest for a long time.
Moreover, his creative expression has always been quite complex. In
his artistic work the artist was simultaneously involved in a variety of
disciplines: graphic art, painting, photography. A public presentation
of diaporama entered subsequent areas of art, becoming a kind of
performance, a space-time phenomenon. Juxtaposition of transformed
images of the female body and a live model, used in diaporamas,
currently took form of moving images comprising a digital film.

As far as imitation of the human image is concerned, art certainly
represents a great mimetic value. What is more important, however,
it is also involved in the process of constructing imaginary patterns
of femininity and masculinity and their interpretation. In the range of
issues contemporary artists - including Piotr Ciesielski - raise, there
are questions concerning the way gender and sexual standards are
incorporated into the body subject, how they are related to traditional
binarity characteristic of their description (two sexes, two sexual roles,
two sexual orientations).

Common access to varied sources of images, extending the bounds of
freedom to present them make the sphere of corporeality and sexuality
to a smaller extent controlled by culture, become more commercialised,
more diverse and liberated as far as its manifestations go.

Both in Piotr Ciesielski's paintings, his photography, diaporamas or films
the body and gender are often treated as a role to be played - like in
the whole contemporary culture. In today’s world gender identity is all
the time exposed and verified. Being a woman or a man is a disguise,
a masquerade, a sexual game. In many cases transformation is
a necessity when facing disapproval of one's own physical condition
and the danger of disclosure in the reality which is encumbered with
prejudice and anxiety. The artist seems to show that once someone
adopted that kind of approach, having entered the sphere of culture, man
is mentally entrapped.

Large format oil and acrylic paintings - portraits of a little stylised
beautiful naked women, staring at some meaningful props or elements
of garments are a significant part of the latest stage of Piotr Ciesielski's
artwork. They were painted with photographic precision. Presented
full frontal, they are posed against the background of synthetic, only
contour - though decorative - naked figures of human beings, distinct
from homogenous coloured planes. Despite the fact that the sensual
figures from the foreground take quite uninhibited poses, these nudes
still go with the long tradition of this genre. The frontal position has
been characteristic of sensual eratic representations for ages. Although
such images refer to sexuality of portrayed individuals, they are actually
created in order to sanction sexuality of the viewer or the owner of the
painting. Referring to historical conventions which in a particular way
expose sex attributes and feature them in a conventional staffage as
well as using props (often in a symbolic role) in fact reveal the applied
- in the past and today - erotic rhetoric. Whereas the craftsmanship
perfection Piotr Ciesielski created his painting with might be a tribute to
the old masters' genius, the arrangement of contrastive plans and their
spectacular features are - in a way - an ironic comment concerning the
rules which were dominating in some historical periods as far as nudes
were concerned. The artist, similarly to photographs taken collaterally,
is interested in to what extent sensuality is an immanent feature of a
created image (and a model), and how much it merely depends on
the artwork, suggestion and our attitude and is an active feature - it is
transferred as an impulse from the painting to the viewer.

Presentation of diaporamas and digital film pictures equally strongly
emphasize the contrast of two realities: the live body and its imaginary
or processed images. Even more explicitly than in oil or acrylic
paintings or still photograms, the artist manages to stress here
duality and incongruity of corporeal and sexual spheres - the ones
functioning in the 'natural’ environment of people and in the circles of
'media creation: Fluent, sometimes provocative, yet natural movements
of models' bodies stay in contrast with mechanical cropping which
causes that images of human figures overlap with elements of artificial

i w Srodowisku ,medialnej kreacji’ Ptynne, czasami prowokujgce, ale naturalne ruchy ciat
modeli stojg w kontrascie do mechanicznych cieé, za sprawg ktérych na obraz zywych
postaci naktadajg sie elementy sztucznej ikonosfery. To jeden z wielu pojawiajacych sie
w tym obszarze dysonansow.

Nasza fizyczna i fizjologiczna niedoskonatosc - wobec wymogéw wspdtczesnej kultury - do-
maga sie jak najlepszej, najatrakcyjniejszej autoprezentacji. Naturalna zmystowo$é zo-
staje przykryta konwencjonalnymi formutami, uosabiajacymi tak naprawde komercyjne,
konsumpcyjne oblicze wspétczesnego erotyzmu bez granic. Rodzi to dos¢ groteskowy
efekt, nacechowany fatszem, przesada i blichtrem. Paradoksem jest to, Ze wyznaczajace
standardy obszary, np. reklama czy pornografia akcentujg w tym procesie autentycznosé
i przypadkowosc, same bedac tworem sztucznym i wyrezyserowanym.

W dzietach t6dzkiego artysty - czasem pewnie nawet wbrew jego intencjom - nieco
naiwne i niewprawne ,baletowe” gesty modelek w filmie, oraz pozy i gesty portretowa-
nych w malarstwie, odstaniajg rozdZwiek miedzy naturalnymi zachowaniami i potrzebg
atrakcyjnego wypetnienia zmystowej gry - chwytami rodem z popularnych czasopism,
erotycznych filmdw czy fantazjami z naszych wyobrazen,

Czy w tej szczegélnej adoracii ciata mozemy dostrzec migdzy innymi poszukiwanie no-
wych rytéw, niezwigzanych z tradycjami religijnymi, w ktdrych dzisiejszy cztowiek coraz
sfabiej uczestniczy? Nowe rytuaty miatyby przywrdcié, cho¢ w czesci, utracone niegdys
mistyczne aspekty mitosci,

Przetworzony obraz odsyfa nas do wspétczesnej kultury gadzetow i sfery konsumpcji. Zabiegi
estetyczne, poprawiajgce wyglad cztowieka, albo sytuujgce go w obrebie barwnego, pet-
nego atrakeji otoczenia sg przejawem szczegélnego rodzaju kolonizowania ludzkiego ciata.
Odnoszac sie do obrazu pop kultury Piotr Ciesielski pokazuje tez, jak fatwo mozna prze-
kroczy¢ granice artystycznych poszukiwan i wej$¢ w przestrzen obsceny, ktdra w sztuce
staje sie forma obrony przed rzeczywistoscig, a ktéra uzywa ciata jako przedmiotu bad?
w roli elementu dekoracyjnego. A moze chce tylko powiedzie¢, ze rozdziat miedzy tym,
co jest wznioste i niskie w sztuce ciata, bywa trudne do uchwycenia. | zapytaé, na ile
tumimy w kulturze to, co naturalne, pod$wiadome i - co najwazniejsze - prawdziwe.
Odwazne, nasycone i ekspresyjne barwy, dekoracyjny krety rysunek drugiego planu ob-
razéw, dynamiczne plamy, zacieki, zarysowania fotograméw i kadréw filmowych bytyby
wtedy zaréwno obrazowym uwolnieniem tego, co w naturze instynktowne, nieokietzna-
ne, jak i znakiem krzykliwej, sztucznej kreacji, jakiej poddane zostajg dzisiaj ciafo i jego
popedy. Ponadto pokrycie w konstrukeji obrazu fotograficznego i filmowego realistycz-
nych wizerunkdw modelek kontrastowymi, zywiotowymi plamami barw tagodzi kolejny
dysonans: spokoju fotograficznego wizerunku i energii malarskiego gestu.

Odkrywanie cztowieczenstwa dokonuje sie dzi§ w przestrzeni bardzo rozlegtej i nie-
zamknietej - wydaje sig - zadnymi granicami. We wspéfczesnej transgresywnej kulturze
charakteryzujgcej sie niespojnoscia, epizodycznoscig, fragmentarycznoscig ciato cztowieka
traktowane jest jako konstrukt spoteczny definiowany wcigz na nowo. Przemiany wizerunku
kobiety i mezczyzny w sztuce wigzq sie z performatywnym charakterem pici kulturowej,
Swiat niezréznicowanej binarie cielesnosci zaludniajg postaci o nieokreslonej lub chwiejnej
tozsamosci seksualnej, o odmiennych - niz tradycyjnie uznane - atrybutach i upodobaniach.
Przestaje obowigzywa podziat pici oparty na idealnych modelach tego, co meskie i kobiece.
PteC i przypisane jej wzorce seksualno$ci coraz czesciej sie od siebie odsuwaja.

Istotnym przestaniem przemawiajacym do nas subtelnie zardwno z namalowanych obra-
76w, fotogramdw; jak i - przede wszystkim - z sekwencji ruchomych filmowych kadréw wy-
kreowanych przez Piotra Ciesielskiego jest rozpiecie zjawiska mitosci, doznari zmystowych
i erotycznych pomiedzy biegunowymi zjawiskami, rozciggajacymi sig od hetero przez auto
po homoerotyzm. Uproszczone konturowe wyobrazenia kochankdw na ptétnach wystepu-
ja w réznych konfiguracjach. Obrazy filmowe eksponujgce na poczatku wizerunki kobiety
i mezczyzny skupiajg sie powoli na uwodzicielskich postaciach kobiet, ktdre w pewnym
momencie spotykajg sie ze soba; kadry nakladajg sie, przenikajg - z saficznej rzeczywisto-
$ci ostatnich scen wyrugowany zostaje z czasem wizerunek mezczyzny,

Zachwianie lub podwazanie granic piciowej tozsamosci skutkuje w sztuce akcentowaniem
motywow niedoskonatosci, braku, lub - lezgcego na drugim biegunie - przerostu formy. Szcze-
gdlnie podatne na te zabiegi sq ciata kobiece, ktdre prezentuig sie jako niekompletne, czesciowo
zastoniete, obandazowane, pénagie, odarte z atrybutdw tradycyjnie pojmowanej kobiecosci,
W pracach Piotra Ciesielskiego wyrazisty obraz ciata takze zostaje w jakis sposob za-
chwiany przez nakfadanie sie na niego rozlewnych, uproszczonych malarskich ptasz-
czyzn, bad? przez umieszczenie go w przerysowanym otoczeniu. Nie sg to jednak zabiegi,

iconosphere. Itis one of numerous dissonances that appear in this area.
Our physical and physiological imperfection - confronted with
requirements of contemporary culture - demands the best, the
most attractive self-presentation. Natural sensuality is covered with
conventional formulas, actually embodying the commercial consumerist
picture of contemporary unrestrained eroticism. A rather grotesque
effect arises, characterised by deceit, exaggeration and gloss. A paradox
is that the disciplines which set standards, like advertisement or
pornography, emphasize authenticity and randomness of this process,
being artificial and designed creations themselves.

In the works of the artist from Lodz - sometimes perhaps against his
intention - somehow naive and inappropriate ‘ballet’ gestures of models
in his films as well as poses and gestures of those in paintings, reveal
the discrepancy between natural behaviours and the need to meet
the expectations of an attractive sensual play - tricks originating from
popular magazines, erotic films and fantasies from our imagination.

In this peculiar adoration of the body can we observe a search for
new features, not connected with religious traditions which the
contemporary man less and less frequently participates in? New rituals
might restore, at least partly, mystic aspects of love lost a long time ago.
The processed image refers us to the contemporary culture of gadgets
and the sphere of consumption. Aesthetic measures, improving human
appearance, or situating human beings within their surroundings,
coloured and full of attractions, are a manifestation of a particular kind
of colonisation of the human body.

Referring to the image of pop culture Piotr Ciesielski also shows how
easily we can go beyond the limits of the artistic search and enter the
area of obscenity, which in art becomes a form of defence against the
reality, and which uses the body as an object or a decorative element.
Or perhaps he only wants to say that the division between what is
sublime and low in art of the body is often hard to capture. And to ask
to what extent do we suppress in culture what is natural, subconscious
and — most significantly — genuine.

Daring, saturated and expressive colours, decorative sinuous drawing of
paintings" background, dynamic patches of colour, outflows, abrasions
in photograms would be then both the image release of what is
instinctive, unrestrained in nature as well as a sign of tawdry artificial
creation which today's body and its urges are subject to. Moreover,
covering the realistic images of models with contrastive vital patches of
colour mitigates another dissonance: between the calm photographic
image and the energetic painting gesture in the construction of the
photographic and film picture.

At present discovering humanity takes place in a vast space, seemingly
not closed with any borders. In the contemporary transgressive culture
characterised by lack of cohesion, by episodic and fragmentary nature
the human body is treated as a social construct defined again and
again. Changes in the image of man and woman in art are associated
with the performative character of cultural gender. The world of binarily
undifferentiated corporeality is populated by figures of indefinite labile
sexual identity, with different - than traditionally approved - attributes
and preferences. The sex division based on the ideal models of what is
masculine and feminine ceases to prevail. Gender and the associated
sexuality models more and more frequently fall apart.

The key message that is subtly conveyed to us both through paintings,
photograms and - most of all - the sequence of film shots created by
Piotr Ciesielski is the extension of the phenomenon of love, sensual and
erotic emotions, between extreme phenomena, ranging from hetero-,
auto- up to homoeroticism. Simplified contour images of lovers on the
canvases occur in a variety of configurations. Film pictures originally
exposing images of women and men gradually focus on seductive
figures of women, who finally meet each other; frames overlap and
permeate - with time the image of man is removed from that sapphic
reality of the closing scenes.

Upsetting or contesting the bounds of gender identity in art results in
emphasizing motifs of imperfection, shortage or - on the contrary - an
excess of form. Female bodies are particularly susceptible to this kind of
measures, they are perceived as incomplete, partly veiled, bandaged, half
naked, deprived of the attributes of femininity understood in a traditional way.
In Piotr Ciesielski's works the explicit image of the body is also in a way
labile as flowing simplified painterly planes are superimposed on the
picture, or it is placed in a greatly exaggerated setting. These activities,
however, are not the ones which are to strip them of their beauty or
charm, they do not cripple them - their vagueness lies in excess, in what
was added, what blurs or obliterates their genuine appearance. Ornate,
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ktdre odzierajq te wizerunki z urody czy powabu, nie czynig ich kalekimi - ich nigjasnosc
polega na nadmiarze, na tym, co im przydano, co zamazuije lub zastania ich prawdziwy ob-
raz. Strojne, nieco groteskowe nakrycia gtdw modelek w dzietach malarskich, ornamentalne
ta, w ktdrych mozemy odnalezé inspiracje i aluzje rozpigte od dziet baroku po nowoczesne
nurty malarskie, rodzg czasem wrazenie przesytu. Artysta wskazuije, ze interwencje i zabu-
rzenia sg efektem szczegdlnych dziatai, powodujgcych, ze ciato, cielesno$é, seksualnos¢
kreowane sg zgodnie z wymogami obowigzujgcej kultury i wyrazicieli jej potrzeb.
Przyjemnos$¢ wzrokowa jest we wszystkich pracach wystarczajgcym efektem - autor
nie musi koniecznie oferowa¢ pogtebionej narracji. Piotr Ciesielski wrecz natretnie eks-
ponuje typowe dla tradycyjnego modelu kultury aranzowanie obrazu, ktére schlebia
meskiemu sposobowi widzenia i nastawione jest na podkreslanie wrazer wzrokowych
i estetycznych. Dominujgcq cechg takiego - zazwyczaj frontalnego - obrazu stata sie
przyjemnos¢ czerpana z meskiej wiadzy spojrzenia oraz sprowadzenie kobiety do roli
ogladanego obiektu (réwnoczesnie stawianie jej w roli ekshibicjonistki).

Zyjemy w kulturze nie tylko fizycznego, ale takze emocjonalnego obnazania sie. Media
operujg rozmaitymi - dzis juz dalekimi od tradycyjnych - obrazami seksualno$ci, wspot-
tworzac kulture wolng od wyboréw moralnych-etycznych, przetamujaca liczne tabu. Dzi-
siejsze perfekcyjne oko mediow rozktada ciato na czesci i przyglada mu sie w zblizeniu.,
Skupia sie na powierzchownosci, na detalu, nie poszukuje catosci i petni.

Piotr Ciesielski réwnoczesnie zmaga sie z materig malarska i Swiatem nowych medidw
Mozna przypuszczaé, ze - abstrahujac od podejmowanego problemu - artysta nadal, jak
kiedys, bada zwiazki miedzy odwzorowywanym obiektem, a jego obrazem namalowanym
na ptétnie i réwnolegle uzyskanym za pomocg aparatu czy kamery. Kwestia relacji ,pozor-
nego, fatwego fotograficznego realizmu” do ,wiarygodniejszego, mozolnego odwzorowania
$rodkami malarskimi” nadal jest w jego ostatnich pracach dyskutowana, Wydaje sie, ze gdy
mowa o zaklamywaniu rzeczywistosci w przypadku tak wrazliwych zjawisk jak ciato, zmy-
sfowos¢, erotyzm - Piotr Ciesielski, mimo namietnosci, z jakg oddat sie nowszym mediom,
gdy chodzi o realizm”i ,prawde" nadal pod$wiadomie stoi jednak po stronie malarstwa.
Obrazy Piotra Ciesielskiego (a mamy na my$li rozmaite formy tworczej ekspresji) moz-
na by opisywac jedynie jako wyraz kontynuacji pewnej tradycji, skfadnik artystycznego
kontinuum oparty na kultywowaniu motywdw portretu czy aktu. Pochwala¢ wspaniate
opanowanie warsztatu: graficznego, malarskiego, fotograficznego, podkreslac przekonu-
jace zabiegi kompozycyjne, kolorystyczne i $wiattocieniowe.

Gdy jednak weZmiemy pod uwage, ze istotnym wyrazem interpretacji Swiata w twdrczosci
tego artysty byt zawsze kontrast planéw budujacych obraz, to analiza taka przestaje byé
wystarczajaca. Pete napiecia zestawienia réznych komunikatow kierujg naszq uwage poza
sfere celdw estetycznych, Ujawnia sie wiedy kreowana subtelnie gra z odbiorca, Patrzymy
bowiem nie tylko na portrety obcych ludzi - przygladamy sie sobie, probujemy odnalezé
w obrazach nas samych, odgrywajacych kolejne role, zakotwiczonych w pewnej tradycji
i nieustannie wiodacych dyskurs z kultura. Usprawiedliwiajacych swojg niedoskonatos¢
niedoskonatoscig innych, pocieszajacych sie ich zagubieniem, a czasem $miesznoscia,
Wspétczesna kultura wyraza sie w ciele, ktére rownoczesnie staje sie jej pamiecia.
Ukazanie mechanizmdw, jakie rzadzg kreacja, prezentacjg i percepcjg przedstawien
ciata pozwala nam uchwycic catosciowy obraz wspétczesnego czfowieka, obraz, ktdry
nigdy bedzie kompletny i do kofica prawdziwy, ale ktdry pomaga nam zrozumieg, kim
i jacy jestesmy,
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slightly grotesque hats the models wear, ornamental backgrounds
which can refer us to inspirations and allusions ranging from Baroque
art to modern trends in painting, sometimes make an impression of
satiety. The artist implies that interferences and disorder are the result
of space actions which help create the body, corporeality, sexuality
in compliance with the requirements of the prevailing culture and its
followers.

In all works visual pleasure is a sufficient effect - the author does not
have to offer any profound narration. Piotr Ciesielski baldly exposes
the setting typical of the traditional model of culture, the one which
favours man's point of view and opts for being exposed to visual and
aesthetic impressions. The dominating feature of such - usually frontal
- presentation becomes the pleasure based on the male power of look
and reducing women to the role of an observed object (assigning her
the role of an exhibitionist).

We live in the culture of both physical and emotional exposure. Media
offer a variety of - far from traditional - images of sexuality, creating
culture free of moral-ethical choices, overcoming numerous taboos.
The present-day perfect eye of media resolves the body into parts and
views it in close-up. It focuses on the superficial layer, on detail, does
not search for the whole and the profound.

Piotr Ciesielski simultaneously takes on the painting matter and the
world of new media. We might presuppose that the artist still, as in the
past, examines the relations between the represented object and its
image painted on canvas and collaterally obtained by means of a camera
or a video camera. The question of the relation between 'the apparent,
easy photographic realism’ and ‘more credible painstaking copying by
painterly means of expression’ is still discussed in his latest works. It
seems that if we talk about the reality distortion in reference to such
sensitive phenomena as the body, sensuality, eroticism - Piotr Ciesielski,
despite his passion for the new media, still, even unconsciously, sides
with painting, when 'realism' and ‘the truth’ are concerned.

Piotr Ciesielski's works (and we mean different forms of artistic expression)
could be merely described as an expression of the continuation of certain
tradition, a component of artistic continuum founded on studying motifs
of portraits and nudes. We can appreciate the remarkable craftsmanship:
graphic, painting, photographic, emphasize the convincing compositional,
colour, light and shade choices.

However, when we take into account the fact that in the artwork of
this artist the contrast of plans that build the image has always been
a significant expression of the world interpretation, such an analysis is
not sufficient enough. Extremely tense juxtapositions of varied messages
draw our attention beyond the sphere of aesthetic goals. It is time to
start the subtly conceived game with the viewer. We do not only look
at portraits of strangers. They provide an insight into the way we see
ourselves. We try to find ourselves in the images, playing subsequent
roles, rooted in certain tradition and all the time being involved in
a discourse with culture. Justifying our imperfection with others'
imperfection, finding consolation in others' insecurity, sometimes
ridiculousness.

Contemporary culture is expressed in the body which simultaneously
becomes its memory. Revealing the mechanisms which rule creation,
presentation and perception of the body representations lets us capture
the whole picture of the contemporary man, the one which will never
be complete and ultimate. Nevertheless, it helps us understand who
we are.

MIEDZY-MIEJSCA

Stare opuszczone fabryki straszace oczodotami okien, zabite deskami niegdysiejsze
miejsca ludzkiej pracy, budynki - w wigkszosci zastoniete murami, parkanami albo ge-
stwinami chwastow, puste parki i parkingi, pejzaze blokowisk, kwartaty kamienic drzace
nie tyle od przejezdzajacych tramwajdw, co ze strachu przed wyburzeniem,

Czyzbysmy ogladali wyrastajacy z fascynaciji urbanistyczng estetykq oryginalny portret
miasta? OdpowiedZ najprostsza, ale chyba nie do korica prawdziwa. Podejmowane przez
fotografa Marka Domariskiego decyzje poddajg w watpliwosé dostowno$cé i jednoznacz-
nos¢ powstatych obrazdw. Wydaje sie, ze seria jego prac wpisuje sie w - coraz czescie]
podejmowany obecnie - dyskurs na temat zwigzkéw cztowieka z otaczajacg go prze-
strzenig. Konstatacja ryzykowna, bo przeciez w fotografiach Domanskiego nie zobaczy-
my obrazu czfowieka. Jedyny $lad jego obecnosci jest zatarty; nieostra, rozmyta, skon-
fundowana posta¢ probuje wymknac sie z kadru, jakby czujac, ze jest tu... nie na migjscu.
Miejsce. To pojecie, ktdre kiedy$ wigzato sie z przestrzenig nacechowang spofecznie,
w ktdrej rodzito sie i wyrastato poczucie identyfikacji, a takze wiezi i bezpieczenstwa.
W akcie opisu i klasyfikowania miejsc wazne sg nie tylko - pozostajace ,poza cztowiekiem”
- relacje przestrzenne, lecz w wigkszym jeszcze stopniu to, co wypetnia je energia: indywi-
dualne i zbiorowe - mniej lub bardziej zrytualizowane - praktyki, codzienne doswiadcze-
nig, sfera przekonan. W percepcji miejsc nie jest najwazniejsze zrozumienie ich fizycznosci,
ale odczucie ,bycia" w nich i do$wiadczenie nadanych im wczesniej znaczer.
Zastanawiajac sie, jaki jest status ontologiczny uwiecznionych przez Marka Domariskiego
obiektow, mozemy stwierdzié, ze przynajmniej kilka z nich, jesli wzig¢ pod uwage dyskurs
kulturowy nadwietlajacy problem istnienia miejsc i nie-miejsc (Marc Augé), mogtoby zaja¢
pozycje po stronie tych pierwszych. Wznoszace sie do géry kolejne kondygnacje blokéw
wypetnione sg przeciez ludZmi, takze tymi dumnymi z - wielopokoleniowego juz - bycia
w jednym... miejscu. Ale czy mozemy to pojecie interpretowac jeszcze inaczej niz tylko
jako fizyczne przebywanie w tej samej przestrzeni? Czy da sie tu mowic o zakorzenie-
niu, zadomowieniu, ksztattowaniu lokalnej tozsamosci? Polityka zasiedlania mas ludzi
w wypranych z piekna i oryginalno$ci regularnych formach przestrzennych uprawiana
w ,minionej epoce” nie zaktadata potrzeby uzywania okresler w rodzaju: to takie piekne
miefsce..., to jest nasz dom.. Wydaje si, ze to nie sq miejsca, ani tym bardziej nasze miej-
sca. Moze wiec tylko jakie$ niby-miejsca? Przestrzenie te zawsze cechowaty: obcos¢
i przeptyw, nigdy nie byto w nich takze koniecznego naturalnego zakorzenienia, mimo
- twierdzacych, ze jest inaczej - propagandowych frazeséw.

Na blizsze tradycyjnemu pojmowaniu miejsca widoki todzkich kamienic naktadajg sie
sieci trakcji tramwajowych, siatki ogrodzen, podpory znakéw komunikacyjnych, rzedy
cegiet w murze; ogladamy te budowle niby w fotograficznym zblizeniu (cho¢ w petnym
planie), ale réwnocze$nie jakby z daleka, bez mozliwosci utozsamienia sie z nimi. Dzi$
w tych budynkach takze dominuje zjawisko przeptywu, fatwiej tu o ruch niz o zako-
rzenienie, coraz czesciej brak w nich oswojenia, poczucia jedno$ci cztowieka i miejsca,
w ktérym przebywa.

Budowle takie tracq powoli status bliskich cztowiekowi siedlisk, upodabniajac sie do
traktowanych jako nie-miefsca przestrzeni, w ktdrych przebywamy zmuszeni charakte-
rem i tempem wspdtczesnego zycia, przestrzeni w ktdrych nie zachodzg zadne istotne
relacje spoteczne i kulturowe, migjsc takich jak: lotniska, autostrady, centra handlowe,
hotele, dworce czy terminale komputerowe. Codziennie odwiedza je co prawda bardzo
wiele 0s6b, ale nic ich ze sobg nie wiaze, nawet interakcje majg zazwyczaj charakter
bezstowny.

Wiekszos¢ fotografii Marka Domanskiego prezentuje przestrzenie publiczne. Sq wéréd
nich: fabryki, hala sportowa, zajezdnia tramwajowa czy stacja benzynowa - z zatoze-
nia wpisujgce sie w kontekst nie-migjsc. Mamy do czynienia z obiektami wypetnionymi
kiedys przez ludzi; niektére mogty by¢ naznaczone bliskoscig (nie-migjsca nigdy nie sg
nie-miejscami do koAca) - dzi$ ogladamy je jako stare, odrapane, opuszczone budynki z
zamurowanymi oknami, pozbawione tozsamosci, ciche i samotne o $wicie, odgrodzone
murami, bez zycia i tego wszystkiego, co kiedy$ mogto powodowac rodzaj zakorzenienia,
Przechodzg w ciszy na strone wspomnienia, z daleka pobrzmiewa tylko echo dawnych
relacji, jakie w nich zachodzity. Stajg sie podwdijnie nie-miejscami: raz z racji swojego
charakteru, drugi raz z powodu swojego upadku, w wigkszosci bez szans na odnowienie
wiezi i zapetnienie ich energig. Na swoje nieszczescie nie mieszczg sie takze w ramach
obowigzujgcego kulturowego modelu hipernowoczesnosci.

IN-BETWEEN PLACES

0ld abandoned factories frightening with window eye sockets, boarded
up workplaces of the past, buildings - mostly hidden behind walls,
fences or the thicket of weeds, empty parks and car parks, landscapes
of housing estates, quarters of tenement houses shaking, not because of
trams that are going by but with fear of being pulled down.

Are we watching an original portrait of the city originating from
the fascination with urban aesthetics? The answer is the simplest
one; however, it is not the complete truth. Decisions made by the
photographer Marek Domariski undermine literality and equivalence of
the images. It seems that the series of his works goes with - more and
more frequently common - discourse on the relations of the man with
the surrounding space. A risky constatation, as in Domanski's photos
we can not see the man’s image. The only trace of human presence is
obscure; an unfocused, blurry, confused figure attempts to slip out of the
frame as if he was... an intruder.

The place. The notion which once was associated with socially-oriented
space, where the feelings of identification, attachment and safety were
generated. In the act of describing and classifying places what is
important is not only spatial relations that are not connected with the
man, but even to a larger extent what fills them with energy: individual
and collective, more or less ritualised practices, everyday experiences,
the sphere of beliefs. In the perception of places it is not most important
to understand their physicality but to feel 'being’ there and to experience
the meanings given to them before.

Wondering what is the ontological status of objects recorded by
Marek Domanski, we can state that at least a few of them, taking
into consideration the cultural discourse highlighting the problem of
existence of places and non-places (Marc Augé), could take a position
on the side of the former. Consecutively appearing, soaring up blocks of
flats are filled with people, also those proud of being in one... place for
many generations. However, can we interpret this notion in a different
way than merely as physical being in the same space? Is it possible to
talk here about being rooted, being at home, forming local identity? The
policy of the ‘past epoch’ of populating regular spatial forms deprived of
beauty and originality with masses of people did not take into account
the need to use such statements as: it is such a beautiful place..., it is our
home... They do not seem to be places, much less our places. Perhaps
they are only quasi-places? Those areas were always characterised by
unfamiliarity and movement, there was never the necessary natural
settlement, despite the propaganda campaign that claimed otherwise.
The views of tenement houses in Lodz, closer to the traditional way of
understanding a place converge with networks of tram tractions, wire
nets of fences, poles of street signs, rows of bricks in the wall; we
observe these buildings as if in a photographic close-up (despite the
broad plan) but at the same time as if from a distance, without any
chance to identify with them. Today these buildings are also dominated
by the phenomenon of flow. It is more likely to observe movement rather
than settlement, lack of attachment of people to the place they stay in.
Such buildings gradually lose their status of man-friendly settlements,
they become similar to spaces treated like non-places, where we are
forced to stay because of the hectic pace of contemporary life, where
no essential social and cultural relationships are established, areas
like: airports, highways, shopping centres, hotels, railway stations or
T terminals. Although every day they are visited by a great number of
people, they are not tied to them in any way, even interactions are usually
non-verbal.

Most of Marek Domaniski's photographs feature public spaces. There are
factories, sports halls, tramway terminals or petrol stations - considered
in the context of non-places. We face objects once filled with people;
some of them could have been marked by some emotional significance
(non-places are never definitely non-places) - yet today we see them as
old, run-down, abandoned buildings with bricked up windows, devoid of
identity, quiet and sad at dawn, isolated by walls, lifeless, with no reason
to settle there. They silently fade into obscurity, only echoes of former
relations sound from a distance. They become non-places in a double
way: firstly, due to their character, secondly, because of their decay, in
most cases without any chance to renew bonds and to fill them with
energy. Unfortunately they do not comply with the binding cultural model
of hypermodernity.

When we look at Marek Domanski's photographs they evoke a feeling
of peculiar suspension of time - objects represent a kind of ‘eternal
presence’ (Paul Ricoeur), they recall the category of ‘timeless time'
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Ogladanie zdje¢ Marka Domanskiego wywotuje w nas odczucie swoistego zawieszenia
czasu - obiekty reprezentuja rodzaj ,wiecznej terazniejszosci” (Paul Ricoeur), przywotujg
kategorie ,bezczasowego czasu" (Manuell Castells). Nie-miejsca istniejg poza tradycyjnie
rozumianym czasem i przestrzenig, jak w moralitecie. Wspétczesny Everyman porusza
sie w podobnych do siebie przestrzeniach, coraz trudniej mu uchwyci¢ réznice miedzy
tym, co bliskie i obce, przyjazne i niebezpieczne, indywidualne i zestandaryzowane,
Coraz wiecej tradycyjnych przestrzeni i wypetniajacych je obiektéw przechodzi na ,druga
strong” Ich istnienie, ich losy majg wptyw na nasze odczuwanie lineamej ciggtosci czasu,
a wiasciwie procesu jej rozbicia - nie widzimy w nich zmiennosci i w efekcie czas zaczy-
namy odczuwac fragmentarycznie. Patrzac na sfotografowane przez Marka Domariskiego
opuszczone fabryki, zaktady rzemiesinicze, coraz bardziej tymczasowe lokale w zabyt-
kowych kamienicach zdajemy sobie sprawe z nieciggtosci przeptywu energii, z braku
zwigzkéw zachodzgcych miedzy zdarzeniami kulturowymi,

Typowy dlatworczoscitédzkiego artysty dystans i dyskretne poczucie humoru pozwalajg mu
dostrzec wérdd elementdw przestrzenite, ktére daja pozdr jej oswojenia, s3 $wiadectwami
buriczucznych, ale bezskutecznych préb zadomowienia sie, przejecia we wiadanie (chocby
tylko emocjonalne) fragmentdw krajobrazu. Umieszczone w nim przedmioty - dekoracyj-
ne gadzety, przejawy ingerencji czy kontroli nad miejscem, takie jak przyszpilony do muru
wielki plastikowy korpus kurczaka czy pochylajaca sie nad tawka w parku postac dino-
zaura, a wezesniej, w innych cyklach, barwne dekoracje budek - kioskow handlowych czy
pomalowane kolorowo elementy konstrukcji przemystowych to swoiste znaki ,wtasnosci;
manifestacja potrzeby podtrzymywania zwigzkdw z miejscem.

Zabiegi formalne i techniczne podejmowane przez Marka Domariskiego nie implikujg
w procesie odbiorczym narzuconego przez twérce naddatku interpretacyjnego. Obiek-
tywnos¢ jego przekazu wynika z redukeji oraz oszczedno$ci dziatar, Twérca za kazdym
razem wybiera zblizone warunki ekspozycji: pore i o$wietlenie. Wspdlny ton wszystkich
fotografii osigga takze dzieki zabiegom w ciemni, redukujac to, co nad wyraz efektowne
plastycznie, co mogtoby sugerowac dodatkowe obszary interpretacyjne, co wynositoby
dang odbitke ponad inne. Chodzi o uzyskanie jednolitej jakosci ekspresyjnej, podobnej
atmosfery. Prostota i podobieristwo kompozycji (symetria formalna i tematyczna), sku-
pienie sie na centralnym motywie, jego wyrazne wyeksponowanie - to zabiegi dalekie od
inscenizowania przestrzeni i checi narzucenia ,odpowiedniej” postawy interpretacyjnej.
Najbardziej znaczacy dla tych neutralizujgcych dziatan jest fakt wykonywania odbitek
stykowych i reprodukowania ich w publikacjach w skali 1. Artysta uwiecznia te migjsca
jako anonimowe, pozbawione ludzi, gdy funkcja chwilowego zakorzenienia jest zawie-
szona; wtedy najlepiej demaskuje ich charakter, odstania ich prawdziwg nature. Nature
mikro$wiatdw zamknigtych granicami spojrzenia i Swiatfem,

Marek Domariski nawigzuje w tych pracach takze do swojej idei ,miejsc niewidzialnych”
- czyni je ponownie widzialnymi, ale czy jest w stanie cho¢ na chwile uczynic je znéw
prawdziwymi migjscami? Moze czyni je nimi juz sam gest artysty, ktory nadaje im znaczenie
i podjetym aktem twdrczym wrzuca je ponownie w przestrzenie obszaréw kulturowych...

Z drugiej strony wspdfczesnosé definiuje ruch, zmiana, przeptyw. Obiekty fotografowane
przez Marka Domanskiego prezentujg nam sie w starannie zakomponowane; statyczno$ci,
wiecznym trwaniu w terazniejszosci. W jakims sensie przestajq nalezec do strumienia zda-
rzen wspdtczesnosci. Stojg na ich uboczu. Czesto znajduig sie w sytuacjach granicznych,
sq miejscami i nie-miejscami rownoczesnie, albo miejscami, ktdre juz dawno stracity ten
status, a nie sg zdolne do jego odzyskania. Prawdziwe migjsca nigdy nie sg niczyje i nigdy
nie s skoriczone, zamknigte; podlegaja nieustannemu procesowi stawania sie. Wspotcze-
sne migjsca (a wiasciwie niby-miejsca) poddajg sie impetowi supernowoczesnosci, nawet
ich definicje i charakterystyka eksponujg przede wszystkim to, co dynamiczne i zmienne.
Te dostrzezone i wybrane przez artyste nie wpisujg sie w ten nurt, Przestaty byé tym, czym
byty, a nie majg chyba szansy na kontynuacje. W tym sensie stojg obok lub pomigdzy.
Rowniez w kontekscie uptywu czasu ewokujg jego fragmentaryczno$é, a nie ciggtosé.
Zdezorientowane, wykluczone, stanowig byé moze nowg kategorie, kategorie migdzy-
-migjsc, wyznaczang przez niepewnos$¢ ich przestrzennego statusu, brak przekonujgce-
go zdefiniowania ich specyfiki, wyrzucenie ich poza ciggtosé linearnego uptywu czasu,
niemozno$¢ jednoznacznego okreslenia ich kulturowego zakotwiczenia. Jak sig wyda-
je, to ta wiasnie idea zostata przyobleczona przez Marka Domariskiego w szczegdling,
skromng szate fotograficznej formy.
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(Manuell Castells). Non-places exist beyond time and space understood
in a traditional way, like in a morality play. The contemporary Everyman
moves around similar spaces, it is more and more difficult to tell the
difference between what is familiar and what is strange, friendly and
dangerous, individual and standardised.

There are more and more traditional areas and their architectural
settings which go to ‘the other side! Their existence, their fate influence
our perception of the linear continuity of time, or actually the process of
its disintegration - we do not see changeability in them and as a result
we perceive time in a fragmentary way. Looking at the abandoned
factories, handicraft workshops, more and more temporary flats in
historical tenement houses shot by Marek Domanski we realise that the
flow of energy is not continuous, cultural events are not interconnected.
A sense of humour and reserve typical of works of the artist from
Lodz lets him spot among the elements of space those which help
simulate it is tamed, which are testimonies to daring yet ineffective
attempts to settle down, seize (even just emotionally) fragments of the
landscape. The objects placed in it - decorative gadgets, manifestations
of interference or control of the place, such as a big plastic body of
a chicken pinned to the wall or a figure of a dinosaur bent over a bench
in the park, and earlier, in other series colourful decorations of stalls
- kiosks or colourfully painted elements of industrial constructions are
the characteristic signs of ‘possession; the manifestation of the need to
maintain the bonds with the place.

Formal and technical measures taken by Marek Domariski do not
dominate the process of perception with the interpretative surplus
imposed by the artist. Objectivism of his message results from
reduced, spare style. Fach time the artist chooses similar conditions
of exposition: the time of the day and the light. The common tone of all
photos is achieved due to processing in the dark room, reducing what is
excessively attractive and could suggest some additional interpretative
areas, what would make one print stand out from others. The idea is to
obtain a consistent expressive quality, a similar atmosphere. Simplicity
and similarity of composition (formal and thematic symmetry), focus on
the central motif, its explicit exposure - are the measures far from staging
the setting and the desire to impose a ‘proper’ interpretative attitude.
The thing that is most significant for those neutralising operations is the
fact that contact proofs and reproduced prints are developed in 1:1 scale,
The artist records these places as anonymous, devoid of people, when
the function of temporary settlement is suspended. Then their character
is best revealed, disclosing their real nature. The nature of micro worlds
closed by the limits of vision and the light.

In these works Marek Domanski also relates to his idea of 'invisible
places’ - makes them visible again, though it is not certain if he is able
to make them real places again, even for a while? Perhaps the artistic
gesture itself which makes them meaningful along with the creative act
bring them back to the sphere of cultural areas...

On the other hand, the contemporary time is defined by movement,
change, flow. Objects photographed by Marek Domarski are presented
in carefully composed statics, eternal duration in the present. In a way
they do not belong to the stream of contemporary events any longer.
They stay aside. Often being borderline cases, they are places and
non-places at the same time, or places which lost their status long
ago and are not able to re-establish their position. Genuine places are
never unowned and they are never finished, closed; they are subject
to a continuous process of creation. Contemporary places (or actually
quasi-places) give in to the momentum of super modernity, even their
definitions and characteristic features expose first of all what is dynamic
and changeable. Those which are spotted and selected by the artist
do not go with this trend. They stopped being what they used to be
and they have little chance to continue. In this sense they stay aside or
in between. Considering the context of passage of time they evoke its
fragmentary and not continuous aspect.

Disorientated, excluded, they perhaps form a new category, the category
of in-between places, marked by uncertainty of their spatial status, lack
of a convincing definition of their specific features. They are banished
beyond the continuity of linear passage of time, unable to equivocally
define their cultural rooting. It seems to be the idea that Marek Domariski
expressed in the peculiar, modest ‘attire’ of the photographic form.

KU MISTYCE FORMY

Twdrczo$¢ Dariusza Fieta jest bardzo gteboko osadzona w tradyciji. Pojawiajg sie w niej
liczne watki, odwotania do historycznych konwencji i epok. Wéréd wielu przywotan sg
profilowe ujecia gtowy rodem z Egiptu, glazurowane reliefy babiloniskie z Bramy Ishtar,
bizantyjska ikona, sztuka Sredniowieczna, renesansowy portret, a nawet surrealistyczne
watki z Magritte'a, minimalizm Marca Rothko czy op-art.

Wiedziony instynktem formy artysta poszukuje wsréd Zrodet bardzo zdefiniowanych
i wyrazistych. Jaki jest cel tych manifestaciji? Wydaje sie, ze twdrca znajduje w tej sztuce
idealne zespolenie doskonatej, zwartej formy i skondensowanego wyrazu, przejmuja-
cego nastroju. Twdrczos¢ Dariusza Fieta jest Swiadectwem estetycznego zachwycenia
forma, wspartego przenikliwg wrazliwoscia. Bo tez za przezroczystymi wartosciami re-
alistycznego ujecia kryje sie zazwyczaj warto$¢ ponadmaterialna, swoisty, nie zawsze
sakralny, spirytualizm. W malarstwie tddzkiego artysty to, co sugerujgce czy realistyczne,
wspétbrzmi zechem myslenia abstrakcyjnego, ktére te elementy wewnetrznie organizu-
je. Abstrakcja, w znaczeniu uniwersalizujgcego czynnika duchowego, wywotuje poprzez
swa podskdrng obecnosc zjawisko umetafizycznienia przedmiotu.

Formy wypowiedzi, jakie w wigkszosci stosuje Dariusz Fiet, sg takze tradycyjne - to
portret i pejzaz. Portrety sg kreowane, nierzeczywiste. Cechuje je rodzaj ,niepodobne-
go podobieAstwa’ Nawet wtedy, gdy pojawia sie na obrazie konkretna osoba, widaé, ze
malarz szuka dla niej ksztaftu syntetycznego, bedgcego wynikiem nawarstwiania sie
wielu obserwacji, potaczenia cech obiektéw w efekt wyrazowy okreslajacy ich istotny
charakter. Przeniesione z obszaru codziennych zjawisk motywy nie zastygajg przy tym
na ptdtnie w obojetnej oschiosci, zachwycajg delikatnoscig, przechowujg zapewne takze
i co$ z autentyzmu pierwszego wzruszenia artysty.

Wizerunki sg jakby przymglone, zakurzone, przypominajg bardziej gipsowe odlewy, stare
reliefy niz w petni przestrzenne obiekty, sg jak relikty przesztosci odsfoniete spod tynku.
Struktura obrazu takze zostaje naruszona, zantykizowana metodg analogiczng do gra-
ficznego odprysku.

Wyobrazenia na obrazach nacechowane sg swoistym magnetyzmem, mimo, a moze
whasnie dlatego, ze cechuje je rodzaj pociggajacej tajemniczej chorobliwosci. Delikatna
poswiata przenika kontury obiektdw, niekiedy to postaci wiasnie emanujg wtasne, inten-
sywne $wiatto, Wizerunki zyja - jak sie wydaje - dzieki niezamartym zmystom, o czym
maja nas przekona¢ wyostrzone plastycznie uszy i oczy.

Szczegdlny syntetyzm formy obecny w wielu portretach i aktach przywotuje ducha ikony.
lkona przesycona jest przeciez duchem sztuki abstrakcyjnej, bo tez jest wyrazem dla
tego, co spirytualne, Jak powiedziat Pawet Florenski: Celem ikony jest wprowadzenie
Swiadomosci widza w Swiat ducha, ukazanie tajemnych i nadprzyrodzonych zjawisk,
Mysle, ze stowa te mozna by odniesé do cafej tworczosci Dariusza Fieta.

Jego pejzaze s nawet blizsze abstrakcji. Nawet te sugerujace, najbardziej przedstawia-
jace kompozycje nie dotykajg realizmu w sposob oczywisty, bezposrednio. Rzadko tez
odnajdziemy w nich tradycyjnie kreowang gtebie - jesli jg czujemy, to dzigki dodatkowym
spektakularnym zabiegom: powtarzaniu motywu, odbiciu, odwotywaniu sie do mirazu,
czasem tez poprzez cytat, rodzaj plastycznego teatru w teatrze, majacego na celu oszu-
kanie oka, jak przylepione do obrazu - a faktycznie namalowane - kartki. Czasem tez
dzieki nachodzacej na nas wyrazistej monumentalnej bryle czy symbolowi wyekspono-
wanemu w centrum ptaskiej kompozycji. Albo dzieki szczegdlnej otwartosci dzieta, nie
zamykajacego sie tylko w granicach obrazu, lecz wchodzacego na rame i tworzacego
przy tym rodzaj ikonowego kleima.

Z reguty w tych obrazach wszystko dzieje sie blisko powierzchni, brak tu gtebi, wielosci
plandw, pfaszczyzn odniesienia. Przestrzen jest przestrzenia malarska, wyznaczong przez
barwe i $wiatto. Dodatkowo pejzaze, szczegdlnie te blizsze kompozycjom abstrakcyjnym,
wciggajq jak piasek, oszatamiajg i tumania.

W obrazach tych ,dekoracyjno$¢” partii obrazu (bo malarstwo Dariusza Fieta jest bez
watpienia dekoracyjne) kontrastuje z duzymi ptaszczyznami niczego. Jest to przede
wszystkim dekoracyjnosé abstrakcyjna, dekoracyjnos¢ mozaiki czy kobierca rodem ze
Wschodu; z istoty swej fantastyczna, z tych wywotujgcych oszotomienie podobne do
narkotycznego. Nawet jesli pojawia sie motyw organiczny, to zostaje on przetozony na
jezyk abstrakgji.

Ptaszczyzna obrazu zostaje zorganizowana przez geometrie wykreslonych figur: przede
wszystkim przez heksagram, ale tez przez inne znaki - mandorle, romb, tréjkat, symbol

TOWARDS THE MYSTIQUE OF FORM

Dariusz Fiet's creation is deeply rooted in tradition. There are a lot of
motifs, references to historical conventions and epochs. We can see
head profiles originating from Egypt, glaze reliefs from the Ishtar Gate
in Babylon, the Byzantine icon, mediaeval art, the Renaissance portrait
and even surrealist motifs from Magritte, minimalizm from Marc Rothko
or op-art,

Following the instict of form the artist searches in the sources which
are defined and explicit. What is the purpose of these manifestations?
Fiet seems to find in this kind of art an ideal combination of perfect
consistent form and condensed expression, impressive mood. Dariusz
Fiet's work is a testimony to his aesthetic enchantment with form,
maintained by subtle sensitivity. As beyond the transparent values of
realistic representation there is usually the non-material value, unique,
not always sacred spiritualism. In painting of the artist from +6dZ what
is suggestive or realistic harmonizes with the echo of abstract thinking
which internally organizes these elements. Abstraction, considered in
terms of the universalizing spiritual factor, evokes the phenomnon of
metaphysicality of an object by means of its inconspicuous presence.
The forms of expression Dariusz Fiet mostly uses are also traditional
- it is the portrait and landscape. Portraits are created, unreal. They
are characterized by a kind of ‘unlike alikeness: Even when the image
presents a particular person, the painter searches for a synthetic shape
for them, being a result of overlapping many observations, combining
the features of objects into the expressive effect which defines their
essential character. Transferred from the area of everyday phenomena
motifs do not freeze on the canvas in indifferent austerity, they fascinate
by their subtleness, they probably preserve something authentic left
from the artist's first impression.

The images are somehow foggy, dusty, they remind gypsum casts,
old reliefs rather than spacious objects, they are like relics of the past
revealed from under the plaster. Structure of the image is also distorted,
it is made to look old by the method analogous to graphic lift ground
process.

The images in the paintings are featured by unique magnetism, despite,
or perhaps because of the fact that they are characterized by a kind
of attractive mysterious malady. The subtle aura permeates through
contours of objects, sometimes it is figures that emanate their own
intensive light. Images seem to live due to senses which are still alive,
which we are to be convinced about by plastically distinct ears and
eyes.

That particular synthetism of form present in numerous portraits and
nudes recalls the spirit of the icon. As the icon is satiated with the spirit
of abstract art, it is the expression of the spiritual. As Pawet Florerski
said: The purpose of the icon is to introduce the viewer's awareness into
the world of spirit, to reveal mysterious and supernatural phenomena.
In my opinion these words might be referred to the whole creation of
Dariusz Fiet.

His landscapes are even closer to abstraction. Even those suggestive,
most representational compositions do not touch realism in an explicit
direct way. We will seldom find traditionally created depth there - if
we feel it, it is due to some additional spectacular devices: repetition
of a motif, a reflection, reference to the motif of mirage, sometimes
a quotation, a kind of visual theatre in the theatre intented to deceive
the eye of a viewer, like sheets of paper stuck - and actually painted
on canvas. Sometimes owing to the distict monumental solid figure
approaching us or a symbol exposed in the centre of flat composition.
Or due to an exceptional open character of the work, not closed within
the borders of the picture but extending onto the frame, forming a kind
of iconic kleimo.

In these paintings everything usually happens close to the surface,
they lack depth, a variety of plans, points of reference. Space is
painterly, marked by colour and light. What is more, the landscapes,
especially those closer to abstract compositions, draw in like sand,
bewilder and numb.

In these paintings ‘decorativeness' of some parts of a picture (as Dariusz
Fiet's painting is undoubtedly decorative) stays in contrast with big
planes of nathing. It is mainly abstract decorativeness, decorativeness
of a mosaic or a carpet originating from the East; in its essence fantastic,
evoking intoxication similar to the narcotic stupor.

The plane of a painting is ordered by geometry of drawn figures: first of
all by hexagram, but also by other signs - mandorla, rhombus, triangle,
the symbol of infinity. At the same time the composition, following the
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nieskoriczonosci. Kompozycja, jak przystato na Zrddfa inspiracii, pozostaje przy tym kla-
syczna, centralna. Podziaty ptaszczyzny sq klarowne i wyrazne,

Niezaleznie od tego, czy symbolika zawarta w obrazach jest stosowana intuicyjnie czy
Swiadomie, jest bardzo spéjna, dotyczy szczegdlnego obszaru pojeé. Na pewno manife-
stuje sie w nigj $wiadomos¢ dualizmu, opozycyjnosci zjawisk rzadzacych zyciem, przede
wszystkim tych ukrytych w relacjach ludzi.

Heksagram zawiera w sobie dwa tréjkaty, znaki dla tego, co meskie, i tego, co kobiece;
w kabale figura ta jest wspomnianych pierwiastkéw synteza, pofgczeniem meskiego
bdstwa i zeAskiej esencji. Nie jest chyba przypadkiem, ze w jednej z prac w heksagram
wpisany zostaf wizerunek dziecka.

W przypowiesci, jakg tworzy Dariusz Fiet, liczne inne motywy budujg obraz kontrastéw
i przeciwienstw, dotyczg wzajemnego uzupetniania sie i koniecznej, czesto bolesnej czy
wymuszonej syntezy.

Dostrzegamy wsrdd nich znaki Zrodta i poczatku, a na drugim kraricu symbole niesmier-
telnosci i wiecznosci. Nad wszystkim sprawuje piecze boska wszechwiedza, skryta za
Jrzecim okiem” - symbolem Najwigkszej Tajemnicy.

Strumieri zycia peten jest nadziei na wyrazane w elementach obrazowych: trwatos¢, bez-
pieczeristwo, ptodno$¢ i macierzynstwo, a z drugiej strony stale zagrozony bywa pigtnem
zazdrosci i zdrady. W antynomii mitosci i nienawisci jest miejsce na zmystowos¢ i pro-
wokacje, ale takze na oznaki pychy i dazenie do dominacji.

Zycie jest dla Dariusza Fieta podszyte tajemnica, 0 jej obecnosci nie $wiadcza jedynie formy
i ujawnione symbole, nie jest istotny sam fakt obecnosci mozliwych do zinterpretowania
znakéw, lecz artystyczny wyraz elementdw, za ktdrymi skrywa sie to, co duchowe, wyraz,
ktdry - co potwierdza tradycja - jest mozliwy do osiggniecia Srodkami malarskimi,
Ogromng role w kreowaniu takich odczuc¢ odgrywa m.in. kulturowa i prywatna - artysty
- metafizyka koloru. Paleta Dariusza Fieta petna jest blasku i potyskliwosci; srebro i zfoto,
kolor miedzi i mosigdzu wsparte zostajq szarosciami i bfekitami, To barwy $redniowiecza,
atrybuty uniwersalizujgcego i metafizycznego tta obrazéw i ikon. Czesto to nie tylko kolo-
ry, ale po prostu czyste Swiatto, blask, ktéry ma przemieniaé kontemplujacego.
Widoczne w pracach Dariusz Fieta antynomie - w obrebie ktdrych rado$¢, mitosc i spefnienie
spotykaja sie gdzies po drodze z niepokojem, nienawiscig i odczuciem niespefnienia - kreujg
Wwizje zyciaz jego podstawowymi komponentami i doznaniami. Przenika je Tajemnica - jest nig
samo 2ycie, ale i pigkno, takze przesziodc i przysztosc, symbole i znaki.

Sztuka, ktdrg uprawia i ktdrg przezywa Dariusz Fiet, jest niewatpliwie sztuka prawdziwe-
go, dojrzatego warsztatu, ale jest rdwnocze$nie sztukg w jakims sensie bezpretensjonal-
ng, naiwng i bardzo uczciwa.

Wydaje sie, ze dla artysty caty Swiat jest malarstwem. Dariusz Fiet pokrywa farbami nie-
wielkie ptdtna, ale tez, jak niegdy$ renesansowy artysta, odwaza sie wypetnia¢ wspot-
czesnymi freskami duze ptaszczyzny pomieszczen. To nie tylko objaw buAczucznosci
i préznosci malarza, ale chyba i tesknota za wielkg sztukg oraz rolg, jaka petnit twérca
w historycznych juz, odlegtych epokach, tesknota za czasami, w ktdrych kontakt z me-
tafizykq byt esencjq zycia.
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sources of inspiration, is still classical, central. Divisions of the plane are
clear and distinct.

No matter if the symbolic included in the paintings is used intuitively or
consciously, it is very coherent, refers to a particular sphere of notions.
It certainly manifests awareness of dualism, oppositional character of
phenomena determining life, most of all those hidden in human relations.
Hexagram comprises two triangles, signs of what is masculine and
feminine, in Kabbalah this figure is the synthesis of those elements,
a combination of masculine deity and feminine essence. It is rather
not by accident that in one of the works the image of a child is drawn
into hexagram. In the parable created by Dariusz Fiet numerous other
references build the image of contrasts and opposites, refer to mutual
completion and the necessary, often painful or forced synthesis.

We observe among them the signs of the source and the beginning, and
at the other end the symbols of immortality and eternity. Everything is
ruled by God's omniscience, hidden behind the ‘third eye’ - the symbol
of the Greatest Mystery.

The stream of life is full of hope for the expressed: durability, safety,
fertility and maternity, and on the other hand it is always threatened by
envy and hatred. In the antynomy of love and hatred there is some place
for sensuality, indiscretion and provocation, but also for manifestations of
pride and tendency of domination.

For Dariusz Fiet life is full of mystery. Its presence is not testified only
by forms and the revealed symbols, the fact of presence of potentially
interpretative signs is not essential. What is significant here is the artistic
expression of elements which hide what is spiritual, the expression
which - as tradition proves - can be achieved by painting.

Metaphysics of colour, the one based on culture and the artist's private
one, is one of the factors which play a great role in creating such
emotions. Dariusz Fiet's palette is full of glare and brilliance; silver and
gold, colour of copper and brass, are maintained by greys and blues.
They are the colours of the Middle Ages, attributes of universalising
and metaphysical background of paintings and icons. They are
often not only colours but just clear light, glaze that is to enlighten
a contemplating person.

Antymonies observed in Dariusz Fiet's works - within which joy, love and
fulfilment encounter on their way anxiety, hatred and the feeling of failure
- create the vision of life with its elementary components and emotions.
It is permeated by Mystery - the life itself, but also beauty, the past and
the future, symbols and signs.

Artwhich Dariusz Fiet is concerned with and experiences is undoubtedly
a genuine mature craft, and at the same time it is in a way unpretentious,
naive and truly honest.

For the artist the whole world seems to be painting. Dariusz Fiet
covers small canvases with paints, however sometimes, like once the
Renaissance artist did, he dares to fill huge planes of interiors with
contemporary frescos. It is not only a manifestation of the painter’s
swagger and vanity, but perhaps his longing for great art. And the role of
the artist in now historical past epochs, nostalgia for the time in which
contact with metaphysics was the essence of life.

O BRZMIENIU PLASTYCZNYCH SEOW

Domeng twdrczosci Andrzeja Fydrycha nie jest przestrzen przedmiotu, artysta odchodzi
od materialnej sfery zycia ku dziedzinie mysli, wyobraZni i uczu¢. Nie skupia uwagi na
jednostkowych faktach, przemijajacych wydarzeniach i czysto zewnetrznych obserwa-
cjach. Jego zainteresowania nie koncentrujg sie na naocznych postrzezeniach potoczne;
rzeczywistosci. Sztuka, ktorg uprawia, to sztuka wizualnego werbalizowania pojeé, istoty
zjawisk, praw, ktore nimi rzadza, to przekaz uogélnien wywiedzionych nie tylko z rejondw,
ktdre bada oko, ale przede wszystkim z rejonéw filozofii.

Jesliw przypadku tej twdrczosci zasadne byfoby uzycie terminu ekspresja, oznaczatoby
to raczej fadunek emocjonalny, a ekspresjonizm miatby charakter filozoficzny.

Mamy tu do czynienia z obrazami niejednoznacznymi, petnymi niedoméwien. Jest to
twdrczos¢, w ktorej wykreowane formy majg czesto charakter aluzyjny. Artysta nie dazy
jednak do urealnienia obrazdw w percepcji odbiorcy, istniejg one bardziej dla niego,
stanowig wyraz emocjonalnej reakcji na zewnetrzne doznania. Aluzyjno$¢ dziet jest
atrakcyjna, zmusza do formutowania poréwnan do form surrealnych, do przywotywania
skojarzeri z wytworami science fiction. Artycie nie chodzi jednak o bliskie konotacje
obrazowe, raczej o abstrakcyjny wymiar plastycznych kompozycji.

Nie dos¢, ze Andrzej Fydrych prébuje ubraé w ksztatt to, co niewyrazalne, to szuka jeszcze
dlatych przekazéw nowych, nieznanych, wiasciwych tylko dla danego pojecia plastycznych
sféw. Poszukuje form prostych, ale réwnoczesnie pobudzajgcych wyobraZnie, majacych
pewne zakotwiczenie w znanej nam rzeczywistosci, ale w rezultacie stanowigcych jedynie
Zrédto inspiracji; efekt poszukiwan jest osobny, indywidualny, niezwigzany dotgd z Zadnym
7 istniejacych desygnatéw. Powstajg - czasem ukazane jakby w przekroju - unerwione
przedmioty-formy o organicznym charakterze, ale nierozpoznawalnej konsystencji, niezi-
dentyfikowanej celowosci i sposobie istnienia. Sugestywnosé przekazu wzmacnia subtelny
kolor. Jego umownos¢ silnie oddziatuje w zestawieniu z konkretnoscia formy

Dla uzyskania ostatecznego efektu wyrazowego artysta wykorzystuje spektakularne
metody. Ich faczenie pozwala twércy na osiggniecie zaskakujgcych, Swiezych efektéw.
Jest to warte podkreslenia, poniewaz ostateczne rezultaty Andrzej Fydrych uzyskuije przy
uzyciu takze technik trudnych do catkowitego okietznania, takich jak chocby kolografia,
utrudniajacych uzyskanie perfekeji i efektu powtarzalnosci.

Odkrywane przez artyste struktury to Jego Symbole - skondensowane w formie repre-
zentacje poje¢ oraz stanéw emocjonalnych i psychicznych, odwotujgce sie do tego, co
nieodgadnione i jeszcze wiarygodnie nieopisane, do tresci pierwotnych i uniwersalnych,
Wydaja sie na chwile zatrzymane w ruchu, w akcie swoistej autoprezentacii, ale ich spi-
ralne, cyrkulujace ksztatty (swoista wspdtczesna figura serpentinata) czesto zwiastujg
ukryty wewnetrzny potencjat.

Jesli abstrakcyjne pojecia potraktowac tak jak materialne byty, to mozemy wyobrazic
sobie, ze majg one i zewnetrzng forme, | wewnetrzng strukture, posiadajg barwe, fakture,
poruszajg sie, a takze dZwiecza.

Egzystujg w sferze symbolicznej, psychicznej, intelektualnej. Dlatego w wiekszosci brak
dla nich scenografii, a wyznacznikiem przestrzeni bywa sugestia ruchu. Sprzyjaja temu:
czeste odwotywanie sie do form krzywoliniowych, zblizonych do owali, elipsoidalne za-
krzywienia, sugestie rotacji. Niekreslong przestrzen znakujg tez, rozjasniajace sie powoli
i stopniowo gasnace strefy kolorystyczne czy rozwijajace sie walorowo barwne pola.
Mimo spdjnosci charakteryzujacej cato$¢ dorobku Andrzeja Fydrycha, mozna by po-
wiedzie¢ - a zdajemy sobie sprawe z oczywistych uproszczen - ze prace podlegaty
stopniowej ewolucji. Starsze cechowato $cislejsze zespolenie dwu odmiennych form
ekspresji; w obrebie jednej egzystowaty zaréwno elementy ,organiczne’ fakturalne’
jaki ptasko drukowane irysowe przejscia kolorystyczne, zdarzaty sie takze manifestacje
0 charakterze ,gestualnym; bardziej rozczfonkowane, wymykajgce sie z ram regular-
nych ptaszczyzn. Potem nastapita ,metamorfoza matrycy”; formy zaczety by¢ bardzie]
zwarte, zsyntetyzowane, dynamika zostata skumulowana i zamknieta we wnetrzach
obiektow. Najnowsze prace, zaréwno mate grafiki, jak i duze malowane obrazy odcho-
dza od skumulowanej ekspresji czystego znaku na neutralnym - zrazu biatym, potem
barwnym, cho¢ monochromatycznym - tle na rzecz zréznicowanej, promieniujace;
przestrzeni, w ktdrej egzystujg formy. Symbole - fakturalne, chropawe, obdarzone me-
tafizycznym blaskiem - zaczety zy¢ bogatszym Zyciem w rozmaitosci ,stanéw skupienia”
koloru i $wiata. Przestrzer, niegdys nieokreslona, zyskata konkretng gtebie. Formy trawio-
ne wewnetrznym ogniem oraz otaczajacy je przestwor rozjarzyty sie, emanujac energia.

THE SOUND OF VISUAL EXPRESSION

The domain of Andrzej Fydrych's works is not the space of an object. The
artist gets away from the material sphere of life to the field of thought,
imagination and feelings. He does not focus his attention on individual
facts, transient events and purely external observations. His interests
do not relate to the visual perception of everyday reality. The art he is
concerned with is the art of visual verbalisation of ideas, the essence
of phenomena, laws that govern them; it is the message concerning
generalizations derived not only from the areas ruled by our vision but
most of all from the field of philosophy.

If in case of this artwork it was appropriate to use the term expression,
it would rather mean an emotional charge and expressionism would be
philosophical in its character.

We deal with ambiguous images that are full of misunderstandings. They
are works in which created forms are often allusive. The artist, however,
does not tend to make images real in the perception of the audience.
They exist more for him than for others, they are an expression of an
emotional reaction to external sensations. The allusive character of the
works is attractive, it forces us to make comparisons with surreal forms,
evokes associations with creations of science fiction. Nevertheless, the
artist has no intention to trigger close imagery connotations. He is rather
interested in the abstract dimension of artistic compositions.

Not only does Andrzej Fydrych try to give shape to what is inconceivable
but he also searches for a new unknown unique visual language to
express a given notion. He looks for simple forms which simultaneously
feed imagination, partly rooted in the familiar reality, yet being merely
a source of inspiration. The result of this search is specific, individual,
separate from any already existing designators. Innervated organic
objects-forms are created — sometimes depicted as if in a cross-section
- the ones that have unidentified consistency, purpose and manner of
existence. Suggestiveness of the message is enhanced by the subtle
color. Its conventional character has a strong impact when compared
with the concrete form.

To achieve the final expressive effect the artist applies spectacular
methods. By their combination he is able to reach amazing fresh results.
Itis worth emphasizing, as Andrzej Fydrych also uses techniques which
are difficult to 'tame’ thoroughly, such as e.g. collagraphy, the method that
hinders the repetitive effect and perfection.

The structures revealed by the artist are His Symbols - representations
of notions and emotional and psychic conditions condensed in form,
relating to what is obscure and not described in a credible way, to the
message content that is primary and universal. They seem to stand still
for a moment, in the act of specific self-presentation; however, their spiral
circulating shapes (a unique contemporary figura serpentinata) often
foresee their internal potential power.

If abstract notions are regarded as the physical matter, we can imagine
that they also have the external form and the internal structure, they have
the colour, texture, they move and make sounds.

They exist in the symbolic, psychological, intellectual realm. Therefore,
most of them lack scenography and the space is sometimes determined
by the suggestion of movement; it is fostered by frequent reference to
curvilinear forms, similar to ovals, ellipsoidal curvatures, suggestions of
rotation. The indefinite space is also marked by slowly brightening and
gradually fading color zones or colored areas of varied hues.

Despite cohesion that is characteristic of the whole body of
Andrzej Fydrych's work, we could say - and we realise the obvious
oversimplifications - that the works were subject to gradual evolution.
The earlier ones were featured by closer unification of two different forms
of expression; within one work we could recognize both ‘organic, ‘textural
elements and flatly printed iridescent colour transitions. There were also
manifestations of ‘gestural’ nature, more disembodied, abandoning
frames of regular planes. Later, there came the ‘metamorphosis of the
matrix’; the forms became more condensed, synthesised, the dynamics
was accumulated and closed in the interiors of objects. The latest works,
both small graphics and large paintings get away from the concentrated
expression of a pure sign in the neutral, initially white and later coloured
though monochromatic background and they tend towards varied
radiating space where the forms exist. Symbols - textural, course,
endowed with metaphysical glow - enlivened in a variety of colour and
light ‘states of matter. The space, once indefinite, gained the concrete
depth. The forms kindled by the internal fire and the surrounding expanse
glowed with emanating energy.

Juxtaposition of planes on canvas, those covered with thin layers and
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Na ptétnie zestawienie ptaszczyzn pokrytych cienkimi warstwami, oraz tych chropa-
wych, pofatdowanych, nadaje abstrakcyjnym pojeciom rzeczywistej przestrzenno$ci,
struktury. Przez efektowng epiderme obrazéw staramy sie dotrzeé do glebiej ukryte]
warstwy znaczeniowej.

Obcujac z pracami Andrzeja Fydrycha doswiadczamy obecnosci rozmaitych antynomii, to-
warzyszacych im standw napiecia oraz presji dazenia do réwnowagi. To kontrast ptaskiego
czystego szerokiego tta i skupionego, agresywnego znaku, dualizm form po rozszczepieniu,
odmiennosc¢ przestrzeni po obu stronach bramy, antytetycznos¢ spokoju i ekspresji, chaosu
i porzadku, nieba i piekfa. To dwoisto$c stanu $wiadomosci i nieSwiadomosci

Gdyby mocniej pochyli¢ sie nad warstwa formalng dzief, mozna by zaryzykowac stwier-
dzenie, ze podwojne elementy przedstawieniowe to nie tylko symbole znoszacych sie
przeciwienstw. To takze objawienie stanu przekraczania granic pomiedzy kolejnymi
etapami tworzenia, koniecznosci przejscia z jednego rodzaju obrazowania do drugiego,
zmiany artystycznej wrazliwosci,

Rozumienie rzeczywistosci to dostrzeganie tego, co wspdine w réznorodnosci jej przeja-
wow. Takie stanowisko stanowito zarys najwcze$niejszych koncepcji harmonii i racjonal-
nosci. Juz dla pitagorejczykdw bliskim odpowiednikiem arche w jonskiej filozofii przyrody
byta liczba - zasada $wiata miafa wiec charakter formalny. W teorii sztuk plastycznych
i w obrebie wiekszo$ci dziedzin, ktérym przypisywano wiasnosci estetyczne, osrodek
definicji wielu podstawowych pojec (chociazby takich jak harmonia czy dysonans)
stanowi zespét czysto intelektualnych, abstrakcyjnych relacji. Takie rozumienie piekna
znalazto zastosowanie takze, a moze przede wszystkim w teorii muzyki, najbardziej wy-
raziScie w antycznej koncepcji muzyki sfer. Harmonia sfer nie byfa tylko literackg czy fi-
lozoficzng przeno$nia. Wierzona, ze struktura Universum odpowiada w istocie strukturze
dzieta muzycznego, ze $wiat zostat stworzony z chaosu przez dzwiek i harmonig, a wigc
zgodnie z zasadami muzycznych proporcji. Kiedy dusza do$wiadcza harmonii, rozpozna-
je rdwnoczesnie caty kosmos, ktéry oznacza porzadek.

Andrzej Fydrych nie traktuje swojej pracy jak produkeji pigkna, ale nie jest tez zwolenni-
kiem antyestetyzmu. Po prostu nie tworzy w duchu powszechnych, tradycyjnych odczué
piekna. W jego twdrczosci jest ono uniwersalne i catosciowe, obejmujgce wszystkie atry-
buty. Artysta buduje synteze, na ktdrg skfadajg sie czynniki plastyczne i pozaplastyczne,
pozostajgce w harmonii,

Odczuwamy to chocby stuchajac muzyki, ktéra nastraja, pobudza wyobraznie, uwalnia
obrazy i pozwala wej$¢ gtebiej w nature uniwersalnych zjawisk. Prace Andrzeja Fydrycha
czesto wyrastajg z refleksji towarzyszacych kontemplowaniu kompozycji muzycznych.
Autor sam o tym wspomina, tytuty licznych jego prac - dZwigczac dodatkowo aluzjami
do przestrzeni myslowej i psychicznej - wskazujg na to Zrodto inspiracji. Artysta - mozna
by go podejrzewac o rodzaj synestezji - nie tworzy jednak plastycznej ilustracji dla au-
dialnych kompozycji, nie jest to rodzaj muzyki programowej, raczej wizualizacja refleksji
7 przezytych doznan. Dzwieki rodza wyobrazenia réznych relacji i sytuacji formalnych.
Owocujg ksztattami o bardziej ogdlnych, uniwersalnych znaczeniach. Te nabierajg
réwnoczes$nie charakteru audialnego.

Na scenie pojawia sig wtedy kolejny aktor - czas. Formy dZwiecza i wybrzmiewajg w ko-
lejnym wymiarze. Solo, w dwu- i tréjdzwigkach. Wstuchujemy sie w ich durowe i molowe
zestroje. Pojawia sie refleksja, ze gdyby obrazy graficzne i malarskie nalezaty do $wiata
czasoprzestrzennego, moze z czasem wybrzmiewatyby az do zaniku ksztattow, faktur,
barw i $wiatet,

Coraz czesciej przywotuje sie obecnie nieco zapomniany juz termin ekfraza (ekphrasis).
Jego rozszerzona definicja oznacza ,werbalne odzwierciedlenie wyobrazenia wizualne-
go; ,odzwierciedlenie (...) tekstu utworzonego w niewerbalnym systemie znakowym" Jak
to sie ma do plastycznych wizji Andrzeja Fydrycha? Doznania muzyczne mozna opisac
stowami, ale nie mozna muzyki przetozy¢ na stowa. Takze i w dziedzinie sztuk pigknych
przektadalnos¢ dzwigkdw jest mozliwa jedynie w przenosni. To samo dotyczy pytan fi-
lozoficznych i egzystencjalnych, na ktdre nie ma jednoznacznych i ,jedynie stusznych”
odpowiedzi. Sztuka moze nas jednak do nich przyblizyé.

Twdrczo$¢ Andrzeja Fydrycha jest bardzo sugestywna i zdyscyplinowana. Nie jest jed-
nak chfodna. Raczej wysmakowana i liryczna. Pobudza do szerszych zmystowych aso-
cjacji i pozostaje w pamieci jako uniwersalna, filozoficzna badz poetycka, refleksja.
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those rough and rolling, enriches abstract notions with real spatial
structure. Looking through the attractive epidermis of images, we try to
discover the hidden implications.

When we observe Andrzej Fydrych's works we experience the presence
of a variety of antinomies, the states of tension that accompany them
and the pressure to reach balance. It is a contrast of the flat pure vast
background and the focused aggressive sign, dualism of cleft forms,
diversity of space on two opposite sides of the gate, antitheticality of
calmness and expression, chaos and order, heaven and hell. It is duality
of the state of consciousness and unconsciousness.

If we were to consider the formal layer of this artwork, we could risk the
statement that the dual imagery elements are not only the symbol of
contradictory opposites. It is also a revelation of the condition of crossing
the boundaries between subsequent stages of creation, the necessity
of transition from one kind of imagery to another, a change of artistic
sensitivity.

To understand the reality is to recognize what is common in the diversity
of its manifestations. Such view was the outline of the earliest concepts
of harmony and rationality. Even for the Pythagoreans the number was
a close equivalent of arche in the lonic philosophy of nature - so the
principle of the world was formal in its character. In the theory of visual
arts and in most other fields which were associated with aesthetic
properties, the core of definitions of many basic concepts (such as
harmony or dissonance) is a set of abstract, purely intellectual relations.
Such understanding of beauty was also or perhaps mainly applied in
the theory of music, most clearly in the ancient concept of Music of the
Spheres. Harmony of the Spheres was not just a literary or philosophical
metaphor. It was believed that the structure of the Universe actually
corresponds with the structure of a piece of music, that the world was
created from chaos with the use of the sound and harmony, according
to the rules of musical proportions. When the soul experiences harmony,
it simultaneously recognises the whole cosmos which stands for order.
Andrzej Fydrych does not treat his work as the production of beauty, yet
at the same time he is not keen on antiaestheticism either. He does not
simply create in the spirit of prevailing traditional perception of beauty.
In his work this nation is universal and total, covering all attributes. The
artist builds synthesis which consists of visual and non-visual factors,
which stay in harmony.

We feel it when listening to music which creates mood, stimulates
imagination, evokes associations and lets us better understand the nature
of universal phenomena. Andrzej Fydrych's works often originate from
reflections accompanying contemplation of musical compositions. The
author mentions it himself. Moreover, the titles of his works - sounding
with implications concerning the area of thought and psyche - indicate
the source of inspiration, However, the artist (who might be suspected
of a kind of synesthesia) does not make a visual illustration of audial
compositions. It is not a kind of program music, rather a visualisation
of reflections from his experience. Sounds bring representations of
different relations and formal situations. They yield shapes with more
general universal meanings. And those simultaneously turn into audial
phenomena.

The stage is entered by another actor — time. Forms resonate and sound
in the next dimension. Solo, in double chords and triads. We listen
attentively to their major and minor chords. A moment's reflection will
show that if graphic and painting images belonged to the spacetime
world, perhaps with time the shapes, textures, colours and lights would
resound until they have faded away.

More and more often we refer to the bygone term ekphrasis. Its extended
definition means ‘a verbal reflection of a visual image’ but also ‘a reflection
(...) of a text created in a non-verbal system of signs. How does it relate
to Andrzej Fydrych's visions? Musical experience can be described in
words but music can not be transferred into words. Taking into account
the area of visual arts, the capacity of sound transformation is only
possible as a metaphor. Philosophical and existential questions, which
have no unambiguous, ‘only correct’ answers, belong to the same
category. However, art can help clear it up.

Andrzej Fydrych's artwork is very suggestive, disciplined. However, it
is not cool. It is rather formally tasteful and lyrical. It stimulates more
profound sensorial associations and stays in our memory as a universal,
philosophical or poetic reflection.

ROZPOZNAWANIE SLADOW

Kluczem do zrozumienia twérczosci Jacka Galewskiego jest pojecie Sladu. Ten termin - wazny
dla samego artysty - pojawia sie na réznych poziomach interpretacji jego prac. Moze on mie¢
najpierw charakter poetycki, metaforyczny, gdy myslimy o nim jako o - mitym lub natretnym
- wspomnieniu, sentymentalnej pamigtce z dziecifistwa,

7 kolei ten $lad ma zawsze w tle jakie$ materialne podtfoze: zapamietany fragment $ciany,
ptaszczyzny muru, struktury ogrodzenia, grupy drzew.

Slad wreszcie to pierwsze dotkniecie karty papieru, znak, ktéry staje sie centrum, wokét
ktérego rozwija sie twdrczy akt, wiodacy - poprzez kolejne rozwiniecia - do ostatecznego
efektu na ptaszczyznie.

W warstwie obrazowej pierwsza decyzja rozstrzyga o ukfadzie i narastajgcej struktu-
rze dziefa, Slady, czy te obecne w pamieci autora, czy te widoczne na papierze, bedace
efektami artystycznych dziatan, rozwijajg sie stopniowo, rozrastajg, pietrza, naktadaja na
siebie. Kolejne warstwy rysunku wzbogacajg ptaszczyzne jak nastepujgce po sobie druki
z matryc graficznych. Fascynacja technologicznymi mozliwosciami grafiki, ktdrej artysta
ulegt na poczatku swej drogi tworczej, przenosi sie na drobiazgowe dopetnianie rysun-
kéw kolejnymi liniami i punktami. Artysta w swej pracy dazy do uzyskania ostatecznego,
petnego, wyzbytego niepotrzebnego nadmiaru, wyrazu pierwotnego wspomnienia,

W realnym fragmencie rzeczywistosci, ktéry stanowi podtoze dla dalszych dziatar, ar-
tyste fascynuje naturalna kompozycja ptaszczyzn, bieg linii i przede wszystkim bogac-
two sgsiadujgcych ze sobg faktur. Te rzeczywistos¢, w wiekszosci zgeometryzowang,
wzbogacajg tajemnicze znaki, ktére stanowig sugestywne uktady rys i zadrapan na po-
wierzchni muru, kompozycje Zdziebet traw, linie ogrodzenia czy rytm pni drzew.

W pracach Jacka Galewskiego z rzadka pojawia sie cztowiek, w dodatku przybiera on
forme widma raczej niz realnej postaci. Artysta skupia sie na architekturze, bryle. Bada
forme, geometryzuie ja, by osiggnac jej ostateczny wyraz. Obiekty stanowigce pierwotne
Zrédfo inspiracji obdarzone byty naturalnymi rysami i szczelinami. Formy na papierze
z0stajg nacechowane peknieciami i bruzdami. Ogromng wage przyktada przy tym ar-
tysta do réznorodnosci faktur, jakie sasiadujg ze sobg w Swiecie przedstawionym prac.
W rysunkach mocno akcentuje ceche ziarna, chropawosci, przestrzennosci powierzchni,
W wielu pracach pojawia sie motyw siatki ogrodzeniowej, obraz-echo, niepokojaca
struktura o walorze tajemniczego przekazu. Slady siatki-ogrodzenia nakfadajg sie na
prace jak matryca pamieci, ktéra przetworzona zostaje pézniej w narastajacg strukture
wielowarstwowego dziefa.

Artysta prébuje znalezé dla realnej - i poetyckiej zarazem - rzeczywistosci plastyczny
ekwiwalent. Dlatego w jego twdrczosci obok elementu geometrycznego, jaki stanowi
uktad ptaszczyzn i linii, jest tez obecny czynnik organiczny. Odczuwamy go miedzy in-
nymi, gdy dostrzegamy formy i faktury przypominajace zjawiska biologiczne. Niektdre
z nich majg niezaprzeczalnie organiczny charakter, uderzajg aluzjami do konkretnych
struktur: skalnych zatomow, szczelin, czelusci ogarnietych przez platanine widkien i png-
czy. Organiczne struktury nabierajg w tym niemal metafizycznym $wiecie wagi niepoko-
jacych znakdw, tworzacych nieodczytany jeszcze komunikat.

W artystyczny zamiar wliczony zostaje element niepetnosci i niepewnosci - skutkuje on
ostrozno$cig w nazywaniu dzieta skoiczonym i stanowi bodziec do nieustannego dopet-
niania obrazu. W tym wymiarze praca nad rysunkiem nabiera cech nieomal duchowych.
Obecny w niej element zmudne;j kaligrafii przypomina ten, ktéry charakteryzowat prace
Sredniowiecznego mnicha,

Artysta nie prezentuje jedynie skoriczonego, ostatecznego dzieta, ktdre - jako gotowy
efekt -moze byé poddane recepcji odbiorcy. Przeciwnie, widz poprzez kontakt z dzietem
moze i ma odczu¢ takze przebieg samego procesu. Nie jest jego bezposrednim uczest-
nikiem, jak w action painting, ale moze go przezy¢ w kontakcie z gotowym juz dzietem.
Dla artysty istotna staje sie odbiorcza $wiadomo$¢ narastania procesu twarczego.
Jacek Galewski wykonuje swoje rysunki uzywajac akrylu, tuszu i oféwka. Porusza sie
w obrebie monochromatycznego $wiata, ale sasiedztwo réznorodnych ptaszczyzn, za-
geszczanie oraz rozrzedzanie punktdw i linii, dobér faktur sprawiajg, ze odnosimy wraze-
nie bogactwa tonalnego i kolorystycznego, zbudowanego przeciez zaledwie przez rézne
odcienie czerni i bieli.

Realistyczna przestrzen zostaje sprowadzona do niemal abstrakcyjnego uniwersum
Ztozonego z bryt w réznym stopniu ogarnigtych przez jasno$¢ i mrok. Swiatto odgrywa
w tym $wiecie ogromna role: bierze udziat w budowaniu form, okresla kierunki, kreuje

tajemniczg atmosfere. Przebiegajace przez ptaszczyzne
diagonalne, poziome lub pionowe smugi wyznaczajg linie
napieé, wprowadzajg fad i stanowig Zrédto czytelnosci kon-
strukeji.

Widag, ze autor dazy do uzyskania petni porzadku i har-
monii, ceni praktyke mistrzéw renesansu. Odwotuje sie do
obrazowych motywow i konstrukeji tej epoki. Uklasycznia
architekture, podkreslajac urode harmonii piondw i po-
ziomoéw, wyrdznia motyw arkady. | rzeczywiscie, mimo
wielorako$ci $ladéw widocznych na ptaszczyZnie dziefa
uzyskuje walor umiaru, symetrii i spokoju. Odnosimy wra-
zenie, ze klasycyzm tej twdrczosci - mimo jej niepokojg-
cego, niemal metafizycznego charakteru - ma zapewnic
artyScie oparcie w procesie oswajania wiasnych rozterek,
zaréwno tych, ktére dotyczg efektéw jego pracy, jak i tych
zwigzanych z prébami zrozumienia i akceptowania ota-
CZajgcego go Swiata.

Tekst zamieszczony w katalogu do wystawy:
Jacek Galewski - rysunki
Srédmiejskie Forum Kultury, Dom Literatury w todzi, 2010
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CZLOWIEK W SWIECIE METAFORY

Twércy, gteboko przezywajacy rzeczywisto$é, na zaczepki Swiata reaguja w rozmaity
sposob. Wielu reprezentuje na przyktad postawe zdystansowang, opatrujac dziefa prze-
$miewczym, a nawet ironicznym czy drwigcym komentarzem. Inni odpowiadajg gwat-
townq ekspresjg malarstwa gestu. Andrzej Graczykowski jeszcze inaczej - angazujac sie
emocjonalnie, ujawnia dramatyczne tresci przez specyficzne wykorzystywanie postaci
ludzkiej oraz jej zmetaforyzowanych znaczen. Artysta interpretuje wizerunek cztowieka
zgodnie ze swoim widzeniem rzeczywistosci, wyzyskujac przede wszystkim mozliwosci
odrealnienia i deformaciji (ale nie groteski), jakie prezentowaty rézne nurty o rodowodzie
ekspresjonistycznym, przede wszystkim nowa figuracja. Artysta zafascynowany twor-
czoscig Francisa Bacona poswieca mu nawet jeden ze swoich obrazow.

W twdrczosci Graczykowskiego dominujg rozwazania na temat kondycji cztowieka
i jego relacji ze Swiatem. Artysta kreuje dramat istnienia - bohaterem jest cztowiek, dzie-
dzina jego przezy¢ i emocji. Samotna - mimo ze czesto nie sama na obrazie - istota,
przedstawiona bywa w sytuacji wyobcowania, w atmosferze petnej dramatycznego na-
piecia. Andrzej Graczykowski maluje niepetne lub dramatycznie znieksztatcone postacie
umieszczone w nieokreslonej przestrzeni. Nie obcigza wypowiedzi opisem sytuacji, nie
przyttacza rozbudowang narracjg i anegdota. Dzieta cechuje szczegdina nastrojowosc,
atmosfera egzystencjalnych niepokojow, rodzaj $wiadomego antyestetyzmu o podtozu
symboliczno-katastroficznym.

Obrazy uktadaja sie w cykle, kolejne prace dotykajg innego aspektu problemu, do mo-
mentu, az ten zostanie o$wietlony ze wszystkich stron i zamkniety. Artysta zdaje sobie
sprawe, ze - wobec ztozonosci problemdéw wspdtczesnego Swiata - stworzenie dziefa,
obejmujgcego catos¢ zagadnienia, nie jest mozliwe. Powstajg zatem prace egzystujgce
niezaleznie i rdwnoczes$nie powigzane ze wszystkimi innymi,

Bohater obrazéw Andrzeja Graczykowskiego prezentowany jest niczym w Swietle reflek-
toréw. Jak klaun w cyrku czy debiutant wypchniety na deski jarmarcznej, teatralnej sceny.
Punktowe Swiatto ukazuje utomna, przestraszong, poddang codziennym rytuatom ludzkg
istote, Cztowiek, drobina wobec potegi losu i $mierci, wydaje sie by¢ nieco niepewny
w swych ruchach i gestach, zatosny w swej powadze i jakby niezdajgcy sobie sprawy
ze znikomo$ci swych uczynkéw spetnianych pod niebem wiecznosci. Czasem postaci,
szukajgc oparcia, thoczg sie jak nieszczesnicy na skrzydfach Sredniowiecznych oftarzy.
W nawarstwionej fakturze obrazéw pojawiajg sie niedopowiedziane postacie, czasem
tylko ich gtowy czy twarze, ktdre w barwnych obrazach wytaniajg sie z nasyconego kolo-
rem tta lub wtapiajq sie w tkanke barwna. Czesto zarysowane sq ostrym, zdecydowanym,
linearnym konturem.

Niektdre prace eksponujg obraz cztowieka jakby ,z drugiej reki’; jest on nieostry, rozmyty,
nieskoriczony. Z zarysami ludzkich sylwetek sgsiadujq strefy pfaszczyznowo wypetnione
barwami, Charakter wizerunkdw wskazuje na utamkowo$é naszych doswiadczen, nie-
petnos¢ naszej wiedzy i brak mozliwosci formutowania ostatecznych sadow.
Moralitetowy, uniwersalny charakter przekazu podkresla niewatpliwie jego forma. Obok
tradycyjnych olejnych prac o wyrazistych, zywych barwach artysta prezentuje bowiem
dziefa o skomplikowanej technologicznie naturze. Sg to tez prace mniej dostowne i w te-
macie, i w formie,

Punkt wyjscia stanowi dla nich zawsze wykonany tradycyjnym sposobem autorski ry-
sunek, graficzna odbitka czy namalowany akwarelg wizerunek. Mamy tu do czynienia
7 zaskakujgcym ,procederem maskowania'; obrazy zostajg komputerowo przetworzone,
by potem - wzbogacone przez artyste za pomocg farb - uzyskac nowe, inne zycie. Proces
ten podkresla potrzebe przejscia od czego$, co pozornie skoriczone, w inny wymiar, gdzie
panuje konieczno$¢ nieustannego przeksztatcania i uzupetniania.

Szereg ostatnich prac artysty, ktére juz w fazie projektu czy nawet komputerowego wy-
druku stanowi¢ mogq samodzielne, skoficzone dzieta, poddanych zostaje swoistemu
procesowi artystycznego ,balsamowania’ Obrazy, po serii dodatkowych dziatan: prze-
malowan, dorysowar, dzieki ktérym artysta podkresla walor manualnosci i znaczenie
tradycyjnego sposobu malowania, zostajg ostatecznie zatopione w specjalnie opraco-
wanej, tajemniczej materii, rodzaju ,sztucznego tworzywa, ktdre zapewnia im ,wieczne,
niezniszczalne trwanie" Istotny jest oczywiscie sam fakt fizycznej trwatosci wizerunku,
ale jeszcze bardziej - uzyskany przez artyste dodatkowy efekt zjawiskowego charakteru
obrazu, ktdry ogladamy przez milimetrowe warstwy szklistego, przezroczystego filmu.
Efekt rozmycia i ztagodzenia - kiedy$ zywych i zdecydowanych w kolorze - przedstawien
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MAN IN THE WORLD OF METAPHOR

Artists who are sensitive to the surrounding reality react to the taunts of the
world in a variety of ways. Some of them for example represent a reserved
attitude, attributing their works with a mockery, or an ironic or jeering
comment. The others' reaction is an outrageous expression of gesture
painting. Unlike Andrzej Graczykowski who, being involved emotionally,
reveals dramatic message by the specific use of a human figure and
metaphorical meanings associated with it. The artist interprets the image
of the man based on his way of perceiving the reality. He takes advantage
of the manner of making things unreal and the manner of distortion (yet
avoiding grotesque), which were typical of various trends of expressionistic
origin, above all the new figurativeness. The artist, fascinated by Francis
Bacon's creation, devotes to him one of his paintings.

Graczykowski's artistic work is dominated by deliberations on human
condition and their relations with the world. The artist creates the drama
of existence, the man is the subject, with their experience and emotions.
The human being, lonely even though often not alone, is often presented
in the condition of maladjustment, in the atmosphere full of dramatic
tension. Andrzej Graczykowski paints incomplete or dramatically
distorted figures set in the unspecified space. He neither burdens
the expression with the description of the situation, nor dominates it
with too extended narrative or anecdote. The works are characterized
by a specific mood, the atmosphere of existential anxiety, a kind of
intentional anti-aestheticism with symbolic- catastrophic background.
Paintings are arranged in series, the subsequent works discuss
a different aspect of the problem until it is considered from different
points of view and closed.

The artist is aware of the fact that - facing a variety of problems of the
contemporary world - it is not possible to create a work which could cover
the whole issue in a complex way. Thus he creates works which exist
independently and at the same time they are interconnected with the others.
Andrzej Graczykowski's hero is introduced as if in the light of spotlights.
Like a clown in a circus or a novice pushed onto a stage at a fair or in
the theatre. The spotlight highlights an imperfect frightened human figure,
subjected to everyday rituals. The man, a miniscule grain in the face of the
power of fate and death, seems to be a little uncertain in their movements
and gestures, pitifulin their seriousness, as if unaware of the insignificance
of their deeds in the context of eternity. Looking for support, the figures
sometimes crowd like miserable creatures on the wings of medieval altars.
In the multi-layered facture of images there are vague figures, sometimes
only their heads or faces, which in the colourful images emerge from
the background saturated with colour or melted into the colourful tissue.
They are often outlined with sharp, determined, linear contour.

Some works expose the image of man as if it was ‘second hand’; blurred,
unclear, incomplete. Contours of human silhouettes are juxtaposed with
spheres of planes filled with colours. The character of images brings to
our mind the fragmentary nature of our experience, imperfection of our
knowledge and our inability to pass conclusive judgments.

The universal character of the message, as if originating from a morality
play, is undoubtedly emphasized by its form. Besides the traditional oil
paintings with distinct vivid colours the artist presents works whose
nature is technologically complicated. There are also works which are
less literal both in their subject and form.

The starting point is always a traditionally made author's drawing,
a graphic print or a watercolour image. We deal here with a surprising
'masking procedure’; the images are computer processed so that they
could be enriched by the artist by means of paints - to gain a new
different life. This process emphasizes the need for the transition from
what is seemingly finished into another dimension, where there is the
necessity for continuous transformations and completion.

Most of the artist's latest works, which at the stage of design or even
computer print might already be regarded as independent finished
works, are subjected to a unique process of artistic ‘embalming: The
images, after a series of additional operations: repainting, drawing some
extra elements, which let the artist put stress on the manual aspect
and the significance of the traditional way of painting, become finally
covered with a specially worked out mysterious matter, a kind of ‘plastic
material' which provides them with ‘eternal indestructible existence!
What is important here is the very fact of the physical lasting of the
image. However, even more important factor is the special effect of the
phenomenal character of the image which is seen through the millimetre
layers of glazed transparent film. The effect of washing out and diluting
of once vivid and distinct colour representations endows paintings with

nadaje obrazom gtebi, wizerunki o rozlewnej fakturze jawig sie nam jak przekazy z prze-
sztosci, nalezg juz do innej estetycznej i intelektualnej przestrzeni,

Niektdre prace opatrzone zostajg odpowiednimi sentencjami, cytatami z Rilkego, Herberta,
Wezesniej powstawaty dzieta inspirowane tworczoscig Brunona Schultza, Artura Mie-
dzyrzeckiego.

Charakter uniwersalnego przekazu by¢ moze najmocniej wyrazajg ujete w tryptyki serie
czarno-biatych prac. Artysta, skupiajac sie zrazu na obrazie w centrum, szuka pdZniej
odpowiedniego komentarza dla zamkniecia ramion tryptykdw. Te z kolei tworzg cykle,
ktore realizowane s3 az do wyczerpania sie nosnosci zrodta inspiracj.

Zabiegi, ktérym poddane zostajg prace, maja niemal mistyczny charakter. O ile barwne
obrazy powlekane sg warstwg tajemniczego ,werniksu’ tak monochromatyczne tryptyki
z0stajg oplecione, i spiete zarazem, jak klamrg, ,po introligatorsku’, zwojami sznura. Na-
bierajg charakteru tajemniczych albumdw, z ktérych zawartosci mozemy poznac tylko
to, co ,na wierzchu' Wydaje sie, jakby pod widocznymi obrazami kryty sie dodatkowe
przekazy. Cheiatoby sie rozerwac te krepujgce powrozy, otworzy¢ teki, i z ciekawoscig
dziecka zagtebic sie w pokfady tajemnej wiedzy o egzystencji. 0 cztowieku, jego naturze,
losie i przeznaczeniu.,

Obrazy zachowujg swoj rysunkowy, graficzny charakter. Oddane s za pomoca wprawne;
reki artysty, ktdry przeciez ma za sobg znaczacy okres tworczosci jaka grafik i wrazliwy
rysownik. Te walory rozpozna¢ mozemy w serii delikatnych, nieprzedstawiajacych rysun-
kéw, w ktorych ledwie dostrzegalne linie tworzg prawie abstrakcyjne ukfady, wywotujg
z niebytu istne krajobrazy, utkane z pajeczych nici subtelnych zarysowan. Mimo swej
delikatnej struktury posiadajg gtebie i dramatyzm. Tworzg rodzaj oddziatywujgcych na
wyobraznie kompozycji, ktdrych dynamike zdaje sie dyktowaé napiecie linii. Artysta pro-
wokuje dialog o proporcjach i tadzie, w tle ktdrych stoi elementarma emocjonalna prawda.
Szczero$¢ wypowiedzi potwierdza ucieczka od dosfownosci, skojarzen przedmiotowych,
ktére prowokujg dziefa malarskie. Prace sg wyrazem czystych wewnetrznych napiec,
owocujacych wyzwalajgcym rysunkowym gestem i w tym sensie te ciche wypowiedzi
pozwalajg artyscie -z mocg dang znacznie agresywniejszym manifestacjom - wyrazac
swoje najgtebsze ja wobec innych.

Andrzej Graczykowski stara sie by¢ wnikliwym obserwatorem rzeczywisto$ci. Punkt wyj-
$cia dla snucia intelektualnych czy estetycznych rozwazan stanowi czesto zewnetrzna
forma jakiego$ zjawiska. Podpatrzona - chocby w gazecie - sytuacja, spektakularny,
intrygujacy ruch czy gest, atmosfera towarzyszaca scenie, wsparte wrazliwoscig arty-
sty, zostajg przefozone na jezyk plastycznych ksztattow i barw, Twérca stara sie odkry¢
to, czego inni nie sg $wiadomi, ujawnia to, czego w zewnetrznej formie sami nie jeste-
$my w stanie dostrzec. To wszystko, co dzieje sie w obrazie istotnego, czesto dzieje sie
i w sferze kompozycji, i w sferze tresci - symbolicznie - ,ponad gtowami ludzi"

Francis Bacon pragnat, aby jego obrazy wygladaty tak, ,jakby otarfa sie o nie istota ludzka,
() pozostawiajac $lad [swojej] obecnosci i pamie¢ minionych zdarzen ..

Dotykajac istotnych spraw ludzkich, Andrzej Graczykowski kazdym obrazem mowi tez
Z pewnoscig 0 sobie; z niepewnoscig, ale z uporem poszukuje wiasnej prawdy. Prébuje
siegac coraz gfebiej, aby wyrazi¢ z wystarczajacg mocg to, co niewystowione.

depth, the images of flowing facture seem to be messages from the past,
belong to another aesthetic and intellectual sphere.

Some works are labeled with appropriate sentences, quotations from
Rilke, Herbert. The earlier works were inspired by Brunon Schultz, Artur
Miedzyrzecki.

The universal message will probably be most strongly expressed by the
triptych series of black and white works. The artist, concentrating on the
central image, later searches for an appropriate comment to close the
wings of the triptych. They in turn form the series which are created until
the source of inspiration runs out.

The tranformations the works undergo are nearly mystical in their
character. Whereas the colourful images are coated with the layer of
mysterious ‘ground; the monochrome triptychs are wrapped and bound
together as if with the use of a buckle, coils of a string, in a bookbinding
manner. They seem to be secret albums which we can not look into. They
appear to hide some extra message under the visible images. We would
like to tear those humiliating ropes, open the files and with a child's
curiosity discover the secret knowledge of existence. About the man,
their nature, fate and destiny.

The paintings preserve their drawing graphic character. They are expressed
by the artist's skillful hand, the artist who has already been experienced
as a graphic and a sensitive draughtsman. These values might be
recognised in the series of delicate non representative drawings where
hardly noticeable lines form almost abstract arrangements, evoke genuine
landscapes out of nowhere, sceneries which are woven from spiderweb
threads of subtle drafts. Despite their delicate structure they look profound
and dramatic. They create a kind of imaginative composition whose
dynamism seems to be determined by tension of lines. The artist provokes
a dialogue concerning propotions and order, in the background of which
the elementary emotional truth is expressed. Sincerity of expression is
confirmed by the escape from literal meanings, object associations which
provoke painterly images. The works are the expression of pure internal
suspence, resulting in the liberating drawing gesture and in this sense
those peaceful expressions let the artist - with the power of much more
aggressive manifestations - express his most profound ego to the others.
Andrzej Graczykowski attempts to be a careful observer of reality. The
external form of a phenomenon becomes the starting point of intellectual
or aesthetic considerations. A situation observed for example in
a newspaper, a spectacular intriguing movement or gesture, the
atmosphere accompanying a scene, supported by the artist's sensitivity
are transferred into the language of shapes and colours. The creator tries
to reveal what other people are not aware of, he presents what we are
not able to notice in its external form ourselves. All essential things that
happen in the image, often occur both in the sphere of composition and
content - symbolically - ‘above people’s heads.

Francis Bacon wanted his images to look the way ‘as if a human being
touched them, (..) leaving a trail of human presence and the memory of
bygone events ..

Being concerned with essential human issues, Andrzej Graczykowski
certainly uses each of his paintings to express himself; with anxiety as
well as with persistence he searches for his own truth. He tries to get
deeper and deeper to express with the sufficient power what seems to
be inexpressible.
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WIEZY KRWI

Twarze. Mimo réznego sposobu istnienia - od najbardziej werystycznego w zblizeniach
nieretuszowanych fotografii, przez graficzny, poddany uproszczeniu i transformacji, az po
delikatny, niemal fantomowy, najbardziej symboliczny w przypadku rzezby w przestrzeni
- opowiadajg nam historie o prébach okreslenia wiasnej tozsamosci i miejsca wsrdd
innych. O potrzebie akceptacji i poszukiwaniu uczug.

W pracach trzech todzkich artystek manifestuje sie osobista, spoteczna i kulturowa sy-
tuacja postaci zaludniajacych swoista ,ziemie niczyja" Podejrzewamy, ze znalazfy sie na
niej w chwili waznych wybordw, rozdarte i zagubione, Co gorsza skazane takze na spo-
teczny niebyt - niezauwazane lub odrzucane, przywotujgce swojg obecnoscig problemy,
o ktdrych nie chcemy lub nie umiemy méwic,

Twarze - jakie$ niepetne, poranione, zniszczone - wychodzg z cienia wycofania, zaka-
markdw wstydu, kryjéwek wiecznego niepokoju. Sg pefne godnosci, ale sg tez praw-
dziwe i na swdj sposéb piekne - mimo dekonspirujacych je bliskich plandw. Pozwalajg
nam spojrze¢ na siebie zamknigte w ciasnych fotograficznych kadrach, w narzucajgcych
sie swa wyrazistoscig graficznych owalach, w przestrzennej bliskosci rzezb, gdy prze-
szywamy je na wylot naszym dociekliwym wzrokiem. Podlegajg okrutnej psychicznej
i fizycznej wiwisekeji. Dajg mozliwoSC wejrzenia w gfgh - w sensie dostownym i w prze-
nosni - w strukture ludzkiej kondycji. Mniej lub bardziej odwazne spojrzenia postaci,
skierowane w rozne strony profile, formy mocno splecione ze sobg lub trzymane ni¢mi
rozmaitych powiazan na dystans - pozwalajg na odkrycie rozmaitych relacji czfowieka
w stosunku do samego siebie i do innych ludzi.

Mimo iz wyrastajg z indywidualnych doswiadczer), niezaleznie od tego, czy zostaty utrwa-
lone na zdjeciu, wyryte i wytrawione w metalowej plycie albo utkane z widkien - ak-
centuja to, co podobne, wspdlne, bardziej niz to, co rozni i wynosi w hierarchii madro$ci,
szczescia czy piekna, albo sytuuje odpowiednio w przestrzeni kulturowych konwengji.
Dotykamy nie wygladdw, a ,istnosci” postaci, nie tego, co uosabia egzystencje w swej
rozciggtosci czasowej, ale tego, co stanowi istote tozsamosci, substancje, esencje bytu.
Tego, co zdeterminowane i naznaczone w twarzach - by¢ moze bélem, bezradnoscia
i zwatpieniem, ale tez wiarg i nadzieja,

Cztowiek uzyskuje tu walor znaku, podlega uniformizacji (takze po to, by prowadzi¢ na
ten temat krytyczny dyskurs).

Twarze odarte zostajg z masek az do widkien. Sq zapisem osobistych przezyc, ale stajg
sie tez tekstami kultury, przywotujacymi chocby realia funkcjonowania wizerunku czto-
wieka w przestrzeni spofecznej i kulturowej, zwtaszcza medialnej, tego wykreowanego
i akceptowanego, zblizajacego sie do modelowego wzorca, i tego niewygodnego, od-
rzuconego, w ktérym ujawnia sie nasza ufomnosc, przejawiajgca sie nie tylko w fizycz-
nej deformacji, brzydocie, chorobie i $mierci, ale tez w bardzo ludzkiej - niepozadane;
w dzisiejszym Swiecie - psychicznej niezborno$ci i rozchwianiu, w ztym kompromisie,
zakfamaniu i zdradzie. Jest to obraz bolesny, odbiegajacy od wyidealizowanego wyobra-
Zenia 0 zewnetrznym i wewnetrznym fadzie, ale dzieki temu dajacy oczyszczenie, pozwa-
lajacy odczué wspdlnote ludzkiego losu manifestujacg sie uptywem czasu, zmienno$cig
i przemijaniem. Ogladamy - reprezentujgce takze i nas - twarze cztowiecze naznaczone
egzystencjalnym niepokojem. By¢ moze dlatego wiadnie chciwie sie im przygladamy
i odczuwamy rodzaj bliskiego powinowactwa z tymi niepetnymi, wykreowanymi przez
sztuke formami,

| chyba nie jest w tym kontekscie bez znaczenia geneza nazwy oryginalnej grupy twor-
czej powotanej do zycia przez Tamare Sass, 1ze tapiriskg i Anne Frackowicz. Natura ob-
darzyta je tg samg grupg krwi 0 Rh+. Artystki majg zblizone zainteresowania, cechuje je
podobna nienasycona dociekliwo$é oraz jako$¢ plastycznego warsztatu. Zostaly wiec
niejako skazane na rodzaj osobistego i artystycznego siostrzenstwa (cho¢ uzywamy
tego okreslenia z nalezytym dystansem).

,Istnosé” to wspdlna wypowiedz trzech niewatpliwie réznych osobowosci. 0dmiennos¢
uprawianych przez nie dyscyplin, zréznicowanie srodkow, inne roztozenie akcentéw nie
stanowity przeszkody dla wykreowania spéjnego, cho¢ zréznicowanego, obrazu czfowie-
ka nekanego niepokojem istnienia. Delikatna tkanka przezy¢ i emocji znaczaca siatke
linii i peknie¢ w grafikach Tamary Sass, uczucia ulatujgce w przestrzen wtoknami w rzez-
biarskich formach wyczarowanych przez Anne Frackowicz, wyztobione przez czas ryty
egzystencji ukryte w zakamarkach twarzy fotografowanych przez Ize tapifsk to $lady
obecnoci, znaki cielesnej i psychicznej kondycji cztowieka. Ludzi - takze takich jak my.
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Tekst zamieszczony w katalogu do cyklu wystaw Grupy 0+ /stnos¢
Galeria Imaginarium £ DK, Galeria Re:Medium, +6dz 2015

KU SWIATEU. Z DZIENNIKA PODROZY

Dokonaniom artystycznym Mirostawa Grzelaka od lat towarzyszg osobiste poszukiwania
dokonujace sie w obrebie przestrzeni duchowej. Twdrca dziet sakralnych - wielkoforma-
towych, monumentalnych mozaik inspirowanych twdrczoscig wczesnochrzescijariska
i bizantyjska, a takze ikon oraz wykonywanych w réznych dyscyplinach i technikach
prac o tematyce religijnej prezentuje obrazy, ktére zaskakujg swa odmienno$cia. Artysta
kojarzony dotad ze szczegdlnym rodzajem wyobraZni nacechowanej opisowoscig i sym-
bolikg, tym razem manifestuje swg wewnetrzng wolno$c¢ srodkami odmiennego jezyka.
Jest to jezyk malarskiej - czystej oraz w duzej mierze aluzyjnej - abstrakcji, ktérego uzy-
cie pomaga tworcy oderwac sie od dotychczasowych rygordw tresci i formy, podazaé
w strone czystej sztuki, opanowanej w wiekszym stopniu przez wartosci sensualne,
Artysta uwalnia sie cze$ciowo od krepujacych go na co dzien zatozen kompozycii figu-
ralnych, whasciwych dla ikonografii chrzescijaiiskiej, od zasad teologicznych, zwigzkéw
z liturgig, okreslonej stylistyki opartej na kanonie i tradycji.

Stajemy wobec kolekeji naznaczonej przed dwa réznigce sie nieco, ale bliskie sobie spo-
soby obrazowania. Obok dziet, w ktérych dominujgca symboliczna forma (czasem o cha-
rakterze organicznym) zostaje zestawiona z szerokimi ptaszczyznami czystego koloru,
kontemplujemy obszerny cykl barwnych, na swéj sposéb dekoracyjnych kompozycii,
zdominowanych przez rzedy réwnolegtych pasm koloru przecinajacych pfaszczyzne.
Blizsza analiza obrazow Mirostawa Grzelaka pozwala na stwierdzenie, ze mimo odmien-
nej stylistyki jego prace zachowuja wartosci, ktérym hotdowat on w swej dotychczaso-
wej praktyce tworczej,

Artysta prébuje ukaza¢ wazkie treSci w sposdb nieobarczony anegdotg i narracyjnoscia.
Obraz eksponujacy wartosci duchowe, w tym religijne, nie musi przeciez oddziatywac
konwencjonalnym  figuratywnym przekazem, ewokujgcym zrozumiate dla wtajemniczo-
nych prawdy, ale takze przekazem utrwalajgcym esencie jakiego$ fenomenu, abstrakeyj-
nym dzietem, ktore ma walor kojacy, kontemplacyjny. Odbicie nieziemskiej potegi i do-
skonatosci wyraza nie tylko obraz bdstwa w tympanonie. Z podobng mocg oddziatuje
oczywistos¢ i zgodnos¢ wybranych geometrycznych elementdw;, ich proporcje, harmonia
barw, symetria i spokdj. Proby okiefznania chaosu na ptaszczyZnie (a symbolicznie takze
pokonania wewnetrznego niepokoju czfowieka) wiodg ku zdyscyplinowanym, powtarza-
jacym charakterystyczne motywy barwnym kompozycjom niefiguratywnym.

Istota przekazu kryje sie tu raczej w strukturze dzieta, w jego wyrazie, cho¢ mozna odnalez¢
w tych kompozycjach takze - mniej lub bardziej jawnie manifestujgce sie - symbole, Wiele
z nich stanowi przetworzenie ogladanych i przezytych motywdw architektonicznych, takich
jak chociazby portale czy rozety Sredniowiecznych katedr, inne stanowig plastyczne ekwiwa-
lenty topograficznych skfadnikdw krajobrazu: wzgdrz, rzek, drég, ptaszczyzn wody i powietrza,
Ich gtebsze znaczenia odsytajg nas do sfery transcendencji; czynig to na przykfad wie-
loznaczne motywy geometryczne: trojkaty, okregi i ich fragmenty - tuki, a takze suge-
stywne obrazowe odwotania do motywu przejscia, styku dwdch rzeczywistosci (bramy).
Granice miedzy przestrzeniami to granice miedzy Swiattem i ciemnoscia, miedzy zmy-
sfowym i pozazmystowym, wiedzg i niewiedza, chaosem i porzadkiem, dobrem i ztem,
zyciem i $miercia. Stanowig wyzwanie, zapraszajg do zmierzenia sie z nieznanym, do
zagtebienia sie w tajemnice, do wejscia w Swiat, ktéry budzi lek i pocigga jednoczesnie.
Stan liminalny powoduje, ze tkwimy ,pomiedzy’; w momencie swoistego zawieszenia.
Przekraczajac brame pielgrzymujemy po nowych ladach, czasem bigdzimy, watpimy, by
wreszcie 0siggna¢ cel. W tym sensie prace Mirostawa Grzelaka majg niewatpliwie takze
wymiar bardzo osobisty. Jego twérczos¢ to wiec nie tylko poszukiwanie odpowiedniego
wyrazu dla oddania doraZnie do$wiadczanych emocji i przezy¢ (takze tych zwigzanych
z podrdzami), ale tez odpowiedniej odpowiedzi na niepokoje i watpliwosci wspdtczesne-
go cztowieka, poszukiwanie tagodzacego zamet spokoju, odnajdywanie nadziei w zwat-
pieniu, $wiatfa w ciemnosci, prawdy w gmatwaninie informacji i znakdw.

Znaczna czes¢ ostatnich dokonan Mirostawa Grzelaka to rodzaj wielowymiarowego, pla-
stycznego diariusza. Z jednej strony notatnika utrwalajacego wrazenia z peregrynacii
po znaczgcych kulturowo miejscach w Europie i ptyngcych stamtad inspiracjach, z dru-
giej - zwierciadta oddajgcego barwy pejzazy wewnetrznych artysty, odbijajgcego $lady
przezy¢ duchowych czy mentalnych. Widac to i w wigkszych pracach z serii Wejscia,
zblizonych do poetyki ,malarstwa barwnych ptaszczyzn’, jak i w licznych dekoracyjnych
kompozycjach sktadajacych sie na cykl pt. Z dziennika podrdzy.

Sq one $wiadectwami kontaktow oraz $ladami zagtebiania sie w przestrzenie szeroko poje-
tego dziedzictwa kulturowego i cywilizacyjnego, w tradycje Swiata Srédziemnomorskiego,

zaréwno poganskiego, jak i chrzescijanskiego, z jego krajo-
brazami, zabytkami, kolorami, dZwigkami i zapachami. Oso-
biste poszukiwania dotyczace zaréwno sfery materialnej, jak
i duchowej zaowocowaly nie tylko wspomnieniami, ale tak-
Ze poznaniem i przyswojeniem wielu tradycyjnych technik,
Ma to dla twdrcy ogromne znaczenie - pozwala na wieksza
swobode w procesie interpretacji wybranych motywdw oraz
dodaje odwagi podczas eksperymentowania w obrebie nie-
znanych mu wezesniej technologii,

Wartos¢ emocjonalna powstatych w efekcie licznych podrd-
7y dzief kryje sie nie tylko w przezyciach wywotujgcych dany
obraz, ale takze w przyjemnosci obcowania ze starannie do-
branymi grupami form i barw. Artysta poszukuje w obrebie
zZtozonej palety, szuka wiasciwych zestrojéw kolorystycznych.
Sasiadujgce ze sobg warstwy barwne sg ekwiwalentami fi-
zycznych przejawdw natury, ich standw skupienia, koloréw;
faktur, ale tez i konkretnych doznan - zestawionych razem i da-
jacych synteze przezycia. Proba pogodzenia antynomicznych
wartosci w zakresie kierunkdw, podziatéw; form, barw; faktur to
wyraz poszukiwania fadu i spokoju, ale takze przejaw prostej
radosci artysty odczuwajacego przyjemnosé w zmaganiu sie
ztworzywem - ptaszczyzng i plama barwna,

Prace, stanowigc $lad doswiadczen autora, majg charak-
ter kontemplacyjny, sg rodzajem szczegélnej kaligrafii,
wymagajacej pokory i cierpliwosci, Wielos¢ zblizonych
charakterem - cho¢ oczywiscie réznych ze wzgledu na
Zrédo inspiracji - kompozycji jest Swiadectwem istnienia
i artystycznego egzemplifikowania harmonii w naturze
oraz istnienia w niej czynnika boskiego.

W nowszych kompozycjach odnajdziemy - podobne do wi-
docznych w mozaice - pasowe ukfady stref kolorystycznych,
ich wyraziste rytmy, dekoracyjnos¢, a przy tym swoistg pro-
stote | synteze przekazu; takze charakterystyczng dla ikony
geometryzacje formy plastycznej, jej czyste kolory, ich uniwer-
salnos¢ i symboliczny wyraz. Abstrakcje Mirostawa Grzelaka
wykonywane sg ponadto z zastosowaniem podobnych jak
w ikonie farb oraz przy uzyciu typowych dla pisania ikon na-
rzedzi - chocby pedzli o dtugim wiosiu, stuzacych tu do pre-
cyzyjnego oddania umownych znakéw krajobrazu. | podobnie
jak w ikonie artysta podaza w swej pracy - w sensie dostow-
nym, gdy mowa o barwie i luminacji, i w sensie przenosnym,
gdy mowa o przezyciu duchowym - od ciemnosci do $wiatfa.
Aspekty podobieristwa i zbieznosci s podnoszone nie tylko
w samej warstwie malarskiej, w charakterze kompozycji, w do-
borze motywdw, ale takze w tym, co jest poza samym dzie-
tem - w skupieniu sie na rzemiosle, w ogromnej dyscyplinie
i konsekwencji w tworzeniu wariantéw jednego tematu. To s3
te same cechy, ktére decydujg o koricowym efekcie zaréwno
w dziataniach w obrebie mozaiki, jak i w procesie tworzenia ikon,
Artysta, ktdrego tworcza pasja styka sie nieustannie - i Swia-
domie - z transcendencja, wybrat dla kolejnych poszukiwan
abstrakcje, jako Srodek stanowigcy plastyczny wyraz dla rzeczy
uniwersalnych i wiecznych. Nie odszedt przy tym od tego, co
w duzej mierze stanowito istote jego dotychczasowej pracy
- stojgcego w tle istotnego przezycia duchowego.
Réwnoczesnie wrdcit do poczatkéw; do - podjetych na pozio-
mie abstrakcji - prymarnych rozwazan na temat relacji form
i barw, ktdre staty sie dla niego znakiem wewnetrznej wolnosci
czlowieka i artysty.

Tekst zamieszczony w katalogu do wystawy:
Mirostaw Grzelak - malarstwo, Galeria ZPAP Na Pietrze; +6d7, 2014
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ALICJA HABISIAK-MATCZAK

ARCHITEKTURA SWIATEA I CIENIA

W sposobie opisywania $wiata przez Alicje Habisiak-Matczak jest niewatpliwie co$
z praktyki filmowej. Artystka niczym operator kamery wodzi obiektywem wzdtuz sto-
jacych w ciszy obiektdw, tworzac ich szerokg panorame, najczesciej jednak dokonuije
dtugich najazdéw w kierunku centrum kompozycji, albo oddala sie od niego, stwarzajac
wrazenie ucieczki przestrzeni,

Wedrujac - coraz szybciej - wzrokiem wzdtuz muréw i arkad zaczynamy traci¢ nad
wszystkim kontrole i zostajemy wchtonieci przez nieokiefznany wir $wietnej materii
przed nami. W niektdrych pracach pejzaz od poczatku gubi sie w smugach $wiatta,
Jak na obrazach Turnera zatarte zostajg kontury obiektdw, trudno nam zinterpretowac
rzeczywistos¢, materia zostaje zatomizowana.

W wielu grafikach Alicji Habisiak-Matczak znajdujg odbicie fragmenty realnej, konkretnej,
nazwanej rzeczywistosci, ale nawet wtedy stajg sie one znakiem jakiej$ uniwersalngj
przestrzeni, funkcjonujgcej poza naszym czasem i mimo nas. Zyjg w krainie wiecznego
przesilenia, w ktorej - na granicy zmierzchu i brzasku - zmagajg sie ze sobg noc i dzien.
Swiat kontrastéw przenika materie obrazu. Przeciwieristwa ujawniajg sie na réznych
poziomach, sg obecne w warstwie intelektualnej - gdy rozmyslaniu o przesztosci to-
warzyszy wspétczesny kontekst, w warstwie obrazowej - w zestawieniu odmiennych
form architektonicznych, oraz na ptaszczyZnie $rodkéw plastycznych - w charakterze
zmagajacych sie ze sobg linii, w rdznicy sasiadujacych ze soba walordw, w iskrzgcym
obcowaniu sfer ciemnosci i Swiatta. Grafiki i rysunki pozbawione sg obrazu cztowieka.
Obiekty architektoniczne, fragmenty pejzazu stajg sie zatem samodzielnymi bohaterami
opowie$ci. Bronig do siebie dostepu spietrzonymi masami murdw, sterczacymi, skiero-
wanymi w niebo drzewcami rusztowan, spogladajg na nas czarnymi oczodotami okien,
dezorientujg $wiattem wylewajacym sie z bram, mgtami wypetniajacymi przestrzer.
Tylko fuki arkad i zagiecia przestrzeni zmiekczajg konstrukcje pejzazy. W ten sposéb
- by¢ moze nawet bez woli artystki - zantropomorfizowane elementy obrazowe, jak
rekwizyty sceniczne, zostajg obdarzone walorem dramatycznego napiecia.

Tchnienie zycia sugerujg niekiedy dodatkowo tytuty prac, szczegdlnie tych skonstru-
owanych dla wizji wyrostych z tekstu i ducha poezji.

Artystka przedstawia zatem sugestywng wizje architektury, tworzy - pozbawione zbed-
nych szczegdtow syntetyczne widoki dawnych i wspdtczesnych budowli, wyolbrzymiajgc
je w efektownych ujeciach perspektywicznych i dramatyzujgc przez stosowanie silnych
kontrastéw $wiattocieniowych,

Prébuje nie tylko odda¢ charakter miejsca - jego wyglad i strukture, ale takze obnazy¢
zatrzymany w nim dotyk czasu, jego $lad obecny w petnym godnosci trwaniu. A wiec nie
ilustracja jest celem artystycznego dziatania - raczej wydobycie nastroju, istoty zja-
wiska. Artystka usituje przenikna¢ tajemnice utrwalong we fragmencie obserwowanego
pejzazu, odkry¢ - w spowszedniatym, na pozdr znajomym skrawku rzeczywistosci - co$
jeszcze przez innych niezauwazonego, oryginalnego i osobistego.

Architektura, nawet wtedy, gdy nie jest konstruowana, lecz ma oparcie w rzeczywistosci,
zawsze jest w jaki$ sposdb odrealniona - i przez szczegdlny wybdr obiektow, poteznych,
rozbudowanych w przestrzeni (przywotujgcych obrazy Koloseum, akweduktow czy
$redniowiecznych fortyfikacji), i przez specyficzne operowanie ostrym, kontrastowym
Swiattem, i przez brak ludzi, ktérzy sg obecni jedynie jako sprawcy rzeczy. W tym kon-
tekscie nie dziwi fakt, ze w tédzkiej architekturze interesujg artystke puste przestrzenie
Manufaktury, wysokie $ciany opuszczonych pofabrycznych budynkéw. Oryginalne spoj-
rzenie artystki powoduije, Ze i ten, niemal wspéfczesny, pejzaz zostaje w jaki$ sposob
zantykizowany. Kreowany jest $wiat o niejednoznacznej proweniencji, w ktérym wspot-
czesno$é przeplata sie ze stojaca w tle refleksji starozytnoscia,

Monumentalizowanie pejzazu dokonuje sie ostatecznie przez wybdr perspektywy; spoj-
rzenie kierowane jest zazwyczaj z gory, glebia powieksza sie, rdwnocze$nie utrwala
sie wrazenie pustki i obcosci. W innych przypadkach, gdy architektura kadrowana jest
od dotu, skubizowane masy materii wydajg sie kolosalne i surowe.

Wyraznie okreslone centrum kompozycji, wyznaczone przez zbieg linii na ptaszczyznie
(albo ich ucieczke, gdy przy skosnej perspektywie linie opuszczajg kadr), przybiera
najczesciej ksztaft energicznej cyrkulacji. Czasem sg to dwa osrodki kompozycji, wtedy
jeden wir koncentruje sie na obrazie, drugi ma centrum poza jego ptaszczyzng. Ruch
udziela sie fragmentowi pejzazu, wydaje sie, jakby zawirowania $wiatet i cieni powodo-
waly rozwijanie sig i zwijanie w przestrzeni $cian architektury.
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ARCHITECTURE OF LIGHT AND SHADOW

The way Alicja Habisiak-Matczak depicts her world has something in
common with the film practice. Like a cameraman, the artist sets her
objective at the objects standing in silence, creating their vast panorama,
most frequently, however, zooming in or out on the center of the
composition, making the impression of running space.

Running our eye - faster and faster - over the walls and arcades we start
losing control and become overwhelmed by the unbridled whirl of light
matter above us. In some works from the very beginning the landscape
isimmersed in the beams of light. Like in Turner's paintings the contours
of objects are blurred, it is difficult to interpret the reality, the matter
becomes atomized.

In many Alicja Habisiak-Matczak's graphic works the fragments of real,
defined reality are reflected, yet even then they are a sign of a universal
space, functioning beyond our time and us. They exist in the area of
eternal solstice, where on the border of dusk and dawn - night and day
struggle against each other.

The world of contrasts permeates the matter of the image. Opposites
are revealed at different levels, they are present in the intellectual layer
- when memory of the past is accompanied by the contemporary
context, in the image layer - in juxtaposition of varied architectural forms,
as well as in the layer of means of expression - in the character of lines
fighting for their dominance, in a variety of values set together, in the
sparking existence of darkness and light.

Graphics and drawings are deprived of the image of man. Thus
architectural objects, fragments of landscape become the independent
heroes of the story. They prevent the access to them by means of
towering masses of walls, wooden scaffolds protruding, directed at the
sky, they stare at us with black eyeholes of windows, confuse us by the
light pouring out of gates, fogs filling the air. It is only arches of arcades
and bends of space which soften the construction of landscapes. In this
way - perhaps against the artist's will - anthropomorphized elements of
the image such as props are endowed with the value of dramatic tension.
Signs of life are sometimes additionally suggested by titles of works,
especially those constructed for the visions originating from the text and
spirit of poetry.

The artist presents a suggestive vision of architecture, creates the
synthetic - deprived of unnecessary details - views of former and
contemporary buildings, magnifying them in attractive perspective shots
and dramatizing them by the use of strong light-and-shade contrasts.
Not only does she attempt to reflect the character of the place - its
appearance and structure, but also to divulge the touch of time preserved
init, its trace present in the fully dignified permanence. Thus it is not the
illustration which is the artistic goal to achieve - it is rather the search
for mood, the essence of the phenomenon. The artist tries to reveal the
secret hidden in the fragment of the observed landscape, to discover
something unusual, original, personal in the often commonplace,
apparently familiar fragments of reality.

Architecture, even when it is not constructed yet based on reality,
is always in a way unreal - both by the particular choice of lenses,
enormous, arranged in space (reminding of the images of Colosseum,
aqueducts or medieval fortifications), and by the specific use of strong
contrastive light, and by the lack of people who are present only as
originators. In this context the artist is obviously keen on empty spaces
present in the £6dZ architecture, like in Manufaktura, with its high
walls of the abandoned post - industrial buildings. The artist's original
approach makes that almost contemporary scenery look in a way
antique. The world created seems to be of ambiguous origin, where the
contemporary character is mingled with the ancient feature present in
the background of considerations.

The monumental character of the landscape is finally revealed by the
choice of perspective; the observer looks from the upper position, the
depth increases and at the same time the impression of emptiness and
strangeness is preserved. In other cases, when architecture is framed
from the lower position, the cubistic masses of the matter seem to be
giant and austere.

The clearly defined focal point of the composition, marked by convergence
of lines on the plane (or their divergence when in the case of diagonal
perspective the lines go beyond the frame), most frequently takes the
form of energetic circulation. Now and then there are two focal points of
the composition; then one whirl concentrates on the image, and another
one locates its centre beyond the plane. The movement influences the
fragment of the landscape, it seems as if the whirls of lights and shades

Dzigki takim zabiegom w pracach Alicji Habisiak-Matczak kreowana jest niewatpliwie
aura metafizyki. Cho¢ fragmenty - czesto oryginalnego - pejzazu sq bezludne, oczeku-
jemy, ze - jak u Chirico - jaka$ samotna posta¢ wkrétce wypetni swa sylwetkg zacie-
niong przestrzen arkady, przetnie $wiatfo opustoszatej ulicy, pojawi sie na zamkowych
murach.

Budowana przez artystke atmosfera jest niemal fantastyczna, jak w niepokojgcych
dzietach filmowych kreujacych obraz wspaniatego, ale upadajgcego imperium (Satiricon
Felliniego, Titus [Andronicus] Julie Taymor) czy jak w graficznych fantazjach architek-
tonicznych Piranesiego (Carceri). W grafikach Alicji Habisiak-Matczak celem nadrzed-
nym staje sie jednak nie préba utrwalenia wizji potegi, ktéra od kulminacji przechodzi
w stan upadku, ale dokonanie zapisu trwania pewnego zjawiska, a przy tym uchwyce-
nie istoty miejsko$ci - uwiecznionej zaréwno w murach czy basztach renesansowego
miasta, jak i wyrazajgcej sie w rusztowaniach, rytmice dachdw wspéfczesnego orga-
nizmu miejskiego.

Moze dlatego dla jej kontemlowania trzeba - pozbawionej ludzi - chwili wieczoru czy
poranka, gdy miasto oddycha spokojnie.

Préby utrwalenia istoty zjawiska majg zrazu charakter rysunkdw. Jest ich wiele, w réz-
nych formatach, na rozmaitym papierze. Niektdre szkice przefozone zostajg na jezyk
grafiki, inne egzystujg jedynie na poziomie rysunku, sg autonomiczne.

Gdyby na etapie zapisu impresji postuzy¢ sie obiektywem aparatu fotograficznego,
trzeba by wykona¢ cafe serie zdjeé, aby obraz byt wielostronny, petny, zapewniajacy
po czasie odtworzenie owej atmosfery spotkania z przestrzenig i architekturg, Rysunek
wykonany na biezaco zawiera catos¢ odczué i wygladéw danej chwili. Dokonuije sig bu-
dowanie, przy udziale pomocnika - czasu, napiecia miedzy realnym fragmentem $wiata
ajego rysunkowym odbiciem. Mozliwe staje sig osiggniecie fizycznej i psychicznej przy-
stawalno$ci obu fenomendw.

Rysunkowe zaciecie widoczne jest w wielu grafikach Alicji Habisiak-Matczak. Prace wy-
gladaja jak wykonane weglem i biatg kredka. W niektdrych wyraZne slady zamaszystego
gestu tworzq trajektorie linii ksztattujgcych architekture i powietrze. Inne z kolei uderzajg
szorstkg, chropawg fakturg - przestrzen wypetniona zostaje czernia. Budowle zaryso-
wane suchg igfg wcinajg sie za to w Swieting przestrzen, manifestujgc swojg obecnost
ostrym szrafowaniem.

W drzeworytach obiekty nakreslone sg za pomocg grubych, ptynnych cie¢ o wyraZnie
zaakcentowanym poczatku i koricu, kreowane - w wiekszym stopniu - przez biel niz
przez czem. Sg bardziej syntetyczne, uproszczone. | tu takze znajdujemy wyraznie okre-
$lone punkty zbiegu perspektywy, jasno okreslone gtebie.

Artystka operuje szerokg gama Srodkdw ekspres;ji; rézne sposoby wykorzystania techni-
ki graficznej sg adekwatne do podjetego tematu i zatozonej atmosfery.

W widocznym w pracach zachwycie, zadumie i niepokoju wyraza sie szczegéina emacjo-
nalnos¢ artystki. To tu wiasnie ujawniona zostaje obecno$¢ cztowieka, ktdry indywidualnie
przezywa przestrzen, a wyrazem tego przezycia stajg sie osobiste notatki - obrazy:
grafiki, rysunki,

Alicja Habisiak-Matczak niewatpliwie podejmuje w swoich dziefach kwestie czysto pla-
styczne - zagadnienia przestrzeni, $wiatfa, ruchu, ale dotyka tez probleméw egzysten-
cjalnych; mdwi chocby o stosunku cztowieka do tradycji, ktdrej czescig jest przesztosé
wykreowana i utrwalona w kamieniu. O respekcie i szacunku dla $wiata, ktdry manife-
stuje sie w ciszy i w trwaniu, a w grafice i rysunku znajduje swoje odbicie utkane z bieli
i z czemi, z esencii i z braku, z energetyzujgcej relacji przeciwienstw.

caused the expansion and withdrawal of the walls of architecture in
space.

Due to such decisions, there is undoubtedly the air of metaphysics in Alicja
Habisiak-Matczak's works. Although the fragments of the mostly original
landscape are deserted, we expect that - like with Chirico - a solitary
figure is about to fill the shaded space of the arcade with its silhouette, cuts
across the light of the empty street, appears on the castle walls.

The atmosphere created by the artist is nearly fantastical, like in the
thrilling movies conjuring the image of a glorious though falling empire
(Satiricon by Fellini, Titus [Andronicus] by Julie Taymor) or like in the
graphic architectural fantasies by Piranesi (Carcer). In Alicja Habisiak-
-Matczak's graphic works the main goal, however, is not the attempt to
preserve the vision of power which transfers from the climax into the
state of fall, but to record a certain phenomenon and at the same time
the essence of urban character - immortalized both in the walls and
towers of a Renaissance city and expressed by scaffolds, the rhythm of
roofs of a contemporary urban organism.

Perhaps that is why to contemplate it there should be the evening or
morning time - without any people - when the city is peace and quiet.
Atthe beginning the attempts to preserve the essence ofthe phenomenon
appear to be like drawings. They are numerous, in various formats and
on a variety of paper. Some drafts are transferred into the language of
graphics, others exist only at the level of drawing, are autonomous.

If at the stage of the impression record you used a camera objective, you
would have to take the whole series of photographs so that the image
could be multilateral, full, providing later the opportunity to recall the
atmosphere of that encounter with space and architecture. The drawing
made on the spot presents all the feelings and the looks of a given
moment, The construction is in the making - assisted by an apprentice
- time, tension between the real fragment of the world and its drawing
reflection. Itis possible to achieve the physical and psychic compatibility
of both phenomena.

The drawing predilection can be observed in many graphic works
made by Alicja Habisiak-Matczak. The works look as if they were drawn
in charcoal and white chalk. In some of them the traces of an explicit
gesture form trajectories of lines shaping the architecture and the air.
Others, in turn, strike with the rough uneven texture - the space is filled
with black. Whereas the buildings drawn in a dry point technique cut
into the light space, manifesting their presence by means of hatching.

In the woodcuts the objects are sketched by thick smooth cuts with the
clearly stressed beginning and end, created - to a large extent - by white
rather than black. They are more synthetic, simplified. Here we can also
find the explicitly defined vanishing point, clearly defined depths.

The artist uses a wide range of means of expression; different ways of
using the graphic technique are adequate to the issue under discussion
and the assumed atmosphere.

Delight, thoughtfulness and anxiety observed in the works express
the artist's particular emotionality. That is where the presence of man
is revealed, the man who individually experiences space, and the
experience is expressed in personal notes - images: graphics, drawings.
Alicja Habisiak-Matczak undoubtedly takes up purely visual issues
- the aspect of space, light, movement; however, she also touches
the existential questions; she says about the man's attitude to tradition
whose partis the past created and preserved in stone. About the respect
to the world which is manifested in silence and persistence, and, in
graphics and drawing, finds its reflection woven of white and black, of
essence and lack of it, of the energizing relation of opposites.
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WIESEAW HALADAJ

DROGA DO SAMOPOZNANIA

Twdrczosé Wiestawa Hafadaja jest w pewnym sensie prébg stworzenia wiasnej filozo-
fii cztowieka. Bedac wynikiem osobistych poszukiwar, prowadzi do odkrycia prawdy
0 sobie samym, do otwarcia $wiadomos¢ na to, kim naprawde jestesmy i co jest celem
naszego zycia. Mimo, ze forma, jakg przybiera ta refleksja, jest bardzo indywidualna i bu-
dzaca czasem konwencjonalne skojarzenia, to omawiana postawa twdrcza odnosi sie do
sfery idei i wyobrazen najbardziej ogdlnych, okreslajacych miejsce cztowieka w Swiecie
i sens jego egzystencji.

Poszukiwania opierajg sie na powrocie do podstawowych doswiadczen i wioda do usta-
lenia prawdziwych relacji miedzy czfowiekiem i Swiatem, innych niz te, ktdre stanowig
jedno z podstawowych zafozen tradycji cywilizacji zachodniej. W rozwazaniach Wiestawa
Hatadaja cztowiek jest czescig Wszechswiata, z ktdrym powinien umie¢ wspdtistniec,
a ktdrego rozmaite elementy sg rozproszone takze w kazdym z nas. Fenomen ten jest
jak tkanka scalajgca nasze zycie. Obejmuje wszystko: byty fizyczne i duchowe, to, co or-
ganiczne i nieorganiczne, przedmioty i ludzi, dziatania i ich skutki, tym samym takze prze-
szto$¢, terazniejszosc i przyszio$c. Pozorne przeciwienstwa taczy w harmonijng catosc.
Artysta odwotuje sie do $wiadomosci kosmicznej, ktéra skupia sie na poszukiwaniu drdg
odzyskania utraconej harmonii czfowieka z Wszechswiatem. Cztowiek wydaje sie wtedy
do niego w pewien sposdb podtaczony; préba wizualnego wyrazenia tego fenomenu
przybiera w twdrczosci forme niemal dostownej biologicznej wiezi, organicznych powig-
zaf z duchem i materig Wszech$wiata.,

Wykreowane wizje majg swe Zrédto w imaginacji i wrazliwo$ci artysty. Rozmaite sktadniki
obrazowe prac Wiestawa Hatadaja, to w jakich pozostaja do siebie relacjach - wskazujg na
réznorodno$é przejawdw egzystencii i ich nature. Te najczesciej nachodzg na siebie, prze-
nikajq sie, przystaniajg inne, budujg catosci z innych mniejszych, modutowych elementdw
Czesto multiplikowane i powiekszane kryja sie za gestwing splatanych - i odznaczajacych
sie przy tym rodzajem spektakularnej ,dekoracyjnosci” - quasi-biologicznych form.

Bieg ich widkien wyznaczajg najczesciej ukosne dukty, ale w wielu pracach z ostatnich
lat, zardwno tych, ktdre zawierajg mocmo wyeksponowane motywy figuralne, jak i tych,
ktdre zblizajg sie charakterem do kompozycji abstrakcyjnych - linia staje sie czasem
bardziej ozdobna, swobodna. Kreska przypomina secesyjna: gietka, ptynng i ruchliwa,
Jest nie tylko bardziej dekoracyjna, ale tez bardziej organiczna, nie tylko poprzez swoj
wyglad, charakter, ale i wzmozong biologiczng witalnosé.

Artysta kreuje sytuacje, w ktdrej nasz wzrok - jak wziernik - zagtebia sie w gestg struk-
ture materii i, pokonujgc warstwe po warstwie, posuwa sie naprzdd. Probuje dotrze¢
do sedna, bez gwarancji, ze ujrzy istote rzeczy. Elementy figuralne przedzierajg sie nie-
raz ku nam przez te warstwy z mozotem. Niektére wygladaja, jakby same byty ztozone
z widkien. Czasem bardzo trudno odnalez¢ ukrytg forme. Istotne motywy bywajq zrazu
nieuchwytne, jak wizerunki w stereogramach, tamigtéwkach optycznych; niektore kom-
pozycje zdradzajg swoje tajemnice dopiero po bardzo wnikliwym i wielokrotnym oglg-
dzie sktadnikow obrazu.

Postrzegane z tradycyjnej perspektywy ujawniajq takze inny, by¢ moze bardziej trady-
cyjny, metaforyczny sens. Méwig o ztozono$ci czfowieczej natury, o skomplikowane;
strukturze ludzkiej psychiki. Trudno uchwyci¢ obraz jej catosci, zwtaszcza, ze funkcjo-
nuje ona - jak twarze z dziet tdzkiego artysty - w sieci uwiktan nie tylko swej we-
wnetrznej natury, ale tez i zewnetrznych relacji czy kontekstdw.

Czasem dwa, a czasem wiecej wizerunkéw twarzy sktada sie na jedng, akcentujgc nie
tylko ztozono$¢ i niejednoznaczno$é catego bytu, ale takze, w wezszym zakresie, zto-
zono$¢ fenomenu czfowieczerstwa, Czy zatem ogladamy prawdziwe oblicza? A moze
to jedynie ich pozdr? Przypominajg one w duzej mierze o przemijaniu, o uptywie czasu,
ale tez i o przemienno$ci oraz wymianie form egzystencji, wywotujg problemy escha-
tologiczne.

Poszukiwania twdrcze Wiestawa Hatadaja odbywajg sie przy tym w poczuciu wiecz-
nego, gteboko doswiadczanego paradoksu, jakim jest tajemnica sensu istnienia
przemijajgcych pojedynczych istniert w kontekscie wiecznosci i nieskoficzonosci $wiata,
Stad powracajgcy w twdrczosci artysty motyw pojawiania sie i znikania ujrzanych kiedys
obrazdw, powtarzalnosci $wiadectw i przejawdw egzystencji, ale tez dojmujgce wrazenie
pozoru, subiektywnosci doswiadczanych fenomendw.

By uzyskaC prawdziwy, pierwotny obraz jednostki nalezy odrzuci¢ nie tylko wszystkie
kostiumy uszyte z obcych kontekstow i ocen, ale takze wiasne wyobrazenia o sobie.
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THE WAY TO SELF-DISCOVERY

Wiestaw Hatadaj's artwork is in a way an attempt to create his own
philosophy of man. Being a result of a personal search, it lets us
discover the truth about ourselves, it develops awareness of who we
really are and what the goal of our lives is. Although the form in which
the reflection is expressed is very individual and it sometimes evokes
conventional associations, this creative attitude relates to the sphere of
ideas and projections which are most general, which define man's place
in the world and the sense of his existence.

The search is based on the return to the fundamental experience, the
establishment of true relationships between man and the world, other
than those that are one of the basic assumptions of the tradition of
Western civilization. In Wiestaw Hatadaj's considerations man is a part of
the Universe which he should be able to coexist with, and whose various
elements are scattered in each of us. This phenomenon is like the tissue
that consolidates our lives. It covers everything: physical and spiritual
beings, what is organic and inorganic, objects and people, actions and
their consequences, the past, the present and the future. The apparent
contradictions combine in the harmonious whole.

The artist refers to the cosmic consciousness which focuses on seeking
ways to recover the lost harmony of man with the Universe. Then man
appears to be in some way connected with it; an attempt to find a visual
expression of this phenomenon takes here the form of almost literally
biological bonds, organic links with the spirit and the matter of the Universe.
Created visions are rooted in the artist's imagination and sensitivity.
Various imagery components of Wiestaw Hatadaj's works, the relations
in which they stay to one another, indicate a variety of manifestations
of existence and their nature. They most often overlap each other,
merge, obscure others, they build the whole of other smaller, modular
components. Frequently multiplied and magnified, they hide behind
a thicket of tangled, quasi-biological forms, distinguished by a kind of
spectacular ‘decorativeness.

The course of their fibres is most often defined by oblique routes, but
in many recent works, both those that contain heavily exposed figural
motifs, as well as those which are close to abstract compositions — the
line sometimes becomes more decorative, liberated. The line resembles
the Art Nouveau style: flexible, smooth and undulating. Not only is it more
decorative, but also more organic by its physical nature, the increased
biological vitality.

The artist creates a situation in which our vision — like a speculum
- penetrates the dense structure of the matter and, layer by layer,
it moves forward. It makes an attempt to get to the bottom, with no
guarantee to reach the heart of the matter. The figurative elements
sometimes painstakingly push their way to us through these layers,
they go out of them like from a shadow; from their hideouts of eternal
anxiety. Some of them look as if they themselves were composed of
fibres. Sometimes it is very hard to find a hidden form. It seems that the
artist plays a sort of game with us. Important motifs are often hidden
as images in stereograms, optical puzzles. Some compositions reveal
their secrets only after a very careful and repeated review of the image
components.

Perceived from the traditional perspective they also reveal another,
perhaps more traditional, metaphorical sense. They talk about the
intricacies of human nature, about the complicated structure of man's
psyche. It is difficult to grasp its picture as a whole, especially since
it functions — like the faces from the artist's works — in the web of
complications concerning not only its own inner nature, but also the
hostile external relations and contexts.

Sometimes two, or more images of faces account for one, accentuating
not only the complexity and ambiguity of the whole existence, but also,
to a smaller extent, the complicacy of the phenomenon of humanity.
Thus, do we see true faces? Perhaps it is just their appearance or masks
covering them? They remind us about passing, the passage of time, as
well as about volatility and exchange of the forms of existence; they
provoke eschatological reflections.

Wiestaw Hatadaj's creative explorations are accompanied by the feeling
of the everlasting, deeply experienced paradox which the mystery of the
sense of existence of transient individual lives is in the context of eternity
and infinity of the world. That is the source of the recurring theme of
appearing and disappearing images seen in the past, repeatability of
existence's testimonies and manifestations, but also poignant impression
of pretence, subjectivity of experienced phenomena.

In order to get a real, original image of the individual, it is not only

Wtedy dopiero, jak podkresla artysta, mozemy dotrze¢ do czystego ego, odstaniajgcego
sie W procesie pozbywania sie tego, co sztuczne, zbedne i zaktamujace obraz. Zewnetrz-
ne i wewnetrzne w cztowieku moze stac sie jednoscia.

Do$wiadczenie siebie jako czesci Swiata staje sie punktem wyjscia w procesie rozwija-
nia Swiadomosci typowej dla tradycji kultur Wschodu. To $wiadomos¢ planetarna, ktérej
przeciwienstwem jest okreslanie sie przez uczestnictwo w takich - bedacych para-
dygmatami kultury Zachodu - zdefiniowanych i czesto zamknietych catosciach spofecz-
nych jak nardd, pafistwo, organizacja polityczna czy wyznaniowa (Aldona Jawtowska).
Proces samopoznania w procesie twérczym, ktéry podjat Wiestaw Hatadaj, ma charak-
ter medytacji i posiada wymiar wrecz religijny. Mozna go okresli¢ jako duchowg droge
wiasnego rozwoju, wiodgcq do osiggniecia wewnetrznego spefnienia. Podstawg staje
sie w duzej mierze doswiadczenie egzystencjalne, prerefleksyjne, a nie tylko poznanie
przez zmysty i rozum, Chodzi o to, by do$wiadczy¢, ,dotkng¢” bezposrednio, a nie jedynie
ogarnaé mysla. Stad takze liczne rygory, jakie narzuca sobie artysta, realizujgc wielko-
formatowe dziefa, wypetnione gestym ,szrafowaniem’ bedace efektem zmudnej, podob-
nej do kaligraficznej, klasztornej w charakterze pracy, stad proba pogtebiania refleksji
w dzietach powtarzajgcych wybrane tematy, jakby w procesie nieustannego doskonale-
nia, stad takze wybdr techniki - prostej, ale uczciwej i bezposredniej,

Prace Wiestawa Hafadaja imponujg niebywata perfekcja techniczng. Efekt wynika z rze-
telnosci roboty, ktéra nie zmierza jedynie do osiggniecia doraznego, tatwego efektu,
nie szuka przypadkowych rozwigzan, lecz konsekwentnie i planowo ksztattuje misterng
i spdjng tkanke dziefa. Jest to praca nacechowana ogromng precyzja i samodyscypling.
Cho¢ Wiestaw Hatadaj uprawia takze malarstwo oraz rysunek, to najgtosniej wyraza
sie przede wszystkim na pfaszczyznach wyjatkowych - wzigwszy pod uwage i rozmiar,
i efekt artystyczny - grafik (gtéwnie linorytow, ale tez prac wykonanych w technice
suchej igty). Motywy figuratywne powstajg dzieki precyzyjnie wycietym i odbitym na
kalkach lub na papierach liniom. Ich kompozycje same w sobie mogg by¢ traktowane
czesto jako abstrakcyjne wariacje plastyczne.

Dla odczucia formy i osiggniecia jej wyrazistosci za pomocg ekspresyjnego cigcia todzki
artysta wykorzystuje zazwyczaj matryce o duzych powierzchniach. Twérca powigksza
szczegdty - czasem do ponadnaturalnych rozmiaréw - i pozwala nam na zblizenie sie do
obiektu. Odbitki wciggaja wzrok widza w gfgb natadowanych energig obrazéw.

Bo tez szczegdine wrazenie robi na odbiorcy przede wszystkim sposob kreowania prze-
strzeni w grafikach Wiestawa Hatadaja. Wieloptaszczyznowa struktura buduje ogromng
gtebie obrazu. Pozwala to na konstruowanie rozmaitych relacji pomiedzy formami egzy-
stencji powotanymi do Zycia przez twérce. Artysta skutecznie pokonuje ,wrodzong pta-
sko$c” linorytu. Przestrzenno$¢ wzmacniaja nie tylko zabiegi podejmowane w strukturze
matrycy. Duzy wptyw na kreowanie tego efektu ma takze wybdr podktadu pod druk oraz
sposob eksponowania prac. Wykorzystanie kalki - gietkiej, zywej, nieustannie ,pracu-
jacej’ nie dajgcej sie okiefznad nawet przez szybe antyramy - wspomaga budowanie
wrazenia tréjwymiarowosci obrazu i efektu ,0dejécia” formy plastycznej od ptaszczyzny.
Tworczo$é Wiestawa Hatadaja wydaje sie by¢ odporna na oddziatywanie mad i trenddw.
Na tle innych wspétczesnych manifestacji artystycznych wyraznie sie wyréznia. Przywo-
tuje trudne problemy, zmusza nas do porzucenia - takze i odbiorczych - przyzwyczajen,
narzucajacych tradycyjne interpretacje.

Charakterystyczna, poruszajgca poetyka dziet Wiestawa Hatadaja wynika ze sposobu,
jaki przyjaf na dotarcie do odpowiedzi na istotne egzystencjalne pytania: o sens i esen-
cje naszego bytu, o nature cztowieka i jego tozsamo$é. To z pewnoscig takze odpowiedZ
samego twdrcy na potrzebe zrozumienia wtasnego losu.

necessary to reject all costumes tailored from extraneous contexts and
evaluations, but also our self-images. Only then, as the artist emphasises,
we can reach the pure ego, revealed in the process of eliminating what is
artificial, unnecessary and thereby falsifying the image. What is external
and internal in man can be unified.

Experiencing oneself as a part of the world becomes the starting point
in the process of developing the awareness typical of the traditions of
cultures of the East. It is the planetary consciousness, whose opposite
is self-definition determined by participation in such defined and
often closed social unities as the nation, the state, political or religious
organization, which are paradigms of the culture of the West (Aldona
Jawtowska).

Self-discovery in the creative process which Wiestaw Hatadaj has taken
up is a kind of meditation, is somehow religious in its nature. It can
be defined as a spiritual path of self-development, leading to a sense
of fulfilment. It increasingly relies on the existential, pre-reflective
experience, not only on the cognition through senses and reason. The
main point is to experience something, to ‘touch’ it directly, not only to
comprehend it. That is where numerous rigours originate from, those
which the artist enforces on himself, realising his large-scale works,
filled with dense ‘hatching; an effect of fastidious, similar to calligraphic,
monastic-like work. It also arouses attempts to deepen the reflection in
the works that come back to some selected themes, as if in the process
of constant perfection, to select a simple, sincere and direct technique.
Wiestaw Hatadaj's works impress with their incredible technical perfection.
Itlies in the earnest work which does not only aim to achieve a temporary
attractive effect, does not seek random solutions, but it consistently and in
a planned manner shapes the fine and coherent tissue of the artwork. It is
an effort endowed with great precision and self-discipline.

Although Wiestaw Hafadaj also deals with painting and drawing,
he expresses himself most of all in his extraordinary graphic works,
considering both the size and the artistic effect (mainly linocuts, but
also works made in the technique of dry point). Figurative motifs are
created due to precisely cut out lines printed on tracing paper or paper.
The compositions can be often regarded as abstract artistic variations.
To feel the form and to achieve its clarity by the expressive cut, the artist
usually uses large matrixes. The author magnifies details — sometimes
up to the supernatural size — and he allows us to move closer to the
object. The prints make the viewer look inside the energetic images.
What is particularly impressive to the viewer is the way the space of
Wiestaw Hatadaj's graphics is created. The multifaceted structure builds
agreat depth of the image. It allows for constructing various relationships
between the forms of existence conceived by the author. He successfully
overcomes the 'inherent flatness' of linocut. Spatiality is strengthened not
only by the decisions concerning the structure of the matrix. The choice
of the printing ground and the method of the works' exposition have also
a great impact on that effect. The use of the tracing paper — flexible,
vital, constantly ‘working; which cannot be tamed even by the glass of
the frame — helps build an impression of the 3D image and the effect of
'separation’ of the visual form from the plane.

When compared with other contemporary artistic manifestations,
Wiestaw Hafadaj's work definitely stands out. It also seems to resist the
influence of artistic fashions and trends. It recalls difficult themes, makes
us quit perceptive habits that impose traditional interpretations.

The characteristic, moving imagery of his works originates from the
manner he adopted to find answers to important existential questions:
about the sense and essence of our existence, about the nature of
man and our identity. It is certainly the artist's response to the need of
comprehension of his own fate.
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MONIKA JURKIEWICZ ver ALBE KANT

FANTASMAGORIE

W swojej twdrczosci Monika Jurkiewicz, z przekorg i inteligentng ironig, czesto obra-
zowata antynomie zycia i $mierci, snufa refleksje na temat procesu przemijania, leku
przed istnieniem, trudnosci w komunikowaniu sig z innymi ludZmi, Czynita to eksponu-
jac w swoich pracach wizerunek cztowieka w rdznorodnych kontekstach i zyciowych
uwiktaniach. Réwnoczesnie poszukiwata bezpiecznej (realnej i metafizycznej) prze-
strzeni, ktdra mogtaby stanowi¢ azyl dla jego kruchej egzystencji i w ktdrej mozna by
rozpoznaé szlak wiodacy ku zrozumieniu ludzkiego losu.

W ostatnich pracach ta przestrzen bardzo sie rozszerza i zarazem ukonkretnia. Nasza
egzystencja, zaznaczona zaledwie kilkoma skromnymi $ladami, zostaje ukazana na tle
catej natury, ktdrej jestesmy jedynie stabym ogniwem. Artystka obiektem swoich zainte-
resowan czyni pejzaz. Pozostaje w zgodzie ze swoimi twdrczymi preferencjami; zawsze
przeciez manifestowata przywigzanie do tradycyjnych, uznanych gatunkdw i motywdw,
takich jak martwa natura, akt czy wiasnie pejzaz.

Wizerunki przyrody na obrazach Moniki Jukiewicz s3 estetycznie wysmakowane - Swiet-
nie skadrowane, ukazane z niemal fotograficzng dokfadnoscig i dbatoscig o szczegdt,
wypetnione starannie dobranym kolorem i subtelnym $wiatfem. Eksponowane fragmen-
ty krajobrazu wydajg sie nam znajome, zfozone z elementdw, ktdre dobrze rozpoznaje-
my, prawdziwosci ich istnienia nie jestesmy w stanie zakwestionowac. Na poczatku nie
budzg naszych podejrzer, ale analizujgc obrazy stwierdzamy, ze nie moga to by¢ ,foto-
graficzne” zdjecia rzeczywistosci, ze mamy do czynienia z pejzazem konstruowanym.
Zdajemy sobie sprawe, ze prezentowane obrazy istniejg tylko w wyobrazni artystki, ze
sq to $wiadomie przez nig zbudowane wehikuty stuzace snuciu pogtebionych refleksji.
Czasem malarka decyduje sie na ujawnienie mistyfikacji. Ze znajomych elementéw
tworzy nowg rzeczywistosSc, nie ukrywa fantastycznej natury niektorych krajobrazow. Jej
metoda przypomina dziatania niektdrych surrealistow, chociazby Maxa Ernsta, takze na
gruncie stosowanych technik, gdyz drugi plan ksztattowany jest czesto przy uzyciu spe-
cjalnych metod i narzedzi, dzieki czemu artystka uzyskuje interesujgce efekty fakturowe
i taczy wrazenie fotograficznej odbitki z wizjami o charakterze fantasmagorii. Niektdre
elementy obrazowe znajdujg sie w tych przestrzeniach ,nie na swoim miejscu’ i stwa-
rzajg wrazenie obiektéw przeniesionych na ptétno z onirycznej wizji. Pewne sugestie
wyrazone w tytutach prac (skojarzenia takie jak: wieloryb’ ,drugi ksiezyc’ ,ztota rybka")
odsytaja nas do dziedziny swobodnych nadrealistycznych potokéw wizji i mysli.

W pracach tych daje sie zauwazy¢ takze wieksza bezkompromisowos$¢ w podejmowaniu
zagadnien kolorystycznych. I odmienne: tam, gdzie prace sg bliskie wiernemu odwzoro-
waniu realnie istniejgcych pejzazy, w wiekszosci dominuje bardziej stonowana, ztamana
szarosciami kolorystyka.

Czujemy, ze pejzaze Moniki Jurkiewicz zostaty wyjete z kontekstu, albo wykreowane, nie
dla nich samych, ze nie samo ich piekno, i nie walor estetyczny tylko, sq tutaj najwazniej-
sze, ze kryje sie za nimi istotna humanistyczna refleksja.

Te fantastyczne obrazy tak naprawde zawierajg spostrzezenia dotyczace natury $Swiata,
istoty istnienia, zagadnien eschatologicznych. Wynikajg z odczuwania atawistycznych
lekéw i niepokojow.

Bohaterem tych bogatych malarskich prac jest szeroko pojeta natura, traktowana ho-
listycznie, organicznie i catosciowo, jak odwieczny przejaw zycia, zycia ktdre sig rodzi
i ktore obumiera. Dlatego obok kruchych, szybko przemijajacych elementow przyrody:
gatazek czy lisci, pojawiajg sie elementy dajgce wrazenie statosci i pozornie niezmienne.
Z ,martwymi" sktadnikami natury sgsiadujg zywe. W peknieciu skalnej opoki pojawia sie
kwitngcy kwiat, w zwierciadle obmywajgcej kamienie wody odbija sie ulotny obraz nie-
ba, ponad horyzontem wschodzi i zachodzi stofice. Szczeliny w korze drzew niepokojg
nas jak zmarszczki, ktére przypominajg o nieuchronnym, ciagfym przemijaniu, podob-
nie jak kanelury, pekniecia na powierzchni kilkusetletnich obrazow starych mistrzow.
Réwnoczesnie z ulgg odnajdujemy $lady odradzania sie przyrody w powtarzajgcych sie
w nieskoriczonos¢ cyklach.

Obiekty przyrody rozpiete zostajg miedzy dwoma biegunami egzystencii: zyciem i $mier-
cig, przemierzajg droge od narodzin przez mtodo$¢ ku starosci, az po zmierzch fizycznego
istnienia. Natura zyje w tych obrazach jak cztowiek - oddycha i przezywa. Jej nieprzemi-
jajace piekno stanowi wzorzec, wedle ktdrego ksztattujemy nasze wyobrazenie o do-
skonatosci, takze o tym, co idealne w cztowieku i stworzonym przez niego przedmiocie.
Model kobiecego aktu od wiekéw utrwalajg skalne zatomy, ich wgtebienia i wypietrzenia,
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PHANTASMAGORIES

In her work, with cleverness and intelligent irony, Monika Jurkiewicz often
presented antynomy of life and death. She took into consideration the
process of passing, the fear of existence, difficulties in communicating
with other people. She did it exposing in her works the image of man in
a variety of contexts and life situations. At the same time she searched
for safe (real and metaphysical) space which might be an asylum for
human fragile existence, where the route leading to understanding
human existence could originate.

In recent works this space is both very much extended and specified. Qur
existence, marked merely by a few slender traces, is presented against
the background of the whole nature whose weak link we are. The artist
makes landscape the object of her interest. She keeps to her creative
preferences. She has always manifested her affection for traditional
approved genres and motifs such as a still life, a nude or the already
mentioned landscape.

The images of nature in Monika Jurkiewicz's paintings - are perfectly
cropped, presented with a nearly photographic precision and care for
a detail, filled with carefully selected colour and subtle light. The exposed
fragments of landscape seem to be familiar, made of elements which we
easily recognize, whose real existence we can not deny. At the beginning
we have no doubts. However, while analysing the images, we realize they
can not be just ‘photographic’ pictures taken from reality, that we stand
in front of a constructed landscape. It dawns on us that the exhibited
paintings exist only in the artist's imagination, that they are deliberately
built vehicles intended for thoughtful considerations.

Sometimes the painter decides to reveal her mistification. Out of familiar
elements she creates a new reality, she does not hide the fantastic nature
of some landscapes. Her method reminds us of certain modes used by
some surrealists, like e.g. Max Emst, also with regards to the applied
painting techniques, as the background is frequently shaped with the use
of special methods and tools, which help the artist to obtain interesting
texture effects and to combine the impression of a photographic print
with some fantasmagoric visions. Some image elements are ‘out of place’
here and they appear to be objects transferred onto the canvas from
some oniric visions. Specific suggestions of the works' titles (associations
such as: 'a whale, 'another moon; ‘a golden fish') refer us to the sphere of
free surreal streams of visions and thoughts.

In these works we can also observe greater non-conformity in the
approach to colour issues. And contrary to this: in the works which are
closer to the exact representation of really existing landscapes, a more
moderate greyish colour palette dominates.

We feel that Monika Jurkiewicz's landscapes were taken out of context
or created not only for the sake of the very images. It is not only their
beauty or their aesthetic value which are most important here. There
is also a significant humanistic thought that is hidden behind their
semantic layer.

In fact these fantastic images convey the message concerning the
nature of the world, the essence of existence, eschatological issues.
They originate from the perception of atavistic fears and anxieties.

The main character of these rich painterly works is nature, treated
holisticly, organicly and as a whole, as an everlasting manifestation of life,
life which awakens and dies away. Therefore next to fragile, vulnerable
nature elements: twigs or leaves, there are elements which seem to
be constant, premanent. With ‘dead’ components of nature there come
those which are still alive. In the rift of a rock there appears a blooming
flower, a transient image of the sky is reflected in the morror of water
flowing down the pebbles, the sun rises and sets above the horizon.
Splits in the bark of trees like wrinkles are the reason of our worries.
They remind us of inevitable constant passing like craquelure in a few
hundred - year - old paintings of the old masters. We are simultaneously
relieved to find traces of nature renewal in infinite repetitive series.
Objects of nature are spread between two poles of existence: life and
death, they make their way from birth, through youth until the old age, the
end of physical existence. In these paintings nature lives like a human
being - it breathes and seems to be emotional. Its everlasting beauty
becomes a model pattern according to which we form our image of
perfection, also referring to what is ideal in man and in an object created
by the man. For ages the model of feminine nude has been preserved
by rocks, their hollows and reliefs, smooth contours of natural shapes
and sensually bothering cracks and ravines. Perfect, amazing, similar
to fractals patterns of nature are like still unknown algorithms which
represent the knowledge concerning the structure of the universe.

tagodne obrysy naturalnych ksztattéw i zmystowo niepokojace pekniecia i szczeliny.
Doskonate, zadziwiajgce, podobne do fraktali wzory przyrody s3 jak niezgtebione jeszcze
algorytmy, ktére zawierajg wiedze o budowie wszech$wiata. W tym kontekscie Monika
Jurkiewicz pozostaje wierna swoim fascynacjom, jak kiedys ,szuka boskosci we wszel-
kich przejawach istnienia, prébuje odnalezé Sciezke ku przestrzeni wiecznego sensu.
Dotyka sfery pigkna obiektywnego, utrwalonego w harmonii koloru, ksztattu, $wiatta!
Szczegdlnym sktadnikiem tej tworczosci jest cztowiek, W wykreowanym przez malar-
ke Swiecie jego obraz sie nie pojawia. Istnienie ludzi ujawniajg skromne $lady dziatar,
podejmowanych ze stabg wiarg w znaczenie i sens wysitkdw, ktére podejmujemy, by
zrozumieC i zaakceptowac otaczajacy nas Swiat. Wietrzejacy, wykuty w kamieniu ma-
giczny kwadrat SATOR, wspdlna wiasno$¢ wielu epok, religii i filozofii, pozostaje zatosnym
Swiadectwem daremnych préb zgfebienia sekretéw bytu. Rdwnoczesnie potwierdza
naszg wieczng potrzebe siegania po metafizyke, tesknote za Absolutem, konieczno$é
poznania tajemnicy istnienia, Cze$ciowo zatarte naskalne malowidta przywotujg ludzkie
wysitki zmierzajgce do ujarzmienia natury. Stanowig niestety tylko tfo dla bujnej egzy-
stencji przyrody. Zatrute wody demaskujg cztowieka jako sprawce jej zniszczenia.
Dualizm w mysleniu, w filozofii tej tworczo$ci znajduje odzwierciedlenie rdwniez w kon-
strukcji dziefa. Monika Jurkiewicz mocno akcentuje w swoim malarstwie relacje miedzy
dwoma planami obrazu. Nie jest to jedynie perfidny ,malarski chwyt" doswiadczonego
artysty, ktory wie, jak zaintrygowac odbiorce zestawieniem szerokiego bogatego tfa z zaj-
mujgcym detalem pierwszego planu. Zestawienie rozmaitych elementéw obrazowych
ma decydujace znaczenie dla ukazania procesu przemijania, przemiany i odrodzenia.
Dzieki temu tatwiej wnikamy w strukture wykreowanej rzeczywistosci. Kontrast plandw
budujacych obraz staje sie w rezultacie istotnym wyrazem interpretacji $wiata. Jest 7r6-
dtem dramatycznego napiecia. Uzywajac jezyka sztuki artystka przypomina o uptywie
czasu, kaze sie zastanawia¢ nad istotg i celowoscig ludzkich dziatar. Odnosi sie do od-
wiecznego filozoficznego problemu dotyczgcego mozliwosci rozumowego i zmysfowego
poznania $wiata.

Zabieg taki jest tez istotny dla konstrukeji obrazu, wzmacnia dziatanie wartosci plastycz-
nych dziefa. Wystepujgce naprzdd elementy pierwszego planu rzucajg cienie na ptasz-
czyzny w tle, sugerujac przestrzennos¢ i budujgc wrazenie glebi. Plany kompozycyjne sg
przy tym przedstawiane przy uzyciu Srodkow bezposrednich i obiektywnych, szczegéty
oddane, tradycyjnie juz, z niekwestionowang biegtoscig warsztatowa.

Statyka starannie wybranych obiektow poteguje wrazenie powagi, dodaje im podniostosci,
Zréwnowazona, stabilna kompozycja przydaje dziefu pewnego rodzaju monumentalnosci.
Twdrczo$¢ Moniki Jurkiewicz jest szczegdlnym sposobem na oswajanie natury. Obrazy
nie wyrastajg jedynie z jej afirmacji, podszytej obawami i rezygnacja. Artystka pejzaze
konstruuje wedtug swoich zasad, panujac nad ich strukturg i sposobem istnienia, W ten
sposob niepokaj, ktdry towarzyszy atawistycznej fascynacii przyroda zostaje ostabiony.
Jest to po czesci dziatanie magiczne, wywotane przez artyste - demiurga. Podrézujemy
wraz z Monika Jurkiewicz przez obszar piekna, ktérego przejawy istniejq gdzies obok nas,
a ktérego obraz i tajemnice ujawni¢ moze dopiero proces tworzenia.

Nowa estetyka i filozofia jej tworczosci bliska jest troche naiwnym dziafaniom dzieci,
ktdre tworzg z kwiatéw, lisci, suchych badyli i, obdarzonych tajemng moca, ulubionych
drobnych przedmiotow - ,sekrety” Trzeba wiedzieé, gdzie ich szukaé, bo sg one zawsze
skrzetnie ukryte przed oczami intruzow. PéZniej wystarczy tylko odgarnaé warstewke
ziemi, by pod szkietkiem ujrzec..

In this context Monika Jurkiewicz remains faithful to her fascinations.
As before, she ‘searches for divinity in all kind of manifestations of
existence, she tries to find a path leading to the sphere of eternal
sense. She touches the sphere of the objective beauty preserved in the
harmony of colour, shape and light!

Man is a specific component of that creation. In the world created by the
painter man's image does not appear. People’s existence is revealed by
some traces of human activity which is taken up with a weak faith in the
meaning and sense of efforts that we make to understand and accept
the world which surrounds us. Carved in a stone, worn out magic square
SATOR, common property of many eras, religions and philosophies,
remains a pitiful testimony to futile attempts to understand the secrets
of existence. It similtaneously confirms our eternal need to appeal to
metaphysics, our nostalgia for the Absolute, the necessity to find out the
mystery of existence. Partly blurred rock paintings recall human attempts
which were to tame nature, Unfortunately they are only the background
for the rampant existence of nature, Polluted waters unmask man as the
main cause of its destruction.

Dualism in thought, in philosophy of that creation is also reflected in
the construction of work. In her painting Monika Jurkiewicz strongly
emphasizes relations between the planes of a painting. It is not only
a perfidious 'trick’ of an experienced artist, who knows how to attract
a viewer by juxtaposition of a wide rich background with an interesting
detail of the foreground. Arranging various image elements is a decisive
factor in the presentation of the process of passing, change and revival.
In this way it is easier for us to penetrate the structure of the created
reality. The contrast of plans which build the image becomes in turn
an essential expression of interpretation of the world. It is the source
of dramatic suspence. Using the language of art the artist reminds us
of time going by, she makes us consider the essence and objectives of
human activity. She appeals to the long-lasting philosophical problem
concerning the potential of rational and sensual cognition of the world.
This procedure is also important for the construction of a painting, it
intensifies the impact of the work's artistic values. Frontal elements of
the first plan cast shadows on the planes in the background, they suggest
spaciousness and they build the impression of depth. Compositional plans
are presented by means of direct and objective means of expression,
details traditionally shown with the undisputed workshop skill.

Statics of carefully selected objects intensifies the impression of
seriousness, the sense of solemnity. The well-balanced stable composition
endows the work with a kind of monumentality.

Monika Jurkiewicz's creation is a specific way to tame nature. Images
do not originate merely from its affirmation accompanied by anxieties
and resignation. The artist builds landscapes according to her own
rules, controlling their strucxture and the way they exist. In this way the
anxiety which goes together with the atavistic fascination with nature
is weakened. It is partly a magic act evoked by the artist - demiurg.
Following the artist we wander through the land of beauty, observing its
manifestations somewnhere around us. The image and mysteries of this
area can only be revealed in the process of creation.

The new aesthetics and philosophy of Monika Jurkiewicz's work is in
a way close to a bit naive childlike creation, where children conceive
'secrets’ by means of flowers, leaves, dried twigs and little favourite
objects endowed with some mysterious power. To find them you must
know where to look for them as they are always carefully hidden to avoid
the eyes of unwanted intruders. Later on it is enough to remove a layer of
soil and take a magnifying glass in order to see..
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DARIUSZ KACA

ODZYSKIWANIE SACRUM

Twdrczo$¢ Dariusza Kacy zawsze wyrastata z podziwu nad logika i pieknem natury, wy-
razata dazenie do odkrycia uniwersalnej reguty, kryjacej sie w ogromie przestrzeni i nie-
skoficzonosci czasu. Rdwnoczes$nie skfaniata do podejmowania poszukiwar w obszarze
szeroko pojetej duchowosci,

Jego grafiki eksponowaty formy wyrazajace wiecznos¢. Prace wypetniaty obrazy gwiezd-
nych konstelacji, tych majgcych swéj odpowiednik w rzeczywistych zbiorowiskach ciat
niebieskich, jak i tych obiektdw astralnych, ktére zrodzity sie w jego wyobrazni. W przy-
wotanych obszarach pojawiaty sie motywy, ktdre nadawaty im walor przestrzeni zmitolo-
gizowanej, prowokowaty pytania o Zrodta, charakter i ciggtos¢ naszej kultury.
Wezesniejsze prace, wyrastajace z pokory cztowieka stojgcego wobec tajemnicy, formal-
nie byly peme graficznego umiaru. PéZniej pojawito sie wiecej zmystowosci i swobody,
bardziej spontaniczny gest, bogatsze zrdznicowanie plandw, swobodniejsze kreowanie
ksztaftow, odwazne wzbogacenie palety barw.

W ostatnich pracach Dariusz Kaca takze pyta o odwieczng logike Swiata i prawdy pier-
wotne. Jego grafiki to nadal Wielki spektakl na niebie, ale oddany przy pomocy czemi
i bieli lub, rzadziej, kompozycji barwnej zblizonej do monochromu. Jakby artysta chciat
wyrazi¢ przekonanie, ze wspaniatos¢ wszechrzeczy nie wymaga krzyku, lecz ciszy, za-
dumy i pokary.

Zastosowane Srodki wyrazu paradoksalnie powodujg, ze przekaz i tak wydaje sie nie-
wiarygodnie bogaty. Dariusz Kaca buduje swoj wspaniaty i ztozony wszech$wiat bardzo
precyzyjnie z sasiadujgcych obok siebie - gesto zapetniajgcych ptaszczyzne - regular-
nych, drobnych elementéw modularnych. Kazdy z nich jest znakiem ingerencii grafika,
niewielkim zadraznieniem powierzchni matrycy, $ladem kreacji. 0d pierwszego dotknie-
cia rylca ma miejsce przejscie z bezksztattu w forme, juz po pierwszym ruchu - z niczego
jawi sie co$, nadbudowywane wokét tego inicjacyjnego ruchu sprawczego. Stworzony
przez artyste modut, malefka czasteczka budujgca na ptaszczyZnie jego kosmos, jest jak
atom bad? jego skfadowe, ktére decydujg o budowie catej rzeczywistosci,

W przestrzeni obrazdw $wiecg tysigce gwiazd, tng niebo mleczne drogi, wirujg planety,
jasniejg stofica. To $wiat niewyczerpanej mocy, Swiat poczatku i koAca materi, jej za-
geszczania i rozrzedzania. Formy rodzg sie i wibruja, lub ging w otchtaniach czarmych
dziur. Stofice wybucha i promieniuje energig. Wszystko w tych pracach pulsuje, oddala
sie i przybliza - tworzy kosmiczny wir, w ktérym wszystko sie rodzi, zyje i zatraca. Uni-
wersalna harmonia nabiera wymiaru mistycznego.

To co transcendentne nie przestaje sie tworzy¢ w juz wykreowanej przestrzeni, a ta zyje
ze straszliwg mocg. W ten sposéb Absolut staje sie objawieniem kosmicznym, solarnym
lub gwiezdnym.

Grafiki tez zyjq intensywnie i dynamicznie, nie tylko za sprawg konkretnych motywdw
obrazowych kojarzacych sie z ruchem, ksztattéw owalnych - kéti elips - ktdre przyjmuja
sforice i gwiazdy, kosmiczne mgtawice, i nie tylko za sprawg odpowiednich zabiegdw
kompozycyjnych, ale takze przez pozostajgcg w ciggtym pozornym ruchu magme drobin
na pfaszczyznie.

W tak wykreowane] wizji przestrzeni pojawiajg sie znane kulturowe motywy i symbole.
Aktorzy wielkiego spektaklu przybywajg: Upadfy Aniof wali sie na ziemie, rozpraszajac
kosmiczny pyf, Archaniot spieszy na pomoc, Swietine symbole pojawiajg sie na niebie
jak znak od Boga. Bo jest to tez i przestrzen sacrum. Przestrzer mitu i przestrzen kultury,
w ktdrej jestesmy zawieszeni i w ktorej jesteSmy aktywni,

Obrazy nieba nie s oczywiscie ani jego realistycznym przedstawieniem, ani nawet mate-
matycznym obrazem panujacych w jego przestrzeni relacji czy funkcji, ale przefozeniem
na jezyk sztuki czy swoistym zinterpretowaniem tego, co transcendentne, wyrazonym
w jezyku motywow i Srodkéw graficznych. Tak jak w iryjskim malarstwie ksigzkowym
albo w abstrakcyjnych nieantropomorficznych dziefach sztuki Wschodu, ktére pod-
czas medytacji wprawiajg cztowieka w rodzaj transu, wywotanego obecnoscig tego,
co intuicyjnie, duchowo przeczute, a nie rozumowo poznane.

Obraz wszech$wiata tworzg nie tylko prace graficzne Dariusza Kacy. Odnoszg sie do
niego w dalszym ciggu takze obiekty przestrzenne tworzone przez artyste. Wybrane
z otoczenia drewniane - ,gotowe” - obiekty, fragmenty desek, kawatki drzewa, stajg sie
posrednikami czy facznikami miedzy Ziemia a Niebem, akcentujac, ze stanowig skfadniki
tej samej kosmicznej, nieobjete] i nie do kofica zrozumiate] rzeczywistosci,

Potgczenie fizycznego przedmiotu - ktdry staje sie matrycq drukujacg i rodzi nowg
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RECOVERING THE SACRED

Dariusz Kaca's creation has always been rooted in his admiration for the logic
and beauty of nature but also in the need to understand it and to find the
beneficial orderin t. It expressed the desire to discover a universal rule hidden
in the immensity of space and the infinity of time. Moreover, it encouraged to
launch a search of the area of widely comprehended spirituality.

His graphic works were filled with the forms expressing eternity, the artist
tried to recognize and describe the rules and laws that govern the universe.
Images of star constellations, those having their counterparts in real
celestial bodies as well as those astral objects which originated from the
imagination permeated the works. Sculptures and spatial objects referred
to the problem of changeability, transformation, cyclicity of phenomena,
renewal. The motifs that appeared in the areas under consideration
endowed them with the value of mythologized space, raised questions
about the source, character and continuity of our culture,

The early works, being the effect of humility of man facing the mystery,
were full of graphic moderation as far as the form is concerned. Later more
sensuality and freedom turned up, a more spontaneous gesture, greater
differentiation of plans, unrestrained creation of shapes, brave enrichment
of the palette of colours.

In his latest works Dariusz Kaca also considers issues referring to the
primeval logic of the world and the primitive truths. His graphic works
are still A Great Performance in the Sky, but it is expressed in black and
white or, less frequently, colour compositions closer to the monochrome.
As if the artist wanted to express his belief that the magnificence of the
universe does not require any scream, but rather silence, reflection and
humbleness, which also means modesty of the artist who should be
realistic about the goals he wants to achieve.

The means of expression applied here are paradoxically the reason why
the message seems to be incredibly varied. The method which the artist
uses to express the magnificence and complexity of all kind of phenomena
is a real tribute to nature, Dariusz Kaca precisely builds his universe, using
juxtaposed, regular, small, modular elements densely filling the plane. Each
of them is a sign of the graphic artist's interference, a little disturbance
on the surface of the matrix, a trace of creation. From the very first touch
of a chisel shapelessness is transferred into a form, after the first move
- something derives from nothing, built on around the initiating causative
movement. The module created by the artist, a tiny particle building his
cosmos on the plane, is like an atom or its components, which decide
about the structure of the whole reality.

The space of the images is gleaming with thousands of stars, milky ways
crisscrossing the sky, spinning planets, beaming suns. It is the world of
inexhaustible power, the world of the beginning and the end of the matter,
its weakening and consolidation. The forms appear and vibrate, or they
perish in the abyss of black holes. The sun explodes and radiates with
energy. Everything pulsates, goes away and gets closer - a space whirl is
created where everything comes to existence, lives and passes away. The
universal harmony gets the measure of mysticism.

What is transcendent does not stop being created in the already-existing
space, and that space is bustling with life. That is the way the Absolute
becomes the cosmic, solar or star revelation.

The works of art have also an intensive and dynamic life, not only because
of the use of concrete pictorial motifs associated with movement; oval
shapes - circles and ellipses whose form is adopted by the sun and
stars, space nebulae, and not only because of appropriate compositional
measures but also due to the magma of particles on the plane, being in the
continuous apparent movement.

The vision of space created in this way includes some culturally well-
known motifs and symbols. Here come the actors of a great performance
in the sky: a Fallen Angel falls on the ground, dispersing the space dust,
the archangel rushes to help, the light symbols appear in the sky as a sign
from God. As it is the sacrum space too. The space of myth and the space of
culture in which we are suspended and in which we are active.

The images of the sky are obviously neither its realistic representation nor
even a mathematical manifestation of the relations and functions prevailing
in its space. They use the language of art: graphic motifs and signs to
express and specifically interpret what is transcendent. Like in the Celtic
book painting or in abstract nonanthropomorphic oriental compositions in
which, during meditation, the man falls into a kind of trance caused by what
is intuitive, spiritually sensed and not recognized by reason.

Dariusz Kaca's graphic works are not the only ones to create the image
of the universe. The spatial objects created by the artist refer to that issue
too. The wooden - ready-made’ objects selected from the surroundings,

plastyczng jakos¢ - z odbitkg graficzng stanowi kongenialng i komplementarng catosc.
Widoczna ponad gfowami czes¢ kosmosu znajduje swoje uzupetnienie w elemencie
przyrody na ziemi, potwierdzajac ztozono$¢ natury i jej réwnoczesng jedno$c. Zauwa-
zamy, ze drukujace stoje drzewa, przypominajace postrzepione brzegi ladéw krawedzie
desek, otwory i wypietrzenia powierzchni zachowaty pamie¢ o naturze widzialnego
$wiata i jego strukturze, tak jak widoczne na niebie pojedyncze $wiatta gwiazd méwig
0 budowie kosmosu. | w tym sensie wszystkie skfadniki eksplorowanego przez artyste
Swiata stanowig spojnie.

Prébujemy to objac i wyjasni¢; podejmujemy skomplikowane badania, prowadzimy
wnikliwe obserwacje, budujemy instrumenty optyczne, konstruujemy modele wszech-
Swiata. Odstaniamy, jak w procesie interpretacji sztuki, zagadkowe wiezi taczace forme
Ze Znaczeniem.

Tajemnica to fakt, ktdry nie daje sie jednak wyttumaczyé przy uzyciu jedynie tradycyj-
nych narzedzi badawczych. Sam intelekt i racjonalna postawa tu nie wystarczy. Zamysty
transcendentnej Sity czy Istoty Sprawcze] przekraczajg zdolnosci ludzkiego rozumienia,
Zafascynowany logikg uniwersum, artysta o$miela sie stworzy¢ jego obraz, zamyka-
jac w wykonanej z papieru Kapsule pamieci wszystkie jego skfadniki, z koniecznosci
-1 przy tym zartobliwie - podpierajac jg na specjalnym statywie (wedtug wielu wy-
obrazert upowszechnianych w réznych kulturach Ziemie podtrzymujg np. olbrzymy
albo stonie). Nie zapomina o rzadzacych rozmaitymi fenomenami przeciwieristwach,
o dychotomii wszelkich zjawisk, dlatego wzbogaca model 0 jego uzupetnienie, odbicie,
cien, 0 jego ciemna strone.

Wsrdd obiektéw pojawia sie motyw btekitnego wieloryba, w kulturach ludéw Pacyfiku
zwierze czczone i szanowane, Pobudza nasza wyobraZnie, ale pozbawiony jest daru
mowy, ktorg bylibySmy w stanie zrozumie¢. Pozostanie nosnikiem tajemnic gtebi, sym-
bolem tego, co wielkie i odwieczne, a przy tym samotne.

Wreszcie, aby poja¢ logike kosmicznego tadu, sktaniamy sie ku Istocie Najwyzszej, ubé-
stwionej, tam szukamy wyjasnienia i sensu. Robimy tak, bo czujemy, ze pocigga nas
jakas nieodgadniona boska tajemnica, ktérej przejawy budzg podziw i wywotujg trwo-
ge. Potrzebujemy oparcia w naszym ziemskim bytowaniu. Z ziemskiej przestrzeni - jak
7 wnetrza Swigtyni - Slemy przestanie ku przestworzom. Oddajemy sig we wiadanie religii,
by szukac wsparcia i ukojenia, by oswoiC to, co nieznane. Rzezbiarska forma, o ksztatcie
gotyckiego okna, pnie sie ku gorze, jakby chciata dotkngé nieba, tak jak chcieli to uczynic
twdrcy Sredniowiecznych katedr. Namalowany wizerunek ziemskiego ko$ciota wskazuje
na przestrzen, w ktérej rodzi sie pragnienie poznania.

Wykonany przez artyste Totem, w niektorych religiach najwiekszy materialny wyraz sa-
crum, faczy w sobie - znéw - motywy ziemi i nieba. Inny obiekt réwniez wyglada jak
rodowe godto (albo prehistoryczna bror), cho¢ jest pewnie rodzajem instrumentu stuza-
cego obserwacji i wykreslaniu biegu obiektéw niebieskich po niebie. Otwdr znajdujacy
sie w jego gomej czesci jest jak okno na wszechswiat, Umieszczona w nim - zmieniajgca
pozycje drewniana matryca - roznicuje wielko$¢ otworu, ktory zmienia swoj ksztatt, jak
zmienia swa forme obraz ksiezyca na niebie. Slady odbicia matrycy pojawiajg sie u pod-
stawy kompozycji, przyjmujac forme plastyczng odpowiadajacg przeswitom w gornej
czesci pracy. Jest w tym dziele co$ pogariskiego, niczym w astrologii, ktéra faczy ciata
niebieskie z tym, co ziemskie, i postuluje deterministyczny zwigzek Ziemi z Niebem.
Natura rzeczywistosci w pracach Dariusza Kacy, w jego grafikach, obiektach przestrzen-
nych, rzezbach czy w ksigzce artystycznej nigdy nie jest zdefiniowana do korica, skoriczo-
na, zamknieta i jednoznaczna. W jakimg sensie przystaje do takiej diagnozy i sposéb, w jaki
tworca potraktowat - rzadki w jego tworczosci - wizerunek cztowieka, Ksztatt znalezionego
drewnianego obiektu sktonif artyste do stworzenia wizji wielowymiarowego obrazu postaci
ludzkiej (Odwrdcony). Obiekt i wykonane przy jego uzyciu druki skfadajg sie na wieloposta-
ciowy, oraz przyjmujacy wiele odcieni i barw - od szarosci po czern (i po czerwien!) - por-
tret jednego cztowieka. Obiekt dialektyczny, na ktéry skfadajg sie rézne ,oblicza” tej samej
formy, takze zwraca nasza uwage na znaczenie dopetniajacych sie, odmiennych wartosci,
istotnych dla rozwazar o dynamicznym aspekcie rzeczywistosci.

Swiat jest ukazywany w tej twérczosci jak mitologiczny Uroboros, symbol nieskoriczo-
nosci, wiecznego powrotu i jednoczenia przeciwienstw - waz, ktéry bez przerwy pozera
samego siebie i z siebie sie odradza. Pojawienie sie tego matywu w jednej z kompozycji
stanowi dla nas wazng wskazéwke, ktéra pozwala lepiej zrozumie¢ wizje Swiata zawartg
zaréwno w grafikach, jak i w obiektach przestrzennych - ksigzkach artystycznych, rzez-
bach czy instalacjach.

fragments of boards, pieces of wood become the mediators between the
earth and the sky, emphasizing that they are the components of the same
cosmic, hardly comprehensible reality.

The combination of a physical object, which becomes a printing matrix and
introduces a new visual quality, with a graphic print makes up a congenial
complementary whole. The part of cosmos visible above is completed by
the element of nature on the earth, confirming the complexity of nature
and its simultaneous unity. We notice that the printing grain of the tree, the
edges of boards reminding the irregular coastline of the land, openings and
upliftings of the surface kept the memory about the nature of the visible
world and its structure, like the single lights of stars visible in the sky
account for the structure of cosmos. And in this sense all the components
of the world explored by the artist contribute to the coherent whole.

We try to comprehend and explain it; we undertake complicated
investigations, we make tharough observations, we build optical instruments,
we construct models of the universe. Like in the process of art interpretation,
we discover mysterious relations between the form and the meaning.
However, mystery is the fact that can not just be explained by means of
traditional research tools. The very intellect and rational attitude is not
enough here. The intentions of the transcendent Spirit or the Prime Mover
go far beyond human understanding.

Fascinated by the logic of the universe, the artist dares create its
representation, closing all its components in The Time Capsule made of
paper, supporting it on a special tripod out of necessity and playfully
(according to many common views in different cultures the Earth
was supported eg. by giants or elephants). He does not forget about
a variety of contradictions that are typical of some phenomena, about the
dichotomy of all kinds of phenomena. Therefore he enriches the model
with its supplement, a reflection, a shadow, with its dark side.

The array of objects includes the motif of the blue whale, the animal
venerated and adored in cultures of the people living in the Pacific Ocean
area, It stimulates our imagination even though it is deprived of the ability
to communicate with us in any language we could understand. It will
represent the mysteries of the depths, the symbol of what is enormous
and eternal, yet solitary.

Eventually, in order to take in the logic of the space order we are inclined
to the Divine, adored, we look for the explanation and sense there. We do
it because we feel that we are attracted by some mysterious supernatural
mystery whose manifestations evoke admiration and awe. We need
support in our earthly existence. From the earth - like from the interior
of a temple - we send the message to the skies. We submit ourselves to
religion so that we could find some maintenance and alleviation, tame
what is unknown. The sculptural form, taking the shape of a Gothic window,
soars as if it was to reach the sky, the thing the builders of the medieval
cathedrals wished to achieve. The depicted image of the church on earth
indicates the space where the desire for cognition is generated.

The Totem made by the artist, in some religions the greatest material
expression of sacrum, combines - again - the motifs connected with the
earth and the sky. Another object also looks like a totem (or a prehistoric
weapon), though perhaps it is a kind of tool for observing and mapping the
trajectories of celestial objects. The aperture located in the upper part of
the object is like a window with the view to the universe. A wooden matrix
placed in it, changing its position, differentiates the size of the opening,
which alters its shape like the image of the Moon in the sky changes its form.
There are traces of the matrix print at the bottom of the composition; they
take the visual form corresponding to the translucence in the upper part
of the work. There is something pagan in this work of art, like in astrology
that combines celestial bodies with what exists on earth and postulates the
determinist relationship between the Earth and Heaven.

The character of the reality in Dariusz Kaca's works, his graphic works,
spatial objects, sculptures and artistic books, is never ultimately defined,
complete, closed and unambiguous. To some extent the way in which
the artist treats the image of man - rather exceptional in his creation
- is compatible with this diagnosis. The shape of a found wooden object
encouraged the artist to create the vision of a three dimensional image
of man (Turned). The object together with the prints made with the use
of it comprises a multi-figure, taking many shades and hues - from
grey to black (and red!) - portrait of a man. The Dialectical Object, which
is composed of varied manifestations of the same form, also draws our
attention to the meaning of complementary distinct values, significant for
considerations concerning the dynamic aspect of reality.

In these works the world is presented as the mythological Ouroboros, the
symbol of infinity, the eternal return and the unity of opposites - the serpent
which constantly devours and re-creates itself. Introducing that motif into
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Niektére prace zostawiajg szerokie pole do interpretacji. Intuicyjnie przeczuwalna
catos¢ nie bywa do korica jasna, nie jest oczywista, nie jest tez catkiem wystawial-
na. W przestrzeni semantycznej dziet Dariusza Kacy natrafiamy na liczne przeswity
(w sensie dostownym i przenosnym), furtki do metafizycznego wymiaru, w ktdrych
wtasnie bezstownie (obrazowo niejednoznacznie) jawi sie to, co niewyrazalne.

Takze w przestrzeni mitologicznej - ktdrg nieraz przywotuje artysta, i ktdra takze projek-
tuje wiecznos¢ - pobrzmiewa ,niejasne” (bo niedajgce sie wystowi¢) odczucie obec-
nosci Absolutu.

Wspdtczesny zanik sacrum wplynat znaczaco na ostabienie odwagi wiary. Wspéfczesny
sposdb myslenia uwaza za naturalne niektdre przeciwstawienia: logiczny/nielogiczny,
mozliwy/niemozliwy, nauka/mistyka. To, co nie pasuje do naszego do$wiadczenia, okre-
$lamy jako fantastyczne.

Dariusz Kaca nalezy do tych tworcow, ktérzy starajg sie roznymi Srodkami - za pomo-
cq obrazéw, symboli i innych $rodkéw ekspresii artystycznej - przekazaé to, co w ich
doswiadczeniu jest niewyrazalne, Wskazuja, ze do pewnych prawd mozna docieraé
przez uczucie i intuicje, a nie tylko przez poznanie rozumowe. Twérczos¢ staje sie wtedy
uczestniczeniem w liturgii wszechrzeczy, rodzajem taski i modlitwy, a sposéb potwier-
dzania istnienia transcendencji bliski jest - przynajmniej zsekularyzowanemu - misty-
cyzmowi. Jest Swiadectwem rezygnacji z uznawania wytacznie poznania racjonalistycz-
no-pozytywistycznego na rzecz akceptowania takze innych rodzajéw ,wtajemniczenia’
Dzi$ taki rodzaj postawy manifestuje sie nawet w intuicjach wspdtczesnych fizykow,
wyciagajacych mistyczne wnioski ze swej naukowej praktyki.

To, ze w penetrowaniu przestrzeni duchowej wazniejsze jest samo po niej podrézowa-
nie, obcowanie z tajemnicg niz ostateczne poznanie i osiggniecie kresu - wydaje sie
truizmem. Jaki moze by¢ charakter tej wedréwki? Duchowa podréz do sanktuarium to
pielgrzymowanie. Motywacje dla bycia w drodze stanowi $wiadomos$¢ istnienia tran-
scendentnego, potwierdzana codziennymi cudami egzystencji, chocby tej najnizszej
rangi. Sciezke wytycza Droga Mleczna. Poszukiwania kierunku maja tu zatem wertykal-
ny wymiar. Dzieki znalezionemu drogowskazowi nie jest sie juz zagubionym w labiryn-
cie podréznym, lecz tym, ktdry zagtebiajac sie w tajemnice, poszerza Swiadomos$é na
drodze poszukiwan. Takim podgzaniem za osig Swiata jest wtasnie kazdy akt artystycz-
ny. W twarczosci Dariusza Kacy nie tylko fizycznie, w motywach obrazowych, faczy sie
Ziemia z Niebem. Wytyczana zostaje takze linia faczaca elementy mikrokosmosu z ma-
krokosmosem, ziemska egzystencja wznosi sie - w jezyku mitologicznym - ku temu, co
nieosiggalne i wiasnie z tego wzgledu upragnione.

Dariusz Kaca wcigz szuka nowych srodkdw, nowych inspiracji, a mimo to caty jego do-
tychczasowy dorobek wydaje sie bardzo spdjny. Trajektoria jego poczynan, jak w jedne;
z ostatnich prac (Moje trajektorie), przemierza rozmaite przestrzenie od fizycznej po kul-
turowa. Artysta konsekwentnie faczy w cigg mySlowych i artystycznych dziafan kolejne
etapy swojej twdrczoscei, konsekwentnie materializujgc ducha i uduchowiajac materie.
Szuka przy tym miejsca dla cztowieka (dla siebie) w réznorodnodci wszech$wiata i jego
nieodgadnionej celowosci.
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one of the compositions is an important hint which lets better understand
the vision of the world expressed by the graphic works as well as the
spatial objects - artistic books, sculptures or installations.

Some works can be interpreted in various ways. The intuitively sensed
whole is sometimes vague, not obvious, can not be fully articulated. In
the semantic space of Dariusz Kaca's output we come across numerous
translucent areas (both in the literal and metaphorical meaning), an
entrance to the metaphysical dimension where what is inconceivable
appears in a non-verbal (ambiguous) imagery.

In the mythological sphere, which the artist often refers to and which
also projects eternity, there is also the ‘vague' (as it can not be explicitly
articulated) sense of the presence of the Absolute.

The contemporary decline of sacrum had a significant influence on
deterioration of religious mettle. The present way of thinking regards
some contradictory notions as natural: logical/illogical, possible/impossible,
science/mysticism. Issues that are not covered by our experience are
defined as fantastic.

Dariusz Kaca belongs to those artists who attempted, by a variety of
means of artistic expression: images, symbols and others, to convey
what in their experience is unutterable. They prove that some truths can
be revealed by emotions and intuition, not only by rational cognition.
Then creation means that you participate in the liturgy of the Universe,
a kind of grace and prayer, and the way to confirm the existence of
transcendence is close to mysticism (at least the one that is secularized).
It is a sign of going away from the mere rational-positivist cognition
and of accepting other forms of acquiring knowledge. Nowadays that
kind of approach is even manifested by the intuitions of contemporary
physicists drawing mystical conclusions from their research practice.
The statement that in penetrating the spiritual space it is more important to
travel through it, to face the mystery than to achieve the ultimate cognition
and to reach the end - seems to be a cliché. What can this journey be like?
The spiritual journey to a sanctuary is a pilgrimage. The motivation to go
on a journey is based on the awareness of transcendence, confirmed by
everyday miracles of existence, even those of the lowest rank. The road
is delineated by the Milky Way. Thus the search for direction has a vertical
dimension here. Thanks to a discovered sign-post we are not travellers lost
in the labyrinth but the ones who, going deep into mystery, broaden their
awareness in that search. Each artistic act is such pursuit of the axis of
the world. In Dariusz Kaca's work the Earth unites with Heaven not only
physically, but also in imagery motifs. The artist draws a line bridging the
gap between the elements of microcosm and macrocosm, the earthly
existence rises - in the mythological language - towards things that are
unattainable and for that reason longed-for.

Dariusz Kaca is still searching for new means of expression, new
inspirations, and despite that search his hitherto existing works seem
to be coherent indeed. The trajectory of his doings, like in one of the
latest works (My Trajectories), crosses diverse areas, from the physical
to cultural sphere. The artist is consistent in the way he combines the
course of his thought and artistic activities with the subsequent stages
of his creation, materializing the spirit and spiritualizing the matter. He
simultaneously looks for a place for man (for himself) in a variety of the
Universe manifestations and its mysterious sense.
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WITOLD KALINSKI

W POSZUKIWANIU DRUGIEGO HORYZONTU

Prace graficzne Witolda Kalifiskiego wykonane w ciggu ostatnich kilku lat pozornie
przynaleza do dwu odmiennych artystycznych przestrzeni. Jedng z nich stanowig liczne
czarno-biate grafiki wykonane tradycyjng technikg linorytu, drugg - barwne druki cy-
frowe. Nie stanowig one jednak rozdzielnej wartosci, wrecz przeciwnie - skfadajg sie na
koherentng semantyczng cato$c: wzajemnie sie uzupetniaja, czesto z siebie wynikaja,
umozliwiajg poszerzenie zakresu artystycznej wypowiedzi,

Atrybuty monochromatycznych linorytéw Witolda Kalifskiego pozostajg niezmiennie
te same. Szeregi elastycznych graficznych linii oraz zgromadzenia punktéw - o réznym
zageszczeniu i rozmaitych kierunkach biegu - budujg ptaszczyzny, czesciej zrznicowane
tonalnie niz kontrastowe, skfadajace sie na nokturnowg w wyrazie catosc. Artysta operuje
rozpoznawalnym zestawem motywow obrazowych. Na jego graficzny alfabet skfadajg sie
charakterystyczne, nalezace do tego samego horyzontu formalnego oraz myslowego, znaki
i symbole. Twdrca buduje z nich nasycone egzystencjalnym niepokojem wypowiedzi osa-
dzone w irrealnej, onirycznej przestrzeni snu, lekow i wyobraZni, a takze szerzej - w prze-
strzeni powszechnych kulturowych tresci oraz wiasciwych im pytad o sens i charakter
ludzkiego losu. Dlatego tak czesto obecne sg w tych pracach tropy odnoszgce sie do toposu
drogi i sytuacji granicznych, momentu transgresji, stanu zawieszenia, chwili wyboru, uka-
zane w atmosferze pefnej przejmujgcego napiecia. Takze sama idea wedréwki, proces dg-
zenia do celu, podkreslane s mocniej niz moment osiggniecia kresu. Artysta kreuje dramat
istnienia; bohaterem jest cztowiek, dziedzina jego przezy¢ i emocji.

Witold Kalidski zawsze dostosowywat swoj warsztat do charakteru artystycznych wypo-
wiedzi, chocby w zakresie operowania przestrzenig, w sferze relacji form figuratywnych
do abstrakcyjnych czy symbolicznych, a takze w zalezno$ci od tego, czy skfaniat sie ku
bardziej osobistym enuncjacjom, czy tez po$wiecat sie rozwazaniom ogélnym.

W nowszych linorytach cztowiek nadal podrézuje po Sciezkach Zycia otoczony przez
tajemnicze znaki, napotyka na przeszkody i stawiany jest w sytuacjach przejsciowych;
temporalnie miedzy nocg a $witem, przestrzennie na granicy réznych $wiatéw. Granice,
jakie pokonuije, s3 takze granicami w ludziach i miedzy ludZmi, w zblizeniu badZ w od-
daleniu - fizycznym, emocjonalnym i mentalnym. Otwory-przejscia - to nie tylko wrota
miedzy Swiatem jawy i snu, to takze szczeliny miedzy réznymi stanami: moznosci i nie-
moznosci, oczekiwania i spefnienia, wiedzy i niewiedzy, konkretu i spekulacji. Te rézne
Swiaty spotykaja sie ze sobg w przestrzeni artystycznego uniwersum, by mozna byfo
wyznaczy¢ catos¢ dziedziny, w ktdrej funkcjonuje cziowiek.

Nasze rozterki i leki, wazne pytania mozna oczywiscie osadzaé w krainie snu i mroku,
ikonograficznie znanych odbiorcy terytoriach, zwyczajowo przedstawianych przy uzyciu
wybranych, konwencjonalnych motywdw, ale mozna, rozszerzajac przestrzed, w ktdrg
odwazamy sie coraz $mielej wstepowac, wprowadzaé je takze w obszar bardziej abstrak-
cyjny - w logos, $wiat szeroko pojetej mysli, Swiadomosci, w nieuchwytny materialnie,
a nawet obrazowo, bezmiar. Jak ukazaé w pracach graficznych podobng przestrzen?
Witold Kalifski podejmuje takg prébe w swoich barwnych odbitkach cyfrowych. Od-
najdziemy w nich wczes$niej uzywane formy obrazowe, ich przetworzone cyfrowo frag-
menty i - wrzucone w nowe konteksty - cytaty ze starszych lub wiasnie wykonywanych
w linorycie prac. To, co dotykalne, fizyczne w tradycyjnej grafice - tu zatem tez istnieje.
Humanistyczny, osobisty aspekt wypowiedzi zostaje pogtebiony dzieki wprowadzeniu
odautorskich komentarzy, zreprodukowanych co prawda, ale wstepnie wykaligrafowa-
nych, tekstéw. Artysta godzi fizyczno$é, ,cztowieczo$¢” grafiki warsztatowej z egzysten-
cjalnym chtodem generowanej cyfrowo wypowiedzi. Ludzkie" styka sie z ,nieludzkim’,
Obie, kiedys obce sobie dziedziny: sztuki i technologii, facza sie w obszarze tradycyjnej
dyscypliny artystycznej dzieki obecnosci projektéw wykonanych recznie i ich obrazéw
zawartych w grafice cyfrowej,

To nie jest tylko kwestia technologii, wykorzystania nowych technicznych mozliwosci
sprzetu reprodukujacego zamyst artysty, to takze problem wkraczania twércy w inng,
nowg dziedzine, badang i charakteryzowang na réwnych prawach z codzienng rzeczy-
wistoscig, mimo, ze czasem jest to $wiat dopiero co odkryty albo zaledwie przeczuty,
$wiat czesto wirtualny, projektowany, w ktérym, jak twierdzg naukowcy, moze istnie¢
nawet i 36 wymiaréw, albo w ktérym jego sktadniki moga pojawiaé sie w dwu miejscach
réwnocze$nie. Artysta moze zatem wedrowac juz nie tylko po $wiecie nam znanym, albo
nadrealnym, ale budowanym z rozpoznawalnych elementéw - ma do dyspozycji Swiaty
dopiero odkrywane, funkcjonujgce poza zasiegiem zmystowego odbioru.
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IN SEARCH OF ANOTHER HORIZON

Witold Kalifiski's graphic works made in the last few years seemingly
belong to two different artistic spaces. One of them encompasses
numerous black and white graphic works made in the traditional
technique of linocut, the other includes colourful digital prints. However,
they do not make up a separate value, just contrary to this — they form
a coherent semantic whole; they mutually complete each other, often
originating from one another, they extend the range of artistic expression.
Attributes of Witold Kaliiski's monochromatic linocuts are invariably the
same. Rows of flexible graphic lines as well as gatherings of points — with
varied condensation and different course directions — build planes, more
often diversified by tone than by contrast, making up a nocturne-like
whole. The artist operates with a recognizable set of imagery motifs. His
graphic alphabet consists of characteristic signs and symbols, belonging
to the same formal and thought horizon. The artist creates an expression
saturated with existential anxiety, placed in the unreal oneiric space of
dreams, fears and imagination, and in a wider context — in space of
common cultural content and questions raised by them concerning the
sense and character of human fate. Therefore, the works often feature
some traces of topos of the road, some extreme situations, the moment of
transgression, the state of suspension, the moment of choice, presented
in the atmosphere full of impressive tension. The very idea of wandering,
the process of achieving a goal, are emphasised more strongly than the
moment of accomplishment. The artist creates a drama of existence; the
man is the main hero, the domain of his feelings and emotions.

Witold Kalifiski always adapted his craftsmanship to the character of
artistic expression, e.g. in terms of thinking about space, in the sphere of
relation of figurative and abstract or symbolic forms, and also depending
on the fact if he was inclined towards more personal enunciations, or he
focused on general considerations.

In the latest linocuts the man goes on travelling along the paths of life
surrounded by mysterious signs, he encounters obstacles and faces
transitory situations; temporarily between the night and the dawn, on
the border of different worlds as far as space is concerned. Boundaries
he crosses are also inhibitions in people, and between people, in close or
reserved relations — physical, emotional and mental. Apertures-passages
— they are not only gates between the world of consciousness and dream;
they are also cracks between different states: ability and inability, expectation
and fulfilment, knowledge and ignorance, concrete and speculation. These
different worlds meet with each other in the space of artistic universe, in
order to mark the whole area in which the man functions.

QOur dilemmas and fears, important questions can be obviously rooted in
the land of dream and darkness, territories iconographically well-known
to the viewer, traditionally presented by means of chosen, conventional
motifs, but, expanding the space which we more and more boldly enter,
we can introduce them into a more abstract area — into the logos, the
world of widely comprehended thought, awareness, in materially and
even graphically elusive boundlessness. How to show a similar space
in graphic works?

Witold Kalifski makes such an attempt in his colourful digital prints.
We will find there imagery forms used before, their digitally processed
fragments and — put into new contexts — quotations from the older
linocuts or those that are just being made. What is tangible, physical in
traditional graphic arts — also can also be observed here. The humanistic,
personal aspect of the artworks becomes more profound thanks to
the introduction of the author's comments, admittedly reproduced yet
initially calligraphed texts. The artist reconciles physicality, ‘humanity’
of artistic graphic arts with existential reserve of expression generated
digitally.'Human' encounters ‘inhuman: Both, once distant areas: art and
technology are combined in the field of the traditional artistic discipline
thanks to the presence of projects made by hand and their images
contained in digital graphic art.

Itis not only the matter of technology, the use of new technical potential of
the equipment that reproduces the artist's concept. Itis also a problem of
an artist entering a new discipline, studied and characterized according
to the same rules as everyday reality is, despite the fact that sometimes
it is the world that has just been discovered or sensed, often virtual,
projected, the world where, as scientists state, even 36 dimensions can
be distinguished, or whose components might appear in two places
simultaneously. Therefore, the artist can wander around the world which
we are already familiar with, but he can also penetrate the surreal world,
built from recognizable elements. What he has at his disposal are the
worlds that are just being discovered, functioning beyond the range of

To nie jest obszar, ktdry mogliby$my w jakis sposdb okresli¢ i zblizy¢ do tego znajomego,
materialnego. To nie jest takze chocby sfera mitu, ktéra daje sie opisac przy uzyciu kultu-
rowo przyjetych i utrwalonych wyobrazen. Jest to przestrzen projektowana, wyspekulo-
wana, hipotetyczna. Artysta uzyskat nowe, szersze tho dla swoich rozwazan. Stad i zaséb
form pojawiajgcych sie w tej przestrzeni zostaje wzbogacony.

Juz wezesniej w pracach Witolda Kalinskiego antropomorficzne formy byty w szczegdl-
ny sposob przetworzone, w zaleznosci od wyrazowych potrzeb ujete fragmentarycznie
lub zmultiplikowane. Ludzki wizerunek bywat czasem zaledwie sugerowany i pozba-
wiony realistycznych szczeg6tow. Sugestywne motywy obrazowe cytowane w nowych
barwnych drukach cyfrowych nabierajg jeszcze innego charakteru. Przybierajg ksztaft
amorficznych, cho¢ nadal podskérnie organicznych, form. Odrywajac sie w wigkszym
stopniu niz kiedy$ od aluzyjnego obrazowania, twérca skupia sie w ten sposdb bardziej
na zagadnieniach formalnych.

Elementy wizualne majg odmienny, bogatszy status istnienia, nie zalezg juz tylko od réw-
nolegtych - spotykajacych sie i rozchodzacych - pasm linii czy skupisk punktéw stano-
wigcych budulec dla form sg bardziej zrdznicowane, autonomiczne, niektére uwalniajg
sie od nadrzednego linorytowego algorytmu. Jak niegdys rysunkowe, tak teraz w wigk-
szym stopniu podkreslone zostajg malarskie aspekty prac.

Amorficzne obiekty, czasem fragmenty ludzkich sylwetek sgsiaduja ze strefami barw-
nych ptaszczyzn. Przestrzen staje sie wyjatkowo gteboka - odlegtos¢ dzielgca rozmyte
kolorowe ptaszczyzny od ostrego motywu pierwszego planu wydaje sie ogromna. Jest
poszerzana przez kontrastowanie matowych i wyrazistych ptaszczyzn, zatamywanie ele-
mentéw i wehodzenie ich w kolejny wymiar, W wigkszo$ci czaro-biatych prac Witold
Kalinski szukat raczej znaku przestrzeni, w ktdrej istotne byty te elementy topografii, ktdre
pozwalaty na okre$lenie kierunkdw zaleznosci i ruchu.

Przestrzed pustki podobna jest do kosmicznej. Odmienne formy zréwnowazone pod
wzgledem struktury i barwy oddziatuja na siebie w przestrzeni koloru. To kolor metafi-
Zyczny, nieco przygaszony i rozproszony, iryzowany. W monochromatycznych grafikach
metafizyczny charakter przestrzeni akcentowany byt gtownie dzieki istnieniu elementdw
symbolicznych odsyfajgcych do sfery irracjonalnej, do sacrum, do mitu. Tutaj jest on tak-
7e ewokowany, ale w wigkszym stopniu za pomoca barwy i $wiatta oraz niejasnego, nie-
mozliwego do zinterpretowania charakteru form pojawiajgcych sie w przestrzeni. To tak
jakby kiedys rozpoznawa¢ bdstwo w widzialnych przejawach zycia, w przyjete] religijne]
symbolice, a teraz bardziej w metafizycznej aurze tajemnicy, w trwodze towarzyszacej
przeczuciu, w irracjonalnym strachu albo nieuzasadnionej nagtej ekstazie.

Z emanacji odcieni koloru, z rozmaitych kierunkéw przebiegu impulséw - wibracji fal
Swiatfa czy przebiegu smug cienia - bierze sie odczucie dynamiki statycznych wyda-
watoby sie kompozycji. W procesie percepcji wzrok podaza za $wiattem, uaktywniajac
kolejne plany.

W pracach Witolda Kalifskiego nadal mocno wyczuwalna jest podwdjno$é (rozumiana
takze jako symetria, opozycyjnosc¢, kontrastowosc) motywdw tematycznych i formalnych.
Jest cechg rozwazan o réznym wymiarze - i teoretycznym, ontologicznym, gdy dotyka
refleksji na temat struktury oraz natury bytu, i tym blizszym zyciu, gdy kresli wizje rozma-
itych ludzkich dylematow. W pierwszym przypadku jest wyrazem $wiadomosci erudyty
podkreslajgcego dwoistosc wszelkich zjawisk, w drugim - czfowieka Swiadomego utam-
kowosci naszych doswiadczen i niewiedzy dotyczacej przysziego losu.

Przedmiotem artystycznych wypowiedzi Witolda Kalinskiego nadal sq rozmaite sytuacje
egzystencjalne opisywane za pomocg elementéw wypracowanego jezyka znakdw i sym-
boli. Artysta méwi o codziennym zmaganiu sie z trudno$ciami, potrzebie realizowania
tesknot i marzen, o wiecznym oczekiwaniu, o mitosci, takze tej zmystowe)j, ujawniajace;
sie w sugestywnych formach plastycznych, o prébach odczytywania sensu Zycia w da-
nych nam $ladach i sytuacjach. Kiedys mocniej akcentowat lek przed tajemnicami zycia,
teraz Smielej wkracza w obszary, ktdre kiedy$ wywotywatyby rezerwe. Cztowiek dawnie]
oswajat i odwotywat sie do natury, teraz pokonuje lek i nieche¢ do technologii, wkracza
W jej przestrzen - trudng, nie do korica poznang, ale dajgca ogromne mozliwosci.

W pejzazu grafik Witolda Kaliiskiego pojawia sie m.in. wizerunek ptaka, stajgc sie nawet
elementem modularnym budujgcym niektdre struktury. To bardzo pojemny znaczeniowo,
symboliczny motyw, posrednik miedzy dwoma przestrzeniami: ziemskg i powietrzng, tym-
czasowq i wieczng, Wydaje sie, ze stanowi wyraz bardzo osobistych pragniet samego
artysty, aby miedzy Zmierzchem i Switem, Powitaniem i OcejSciem, w diugiej wedréwce az
po Drugi horyzont doznac - jako cztowiek i jako artysta - poczucia Prawie cafosci,

sensorial perception.

This is not an area which we could define in any way and bring closer
to the material world that is familiar to us. This is not even the sphere
of myth which can be described by means of culturally accepted and
established images. It is a projected space, speculated, hypothetic. The
artist gained a new wider background for his considerations. Thus the
scope of forms appearing in this space is enriched.

In Witold Kalinski's earlier works anthropomorphic forms were transformed
in a special way, depending on what message they conveyed, they were
captured fragmentarily or multiplied. The human image was sometimes
only suggested and devoid of realistic details. Suggestive pictorial motifs
quoted in new colourful digital prints change their character. They take
a shape of amorphous, though still apparently organic forms. Going
away from allusive imagery to a greater extent than before, the artist
concentrates more on formal issues in this way.

Visual elements have a different, richer status of existence, they do not
only depend on parallel — converging and diverging — bands of lines,
or concentration of points building the form, they are more diverse,
autonomic, some of them are free of the superior linocut algorithm. Like
drawing aspects in the past, painterly aspects of works are to a larger
extent emphasized now.

Amorphous objects, sometimes fragments of human figures, are
juxtaposed with areas of colourful planes. Space becomes exceptionally
deep - the distance between blurred colourful planes and sharp motifs
of the first plan seems to be enormous. It is increased by contrasting dull
and expressive planes, bending the elements and introducing them into
another dimension. In most black and white works Witold Kalinski looked
for a sign of space, where the elements of topography were essential,
allowing for qualification of directions of relations and movement.

The space of emptiness is similar to the cosmos. Different forms, balanced
as far as structure and colours go, affect one another in the space of colour.
It is a metaphysical colour, somewhat dimmed and dispersed, iridescent.
In monochromatic graphic works the metaphysical character of space
is mainly stressed by the existence of symbolic elements referring us
to the irrational sphere, to the sacred, to the myth. It is also evoked here
but, to a larger degree, with the use of colour and light as well as due
to the vague, interpretable character of forms appearing in the space.
It'is as if we recognized a deity in visible symptoms of life, in accepted
religious symbols, and now in more metaphysical air of mystery, in awe
accompanying intuition, in an irrational fear or sudden unjustified ecstasy.
The feeling of dynamics of seemingly static compositions derives from
emanation of different shades of colour, from various directions of the
course of impulses — vibration of light waves or the course of trails of
shadow. In the process of perception the sight follows the light, activating
further plans.

In Witold Kalinski's works duality of thematic and formal motifs is still
strongly perceptible (also understood as symmetry, opposition, contrast).
It is a feature of considerations in different terms — both theoretical,
ontological, when it touches the reflection on the subject of structure
and nature of existence, and, what is closer to life, when it creates the
vision of various human dilemmas. In the first case it is an expression
of the scholar's awareness stressing duality of all phenomena, in the
second — of the man aware of the fractional character of our experience
and lack of knowledge about our future fate.

The subject of Witold Kaliiski's artistic expression is still a variety of
existential situations depicted by means of elements of an elaborate
language of signs and symbols. The artist tells us about the everyday
struggle with difficulties, the need to put an end to our yearning and
fulfill dreams, about eternal expectations, about love, also sensorial,
revealed in suggestive visual forms, about attempts to read out the
sense of life from traces and situations given to us. In the past he more
strongly accentuated fear of life mysteries, now he is more daring to enter
the areas which used to evoke cautiousness. Formerly the man tamed
nature and appealed to it, now he overcomes his fear and reluctance to
technology, he enters into its space — difficult, not fully comprehended,
yet providing a great variety of opportunities.

In the landscape of Witold Kaliriski's graphic works there is an image of
a bird, which even becomes a modular element building some structures.
It is a very meaningful symbolic motif, a mediator between two spaces:
earthly and aerial, temporary and eternal, It seems to express the artist's
very personal desires to stay between Dusk and Dawn, Reception and
Leaving, in a long journey up to the Second Horizon to experience — as
aman and an artist — the feeling of Almost Entirety.
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MIROSEAW KOPROWSKI

AFIRMACYJNY PORTRET NATURY

Malarstwo pejzazowe ma w Polsce dtugg, piekng tradycje. Wyrosto jako samodzielne
zjawisko w dobie rozkwitu sztuki Mtodej Polski. Potem dtugo stanowito obszar wazne;
artystycznie wypowiedzi. Zaowocowato m.in. powstaniem krakowskiej szkoty malar-
stwa pejzazowego i licznymi realizacjami takich artystéw jak Jan Stanistawski i znaczne
grono jego utalentowanych ucznidw, wérdd ktdrych byli: Stanistaw Czajkowski, Stefan
Filipkiewicz, Stanistaw Kamocki, Henryk Szczyglinski i wielu innych. Byto udanie konty-
nuowane przez caty XX wiek.

Malarstwo Mirka Koprowskiego wpisuje sie w te tradycje. Wiekszos¢ obrazéw utrzyma-
nych jest w realistycznej formie, choé nieraz na ptaszczyzne obrazu ktadzie sie niemal
ekspresjonistyczny, barwny ptaszcz, czasem wystepujg takze motywy o charakterze
metafizycznego symbolizmu.

Pejzaz nie jest tatwym gatunkiem. Od artystéw hotdujgcych wspomnianym konwen-
cjom wymaga umiejetnosci syntetyzowania obrazu natury i jej nastroju przy oszczed-
nym uzyciu Srodkéw formalnych, Realistyczne korzenie i bezpretensjonalnos$é, prostota
ujecia tematu muszg by¢ wsparte dojrzatym warsztatem.

Przy réznorodnosci poszukiwani Mirek Koprowski tworzy dzieta harmonijne, oparte na
formie i kolorze, bedace wynikiem potaczenia wrazliwosci malarskiej z wiedzg wynika-
jacq z bezposredniej obserwacii.

Okreslenie pleneryzm ma w odniesieniu do aktywnosci twdrczej t6dzkiego artysty
szczegblne znaczenie. Nie jest to tylko malarstwo widokéw - fragmentéw natury co
prawda podziwianych, ale kontemplowanych z daleka. To nie pretensjonalna sktonnos¢ do
uchwycenia tego, co nastrojowe, poruszajace i melancholijne. Afirmacyjna postawa wobec
natury ujawniana w pracach Mirka Koprowskiego bierze sig z faktu, e autor sam aktywnie
poznaje gory, wspina sie na nie; bliski kontakt z potegg natury owocuje szacunkiem i uwiel-
bieniem jej piekna.

Motywami obrazowymi sq w wiekszo$ci fragmenty postrzepionych masywdw gdrskich,
czasem wybrany szczyt, tatrzaiski las, gorskie jezioro. Obrazy charakteryzujg sie silnym
tadunkiem ekspres;ji i sugestywng interpretacjg natury. To w nich ujawnia sie fascy-
nacja artysty gérami, ujetymi przez pryzmat emocji i nastroju; ich zmienno$¢ malarz
wnikliwie obserwuje i utrwala w widokach ulubionego krajobrazu. Oddaje potege sit
natury poddanych cyklicznym przemianom, wydobywa moc zakletych w skate zywio-
téw, ulega panteistycznemu pojmowaniu i wielbieniu $wiata.

Odwotywanie sie do motywu tryptyku w malarstwie, w forme ktérego czasem ujmu-
je wybrane motywy, wskazywatoby na sakralizowanie tematu. Tatry postrzegane byty
kiedys jako kraina nieskazona niszczacym wptywem cywilizacji. Dzi$ w niektdrych ob-
razach widok gingcych drzew, mocno akcentowany na pierwszym planie, na tle od-
wiecznych masywow gdrskich, ,brzmi” raczej gorzko. Te prace, choc osobiste, w sposéb
pewnie niezamierzony nabierajg nawet charakteru interwencyjnego.

Wydaje sie, jakby autor traktowat kazde ze swych dziet jako fragment wigkszej catosci.
W konsekwencji starannie kadruje kazdy obraz. Zazwyczaj sg to dalekie przestrzenie
zamkniete przed nami pasmem szczytow. Artysta stosuje tez bliskie plany, uzywa nie-
typowych perspektyw - biorg sie one z przezytych prawdziwych sytuacji, konkretnych
ogladéw, czasem z kontaktu ,na wyciggniecie reki’ W pejzazach nizinnych, wykona-
nych choéby na obrzezach todzi, horyzont postawiony jest zazwyczaj wysoko; ku nie-
mu zmierzajg dukty Sciezek, pasma szyn i trakcji kolejowych,

W gérach ujecia obrazowej przestrzeni z podwyzszonego punktu obserwacji posze-
rzajg horyzont widzenia, umozliwiajg spietrzenie planéw kompozycyjnych. Pod wielkim
przestworem nieba z - przedstawionymi jakby w zblizeniu - obtokami trwajg w milcze-
niu surowe majestatyczne monolity, poddaja sie konfrontacji w dramatycznym teatrze
natury. Postrzepione koronki chmur nachodza na ciemna plame zwartej skalnej grani.
Ich statyczno$c i niewzruszono$é zaktdca ptynny dukt pedzla. Dramatyczna ekspresja
ciezkich form, ktdre ewokujg mistyczng cisze, ledwie widoczne zza nocnych chmur,
powotane do Zycia za pomocg proszu $wiatfo ksiezyca buduje czasem nastréj nasyco-
ny pierwiastkami o romantycznej proweniencji.

Swiat przedstawiony niektdrych prac wzbogacaja odmienne - cho¢ pochodne - formy,
ktore wdzierajg sie w logiczng, znajoma przestrzeA. Powodujg, ze kompozycja nabiera
symbolicznego wymiaru, nieraz powigzanego z osobistymi, intymnymi przezyciami au-
tora. Szczegdlng no$nos¢ symboliczng maja obrazy scalajace potege podstawowych sit
natury w jedng nieogarniong kosmiczng catosc.
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AFFIRMATIVE PORTRAIT OF NATURE

Landscape painting has a long beautiful tradition in Poland. It developed
as an independent phenomenon at the time when the Young Poland art
flourished. Then for a long time it was an area of artistically important
expression. It yielded the rise of the Cracovian school of landscape
painting and numerous works of such artists as Jan Stanistawski and
a considerable group of his talented students which included: Stanistaw
Czajkowski, Stefan Filipkiewicz, Stanistaw Kamocki, Henryk Szczyglifski
and many others. It was successfully continued in the course of the
20th century.

Mirek Koprowski's painting follows this tradition. Most of his paintings
take the realistic form, though sometimes the plane of a painting is
covered by an expressionist colourful layer; now and again the motifs
typical of metaphysical symbolism appear.

Landscape is not an easy genre. Artists who are keen on the conventions
mentioned above should have the skill of synthesis of the image of
nature and its mood with the spare use of formal means of expression.
Realistic roots and unpretentiousness, simplicity in capturing the
subject must be supported by mature craftsmanship.

In his search Mirek Koprowski creates harmonious works, based on form
and colour, being a result of the combination of painting sensitivity and
knowledge originating from direct observation.

The term painting en plein air has specific meaning when referred to
the creative activity of the artist from Lodz. It is not only the scenery
painting — fragments of nature contemplated from the distance, even
though admired. It is that pretentious susceptibility to capture what
is romantic, moving and melancholic. The affirmative attitude towards
nature disclosed in Mirek Koprowski's works results from the fact
that the author is personally active in the mountains; he climbs there.
The close contact with the power of nature brings in his respect and
worship for its beauty.

The imagery motifs are mainly fragments of frayed mountain massifs,
sometimes a chosen top of a mountain, the Tatra forest, a mountain
lake. The paintings are characterized by strong emotional charge and
suggestive interpretation of nature. It is where the artist's fascination
with mountains is revealed, mountains captured through the prism of
emotion and mood. The painter acutely observes their changeability
and preserves in the views of his favourite scenery. He expresses the
power of natural forces subject to recurrent changes, he releases the
power of elements conjured into rock, he succumbs to the pantheistical
understanding and adoration of the world.

Appealing to the motif of triptych in painting, the form he sometimes
adopts to capture some motifs, could lead to the aspect of the subject
sacralization. The Tatras used to be regarded as the land not spoilt by
the touch of civilization. Today in some paintings the view of perishing
trees strongly accentuated in the first plan, against the background of the
everlasting mountain massifs, ‘sounds' rather bitter. These works, though
personal, unintentionally become interventionist in their character.

It seems as if the author treated each of his works as a fragment of
a bigger whole. As a result he thoroughly frames every picture. They
are usually remote areas covered by ranges of mountain tops not to be
easily observed by viewers, The artist also uses close plans, he chooses
untypical perspectives — they come from truly experienced situations, real
encounters, sometimes from the direct contact. In the lowland landscapes,
made for example on the outskirts of Lodz, the horizon is usually placed
in a high position; paths, bands of rails and tractions head for the horizon.

In the mountains, the view of an imagery space from a raised point
of observation broadens the horizon of the viewer, it enables to build
up compositional plans. Under the vastness of the sky — presented as
in a close-up — the austere majestic monoliths coexist with clouds in
silence, they yield to confrontation in the dramatic theatre of nature.
Frayed laces of clouds overlap dark spots of the consolidated rocky
ridge. Their static and unemotional character disturbs the smooth trace
of the brush. Dramatic expression of heavy forms which evoke mystical
silence, hardly visible from behind the night clouds, the light of moon
brought to life by spray paint, sometimes build the mood saturated with
romantic elements.

The world featured in some works is enriched by varied — though
derivative — forms which rush into the logical familiar space. They
endow the composition with symbolic dimension, sometimes related to
the author's personal, intimate experience. The paintings consolidating
the power of the elementary forces of nature into one limitless cosmic
unity have particularly symbolic expression.

Na drugim biegunie stojq dzieta, w ktérych walor realistyczny zostaje zagubiony na
rzecz sgsiedztwa barwnych pfaszczyzn, Wtedy szkicowosc i lakonicznos¢ form przy-
rody graniczy z abstrakcjg. Czasem twory natury ledwie ujawniajg swojg obecnosé.
W niektdrych pracach zacierajg sie granice obiektow, tracg swojg konkretno$¢, gubia
sie w atmosferze atramentowego nieba i tworza nastrojowe nokturny o ciemnym, nie-
mal monochromatycznym kolorycie.

Dzieki bezposredniemu doznawaniu przez malarza fizycznosci gor, w obrazach Mirka
Koprowskiego i kolor, i $wiatto, i faktury sg bardzo wiarygodne, cho¢ ich niektore ze-
stawienia moga sie wydawaé niemozliwe. Dzieta uSwiadamiajg nam, jak wyrafinowana
i petna pomystéw bywa sama natura.

Czesto prawie ekspresjonistyczne, nasycone barwy, mocne kontrasty $wiatta i cienia
znajdujg uzasadnienie w rzeczywistych, fantastycznych zjawiskach przyrody. Nieraz
mamy do czynienia jakby z odwrdceniem perspektywy barwnej, jak wtedy, gdy roz-
maite biekity bliskiego planu kieruja nasza uwage na - tongce w zétcieniach i cieptych
czerwieniach, o$wietlone punktowym, choé dosc¢ szerokim $wiattem - dalekie krajo-
brazy; wyeksponowane w ten sposéb wybrane gdrskie szczyty stajg sie faktycznymi
pierwszoplanowymi bohaterami dziet.

Portretowanie przyrody o réznych porach dnia i roku owocuje obrazami, w ktérych
artysta dazy do uchwycenia rytmu i nastroju przyrody, ptétnami o rozmaicie zorgani-
zowanej palecie barw (gamy zieleni lub biekitow, zétcienie walczace z fioletami, areali-
styczne ptonace czerwienie). Powstajq takze wersje prac eksponujgce ten sam motyw
obrazowy, ale uchwycony w odmiennym barwnym i $wietinym anturazu.

Artysta odtwarza urode przyrody z duzg wrazliwoscig. Wykazuje czuto$é w interpreta-
cji koloru, umigjetnie oddaje subtelne Swiatta, podkresla dekoracyjnos¢ kreski i plamy
barwnej. Niektore z obrazow Mirka Koprowskiego cechujg ostre odwazne kontrasty.
Autor uzyskuje dzieki nim, obok ilustracyjnego, takze bardzo mocny efekt wyrazowy,
ktry staje sie najwiekszg wartoscig obrazu.,

Podobnym zabiegom poddaje artysta takze swoje martwe natury. Podobnie jak w gor-
skich plenerach akcentuje réznice materii, zestawia ze sobg to, co kruche i solidne,
trwate i chwilowe, ruchliwe i statyczne. Maluje obrazy, w ktdrych przedmioty ujawniajg
swojg zjawiskowg obecnos¢ dzieki niezbyt agresywnemu o$wietleniu ptynacemu zza
przejrzystych przedmiotdw, ale tez i takie, w ktdrych agresywne, barwne wizerunki rze-
czy ukazane sg w petnej iluminacji. Widaé wtedy, jak zajmujace jest badanie wzajem-
nych relacji barwy, $wiatfa i przestrzeni.

Wytowione z ciemnosci martwe przedmioty zostajg na swéj sposob ozywione. Bywajg
zwielokrotnione, a przestrzen poszerzona dzieki odbiciom i przeswitom. Zagadnieniem pod-
stawowym staje sie przestrzen i $wiatto, a nie wyglady przedmiotéw. Zajmuije nas gra barw,
faktur i ksztattow - kreowanie gtebi przestrzeni i jej charakter, a nie przedmioty w przestrze-
ni. Ta rodzi sie dopiero dzieki przedmiotom, one jg wywotujg i organizuja.

Powrdémy do gtéwnego przedmiotu zainteresowan Mirka Koprowskiego. W mtodo-
polskim malarstwie pejzazowym sztuka bywata obrazowym odpowiednikiem ,pejzazu
wewnetrznego” - duszy artysty. Do jakiego$ stopnia jest nim na pewno i dzi§ w przy-
padku osoby fddzkiego malarza. Jego twérczo$é to wyraz pogtebionego emocjonalnego
zachwytu nad urodq tatrzanskiego pejzazu, ktérego witalnosé ujmuje w ekspresyjne;
formie. Artysta widzi w nim odbicie metafizycznosci, dostrzega ducha wolno$ci i mocy
przyrody. Cztowiek nie pojawia sie w tym gérskim pejzazu bezposrednio. Istnieje tam
tylko w tle jako potencjalny zdobywca, takze jako twdrca, ktdry probuje uchwycié jego
zfozonos$¢ i piekno. Czasem o jego istnieniu $wiadczy jedynie wydeptana Sciezka, drobny
$lad, ktdry i tak zasypie zaraz $nieg, albo rozwieje gorski wiatr,

The opposite category comprises the works in which the realistic value
was forgotten on behalf of juxtaposition of colourful planes. Then the
sketchy and laconic feature of the forms of nature is close to abstraction.
Sometimes creatures of nature hardly disclose their presence. In
some works contours of objects get blurred, they lose their concrete
expression, they get lost in the atmosphere of the ink-like sky and create
romantic nocturnes dominated by dark, almost monochromatic colours.
Thanks to the painter's direct perception of the physical character of
the mountains, in Mirek Koprowski's paintings colour, light and textures
are very credible, though some compositions seem to be infeasible.
The works make us aware of how subtle and resourceful the very nature is.
Almost expressive, saturated colours, strong contrasts of light and shade
are often justified by real, fantastic phenomena of nature. Many times
we can observe something like a reversed colour perspective, like in the
situation when various blues of the foreground would direct our attention
to — sunk in yellows and warm reds, lighted up with punctual, though
quite wide light — distant landscapes; some mountain peaks exposed in
this way become the actual first plan subject of the works.

Portraying nature at different times of the day and at different seasons
results in paintings in which the artist tends to capture the rhythm and
mood of nature, canvases with a varied palette of colours (the scale of
greens or blues, yellows fighting against violets, non-realistic blazing
reds). There are also versions of works exposing the same pictorial motif,
yet captured in another colour and light entourage.

The artist depicts the beauty of nature with great sensitivity. He tenderly
interprets colour, he skillfully expresses the subtlety of lights, emphasises
the decorative line and colour daub. Some of Mirek Koprowski's paintings
are characterised by strong brave contrasts. In this way the author
reaches not only illustrative, but also strong expressive effect, which
turns out to be the greatest value of the paintings.

Asimilar approach is used by the artist as far as his still lifes go. Like in the
mountain sceneries he emphasizes different kinds of the matter, juxtaposes
what is fragile and solid, long-lasting and transient, mobile and static.
He makes paintings in which objects reveal their phenomenal presence
due to unaggressive lighting coming from behind transparent objects,
but also such paintings in which aggressive, colourful images of things
are shown in full illumination. Then it becomes clear how fascinating the
study of mutual relations between colour, light and space can be.
Stagnant objects spotted in the darkness become alive in a way. They
are multiplied and the space is broadened thanks to light reflections and
permeance. Space and light, not an object's appearance, become the
basic issue here. We get involved in the play of colours, textures and
shapes - creating the depth of space and its character, and not objects
in space. The space is really brought into existence by objects, they
create and organize it.

Let us return to the main subject of Mirek Koprowski's interests. In the
Young Poland landscape painting art used to be an imagery equivalent of
the ‘internal landscape’ — the artist's soul. To some extent it might be true
about the painter from Lodz. His works are the expression of the profound
emotional enchantment with the beauty of the Tatra landscape, whose
vitality is captured in an expressive form. The artist sees the reflection of
metaphysical matter in them; he perceives the spirit of freedom and the
power of nature. Man does not directly appear in this mountain scenery.
A human being exists somewnhere in the background only as a potential
climber, also as a creator, who tries to capture its complexity and beauty.
Sometimes human presence is only testified by a treaded path, a frail
trace which is soon going to be covered up by snow or blown off by
a gust of the mountain wind.
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WOJCIECH KOTLEWSKI

PERYGRYNACJE

Twdrczos¢ Wojciecha Kotlewskiego naznaczona jest pigtnem pielgrzymowania. Jego we-
dréwki to nie tylko peregrynowanie do sanktuariow, Swietych przybytkéw, ale takze po-
dazanie do miejsc dotknigtych przez historie i narodowg tradycje, to takze realizowanie
marzen o docieraniu do stynnych, kulturowo istotnych punktw na mapie, a nawet egzo-
tycznych krain.,

Topos drogi realizuje sie w tym malarstwie na dwdch poziomach. Jest to przede wszyst-
kim dokumentowanie odwiedzin konkretnych przestrzeni, pobytu w waznych migjscach
pamieci, ale jest to réwnoczesnie najprostsze i bardzo trafne zobrazowanie metafory ist-
nienia, bo przeciez ,wedréwka zycie jest cztowieka'

Motyw drogi, podrézowania jest w sztuce bardzo powszechny, czesto wystepuje w lite-
raturze, albo w filmie, szczegdlnie tam, gdzie da sie zaakcentowac przemieszczanie sie
w czasie i przestrzeni, gdzie da sie wprowadzic rozciagtosé fabularng, gdzie uptyw czasu
skutkuje przemianami $wiata i zycia. Rzeczywista podréz to z kolei materialno$¢ drogi, to
chrobot kamieni pod butem, to $lady pozostawione przez pielgrzyma. Trudno te wszyst-
kie aspekty ukaza¢ w tworczosci malarza, na planie dwuwymiarowego i tylko dziefa.
Dlatego refleksje artystyczng i filozoficzng Wojciecha Kotlewskiego nalezy traktowac ca-
tosciowo: malarstwo, w trosce o petnie przekazu, wzbogacone zostaje o $lady materialne
miejsc, 0 pamieC i wspomnienia jego oraz innych ludzi, o szkice, notatki i inskrypcje.
Dopiero wtedy mozliwe staje sie obcowanie z catoksztattem loséw i historii, ktdrych tylko
$ladem sg namalowane wizerunki murdw, obrazy przemierzanych przez pokolenia drdg,
przedstawienia lesnych ostepow

Mozna by w tym miejscu przypomnieg, ze natura, otoczenie cztowieka bywa tematem
malarstwa bardzo czesto. O ile jednak zazwyczaj jej elementy ukazywane sg w sztu-
ce z perspektywy ,ekologicznej; to w twdrczosci Wojciecha Kotlewskiego jest obecna
przede wszystkim historia.

Zbiér kamieni przywozonych z religijnych sanktuariéw oraz, na przykfad, ze stron ro-
dzinnych, sg oczywiscie pamigtkami z pobytu w tych miejscach oséb wspdtczesnych,
samego artysty albo jego przyjacidt, ale sg takze, na kolejnym poziomie, $ladami zycia
i loséw innych ludzi, nieraz z odlegtej przesztosci, Sladami tych, co budowali romanskie
$wigtynie, jak w Wachocku (gdzie notabene zachowat sie na kamiennej Scianie gmerk
$redniowiecznego mistrza, jego wizytdwka, Swiadectwo obecnosci), Sladami tych, co
wznosili zamki, jak w Mirowie na Jurze, tych, co kroczyli w procesjach po trakcie kré-
lewskim w Krakowie i wreszcie tych, co podazali w swa ostatnig podrdz, wystukujac
chodakami rytm po bruku obozu w O$wiecimiu.,

Dzi$ stare bruki wymienia sie na nowe, albo - chocby z oszczedno$ci - przenosi na-
wierzchnie z innych miejsc, burzac kolej historii utrwalonej w kamieniu, Nawierzchnie
ulicy Dolnej w todzi, tam, gdzie przebiegata granica Litzmannstadt Ghetto, zalewa sie
asfaltem. Dziedziniec jasnogdrski w Czestochowie wytozono, po usunieciu starej kostki,
kamieniem z modernizowanej Alei.. Lenina.

Przyktady paradoksdw historii. Gdyby kamienie mogty mowic, pewnie potrafityby takze
i $miac sie, i ptakac.

Artyste boli takze usuwanie wielowiekowych nalotéw pokrywajacych zabytkowe mury,
pozbawianie ich oryginalnych historycznych naskérkdw. Piaskowanie kamiennych ele-
wacji katedr to nieodwracalne niszczenie warstw zawierajgcych pamiec o przesziosci,
skuteczne jak zmywanie emulsji z kliszy fotograficzne.

Kotlewskiego interesujq kamienie, przede wszystkim te zniszczone i wiekowe, noszace
juz $lady ludzkiego trudu, emocii, nadziei i cierpienia (jak w epitafium dedykowanym
zmartym na cholere), bruki schodzone przez krélewskie orszaki lub $ciany dotykane
W ciggu stuleci przez tysigce i miliony zwykfych ludzi. Kamienie sg dla artysty jak niemi
Swiadkowie historycznych wydarzen i ludzkich przezy¢.

Réznorodnosc kamiennych odfamkéw, i tych rzeczywistych, podniesionych z drogi, jak
i tych namalowanych, jest odbiciem réznorodnosci dziejow i wielosci tradycji.
Kotlewskiego zajmuijg tez i inne naturalne konteksty. Utrwalony na obrazie niepozorny
fragment pejzazu to wspomnienie o Zotnierzach AK, portret ich rzeczywistej lesnej
bazy-kryjéwki, na nieszczescie nie dosy¢ skutecznej. Rozpoznany dzisiaj, otoczony
wspomnieniami tych, co jeszcze pamietajg, nabrzmiewa na nowo ludzkimi losami,
Duzo w genezie obrazéw Wojciecha Kotlewskiego rzadkiej dzis, uczciwej egzaltacji, za-
dumy nad meandrami historii, nad ludzkg wielko$cig i matoscia.

Nie mozna kolekcjonowaé drdg, klasztornych dziedzicéw czy $cian koSciotdw, ale mozna
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PEREGRINATIONS

Wojciech Kotlewski's creation is marked by a trait of pilgrimage. His
wanderings are not only journeys to sanctuaries, holy places, but also
heading for places touched by history and the national tradition, making
dreams about reaching famous culturally significant points on the map
or even exotic lands come true.

In this painting the topos of the road is realized at two levels. First of all
it is documentation of visits to some locations, stays in some important
commemoration places and at the same time the simplest and cogent
depiction of the metaphor of existence which says that ‘human life is
justa journey:

The motif of the road, travelling is very common in art, it often appears
in literature or film, especially when it is possible to emphasize getting
about in time and space, where it is possible to introduce a storyline,
where the lapse of time results in changes in the world and in life. On
the other hand the actual journey is the material aspect of the road, it is
the crunch of stones under our boots, footprints left by a pilgrim. It is so
difficult to express all these aspects in painting, on the plan of a merely
two-dimensional image.

Thus Wojciech Kotlewski's artistic and philosophical reflection should
be treated outright: considering a complete character of the message
painting is enriched with material traces of places, with his and other
people's memories, with drafts, notes and inscriptions. Only then it is
possible to fully comprehend fate and history, whose traces are left in
the form of painted images of walls, generation-trodded roads, backwoods.
Here we could recall the fact that nature, man’s surroundings are very
often the theme of painting. However, though its elements are usually
presented in art from the ‘ecological' perspective, it is first of all history
that is present in Wojciech Kotlewski's work.

The collection of stones brought from religious sanctuaries or
from homeland are certainly souvenirs of visiting these places by
contemporary people, by the artist himself or his friends, yet at the
subsequent level they are also traces of life and fate of other people,
sometimes from the remote past, hints of those who built Roman
temples, as in Wachock (where a gmerk of a medieval master,
a testimony to his presence was preserved on the stone wall), traces of
those who raised castles, like in Miréw in the area of Jura, of those who
walked in processions along the royal route in Cracow and finally those
who took their last journey, tapping the rhythm with their wooden clogs
on the O$wiecim cobblestones.

Today old cobblestones are replaced by new ones, or - just in an act
of thrift - they are substituted by a surface taken from other places,
demolishing vicissitudes of history preserved in a stone, The surface of
Dolna Street in £6dz, where Litzmannstadt Ghetto started, is covered
with asphalt. After removing the old stones, the coutyard of Jasna Géra
in Czestochowa was covered with stones taken from the modernized
Alley of .... Lenin.

The examples of history paradoxes. If the stones had been able to speak,
they would probably have been able to laugh and cry.

The artist is also concerned about the fact of removing the age-old
coating covering historical walls, depriving them of their original historical
epidermis. Sand blasting of stone facades of cathedrals is a irretrievable
destruction of layers conveying the memory of the past, efficient like
washing out emulsion from a photographic plate.

Kotlewski is interested in stones, first of all those old and damaged,
already marked by traces of human arduousness, emations, hopes and
suffering (like in the epitaph dedicated to those who died of cholera),
cobblestones trodden by royal retinues or walls touched by millions of
avarege people for ages. Stones are for the artist like silent witnesses of
historical events and human experience.

A variety of stone remnants, both those realistic, picked up from the
road, and those painted, is a reflection of the variety of historical events
and traditions.

Kotlewski is concerned with other natural contexts. An inconspicuous
fragment of a landscape depicted in a painting is a memory of the AK
soldiers, a portrait of their real forest base-shelter, unluckily not effective
enough. Today it is recognized, associated with memories of those who
still remember it, swelling with human lifestories again.

In Wojciech Kotlewski's painting there is a lot of exaltation, reflection on the
meanders of history, on human generosity and meanness, so rare today.
Roads, monastery yards or walls of churches can not be collected, but they
can be repainted, centimetre by centimetre, with an attempt to reveal the fact
that they are worn out and old, to portray them like people are portrayed.

je odmalowag, centymetr po centymetrze, starajac sie oddac ich zmeczenie i starosc,
sportretowac je tak, jak portretuje sie ludzi,

Oczywiscie obrazy, poza swojq wartoscig dokumentacyjng i uczuciowa, majq przede wszyst-
kim wartos¢ estetyczna, Ich kolor, Swiatto i faktura stajg sie niejako odbiciem aspektow zycia.
Niektdre z prac zblizaj sie swym charakterem do kompozycji abstrakcyjnych, gdy powtarzaja,
co zrozumiate, watki ceglanych konstrukcji czy rytmy ufozonych z kostek brukéw.

Osobng wartos¢ stanowig w dorobku Kotlewskiego portrety ludzi - cztonkéw rodziny, przyja-
Ci6t, postaci znanych i zastuzonych Jest to spora juz galeria 0s6b wspdtczesnych malarzowi,
wokot ktdrych autor buduie refleksje dotyczacg czaséw, w ktorych przyszto mu zy¢. Wiele
7 prac powstato w szczegdlnych okolicznosciach, istotnych dla osobistych losw artysty.

W eksponowaniu szczegdlnej relacji pomiedzy cztowiekiem i jego czasami w twarczo-
$ci Kotlewskiego biorg udziat takze martwe natury. Skfadniki przedstawieniowe takich
obrazéw dobierane sg nie tylko ze wzgledu na réznorodno$¢ ksztattéw, barw czy faktur.
Dla artysty najistotniejszy jest charakter wybranych rekwizytow, stajacych sie znakami
czasow, ktore reprezentuja. Twdrca maluje martwe natury, ktdre definiujg ostatnie dzie-
sieciolecia jako ere przedmiotow, synoniméw postepu i komfortu, oraz ich kansumpgji,
jako czas mediow i braku bezposredniego kontaktu miedzy ludzmi.

Malarstwo Kotlewskiego jest na wskro$ realistyczne, nie tylko ze wzgledu na sposdb re-
produkowania rzeczywistosci, ale tez dlatego, ze artysta odwzorowuije oryginalne przed-
mioty ze swojego otoczenia, odnotowuje wizyty w konkretnych, istniejgcych migjscach.
Twdrca wyraZnie wskazuje na tradycje, z jakiej wyrasta jego sztuka. To tradycja polskiego
malarstwa realistycznego 2. pot XIX wieku, a w wigkszych, wielopostaciowych kompozy-
cjach odnaleZ¢ mozna takze $lady tworczosci rosyjskich pieriedwiznikdw.

Kamier, ktory trwa dfuzej niz ludzkie zycie, cierpliwie przechowuje zaréwno radosna,
jak i bolesng pamiec o pokoleniach. Faktura naszych loséw bywa tak samo chropawa jak
powierzchnia starych brukdw i murdw, jak bruzdy na twarzach portretowanych. Wojciech
Kotlewski maluje swoje obrazy z ogromnym szacunkiem dla przesziodci. Dlatego nawet
najbardziej banalnych sktadnikéw rzeczywistosci nie odwzorowuije tylko tak, jak sie maluje
zwykly pejzaz czy martwa nature, on je maluje tak, jak sie pisze wazny dokument.

Beside their documentary and emotional value, the images certainly
represent the aesthetic value. Their colour, light and texture somehow
become a reflection of different aspects of life.

Some of the works get close in their character to abstract compositions
when they repeat, which seems to be obvious, the motifs of brick
constructions or the rhythms of cobblestones made of blocks.

In Kotlewski's work portraits of people become a separate value - there
are family members, friends, celebrities. There is a quite big gallery of
contemporary people who are referred to by the artists in his reflection
concerning the time we live in. There are many works which were
created under specific circumstances, crucial for the artist's pesonal life.
Last by not least they are still lives in Kotlewski's work which take
part in exposing the particular relation between man and his time. The
representational components of such paintings are selected not only
with regard to a variety of shapes, colours and textures. What is most
significant for the artist is the character of selected props which become
signs of the time they represent. The author paints still lives which define
latest decades as an era of objects, synonyms of progress and comfort
as well as their consumption, as the time of media and lack of direct
contact in people’s relations.

Kotlewski's painting is absolutely realistic, not only concerning the way of
reproducing reality, but also because the artist transfers original objects
from his surrounding, he records visits in some realistic existing places.
The creator explicitly indicates the tradition which his art originates from.
Itis the tradition of realistic painting of the second half of the 19" century,
and in bigger many-figured compositions we can recognize some traits
of creation of Russian Peredvizhniki (The Wanderers).

A stone, which lasts longer than a human life, patiently preserves
both joyful and painful memory about generations. The facture of our
life stories is usually as rough as the surface of old cobblestones and
walls, like furrows on the portrayed faces. Wojciech Kotlewski paints his
images with a great respect for the past. Therefore even the most banal
components of reality are not copied like an average landscape or a still
life are painted. He paints them the way some urgent documents are
written down.
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EWA LATKOWSKA-ZYCHSKA

TKANINA ISTNIENIA

Prace Ewy Latkowskiej-Zychskiej to kompozycje obdarzone ogromng uroda, ewokuja-
ce rozliczne pola semantyczne. Mimo ze nieprzedstawiajgce, sg na tyle sugestywne, ze
pozwalajg na rozpoznawanie licznych Zrédet inspiracji. Odbija sie w nich cate piekno
natury. Niewatpliwie odnajdziemy w nich echa otaczajgcej nas przyrody, ale czujemy
tez, ze nie jest to tylko plastyczna interpretacja elementéw pejzazu i ich powidokéw,
ale akt nasycony niemal panteistycznym zachwytem nad przejawami zycia oraz sza-
cunkiem i pokorg wobec wspaniatosci dzieta stworzenia. Motywy obrazowe utrwalone
W recznie czerpanym papierze przywotujg zatem nie tylko rzeczy bliskie, te dostepne
na wyciggniecie reki, wzruszajgce swojq delikatnoscig i kruchoscig, ale tez i réznorodne
symbole stoneczne i luname - podobnie jak w jej wierszach, w ktérych jest i wzruszenie
nad rzeczami tak matymi, jak $mier¢ émy, i zdumienie ogromem wszech$wiata, Warstwy
rozdrobnionych, barwionych widkien, rozlewajac sie na ptaszczyZnie, przywotujg obraz
nadrzecznych szuwaréw, skoszonych potaci traw na tace, brzozowych zagajnikéw, piedzi
ziemi odwrdconych przez lemiesze; zobaczymy w nich jednak takze plamy i wybuchy
na Storicu, zamglony woal, jakim otoczony bywa ksiezyc, warstwy chmur zakrywajace
obiekty na niebie. | gdy uprzytomnimy sobie, jak powstajg papiery, w ktérych zaklete
70stajq te obrazy, to odnosimy wrazenie, ze to nie rozmoczone widkna i pigmenty je two-
rz9, ale ze to artystka czerpie bezczelnie z daréw natury - zagarnia sitem bezposrednio
7 btekitu nieba, pozycza szarosci 7 tafli wody, kradnie zielen z traw, dorzuca jarzacy sie
oranzami kawatek storica i chtodne srebro z ksiezyca, miesza wszystko w odpowiednich
proporcjach lub zszywa je w niepowtarzalny patchwork magicznymi gestami. Ztozone
z ulotnych skfadnikéw elementy kompozycji biorg sie z obserwacji $wiata, majg swoj
konkret w $wiecie zewnetrznym, ale sq tez niewatpliwie odbiciem Swiata przezy¢ artyst-
ki. Obraz jest rownoczes$nie zapisem jej emocii i refleksji.

Ten sposdb kontemplowania Zycia w najrozmaitszych przejawach jest drogg wiodgcq
do osiggniecia stanu szczesliwosci. Zapis stworzony z barwnych znakéw wro$nigtych
w strukture papieru czyta sie, jak czyta sie ksiege. W lirykach Ewy Latkowskiej-Zychskie]
przejawy natury majg wieloaspektowy wymiar: mrok jest aksamitny w dotyku, cisza od-
znacza sie migkkoscia, gfos jest materialny, a mysli majg kolor, W dziele plastycznym znaki
takze sktadajg sie na jezyk ztozony z szelestu lisci, poszumu traw, pomrukéw burzy, echa
dalekich wulkanicznych eksplozji. By¢ moze zapisany zostat w nich czyj$ los, byé moze
jest to opowies¢ o przeznaczeniu. By¢ moze jest to zapisana w znakach natury piesr fado.
Ptaska powierzchnia japoniskiego papieru kryje w sobie gtebie. Przestrzenno$¢ two-
rzq nakfadajace sie na siebie rozlewnie warstwy zabarwionych widkien. Pogtebiajg to
wrazenie réznice fakturowe uzyskane dzieki wprowadzeniu do materii réznorodnych
naturalnych dodatkdw.

Prace cechuje szlachetna prostota, a przy tym majg one przyciggajagcy uwage i oferu-
jacy bliskos¢ kontaktu organiczny i biologiczny charakter. Wszystkie te cechy ujawniajg
sie w tej tworczosci na wielu poziomach. Ich wieloptaszczyznowos¢ ma tu i dostowne,
i przeno$ne znaczenie.

Nie chodzi tu tylko o nature przywotywanych motywdw obrazowych, takze ich tonacji
kolorystycznych kojarzacych sie z barwami przyrody. To nie tylko fakt wystepowania
w pracach ptynnych form podobnych do biologicznych, zardwno tych zblizonych do
owali, jak i ostrych, klinowatych, wdzierajacych sie w ptaszczyzne ukfadu, by zaburzy¢
ustalony porzadek, lub odwrotnie, by wyznaczy¢ rytm kompozycji; za ich sprawg do-
konuije sie artystyczny akt symbolicznego oddania biologicznych sit zwigzanych z cy-
klicznym procesem narodzin i trwania, zdarzen inicjujacych egzystencie, symbolicznych
7rodet zycia, takze natury seksualnej,

To réwniez, a moze przede wszystkim, oczywista organiczno$é materii, z ktdrej zbudo-
wane s3 ptachty papieru. To dotykalno$¢ zmiazdzonych i rozmoczonych widkien kozo
oraz wtopionych w nie czasem innych organicznych wiretow - Sladéw przenikajacego
materie unerwienia, to ,niewykoniczenie” postrzepionych brzegéw papieru i ich pozormna
nietrwato$¢.

To wreszcie naturalno$é procesu ich powstawania, swoista ,reczna robota’ to miejsce
- mata pracownia na wsi, gdzie najpierw w specjalnych naczyniach rodzi sie, a potem
wysycha na storicu papier. Chciatoby sie powiedzie¢, ze obcujemy z rodzajem jakiej$
specyficznej, spektakularnej ekologii,

Niektdre prace, przypominajgce preparaty mikroskopowe albo przekroje warstw ziemi,
moga by¢é Swiadectwami ludzkiej dociekliwosci, kolejnych poszukiwan poszerzajacych na-
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A TAPESTRY OF EXISTENCE

Ewa Latkowska-Zychska's works are compositions endowed with
great beauty, evoking numerous semantic areas. Despite the fact that
they are non-representational, they are suggestive enough to let us
recognise many sources of inspiration. They reflect the whole beauty of
nature, Undoubtedly, we can find there the echoes of the surrounding
nature, but we also feel it is not just a visual interpretation of landscape
elements and their afterimages. Itis an act filled with an almost pantheist
infatuation with the manifestations of life as well as with respect and
a humble approach towards the glory of the act of creation. Thus, the
imagery elements retained in the handmade paper connote what is
close, available for the taking, poignant because of its sensitivity and
fragility. However, they are also associated with a variety of solar and
lunar motifs - like in her poems, where there is both affection for things so
petty as a moth's death and amazement at the vastness of the universe.
Layers of fragmented dyed fibres, flowing over the plane, bring to our
mind the image of riverside reeds, mown areas of grass in meadows,
birch groves, clods of soil turned by ploughshares. On the other hand, we
can also spot stains and explosions on the surface of the Sun, a foggy
veil which surrounds the moon, strata of clouds overlapping with some
objects in the sky. When we become aware of the way paper is made,
in which these images are conjured, we have an impression that they
are not wet fibres and pigments that create them but it is the artist who
boldly derives great benefits from the gifts of nature - uses the paper
mould to pick up blue directly from the sky, borrows greys from the panel
of water, steals green from the grass, adds a piece of sun gleaming with
oranges and the cool silver of the moon, mixes everything in appropriate
proportions or she sews it up together into a unique patchwork by magic
gestures. Elements of composition comprised of ephemeral components
come from observations of the world, they have a concrete effect in the
external world, but there is no doubt they are also a reflection of the
world of the artist's emotions. At the same time the image is also a record
of her feelings and thoughts.

That manner of contemplating life in its varied manifestations is a way
to achieve a state of bliss. The record made of colourful signs ingrained
in the structure of paper is read as if it was a book. In Ewa Latkowska-
-Zychska's poems, manifestations of nature represent a lot of aspects:
darkness feels velvety, silence is defined by softness, the voice is
material, and thoughts are colourful. In a work of art signs also contribute
to the language built of the rustle of leaves, swoosh of grass, rumblings of
a storm, echoes of remote volcanic eruptions. Someone's fate might have
been inscribed into them, perhaps it is a story about destiny. It might be
a fado song retained in signs of nature.

The flat surface of the Japanese handmade paper hides depth in it. The
spatial character is created by overlapping spilled layers of dyed fibres.
Itis intensified by differentiated textures obtained due to the introduction
of a variety of natural ingredients into the matter.

The works are characterized by noble simplicity, and at the same time they
are eye-catching, offering close contact, organic and biological in their
character. All these features are revealed in this artwork at many levels. Their
multidimensional nature has both literal and metaphorical meaning here.

It is not just about the complexion of the connoted imagery motifs, but
about their colour tones typically associated with colours of nature.
It does not only consist in the presence of flowing forms in the works
similar to biological ones, both those close to ovals as well as cuneiform
ones, penetrating the plane of arrangement to disrupt the established
order, or, contrary to this, to determine the rhythm of the composition.
They are the factor that evokes the artistic act of symbolic expression
of biological forces associated with the cyclical process of birth and
duration, events initiating existence, symbolic sources of life, also of
sexual nature.

Itis also, or perhaps most of all, the obvious organic nature of the matter
which sheets of paper are made of. It is tangibility of beaten down and
sogay kozofibres and, embedded in them, sometimes other organic items
— traces of innervation permeating through the matter, incompletion’ of
frayed edges of paper and their apparent impermanence.

Finally, it is the natural character of the process of their creation, a kind
of 'handiwork’ — a small studio in the country, where first paper is made
in special vessels and then it dries in the sun. We could say that we face
a kind of specific, spectacular ecology.

Some works, like microscopic slides or cross-sections of soil layers, can
be testimonies of human curiosity, further explorations extending our
knowledge about the world, though helpless against the vastness and

szg wiedze o $wiecie, bezradnych jednak wobec ogromu i ztozono$ci fenomenu istnienia.
Nie da sie tak opisa¢ $wiata, jak nie da sie catkowicie zapanowac nad $ciezkami, ktrymi
podaza rozlewajaca sie na sicie barwna papierowa masa, z ktérej - i w ktdrej - artystka
kreuje swe dzieto. Stykajg sie w nim ostatecznie zamyst, spekulacja i kontrola - z intuicjg,
przypadkiem i nieprzewidywalnoscia. Jak w rzeczywistym Swiecie spierajg sie ze sobg po-
rzadek i nieporzadek trzymane w ryzach przez rytm.

Liczne kompozycje zwracajg uwage na antynomicznosc rdznych zjawisk - opozycyjne
ksztatty i zestawienia koloréw, odwracanie form zdaje sie wskazywac na funkcjonowanie
uzupetniajgcych albo znoszacych sie fenomendw w przyrodzie. Triadyczne kompozycje
podkreslaja dialektycznos¢ i cyklicznosc procesdw.

Ewa Latkowska-Zychska kultywuje tradycyjng japoriska metode wytwarzania papie-
ru. Powstaje on w ztozonym procesie produkcji z wewnetrznej kory drzewa z rodziny
morwowatych - kozo, oczyszczonej, moczonej i rozbijanej az do uzyskania konsystencii
papki. Podczas czerpania sito zanurza sie wiele razy w zawiesinie widkien, przez co od-
ktadaja sie one w kilku warstwach, az do osiggniecia pozadanej grubosci.

Polska artystka nie dzieli aktu kreacji na dwa etapy: technologiczny, w ktérym powsta-
watby sam papier, i twdrczy, w ktérym dokonywataby ingerencji malarskich w przygo-
towanym podtozu. Akt twdrczy w opracowanym przez nig procesie dokonuije sie juz od
pierwszego zagtebienia sita. Artystka dopetnia dzieta, zanurzajac je po wielokro¢ w kolej-
nych barwnych roztworach, uzupetniajac papier o nastepng porcje zawiesiny.
Réwnoczesnie kolorowe sktadniki powstajgcego dzieta tacza sie ze sobg, w sposdb - na ile
to mozliwe - kontrolowany; twérczyni uzywa przy tym szablonéw, multiplikuje i modyfi-
kuje wykorzystane motywy obrazowe. Wszystko odbywa sie jednakze nie bez przyzwolenia
intuicji na dziatanie ozywiajgcego przypadku.

Charakter wtokien, z ktérych ztozony jest papier japoniski, sprzyja absorpcji farb i barw-
nikéw. Uzyskany materiat intensywnie wchtania kolory. Powstajg kompozycje nasycone
i zywe. Odznaczajg sie przy tym intrygujacq przepuszczalnoscig $wiatta, czemu sprzyja
naturalna przejrzysto$¢ widkien kozo.

Odniesienia do japoriskiej kultury nie dotycza jedynie technologicznych aspektéw wy-
twarzania papieru. Ujawniajg sie z cala mocg w szczeg6inej atmosferze prac, w urze-
czeniu zjawiskami wydawatoby sie prozaicznymi, w prébach zatrzymania na wiecznosc¢
zjawisk chwilowych, ulotnych, w adekwatno$ci potozenia elementéw budujacych dziefo,
w zwieztosci przekazu, w checi oddania istoty rzeczy za pomocg kilku trafnie dobranych
motyw6w obrazowych, Papiery artystyczne Ewy Latkowskiej-Zychskiej sq jak plastyczne
odpowiedniki japoriskich haiku. Te cechy obecne s3 takze w jej poezji. Mimo, ze wiersze
formalnie nie przypominajg japofskich miniatur literackich, to jednak swoim charakte-
rem wyraznie sie do nich zblizaja,

Zaréwno prace plastyczne, jak i poetyckie sg bardzo intymne i osobiste. Rownoczesnie
jednak ich delikatna materia jest w stanie udZwigna¢ problemy uniwersalne, dotykajace
naszego stosunku do $wiata oraz pobudzaé do rozmyslan natury egzystencjalnej.
Papiery tworzg cykle, ujete bywajg w ksiegi; wszystkie doswiadczenia i bedace ich
odbiciem obrazy sktadajg sie na intymny, bogaty - choé oczywiscie nigdy nie skon-
czony - przekaz, stanowig indywidualng prébe ujecia w cato$¢ przejawdw zdumienia
i zachwytu nad istnieniem.

Trudne niekiedy do zaklasyfikowania dziefa Ewy Latkowskiej-Zychskiej wpisujg sie nie-
watpliwie w interdyscyplinarny nurt poszukiwan artystycznych - zawierajg i pierwiastek
spontaniczno$ci rysunku, i walor rozlewnosci gestu malarskiego, i niekiedy przestrzen-
nosc¢ dziet rzezbiarskich. Jej papierowe unikaty, rozszerzajac co prawda granice dys-
cypliny, pozostajg jednak ciggle przyktadami oryginalnej tkaniny artystycznej, w ktére;
organiczne wiékna nakfadajg sie na siebie i przenikajg, tworzac materiat peten trwatosci,
elastycznosci i piekna, o ktérym Japoficzycy méwig, ze stanowi dar od Boga.

complexity of the phenomenon of existence. It is not possible to describe
the world in this way, the same way it is impossible to completely control
the paths which are taken by the pouring out coloured paper mass on
the mesh of the mould, the mass which the artist uses to create her work.
Finally there are many things which are juxtaposed here: the concept,
speculation and control with intuition, chance and unpredictability. As
in the real world there is a contradiction between order and disorder
harnessed by the rhythm.

Numerous compositions focus attention on antinomy of different
phenomena — contradictory shapes and colour combinations, reversed
forms seem to indicate the complementary or excluding phenomena that
function in nature, Triadic compositions emphasize dialectic and cyclical
processes.

Ewa Latkowska-Zychska cultivates the traditional Japanese method of
making paper. It is made in a complex process of production from the
inner bark of the mulberry tree — kozo, purified, soaked and beaten down
until it turns to mush. When scooping, the hand mould is immersed
several times in the mush of fibres, which are deposited in several layers,
until the desired thickness is achieved.

The Polish artist does not divide the act of creation into two phases:
the technological one, when paper is made, and the creative one,
where interference into the painting ground would be carried out. In
the process developed by her, the act of creation starts from the first
movement of the mould. The artist completes her work, immersing the
mould many times in the following colour solutions, complementing
paper with another portion of the suspension.

At the same time colourful components of the work are combined
together in the most possibly controlled way; the artist uses templates,
she modifies and multiplies the already used imagery motifs.
Nevertheless, she intuitively allows the vital chance to take part in the act.
The characteristic features of fibres, which the Japanese handmade
paper is composed of, stimulate the absorption of paints and dyes.
The material that is produced intensely absorbs colours. As a result the
compositions are bright and vivid. They are characterized by intriguing
light transmission, which is enhanced by the natural transparency of
kozo fibres.

The references to the Japanese culture do not only concern technological
aspects of paper production. They are fully manifested by the special
atmosphere of works, enchantment of seemingly prosaic phenomena, in
attempts to retain transient moments forever, in adequacy of the position
of elements which build the work of art, the precision of the message,
in the desire to express the essence of things by means of a few highly
relevant imagery motifs. Ewa Latkowska-Zychska's artistic papers are
like visual counterparts of the Japanese haiku. These features are also
present in her poetry. Although formally her poems do not resemble the
Japanese literary miniatures, they can be associated with them.

Both the artwork and poetry are very intimate and personal. At the
same time, however, their delicate matter is able to convey the universal
problems concerning our attitude to the world and to stimulate our
existential reflections.

Papers comprise series, they are made into books; all the experiences
and images that reflect them create an intimate, rich - though certainly
never completed - message, they are an individual attempt to capture all
the manifestations of amazement with and admiration for our existence.
Ewa Latkowska-Zychska's works, which are sometimes difficult to
classify, are certainly a part of the interdisciplinary trend of artistic search
- they show both the element of spontaneity of drawing, the value of
broad painting gesture and sometimes spaciousness of sculptural
works. Her paper one of a kind objects, extending the boundaries of that
field of art, still remain the examples of original fibre art, in which organic
fibers overlap and intermingle with one another, forming durable, flexible
and beautiful material, which the Japanese define as a gift from God.
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TOMASZ MATCZAK

ENERGIA KAMIENIA

Litografia to stosunkowo mtoda technika graficzna. Jej zywot jako wszechstronnej metody
reprodukcyjnej nie byt zbyt dtugi. Po - z géra stu - latach panowania musiata ustapic pola
offsetowi. Mozna by powiedzie¢ ,niestety’ ale z drugiej strony z poczatkiem XX wieku
mogta wreszcie nastawic sie na zaprezentowanie swoich ogromnych mozliwo$ci arty-
stycznych, zrzucajgc z siebie cigzar powinnosci ustugowych.

Na szczescie nie stetryczata, nie zostata graficzng ,skamieling” (sic!), pozostaje otwarta
na niekonwencjonalne eksperymenty, ktdre w spektakularny sposéb poszerzajg jej moz-
liwosci. Mozliwosci te weryfikuje niewatpliwie wystawa prac Tomasza Matczaka.

Grafiki Tomasza Matczaka stanowig spojny, zwarty przekaz. Sg efektem wieloletnich
autorskich poszukiwan, ktérych celem byfo poszerzenie mozliwosci druku ptaskiego
zaréwno na poziomie przygotowania matrycy, jak i wykonywania odbitek, poprzez wyko-
rzystanie nowych rozwigzan warsztatowych, technologii i materiatéw.

To chtodne, techniczne w swej formie stwierdzenie w zaden sposdb nie przystania
faktu, ze stajemy wobec prac graficznych obdarzonych ogromna uroda. Wydaje sie, ze
proweniencja prezentowanych litografii, algrafii czy wielomatrycowych inkografii jest
Z gruntu romantyczna badZ neoromantyczna, i to w podwdjnym tego sfowa znaczeniu,
Po pierwsze stanowig one wyraz spetnienia prawdziwej potrzeby autora, ktéry poszukuje
obrazowego ekwiwalentu dla wyrazenia spontanicznych wewnetrznych odczuc i emogji.
Po drugie Zrdet jego artystycznych inspiracji szuka¢ mozna w wielu przypadkach (cho¢
oczywiscie nie wytacznie) w dzietach wybitnych twoércow XIX wieku.

Motywem przewodnim dziet sq zywioty. Romantyczna wyobraznia postrzegata je jako
emanacje niepojetej i nieokietznanej mocy, jedng z form, za pomoca ktdrej ujawnia sie
nam duch otaczajgcego $wiata. Twércy szczegdlnie czesto przedstawiali nature zywio-
tow, konfrontujac ich potege z wyobrazeniem niepozornej, bezsilnej figury samotnego
cztowieka. Tomasz Matczak tworzy pejzaz Swiata opanowanego przez zywioty, réwno-
czes$nie jednak roztacza przed nami krajobraz ludzkich uczuc i emocji, ktorych ekspresja
sq obrazy natury. Artysta nie oddaje jedynie fizycznych cech konkretnych zjawisk atmos-
ferycznych, probuje uchwycic ich istote i nadaé jej plastyczny wyraz. To dlatego miedzy
innymi tworzy ich portrety, na ktdre skfadajg sie elementy rozmaitych wizerunkéw natury
- nakfadajg sie one na siebie, przenikajg ze sobg, Stapiajg w wypadkowy, petniejszy ob-
raz. Niektore ,zdjecia” obserwowanych fenomendw moga tez stanowié¢ materiat stuzacy
do stworzenia kolejnej pracy.

Wstepna cyfrowa obrdbka pozwala na uzyskanie interesujacej wieloptaszczyznowej
struktury - wizja przetozona przez twérce na kolejne warstwy druku daje spektakular-
ne efekty, dokumentujace proces atomizowania rzeczywistosci, dyfuzji jej skfadnikéw
i w efekcie niemal dematerializowania $wiata przedstawionego. Jest to zgodne z zamie-
rzeniami artysty, ktdry pragnat odda¢ Swiat zywiotéw jako niedajaca sie rozdzielic synte-
ze elementéw - ich natadowany energig splot. Uzyskany efekt tworzy urzekajaca gfebie;
jest to gtebia wiru zywiotdw, wciggajacych i porywajacych drobiny materii, Poszczegdine
ich warstwy wysuwajg sie do przodu i cofajg, w Swiecie rzeczywistym poddane dziataniu
ruchu, na pfaszczyznie podlegajac prawom perspektywy barwnej oraz regutom metody
pointylistycznej i efektom prészu.

Swiatlo przenikajace atmosfere mzy, promieniuje, zdradzajac cze$ciowo nature i ukfad jej
warstw, cho¢ ten nie jest fatwy do odczytania. Swiat wody i powietrza miesza sie ze sobg,
stajac sie trudng do rozdzielenia i zinterpretowania materig, a rozSwietlone potacie ziemi
poddajq sie z kolei temperaturze ognia i taczq sie z nim w niebezpiecznym uscisku. Zja-
wiska oddane zostajg za pomocg skupionej, zharmonizowanej palety barw, strefy koloru
tagodnie przechodza jedna w drugg - jak podczas mieszania sie barwnikéw. Rzeczywi-
stos$¢ pejzazu rzadziej przenikajg ostre ptomieniste smugi koloru.

Zasugerowali$my juz, ze - na poziomie formy i techniki - grafiki czesto przypominajg
dzieta impresjonistow. Nawet jesli powstajg one jako reakcja na spontaniczne urzeczenie
jakim$ zjawiskiem, jako odpowiedZ na nagte przezycie, to ostatecznie nie sg efektem
szybkiej warsztatowej reakcji na zewnetrzny impuls, a rezultatem czasochtonnej, wielo-
etapowej pracy warsztatowej. Ten paradoks takze dowodzi, ze nie jest celem Tomasza
Matczaka stworzenie jedynie chwilowego portretu wycinka natury, a zaprezentowanie
w satysfakcjonujacy, jak najpetniejszy sposdb istoty zjawiska,

Czasem jego natura ukazana zostaje w zblizeniu, wydaje sie wtedy, jakbySmy znaleZli sie
W jego centrum, w momencie, w ktérym jadro Zywiofu emituje energie, nasycajac nig
otaczajgcy $wiat i stajac sie sprawcg zycia.
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ENERGY OF THE STONE

Lithography is a relatively young graphic technique. Its lifespan as
a comprehensive reproductive technology is rather short. After more
than one hundred years of its domination, it had to give way to the offset.
We can say 'unfortunately; yet on the other hand, at the beginning of the
20th century it could finally turn to present its great artistic potential,
being relieved from the burden of functioning in the service field.
Fortunately, it defied aging, did not become a graphic fossil' (sic!). It still
remains open to unconventional experiments that in a spectacular way
expand its capabilities. These opportunities are undoubtedly verified by
the exhibition of Tomasz Matczak's works.

Tomasz Matczak's graphic works represent a coherent, consistent
message. They are a result of many years' research whose aim was to
broaden the 'flat’ printing capabilities both on the level of preparation of
the matrix and making prints, by means of new craftsmanship solutions,
technologies and materials.

This detached, technical statement by no means obscures the fact that
we face graphic works endowed with great beauty. It seems that the
provenance of presented works made in lithography, algraphy or multi-
-matrix incography is fundamentally romantic or neo-romantic, and it
has double meaning. Firstly, they are an expression of fulfilment of the
author's real need to seek the image equivalent in order to express
spontaneous inner feelings and emotions. Secondly, the sources of the
artist's inspiration can be traced in many cases (although certainly not
exclusively) in the works of eminent artists of the 19th century.

The main motif of this artwork is based on natural elements. The romantic
imagination perceived them as emanation of an inconceivable, untamed
power, one of the forms in which the spirit of the surrounding world
is revealed to us. It often happened that artists presented the nature
of elements confronting their power with the representation of an
inconspicuous, helpless figure of a lonely human being. Tomasz Matczak
creates a landscape of the world dominated by elements. Simultaneously,
however, he lets us observe the landscape of human feelings and
emotions which are expressed by the images of nature. The artist does
not merely depict physical features of some atmospheric phenomena,
but he tries to capture their essence and their visual artistic expression.
Therefore, he creates their portraits which are composed of elements of
varied images of nature - they overlap one another, penetrate and melt
into a combined, complete representation. Some ‘photos’ of the observed
phenomena might be the preliminary material for the following work.
The initial digital processing allows to obtain an interesting multi-level
structure — a vision translated by the artist into the following layers
of printing gives spectacular effects, documenting the process of
reality atomisation, diffusion of its components and nearly complete
dematerialisation of the world presented. It is consistent with the
intentions of the author, who wanted to depict the world of elements as
the inseparable synthesis of components — their combination that is full
of energy. The effect the artist achieves is compellingly profound; it is the
depth of the whirl of elements, magnetising and grasping particles of the
matter. The individual layers protrude forward and withdraw, subject to
the impact of motion in the real world, subordinate to the laws of colour
perspective, the rules of the pointillistic method and effects enriched by
sprays on the plane.

The light permeating the atmosphere drizzles, radiates, partially giving
away the character and arrangement of its layers, though it is not easy
to decode. The worlds of water and air are mixed together, forming the
matter that is difficult to separate and interpret, and in turn the lit up areas
ofland succumb to the temperature of fire and join with it in a dangerous
embrace. The phenomena are depicted by the consolidated, harmonized
colour palette, colour zones gently mingle — like in the process of dyes'
diffusion. The reality of the landscape is rarely penetrated by bright
flaming streaks of colour.

It has already been suggested that — on the level of form and technique
— the graphic works often bring to our mind Impressionists' works.
Even if they are created as a reaction to the spontaneous fascination
with a phenomenon, as a response to a sudden experience, they are
not the result of a rapid craftsmanship reply to an external stimulus but
rather the result of time-consuming, multi-step craftsmanship work. This
paradox also proves that Tomasz Matczak's goal is not just to create
a temporary portrait of a fragment of nature but rather to present the
essence of the phenomenon in the most satisfactory, complete manner.
Sometimes nature is featured in a close-up, then it seems as if we were
in its centre, at the moment when the core of the element emits energy,

Zywioty majg moc kataklizmu, uosabiajg pierwiastek zniszczenia, ale sg tez symbolem
zyciodajnego wiru, odrodzenia i oczyszczenia. Te dwie skrajnoSci spotykaja sie w pra-
cach Tomasza Matczaka, stajac sie wcieleniem wszelkich opozycji obecnych we wszech-
$wiecie, antynomii narodzin i $mierci, rozkwitu i upadku, stagnacji i wzlotu. Jest w tym
- majacym szczegdlny wymiar - zainteresowaniu naturg wiasciwa wszystkim ludziom
fascynacja i urzeczenie, ale tez i niezaspokojone zdumienie i strach.

Zaprezentowanie prac wykonanych zaréwno tradycyjnymi metodami druku z kamienia
litograficznego, jak i tych, ktdre powstaty co prawda przy uzyciu techniki litograficznej,
ale przy wykorzystaniu nowych, autorskich idei, niekonwencjonalnych podfozy i mate-
riatéw, zwraca uwage na niewyczerpane jeszcze mozliwosci tej pieknej odmiany druku,
i odstania, wcigz ogromne, perspektywy stojgce przed artystami uprawiajgcymi te szla-
chetng dyscypline graficzna,

Tekst zamieszczony w katalogu do wystawy: Witold Warzywoda & Tomasz Matczak - litografia
Galeria ASP - TECHNOPARK +6dZ, 2015

filling the surrounding world with it and becoming the life driving force.

Elements have the power of a cataclysm, they embody destruction;
however, they are also a symbol of the vital whirl, rebirth and purification.
These two extremes meet in Tomasz Matczak's artwork, becoming the
incarnation of all opposites present in the universe, the antinomy of
birth and death, growth and decline, stagnation and upswing. In this
specific interest in nature, there is the typically human fascination and
infatuation, but also the unquenchable astonishment and awe.

The presentation of works, made both in the traditional methods of
printing from the lithographic stone and those which were created in
the lithographic technique, yet with the use of the author's new ideas,
unconventional grounds and materials, draws our attention to the
inexhaustible potential of this beautiful printing technique and reveals
still enormous perspectives for the artists who deal with this noble
graphic discipline.
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KRYSTYNA MATUSIAK

KODY I SZYFRY

W procesie przemian, jakim podlegata twdrczo$¢ Krystyny Matusiak, formy realistyczne
czy zaledwie aluzyjne czesto faczyly sie z elementami abstrakcyjnymi. W ostatnio pod-
jetych prébach artystka zblizyta sie do petnej abstrakgji.

Zawsze $wiadomie i precyzyjnie uzywata wybranych Srodkow wyrazu; operuje i dzis
charakterystycznym zestawem motywdw, dla ktérych punktem wyjscia jest rzeczywi-
sty $wiat. Skfadajg sie one na wypracowany starannie, rozpoznawalny kod, pozwala-
jacy z fatwoscig odrdznic jej dzieta od innych. Kod jest dla ostatniej serii prac stowem
kluczowym. Tu nie oznacza on jednak tylko zestawu wybranych narzedzi - stanowi
takze temat artystycznego dyskursu. W tym sensie ostatnie prace Krystyny Matusiak
rozwijajg motyw kodu i kodowania na dwdch poziomach: formalnym (obejmujgcym
odpowiednio - zwyczajowo i indywidualnie - uporzadkowane $rodki ekspresji) oraz
treSciowym, stajac sie w pewnym sensie wypowiedzig autotematyczna,

Patrzac na mnogos$¢ geometrycznych form zapetniajacych powierzchnie, zdajemy so-
bie sprawe, ze s3 one starannie dobranymi nosnikami znaczen. Majg ztozong symbolike,
stanowig swoisty szyfr, za pomocg ktdrego zapisana jest cata wizja Swiata.

W odautorskiej wypowiedzi na temat swej twdrczosci Krystyna Matusiak wskazuje
na Zrédta inspiracji. Artystka, jak pewnie wiekszos¢ z nas, dostrzega obecnos¢ coraz
liczniejszych kodéw czy mechanizmdéw pozwalajgcych na zapisywanie i wyjasnianie
informacji o cztowieku i jego Srodowisku - wrecz o budowie catego $wiata. Sg oczywi-
$cie w jej kompozycjach odniesienia do struktury kodu genetycznego, do zestawienia
pierwiastkow w tablicy Mendelejewa, ale tez i do tych blizszych codziennej praktyce
zjawisk, takich jak: budowa mikroprocesoréw, wyglad uktadéw scalonych, z ktérych
zbudowane sg urzadzenia elektroniczne, kreskowe kody produktéw, zaszyfrowane
za pomocg znakdw liczbowych i cyfrowych informacje w urzedowych dokumentach.
W tle stojg ponadto wszystkie zespoty znakéw, wypracowane systemy obecne w kul-
turze, majace na celu scalanie, identyfikowanie i odréznianie grupy (kody jezykowe,
gestyczne, kostiumowe itd.).

Dzi$ dla zgody na ,porzadek w Swiecie” coraz bardziej akceptujemy zastosowanie gra-
ficznych koddw i przekfadanie takich metod nad - nie tak perfekcyjng i jednoznaczng,
ale za to spontaniczng i szczerg - werbalng opowiesc. Czy mozna bezkrytycznie apro-
bowac w catosci to zjawisko, przejawiajgce sie panowaniem abstrakcyjnego zapisu,
czynigcego z cztowieka i innych przejawow natury zaledwie numer w globalnym reje-
strze? Takie proby, podejmowane juz nieraz w historii, czesto budzity sprzeciw.

Z drugiej strony logika i porzadek form stanowity dla ludzi réznych epok odbicie boskiej
harmonii panujgcej we wszechswiecie. W wielu kulturach algebra i geometria umozli-
wiaty taczno$é miedzy rzeczywistoscig materialng i duchowa. Szczegdlny charakter ma
zwlaszcza relacja miedzy matematykg a estetyka, wypracowane w tym zwigzku spo-
soby rozwigzywania istotnych problemdw, zwtaszcza dotyczacych zagadnienia pigkna.
Juz dla starozytnych piekno matematyczne byto modelem pigkna w ogdle. Nic wiec
dziwnego, ze artysta, poszukujgc odpowiednich srodkéw wyrazu dla opisu uniwersal-
nych prawd, zbliza sie w naturalny sposdb do abstrakeji. Dla spetnienia tych wymogéw
w wielu obszarach ludzkich poszukiwar musiat powstac¢ specjalny kod, umowny jezyk,
dla ktdrego charakterystyczne byto powielanie oraz nieustanne przemieszczanie sie
motywow i wzoréw.

Prace Krystyny Matusiak to nie tylko dziefa nacechowane intelektualng spekulacjg, to tak-
ze wrazliwe kompozycje o walorach estetycznych. Niektére podobne sg do wschodnich
kobiercow - tradycyjnie pozbawionych akcentdw antropomorficznych. W kompozycji mo-
tywdw kryje sie jednak dyskretny ludzki czynnik, jakby obraz wewnetrznych organicznych
impulséw, czesto nieuswiadomionych, objawiajacych sie wtasnie wtedy, gdy czynimy wi-
dzialnymi nasze uczucia. Mozna by powiedzie¢, ze artystka to, owszem, chtodny umyst, ale
tez - a moze przede wszystkim — wnikliwy i zyczliwy obserwator zycia.

Dekoracyjnosc prac to wyraz tesknoty za ideatem piekna inspirowanego naturg, za jej
bogactwem i rzadzacq nig boska harmonia. Schlebianie temu niedoscignionemu wzor-
cowi odznacza sie m.in. nieskoriczong iteracjg motywoéw. Mnogos¢ i powtarzalno$é ele-
mentdw - takze w kompozycjach plastycznych - symbolicznie wskazuje na to, ze gest
tworzenia, ustanawianie poczatku i korca, jest domeng Stwdrcy. Krystyna Matusiak
w swoich pracach wskazuje na niewyczerpane mozliwosci przedstawienia danego te-
matu, przy wykorzystaniu réznych materiatéw, rozmaitych kombinacji kolorystycznych
oraz formalnych, operowaniu Srodkami artystycznymi w dwu- i tréjwymiarze, Twdrczyni
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zestawia ze sobg - czasem mozliwe do zidentyfikowania
- symbole wyrazajgce istote poznawanego $wiata, zbu-
dowanego, jak z cegietek, z prymarnych elementéw jego
struktury (u Krystyny Matusiak nawet tablica pierwiast-
kéw zawiera odcienie tylko trzech podstawowych ko-
loréw). Zrozumienie tego zjawiska wiedzie do odczucia
duchowego zwiazku z kazdym atomem otaczajgcej nas
rzeczywistosci,

Wybrane sktadniki artystka wrzuca w zatozong dla ob-
razu siatke kompozycyjna, oddajacg charakter scyfryzo-
wanego modelu, podporzadkowanego geometrycznym
regutom kompozycji. Schemat przypomina statyczne ukta-
dy prostych form wertykalnych i horyzontalnych, czasem
po prostu regularng szachownice. W strukturze prac tkwi,
czesto podkreslana, swoista muzyczno$é dzief Krystyny
Matusiak. Jest wyczuwalna w rytmie form i w organizacji
stosunkdw barwnych.

Dla pitagorejczykdw zasadg Swiata byta zasada formalna;
liczby jako najdoskonalsze byty stanowity dla nich o har-
monii $wiata, 0 jego dobru i pieknie. Harmonia to miedzy
innymi- muzyka sfer, pojecie ilustrujgce przekonanie, ze
wiasnosci estetyczne zaleza od wlasno$ci matematycznych.
Symetria, rytm, proporcje - gwaranty harmonii, rozumiane
jako wyznaczniki piekna, przez wieki stanowity o nim
w tradycji sztuki Zachodu. W podobnym duchu pisata
kiedys sama artystka: ,Sztuka oznacza dla mnie szukanie
piekna, dobra i harmonii w otaczajgcym $wiecie” Mozna
by dodac, Ze oznacza takze poszukiwanie prawdy.
Rozumienie rzeczywistosci to dostrzeganie tego, co wspdl-
ne w réznorodnosci jej przejawdw, Choé porzadkiem Swiata
rzadzi wszechobecna symetria, to swoje istnienie zawdzie-
czatemu, Ze zostata ona ztamana, ze ma swoje przeciwien-
stwo w asymetrii. Krystyna Matusiak nie kryje niedoskona-
todci, siega tez do technik, ktdre niemal ,gwarantujg” ryzyko
i nieprecyzyjnos¢. Takim narzedziem konstrukcji wiata jej
sztuki jest choéby akwarela, ze swoimi bardzo indywidu-
alnymi, niepoddajgcym sie prawie korekcie, gestualnymi
aktami, czesto skazanymi na btad wiasnie, ale bedgcymi
Zrédtem niepowtarzalnego osobistego zapisu.

Artystka zauwaza: ,Swiadomie lub niewiadomie, tamiac
w zyciu symetrie, wszyscy dziatamy jak ziemscy bu-
downiczowie Swiata. Tworzymy konstrukcje, budujemy;
pniemy sie i rozwijamy, wierzac, ze zblizamy sie do do-
skonato$ci, Ostateczny ksztatt tej drogi (...) okresli cato-
ksztatt naszego zycia." A jaki jest kod, ktdry skrywa wysitki
kazdego z nas? Miedzy innymi nad tym pytaniem pochyla
sie w ostatnich swoich kompozycjach Krystyna Matusiak
i prébuje w swoim imieniu na to pytanie odpowiedzieé.

Tekst zamieszczony w katalogu do wystawy:
Krystyna Matusiak - Jaki jest Twdj kod. Malarstwo
Galeria Promocje, DOK Jelenia Gdra, 2015
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JOANNA PALJOCHA

OD IMPRES]JI DO SYNTEZY

Joanna Paljocha napisafa kiedys przy okazji jednej ze swoich wystaw: W Zyciu codziennym
towarzyszy mi potrzeba ciagtej obserwacji, rejestracji, wymyslania i przetwarzania. Postawa
ciagtej gotowosci i czujnosci!

QOtaczajgcy $wiat chionie zatem wzrokiem wraZliwa obserwatorka, ktdra jest réwnoczesnie
dziatajacq artystka. Dla tej ostatniej pejzaz to nie tylko szerokie pofacie tak, szpaler drzew czy
tafla poruszonej w stawie wody,a wnetrze to nie jedynie przestrzen wypefniona konkretnymi
przedmiotami czy ludZmi. To zawsze takze kompozycja form i barw; ich wzajemne relacje, pla-
styczny ekwiwalent skfadnikw ogladanego $wiata, Elementy otoczenia sprowadzone zostajg
do serii réwnolegtych linii, jednolitych barwnych ptaszczyzn, drobnych form geometrycznych
stanowigcych obrazowy odpowiednik dla materialnych przejaw6w natury. Przetworzone mo-
tywy zrédtowe oddajg charakter oraz atmosfere rzeczywistych obiektw i zjawisk.

Proces analizy wybranego do ,portretowania” obiektu sprawia, ze to, co realne, co na poczatku
namacalne i jest samg iluzjg, przechodzi na strone syntezy, sugestii, uogdlnienia, a tréjwymia-
rowy Swiat znajduje swéj odpowiednik w wizji na dwuwymiarowe] ptaszczyZnie. Czy zatem
w koricowym efekcie obcujemy jedynie z uporzadkowanym zestawem linii, form i koloréw?
Mozemy oczywiscie pozostag, jesli chodzi o recepcje, na poziomie analizy formalnej, podziwia-
jac esencjonalnosé i czystos¢ kompozycji, przemyslang relacje obrazowych sktadnikéw dziefa,
petne urody barwy. W zadziwiajaco bezbolesny sposdb udaje nam sie jednak z zestawionych
na ptaszczyZnie abstrakcyjnych elementdw przej$¢ w naszej wyobraZni do rzeczywistych form
natury, ktdre stanowity inspiracje dla stworzenia dziefa. Co$ powoduie, Ze pojawiaja sie przed
naszymi oczami pofacie gk porosnietych soczystg trawa, obraz miejsca, gdzie ziemia styka sie
z niebem na linii horyzontu czy otoczony domami plac w matym miasteczku.

Joanna Paljocha najczesciej uwiecznia w swoich obrazach $wiat na pozor nieatrakcyjny
i peryferyjny - prowincjonalny, podmiejski, wypefniony standardowg architektura, Takze rze-
czywisto$¢ przedmiotéw ,nizszego rzedu’: odstawiong przed chwilg butelke, wazon na stole,
bukiet kwiatéw;, a w pejzazu - kratownice pdl i tak, widoczny na tle nieba stup elektryczny, za-
wlaszczajgce przestrzen proste budowle. Mimo to artystka w kazdym miejscu potrafi dostrzec
szczegdine wartosci plastyczne,

Najobszerniejszg grupe dziet w dorobku Joanny Paljochy stanowig prace graficzne.
Duzg - prace malarskie. Zwré¢my jednak uwage na szczegdlne utwory, jakimi sg kolaze.
Szczegdlne bynajmniej nie ze wzgledu na istotnos¢ ich tematdw, ani nawet nie ze wzgledu
na ich ilos¢. W kolazach atrybuty grafiki mierzg sie z walorami malarstwa. Odbite zarysy
postaci egzystujg na powierzchni farby, a nie w obrebie gtadkich, barwnych warstw dru-
ku. Subtelne efekty fakturowe, zréznicowanie grubo$ci i charakteru warstw wspotdziatajg
w tworzeniu wrazenia przestrzenno$ci. Prostym, a réwnocze$nie efektownym pomystem
jest wykorzystanie jako podktadu falistej tektury, ktdra nie tylko wywotuje skojarzenia z kon-
kretnym motywem obrazowym: z rzedami zaoranych skib na polu, czy w pejzazu migjskim
- formami architektonicznymi, ale ma tez w sobie immanentnie zawartg organicznosc, kto-
ra - szczegolnie w przypadku pejzazy - staje sie dopefniajgcym elementem kompozycji.
Grafiki nabieraja charakteru rzezbiarskiego, reliefowego i pokonujg swa wrodzong pfasko$c.
W malarsko opracowane fragmenty prac ,wdzierajg sie” wycinki, ktdre zostajg opraco-
wywane jakby wbrew malarstwu - przez wybranie, ujmowanie powierzchni. Odstoniete
warstwy falistej, warstwowej tektury sasiadujg z powierzchniami pokrytymi farbg, faczac
niejako dwa sposoby myslenia o kreowaniu rzeczywistosci w sztuce.

Warto w tym miejscu przypomnieé, ze juz przed laty artystka poszukiwata odpowiednich
podkfadéw pod swoje druki, stosujac samodzielnie wykonane papiery o réznej grubosci
i odmiennych fakturach; echa tych wezesnych poszukiwar odnajdziemy chocby w cyklu
pejzazy z okolic Kaditzsch.

W tworczosci Joanny Paljochy zauwazamy liczne zwigzki miedzy uprawianymi przez nig dys-
cyplinami. Wspominali$my juz o tych bezposrednich, materialnych - widocznych w kolazach.
W wielu przypadkach dla artystki malarstwo stanowi punkt wyjscia, czy wrecz nieodtaczny
warunek powstania prac graficznych. Relacje miedzy przejawami tworczosci w obu obsza-
rach cechuje ciggta wzajemna wymiana do$wiadczen, Bardzo istotny i uderzajacy jest tez
- podobny w przypadku obu dyscyplin - charakter swoistego ,graficznego planowania’ dzieta.
W malarstwie dostrzegamy wiele sktadnikow strategii twdrczej przyjetej przez autorke w gra-
fice. Tu takze tematem Staje sie czesto banalna, prosta sytuacja (Wiosenne wysiewy). Motywy
obrazowe egzystujg wsrdd ptaszczyzn starannie dobranych koloréw. Obiekty, z lekka tylko mo-
delowane, odcinajg sie od tta wyraZnie zaznaczonym konturem. | one, i granice okalajgcych je
ptaszczyzn zostajg rozmyte. Mimo to czujemy, jak zamkniete w obrebie podstawowych figur
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FROM IMPRESSION TO SYNTHESIS

On the occasion of one of her exhibitions Joanna Paljocha wrote: ‘In my
everyday life | feel the need for continuous observation, recording, inventing
and processing. It is an attitude of constant eagerness and vigilance:

The surrounding world is therefore embraced by the eye of a sensitive
observer, who is also an active artist. The artist who sees a landscape
not only as a wide expanse of meadows, a row of trees or ripples on the
surface of the pond, and an interior not just as a space filled with concrete
objects or people. It is always a composition of forms and colours, their
mutual relations, a visual equivalent of the components of the observed
world. The elements of the environment are reduced to a series of
parallel lines, uniform colour planes, small geometric forms which are
a visual counterpart of material manifestations of nature. The processed
original motifs reflect the character and atmosphere of real objects and
phenomena.

The process of analysis of an object selected to be ‘portrayed’ turns the
originally real, tangible thing into a pure illusion, which then moves on to
synthesis, suggestion, generalization. The three-dimensional world finds its
counterpart in the vision on a two-dimensional plane. Do we finally deal
only with an ordered set of lines, forms and colours? When it comes to our
perception, we can certainly remain at the level of formal analysis, admiring
the preciseness and purity of the composition, a thoughtful relation of
the imagery components of the work, the beauty of colours. However in
a surprisingly painless manner we are able to use our imagination to move
on from abstract elements arranged on the plane to real forms of nature
that inspired the creation of the work. Something makes us see meadows
covered with lush grass, an image of the place where the earth meets the
sky on the horizon line or a square in a small town, surrounded by houses.
In her paintings Joanna Paljocha usually features the world which seems
unattractive and peripheral - provincial, suburban, filled with standard
architecture, She deals with the reality of common objects: a bottle just
put aside, a vase on the table, a bouquet of flowers, and in the landscape
- checked patterns of fields and meadows, an electric pole visible against
the sky, simple buildings appropriating the space. Nevertheless, the artist
can discover special artistic values in every place.

Graphic works are the largest group in Joanna Paljocha's artwork. There are
also a lot of paintings. Collages however are the works which are worth
special attention. They are special neither due to the importance of themes
nor even because of their quantity. In collages the attributes of graphic
art are confronted with the qualities of painting. The reflected outlines of
silhouettes exist on the paint surface, not within the smooth coloured layers
of printing. Subtle texture effects, differences in thickness and character of
the layers work together to create the impression of spaciousness. A simple
and yet impressive idea s to use corrugated cardboard as a background,
which not only evokes associations with a specific image theme: rows of
ploughed furrows in the field, or in the urban landscape - architectural
forms, but it is also associated with the inherent organicity, which
- especially in case of landscapes - becomes a complementary element
of the composition. Graphics have a sculptural relief character and they
overcome their inherent flatness. The painting fragments of the works are
'invaded' sections which are developed as if against painting values - by
removing the surface. The exposed layers of corrugated cardboard adjoin
the surfaces covered with paint, combining in a way two approaches to
creating the reality in art,

It should be mentioned here that the artist has been looking for suitable
backgrounds for her prints for a long time, using hand-made paper of
different thickness and different textures; the echoes of those explorations
can be observed for example in a series of landscapes from the area of
Kaditzsch.

In Joanna Paljocha’s artwork we can notice numerous relations between
the disciplines she deals with. Direct, tangible relations - visible in collages
have already been mentioned. In many cases for Joanna Paljocha it is
painting that is a starting point, or even an indispensable condition for
the creation of graphic works. The relations between the manifestations
of creation in both areas are characterized by a continuous exchange of
experience. What is strikingly important - similar in both disciplines - is the
character of the specific graphic planning’ of a work.

In painting we see a lot of components of creative strategy that the author
also adopted in graphic works. Here, too, a banal simple situation often
becomes the theme (e.g. Spring Sowing). The imagery motifs exist among
planes of carefully selected colours. Objects, only slightly modelled, stand
out from the background by a clearly marked contour. Both the objects and
the boundaries of the surrounding planes are blurred. Despite that effect we

geometrycznych przedmioty oddziatujg wzajemnie na siebie swojg forma. Powinnismy w tym
migjscu zaznaczy¢, ze pomimo wspdlnoty doswiadczen, ktdre ptyng z obszaru obu dyscy-
plin, na poziomie koloru dzieta bardzo czesto wyrastajg - w sensie przenosnym i dosfownym
- z16znego podglebia: w malarstwie wydobywanie koloru wspierane jest przez uzycie ciem-
nych podkfaddw, podczas gdy grafika zazwyczaj wychodzi z bieli. Tym bardziej intrygujace
sq jedne z ostatnich prac graficznych Joanny Paljochy, ktdre powstajg dzieki odbijaniu tymi
samymi kolorami i na bieli, i na czemi,

Barwa jest w tej sztuce najbardziej urzekajgcym, kluczowym Srodkiem ekspresji, mimo ze jej
z7as6b zostaje ograniczony do koniecznego minimum. To przede wszystkim dostrzezone kolory
i ich wzajemne, zfozone relacje wywotujg w artystce potrzebe utrwalenia widzianego obrazu,
to one takze stajg sie wehikutem w procesie percepcji, stuzacym rekonstrukcji rzeczywistosci
To, jak Joanna Paljocha postepuie z barwa, $wiadczy dobitnie o tym, Ze jej prace sg w stanie
ciggtego stwarzania sie. Po odkryciu nowego, pociggajgcego koloru czy odcienia zatozona
wezesniej kompozycja barwna moze w kazdej chwili zostaC zmieniona, nawet tuz przed pod-
jeciem druku czy ostatecznym opracowaniem ptétna. W wiekszosci stonowane i rozbielone
odcienie szarosci, zieleni czy btekitéw o réznych temperaturach sg drukowane badZ malo-
wane szeroko, czasem z uzyciem efektu irysowego. Niektdre z prac uderzajg odwaznymi
zestawieniami barw, zaskakujg swa energig (Smiate zestawienia zieleni i btekitow, zotcieni
i fioletéw, zniewalajaca grupa oranzy w jednej z malarskich martwych natur). Barwa staje
sie pretekstem i réwnoczesnie podstawowym Srodkiem ekspresji skutecznie odsytajacym do
istoty podjetego tematu (nokturnowy obraz Pejzaz wieczorny). Zbudowane w oparciu o ograni-
czong palete ptdtna takze oferuj bogatg game przezy¢, wywotanych trafionym zestawieniem
odcieni i waloréw (Pod warunkiem, Spacer).

| w grafice, i w malarstwie wiekszos¢ prac eksponuje bardzo wyraznie porzadek kompozy-
cyjny, kreujgc Swiat przedstawiony w obrebie jasnych uktadéw. Poszczegdine pietra spajaja
przedstawione motywy obrazowe. Horyzontalny porzadek kompozycji wraz z temperaturg ko-
loréw stajg sie narzedziami kreowania glebi przestrzennej. Poruszenia i gesty postaci niwelujg
potencjalne odczucie statycznosci.

Zasadnicze podziaty kompozycji wyznacza nieraz samo otoczenie. Najpierw prosty podziat
na gore i dét, na to co ,pod” i ,nad". widnokregiem, linig okiennego parapetu, brzegiem stofu,
Potem wkraczajg kontrasty kolejnych linii, o, co horyzontalne, zmaga sie z wertykalnym, to,
co proste, z krzywoliniowym, z tym, co snuje sie wezowym ruchem przez ptaszczyzne, albo
zamyka fukiem przemyslany uktad prostych linii i regularnych form geometrycznych. Z cza-
sem zamyst artystki w naturalny sposob sie zaciera, pojawiajg sie kolejne elementy obrazowe,
ktdre identyfikuja, dookreslajg obraz, petnig role zwomikéw spajajacych catos¢ i zacierajacych
surowos$¢ wyjsciowej sytuacji kompozycyjnej.

Wsr6d grafik - dzieki swojej prostocie i jednoznacznosci - wyjatkowo mocno ujawniajg zasady
kompozycji czarmo-biate linoryty. Uderzajg w nich grube linie ksztattujace motywy obrazowe,
wyrazne kontury, ktdre dzielg sktadowe czesci ptaszczyzny, podazajace w réznych kierunkach
szerokie pasma szrafowania o roznym zageszczeniu, wyraziste kontrasty czy napiecia pomie-
dzy sferami ewokujgcymi znaczenia i ekspresje, a miejscami ,pustymi

W tworczosci Joanny Paljochy znaczaca grupe stanowig prace, w ktdrych plastyczne dziatanie
zmierza do wypracowania znaku dla poje¢ abstrakcyjnych, do stworzenia ekwiwalentow dla
wyrazenia wzajemnych relacji, standw czy uczué - tych indywidualnych, osobistych, nale-
zqcych wyfacznie do autorki, i tych, ktdre dotyczg powszechnych stosunkéw miedzy ludZzmi.
Znéw uderza nas w nich szczegdina banalno$¢” opowiadanej historii, wyrazajgca sie poprzez
niepenos$c i przecietno$c zarysowanych sytuacii, ludzi i przedmiotéw, pozorny brak skrytych
za nimi emocji. Uproszczone sylwetki postaci oddane zostajg jedynie za pomoca linii, konturu,
bad? ptaszczyzn pozbawionych identyfikujgcych szczegdtow. Obraz oddziatuje na nas podob-
nie jak w przypadku pejzazy - liczy sie synteza wyjsciowej sytuacji, jej uproszczenie, atmosfera
i nastrdj. Postaci przemawiajg do nas pozami, w jakich zastygty, sugestywnymi gestami (jak
chocby w graficznych Konstelacjach czy Odbiciach). Obiekty czesto wyeksponowane zostajg
na neutralnym podtozu. Mocno wybijajg sie z tha, silnie manifestujg swojg obecnos¢ i niesione
zZnaczenia.

Dziatalnos¢ artystyczna Joanny Paljochy to w zasadzie rodzaj nieustajacej work in pro-
gress, w ktdrej liczy sie synteza rozmaitych doSwiadczen. Pozaartystyczna aktywnosc,
petna wrazliwosci i uwaznosci w kontemplowaniu rzeczywistosci staje sie nieodfgczng
czescig procesu tworczego, réwnie wazng jak praca poswiecona wykonaniu dziefa, Tylko
dzieki temu mozliwe staje sie - realizowane przy uzyciu prostych, wymownych srodkéw
- przejscie w procesie tworczej redukeji od zewnetrznego impulsu do jego subtelnego
i przekonujacego artystycznego wyrazu.,

feel that the objects enclosed within the basic geometric figures interact
with one another by their form. We should mention here that despite the
shared experience drawn from the area of both disciplines, the works often
originate - figuratively and literally - from a different background as far as
colour is concerned: in painting the exposition of colour is supported by
the use of dark backgrounds, whereas graphic art usually starts with the
white background. Thus, Joanna Paljocha’s latest graphics are even more
intriguing as they are made by printing the same colours both on the white
and black background.

In Joanna Paljocha’s art colour is the most captivating, key means of
expression, despite the fact that its range is limited to the necessary
minimum. Most of all the perceived colours and their mutual, complex
relations evoke in the artist the need to retain the seen image. They
also play a role of a vehicle in the process of perception which helps
reconstruct the reality. The manner in which Joanna Paljocha deals with
colour explicitly confirms that her works are in a constant state of creation.
After discovering a new, appealing colour or tone, the colour composition
that was established earlier can be changed at any time, even just before
the printing process starts or the painting is completed. In most cases the
subdued and whitened greys, greens and blues of different temperature
are printed or painted extensively, sometimes with the use of iridescent
print effect, Some of the works strike us with daring colour combinations,
surprising energy (bold juxtapositions of greens and blues, yellows
and purples, a captivating group of oranges in one of the painting still
lifes). Colour becomes a pretext and at the same time a basic means of
expression which effectively refers to the theme of the work (a nocturne
painting Evening Landscape). Paintings built on a limited palette also offer
a wide range of experience induced by the apt arrangement of tones and
values (On Condition That, Stroll).

Most graphic and painting works clearly expose the order of composition,
creating the world presented within clear arrangements. The particular
levels unite the presented imagery motifs. The horizontal order of
composition and the temperature of colours become tools to create spatial
depth. Movements and gestures of figures eliminate the potential sense of
motionlessness.

The fundamental divisions of the composition are often determined by the
setting itself; first of all a simple division into the top and the bottom, into
‘beneath’ and ‘above’ the horizon, the line of the window sill, the edge of the
table. Then contrasts of the following lines become the point of interest; the
horizontal 'struggles' with the vertical, the straight with the curved, coiling
like a snake through the plane or closing the well-thought-out system of
straight lines and regular geometric shapes in an arc. With time, the artist's
intention is naturally altered; there are additional figurative elements that
identify, clarify the image, they play the role of consolidators that unite the
whole and weaken the austerity of the original compositional situation.
Among graphic works, black and white linocuts exceptionally strongly
reveal the principles of composition due to their simplicity and clarity.
Thick lines forming imagery motifs, clear contours which divide the
constituent parts of the plane, wide bands of hatching of different density
going in different directions, expressive contrasts or tension between the
spheres which evoke meanings and expression and ‘empty’ spots grab our
attention. In Joanna Paljocha's artwork there is a significant group of works
where the artistic activity aims to develop a sign for abstract concepts,
to create equivalents to express mutual relations, states or feelings, those
individual, personal, belonging solely to the author and those that relate to
general relations between people. Again an amazing feature is the peculiar
‘banality’ of the presented story, which is expressed by incompleteness and
ordinariness of the outlined situations, people and objects, the apparent
lack of emotions hidden behind them. Simplified silhouettes are represented
only by a line, a contour or a plane without any identifying details. The
image affects us like a landscape - the factor that is significant here is the
synthesis of the starting situation, its simplification, the atmosphere and
mood. The figures appeal to us by their poses, suggestive gestures (such
as graphic Constellations or Reflections). Objects are often exposed against
a neutral background. They conspicuously stand out from the background,
strongly manifesting their presence and meanings.

Joanna Paljocha’s artistic activity is basically a kind of perpetual work in
progress, where a synthesis of different experiences is important, Non-artistic
activity, full of sensitivity and awareness when contemplating the reality,
becomes an integral part of the creative process, as important as the effort
dedicated to the execution of the work. Only in this way the passage in the
process of creative reduction from the external impulse to its subtle and
convincing artistic expression, executed by simple, clear means becomes
possible.
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HENRYK PELOCIENNIK

POMIEDZY DYSCYPLINA A WOLNOSCIA

Henryk Ptdciennik wrdcit do abstrakcji’ Takie stwierdzenie jest réwnoczes$nie i prawdzi-
we, i nieprawdziwe. Jego twdrczo$é wyrosta przeciez z fascynacji miedzywojenng awan-
gardq - konstruktywizmem, kubizmem i abstrakcjg. Awangardowe inspiracje zauwazalne
byty we wszystkich stworzonych przez niego cyklach malarskich i graficznych. Zwigzki
ze Swiatem przedmiotdw czesto ulegaty rozluznieniu. Nawet tam, gdzie pierwiastek re-
alistyczny w warstwie obrazowej mocniej torowat sobie droge na powierzchnie, struktu-
ralnie rzadzita abstrakcja.

Liczne formy nieprzedmiotowe obecne byty w fantastycznych, graficznych czy malar-
skich, krajobrazach. Konstruowane pejzaze petne byty ni to realistycznych, ni to wy-
myslonych form bliskich abstrakeji. Struktury obrazowe, choé klarowne i rozpoznawalne,
byty przetwarzane, skfadane z form geometrycznych, drobnych elementéw o réznym
stopniu abstrakcyjnosci. Motywy realistyczne uzyskiwaty walor syntetycznych znakdw.
Stylistyka jego prac ewoluowata od konstruktywistycznego, ptaskiego geometryzmu
po abstrakcyjne kompozycje bliskie niekiedy poetyce nadrealizmu. W obrazach figu-
ratywnych, aktach, oryginalnych portretach artysta hotdowat skrétom, uproszczeniu
i lapidarnosci. Rzadzita w nich kubistyczna deformacja - a takze charakterystyczne dla
tego nurtu: geometryzacja i ograniczona gama barwna - badZ groteska rodem z dada
i surrealizmu.,

Ptéciennika trudno jednak nazwaé jednoznacznie konstruktywistg, kubistg czy tez mala-
rzem surrealistycznym. Niefatwo go zaszufladkowaé do jakiegokolwiek nurtu. Wedrujac
wieloma drogami, inspirujgc sie roznymi stylami wyksztafcit on bowiem swoj bardzo
indywidualny jezyk. Widac, ze czerpie z rozmaitych tradycji oraz wiasnych doswiadczen
nabytych podczas rdznych okresdw swojej tworczosci,

W jego pracach zawsze obecna byta jednak charakterystyczna opozycja: gdy realizm
- to komponowany, syntetyczny; gdy geometria - to o proweniencji realistycznej,
w ktdrej czu¢ konkretne 7rédfa stanowiace przedmiot uproszczen.

Wezesnigjsze prace, cho¢ nie tak abstrakcyjne, zapowiadaty nieuchronnie kolejny etap
w twdrczosci Henryka Ptdciennika. O ile jednak poprzednie, lezgce jeszcze na granicy
sztuki przedmiotowej, malarskie cykle zawieraty aluzyjne, upodobnione do realnych, for-
my organiczne, dokfadnie wycyzelowane, dopracowane, odlegte wspomnienia realnych
przedmiotdw, o tyle te nowe prace sprowadzone sq do czystej abstrakeji. Artysta prze-
kracza prdg realizmu i symbolu na rzecz abstrakcyjnego znaku.

| zndw, jak poprzednio, analiza jego dziet prowadzi do przekonania o obecnosci jakiego$
rozdzwigku, opozycji czy kontrastu w ogélnej idei jego artystycznego dziatania.

Cho¢ artysta ucieka od narracji, podazajac w strone przestrzeni i obiektéw abstrakcyjnych,
w obrazach nie panuje jedynie sucha geometria. Jest ona w pewien sposéb ,zakiécona’
Niektdre formy geometryczne - ostoja pewnosci i perfekcji zostajg precyzyjnie namalowane,
ale obok nich pojawiajg sig ksztatty, ktdre powstaty przy uzyciu techniki tak trudnej do okiet-
Znania, rodzacej niespodzianki i reprezentujgcej zywiot improwizacji jak monotypia.

Formy abstrakcyjne zapetniajgce ptaszczyzne niepozbawione sg uczué, w dodatku regu-
larnym ksztattom towarzyszg inne, rozlewne, quasi-organiczne, stanowigce kontrast dla
geometrii. Ich kompozycjg rzadzg prawa wiasnej biologii Zaréwno formy geometryczne
oraz towarzyszace im swobodne plamy koloru, jakby piany, ciafa ggbczaste - stanowig
ekwiwalent uczu¢ i emogji.

Artysta z ptaszczyzn i bryt zbudowat bogate abstrakcyjne ukfady o zrznicowanej faktu-
rze. Zderzyt w tych kompozycjach formy ,twarde" i ,miekkie’ przestrzenne i ptaskie, mo-
numentalne i liryczne, obfite i drobne, makro i mikrostruktury. Dzieki bardzo urozmaiconej
fakturze, bogactwu motywéw geometrycznych czy podobnych do biologicznych, dzieki
kolorytowi - pulsujg zyciem. Formy nieforemne egzystuja na ptaszczyZnie jak formy or-
ganiczne, pierwotne. Swiat obrazéw cechuje ekspresyjna, biologiczna zywotno$¢, wital-
nosc, promieniowanie skumulowanej energii. Abstrakcyjne formy budujg rodzaj czyste;,
nierealnej przestrzeni, pejzazu z przysztosci, wypetnionego optymizmem i lekkoscia. To
pejzaz fantastyczny - konstruowany, nie portret konkretnego krajobrazu. Odnoszac sie
do catej przestrzeni, mdgtby stanowic¢ wizje kosmosu. Rytmy form uosabiatyby rytmy
ozywiajgce caty wszech$wiat,

Formy rodzg sie jak organizmy - moze dlatego obdarzone s3 tak goracym kolorem
- kojarzacym sie z zyciem, energig, witalnoscia. Natezenie Swiatta promieniujgcego zy-
wymi barwami ostabia dominujgcy chtéd geometrii,

Artysta kaze gra¢ rytmom kolorowych planéw, skfadajacych sie na swoistg przestrzenng
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BETWEEN DISCIPLINE AND FREEDOM

Henryk Ptociennik came back to abstraction' Such a statement is
simultaneously true and false. His works originated from his fascination
with the interwar avant-garde - constructivism, cubism and abstraction.
Avant-garde inspirations could be observed in all his painting and graphic
series. Connections with the world of objects became less and less
intensive. Even the works, where a realistic element in the image layer
forced its way to the surface, were structurally dominated by abstraction.
Numerous non-figurative forms were present in fantastic, graphic or
painting sceneries. The constructed landscapes were full of quasi-
-realistic and quasi-invented forms that were close to abstraction. Image
structures, though clear and recognizable, were transformed, composed
of geometrical forms, small elements with a varied degree of abstractness.
Realistic motifs reached the value of synthetic signs.

The stylistic of his works evolved from constructivist, flat geometrization
up to abstract compositions, sometimes close to the poetic of surrealism.
In figuative images, nudes, original portraits, the artist paid tribute to
briefness, simplification and conciseness. They were ruled by cubist
destortion - but also by geometrization and limited range of colours
characteristic of this movement, or grotesque originating from dada and
surrealism.

However it s difficult to call Ptéciennik a constructivist, cubist or surrealistic
painter, It is hard to classify him to any movement. Choosing many ways,
being inspired by numerous styles, he developed his own individual
language. It is obvious that he makes use of a variety of traditions as well
as his own experience that he got during different periods of his work.

In his works, however, there was always a characteristic opposition: if
it was realism - it was composed, synthetic; if it was geometry - it was
with some realistic trace, where you could notice specific sources that
constitute the object of simplification.

Earlier works, though not so abstract, inevitably foreshadowed
a subsequent stage in Henryk Ptdciennik’s work. Yet if the previous
painterly series, being on the border of figurative art, included some
allusive, similar to real organic forms, thoroughly elaborated, worked out,
distant memories connected with real objects, the new works are reduced
to pure abstraction. The artist crosses the threshold of realism and symbol
on behalf of an abstract sign.

And again, as previously, the analysis of his works leads to a conclusion
that there is a certain dissonance, opposition or contrast in the general
idea of his artistic activity.

Although the artist goes away from narration, proceeding towards
space and abstract objects, the images are not predominated only by
dispassionate geometry. It is in a way disturbed. Some geometrical forms
- the mainstay of certainty and perfection are precisely painted, but next
to them some shapes appear which came into being with the use of
monotype - the technique so difficult to control, bringing about surprises
and representing the element of improvisation.

Abstract forms filling the plane are not deprived of emotions, what is more,
the regular shapes are accompanied by other flowing quasi-organic
ones, making up contrast for geometry. Their composition is ruled by the
principles of their own biology. Both the geometrical forms and the casual
patches of colour, like foam, spongy bodies - could be interpreted as an
equivalent of feelings and emotions.

Taking planes and solid figures as a foundation the artist built rich abstract
arrangements with varied textures. In these compositions he confronted
hard' and 'soft' forms, spatial and flat, monumental and lyrical, abundant
and minute, macro and microstructures. Owing to diverse texture, richness
of geometrical or similar to biological motifs, thanks to colour - they pulsate
with life. Irregular forms exist on the plane like organic, primitive structures.
The imagined world is characterised by expressive, biological bustle,
vitality, radiation of accumulated energy. Abstract forms build a kind of
clean, unreal space, a landscape of the future, filled with optimism and
lightness. It is a fantastic constructed landscape, not a portrait of any
specific scenery. Referring to the whole space, it could be a vision of the
cosmos. Rhythms of forms personified the rhythms that enlivened the
whole universe.

The forms were born like organisms - perhaps that is the reason why
they are endowed with such hot colours - associated with life, energy,
vitality. The intensity of light radiating with brilliant colours weakens the
predominant chill of geometry.

The artist forces rhythms of colourful plans to play, resulting in a unique
spatial symphony. The atmosphere is built by the weight and the glitter
of colourful forms. Feelings and imagination are expressed by them. The

symfonie. Atmosfera budowana jest przez ciezar i blask kolorowych form, Za ich pomocg
wypowiadajg sie uczucia i wyobraznia, Kompozycja zmierza do intensywnej ekspresji
posunietej az do liryzmu, Twdrcy zalezy jednak bardziej na zestawieniu gam kolorystycz-
nych, na wartosciach czysto malarskich, a nie tresciowych.

Henryk Ptociennik manifestuje wyraZnie potrzebe tworzenia solidnej malarskiej kon-
strukcji. Jej cechg jest nie pfasko$é geometrii, w ktdrej elementy sktadowe funkcjonujg
na réwnych prawach, lecz gfebia przestrzenna, w ktérej sktadniki obrazowe wyraznie
zapetniajg rézne ptaszczyzny. Aby uzyskac ten efekt, artysta stosuje szereg zabiegéw
budujacych glebie tej - jedynie wymyslonej - przestrzeni. Oto natozone zostaty na siebie
rézne malarskie ptaszczyzny - uzyskane metoda monotypii, drukowane z matryc graficz-
nych, malowane. Odnosimy wrazenie, ze niektére z warstw jakby wyzieraty jedna spod
drugiej. Faktura monotypii tworzy gtebie przestrzenng i zarazem zaktéca monotonnie
ptaskg kaligrafie geometrii. Tworca probuje nas ,zmylic’ jesli chodzi o sugerowanie ko-
lejnosci naktadania warstw, porzadek etapdw technologicznych. Fragmenty wybranych
motywow obrazowych wygladaja, jakby byty natozone wezesniej - chowajg sie np. za
warstwg monotypii, cho¢ byty namalowane péZniej. Niektdre formy architektoniczne
ukazane z okreslonej perspektywy, obdarzone tréjwymiarowoscia, wrecz kierujq wzrok
w gtab. Wybrane ptaszczyzny ujete w diagonalnie biegngce ramy, jeszcze mocniej pogte-
biajg przestrzen. Ponadto niektdre z nich sq jakby przetarte albo przeswitujgce, sprawia-
jac wrazenie przenikania sie warstw i tym samym przestrzennosci obrazu.

Warto tez zauwazyé, ze kompozycje tylko na pozdr bywajg zamknigte. Namalowane na
obwodzie ramy - niedokoriczone, urwane - tylko pozornie zamykaja kompozycje, gubia
tez relacje miedzy tym, co zewnetrzne i wewnetrzne.

Autor czesto wprowadza akcenty niepokoju do, wydawatoby sie, wypracowanego tadu.
Zrédtem zadraznier jest przede wszystkim kontrast form geometrycznych i swobodnych,
Figury majg zdyscyplinowane formy; niektdre znaki, a takze listwy, linie konturéw od-
malowane sg bardzo starannie. Obok nich potozyt jednak artysta plamy jakby rozlane,
swobodnie - czeSciowo poza kontrolg - egzystujace na ptaszczyZnie. W napieciu, jakie
istnieje miedzy malarstwem i monotypia, $cierajg sie ze sobg dyscyplina i improwizacja,
kontrola i wolnos¢.

Cyrkulacja owalnych, ujetych w kontury, form wibrujacych i przemieszczajacych sie wpro-
wadza do obrazu ruch. Podobnie jak przenikajgce sie, ruchliwe listwy, tasmy i wici. Strefy
zZozone z drobnych, barwnych, drgajacych elementdw dynamizuja cafosc. Przelewaja sie
po powierzchni potracajgc sie | zmieniajac swe ksztatty jak galaretowate substancje.
Odmienne formy - katowe i obte - poddane wewnetrznej dynamice, napierajg na sie-
bie w czystej przestrzeni. Artysta wazy ciezary barw i form, Czasem pojawia sie trojkat
stabilizujgcy kompozycije. Ta zbudowana jest zazwyczaj w oparciu o schemat poziomdéw
i piondw, ale s tez takie, w ktdrych dominuje bardziej energiczny diagonal.

Monotypie Henryka Ptéciennika sg - jak to zazwyczaj bywato w przypadku jego twdr-
czosci - dekoracyjne. Oramentalny charakter partii obrazu uzyskuje artysta réznymi
$rodkami. Najpierw oczywiscie za pomocg tradycyjnych metod geometrycznych. Znaj-
dziemy w nich nawet echa starannie wykreslonych siatek obecnych kiedy$ w linorytach.
Odwotuje sie tez tworca do motywow odlegtych egzotycznych cywilizacji: kultur azja-
tyckich czy kultury aborygeniskiej. Wykreslane tamtejszymi sposobami strefy obrazéw
wprowadzajg kolejny element stojacy w opozycji do oschtej geometrii. Nadajg pracom
charakter na poty medytacyjny, wzbogacony o kaligrafie, element improwizacji, margines
niedoskonatosci, mniej kontrolowanej odautorskiej manifestacji.

Istotg obrazéw abstrakcyjnych Henryka Ptdciennika, jego ,magii ksztattéw’ jest przejscie
od malowania tresci rzeczowych do tresci psychicznych. Ich odbidr nie jest mozliwy bez
uczucia i wrazliwosci. W obdarzonych ogromng sitg wyrazu pracach panuje atmosfera
dyskretnie liryczna - sg one réwnoczesnie precyzyjne, klarowne i $wieze.

Ostatni cykl prac Henryka Ptociennika taczy malarsko$¢ z rysunkowymi elementami gra-
fiki. Artysta zdaje sie mowic, ze gteboki sens istnienia mozna uchwycic¢ w sztuce przez
relacje form, rysunku i koloru. Jego dynamiczna, rozwijajgca sie przestrzen dostarcza tej
samej miary przyjemnosci, co efektowne przejawy natury. Wychodzac od plastyczne;
syntezy, artysta prébuje odnalez¢ rzeczywistosc.

composition aims at intense expression approaching lyricism. However the
creator is more interested in juxtaposition of ranges of colour, he is keen on
pure painterly value, not on the content.

Henryk Ptociennik clearly manifests the need for creating substantial
painterly construction. It is not characterised by flatness of geometry in
which component elements function equally but by spatial depth in which
image components clearly fill different planes. To obtain that effect, the
artist uses a variety of procedures that create depth of this - only invented
- space. Different painterly planes were put on one another - made in the
monotype technique, printed from graphic matrices, painted. We have an
impression that some of the layers somehow force their way through the
others. Texture of monotype creates spatial depth and at the same time
it disturbs monotonously flat calligraphy of geometry. The creator tries 'to
mislead' us taking into consideration the sequence of layers, the order of
technological stages. The fragments of selected pictorial motifs look as if
they were put earlier - eg. they hide behind the layer of the monotype,
though they were painted later. Some architectural forms presented from
the specific perspective, three-dimensional, just direct the viewer's sight
deep inside. Some planes, captured into diagonally shaped frames, deepen
space even more. Furthermore some of them are somehow 'worn-out'
or translucent, making an impression of layers' penetration and image
spaciousness.

It is worth mentioning that the compositions are only seemingly closed.
Painted on the contour of the frame - incomplete, interrupted - they seem
to be closed, they also get lost between what is external and internal.

The author often introduces the accents of anxiety into the seemingly
worked out order. The source of dissonance first of all relies on the
contrast between geometrical and unconstrained forms. Figures are very
disciplined; some signs and also the line of contours are painted with great
precision. However next to them the artist places patches that flow, exist
freely - partly out of control - on the plane. In tension that is between
painting and monotype discipline and improvisation, control and freedom
fight against one another.

Circulation of oval contoured forms, vibrating and moving, introduces
movement into the images. Similarly to mutually permeating, lively strips,
bands and plaits. Zones consisting of small colourful, vibrating elements
dynamize the whole. They flow over the surface, bumping into one another
and changing their shapes like jelly substance.

Distinct forms - angular and cylindrical - subjected to internal dynamics,
press on one another in the clear space. The artist measures the weight
of colours and forms. Sometimes a triangle appears in order to stabilise
the composition. The composition is usually built on the basis of horizontal
and vertical lines, but there are also compositions which are dominated by
more energetic diagonal direction.

Henryk Ptdciennik's monotypes are - as it usually happened in case of his
works - decorative. The artist obtains the ornamental character of some
parts of hisimages by different means of expression. First of all obviously by
means of traditional geometrical methods. We will find in them the echoes
of thoroughly elaborated grids that once were present in linocut prints.
The creator also refers to the motifs of distant exatic civilisations: cultures
of Asia or the Aboriginal culture. Worked out in their characteristic ways,
zones of images introduce the subsequent elements staying in opposition
to stark geometry. They endow the works with a little meditative character,
enriched by calligraphy, the element of improvisation, the margin of
imperfection, almost uncontrolled manifestation of the author.

The essence of Henryk Ptdciennik's abstractimages, his 'magic of shapes,
lies in his moving from the factual to psychic content. Their perception is
not possible without emotions and sensitivity. The works of great power
of expression are permeated by discreetly lyrical atmosphere - yet
simultaneously they are precise, clear and fresh.

The latest series of Henryk Pf6ciennik's works combines the painterly
character with the drawing elements of graphic arts. The artist seems to say
that to seize the deep sense of existence in art you have to come up with
the combination of forms, drawing and colour. His dynamic, developing
space provides us with the same kind of delight as the eye-catching
manifestations of nature. Starting with the artistic synthesis the artist tries
to find reality.
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ENERGIA KONTRASTOW

Ostatnie prace Henryka Ptdciennika to krajobrazy wyobrazni. Mimo ze artysta odchodzi
w nich od $wiata realnych przedmiotow, wydaja sie bardzo sugestywne, a ich abstrak-
cyjna natura bardzo przyjazna. Czujemy, ze w przestrzeni obrazow buszujg nie plamy
barwne i ksztatty, ale mysli, emocje i uczucia.

Jednym z zywiotéw tych dziet nadal pozostajq wystannicy krainy geometrii, ale uwol-
nieni od bezwzglednej sztywnosci i dyscypliny. Obdarzone wieksza wolno$cig byty
zmierzajg od krainy chtodnej spekulacji ku spontaniczniejszej ekspresji - form, barw
oraz ich relacj.

W monotypiach zagoscity rozlewnosc¢ i liryzm. Wiecej tu zywiotowych form organicz-
nych, pierwiastek biologiczny pojawia sie nie tylko dzieki sugestywnosci form, ale takze
dzieki barwie i fakturze. Gdzieniegdzie gruztowate warstwy farby pozwalajg wychodzié
elementom $wiata przedstawionego w trojwymiar, przez co wydajg sie bardziej rzeczy-
wiste i dotykalne, Formy geometryczne, podstawa konstrukcji obrazdw, stajg sie takze
bardziej kaprysne - nawet gdy sg obwiedzione dyscyplinujgcym konturem, prébujg
czasem czmychnaC w przestrzen, wyginajac i tamigc swe ksztatty, Stwarzajq wrazenie
ozywionych mimo geometrycznej konstrukcji. Promieniujg energig barw, napierajac na
siebie nawzajem i wchodzac w interakcje z quasi-organiczng przestrzenia. To bogactwo
palety nas uwodzi; artysta ciggle poszukuje, gonigc za swg idée fixe, ktdrg jest nowy,
nieodkryty jeszcze kolor,

Pozornie na drugim biegunie znajdujg sie ,brudne’; ,minorowe" prace Henryka Ptécien-
nika. Ale chyba tylko jesli chodzi o palete. Barwy tu przygaszone, gama koloréw chtod-
niejsza, zharmonizowana, bardziej jednolita, niektdre dzieta bliskie monochromu, w tym
prace zdominowane przez czer. A jednak cechuje te obrazy ewidentne powinowactwo
7 dekoracyjnymi monotypiami. One takze eksponuija ekspresyjny czynnik w twérczosci
artysty. Wsrdd pochodnych od geometrycznych ksztattdw pojawia sie czasem zama-
szysta kaligrafia, uwolniony gest, plamy barwne nie kryjg nawet ,siermieznego’, szarego
podktadu, brzegi prac - czasem poszarpane - przeczg dazeniu do perfekcji. Cechuje je
wigksza niz w innych pracach szorstkosé. Przede wszystkim w sposobie obrazowania,
ale tez i w sposobie wykonania. Ptaszczyzny koloru pofozone sg swobodniej, nawet
motywy geometryczne nie sg twarde, ograniczone wyraznym ostrym konturem.
Ostatnie malarsko-graficzne préby Henryka Ptdciennika muszg wyrasta¢ z ogromnego
poczucia wolno$ci, ktdre osigga artysta dzieki wieloletniemu do$wiadczeniu i odwadze.
Godzi on ze sobg rozliczne kontrasty, nie tylko te bedace czescig wielkich artystycznych
zagadnien, takich jak choéby relacje miedzy tym, co wyspekulowane, abstrakcyjne
i tym, co blizsze realistycznego, czy chocby tylko sugerujacego, konkretu, Twérca zesta-
wia w swoich pieknych kompozycjach formy szorstkie i gtadkie, przestrzenne i pfaskie,
monumentalne i liryczne, bujne i skromne.

Henryk Ptéciennik wcigz eksperymentuje, przede wszystkim w obrebie zagadnien for-
malnych, ale tez i w zakresie technologii, ktadac ksztatty i barwy na réznych podkta-
dach, zréznicowanych pod wzgledem tonu, faktury, chtonnosci. Uzywa réznych narzedzi
i technik: rozciera farbe szmatg, stosuje watki, pedzle i szpachle.

Zawsze podkreslano awangardowe inspiracje w twdrczo$ci Henryka Ptéciennika, Twér-
ca nigdy jednak nie trzymat sie kurczowo ich paradygmatéw. Wolno$¢, ktdra przebija
z ostatnich Swiezych i odwaznych prac artysty, jest tego najlepszym dowodem.

Tekst zamieszczony w katalogu do wystawy: Henryk Pidciennik. Monotypie +
Galeria Miejskiego O$rodka Kultury w Zgierzu, 2013
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MARTA RAK-PODGORSKA

PORTRETY NATURY

Obcujgc z obrazami wykreowanymi przez Marte Rak-Podgdrska czesto zadajemy sobie
pytanie, czy s3 one odbiciem realnego Swiata. Owszem, rozpoznajemy w tych wizjach
elementy otaczajgcej nas rzeczywistosci: fragmenty konkretnego - czesto nawet nazwa-
nego - pejzazu, formy natury, sportretowane postaci, ale jest to, czujemy, rzeczywistosé
wzbogacona o szczegdlne, odautorskie emocje.

Przedmiot, ten realnie istniejacy w rzeczywistosci i bedacy Zrodtem przezycia, jak i ten ist-
niejacy jedynie w wyobraZni artystki i przeniesiony na karte papieru staje sie pretekstem
do wyrazenia okreslonego uczucia. Jest nim najczesciej zachwyt dla pigkna i czystosci
natury, jej form, jej rytmdw, wywotywanych przez nig odczué. Tworczyni stara sie oddac
raczej atmosfere chwili, jej czar, zachowac to, co ulotne i migotliwe. Istot poszukiwar
artystki stata sie umiejetno$é rysunkowego oddania nastroju wywotanego przez kompo-
zycje form natury, gre $wiatta, atmosfere. Marta Rak-Podgdrska oddata sie we wtadanie
pleneryzmowi, pasja stafa sig uwazna obserwacja natury. Istotne miejsce obok intelektu-
alnych rozwazan zajeta che¢ oddawania szczerych emocji. Srodkami do opisywania Swia-
ta staty sie kolor i Swiatto, metodg - szybkie ruchy reki uzbrojonej w pastelowa kredke.
Malarka, jak w pogodnym muzycznym kaprysie, swobodnie operuje forma, opracowujac
wariacyjnie réznorodne motywy,.

Technika pastelowa sprzyja szybkim impresjom. Nie pozwala, jesli ma wyrazaé nagfe, au-
tentyczne przezycia, na pochylanie sie nad szczegdtem. Wizje artystki stanowig jedynie
wyraz odczu¢, wywotanych przez napotkane zrodfa inspiracji; ich plastyczny wizerunek
bywa czasem rézny od wzorca, kompozycje z czasem zaczety zmierza¢ badz w kierunku
uproszczenia, syntezy, badz w kierunku stylizacji. Ta ostatnia na pewno odpowiada wraz-
liwosci estetycznej artystki, jak réwniez jej osobistej wrazliwosci jako cztowieka i kobiety.
Marta Rak-Podgdrska nierzadko zmierza w kraine fantazji. Obiekty jej rysunkow bywaja
idealizowane, a czesto sg po prostu wysnute z wyobraZni. Taka postawa jest wyrazem
checi ucieczki w iluzje, ktdra stanowi rodzaj opozycji dla nieidealnego $wiata.

W pracach widoczna jest pewna dekoracyjnos¢, powinowata wrazliwosci twdrcow okre-
su secesji. Wyczuwalna jest zardwno w $wiecie form roslinnych, szczegélnie w ptyn-
nych, wijgcych sie rytmicznymi duktami liniach, w uduchowionych obrazach natury, jak
i w portretach kobiet, delikatnych jak porcelanowe lalki, ale emanujacych zmystowym
i prowokujgcym urokiem.

Wsrdd pejzazy liczng grupe stanowig obrazy nadmorskie. Artystka schodzi takze w gtab
toni morskiej, znajdujac tam fantastyczne, basniowe kolonie form.

Jest to bardzo bogaty cykl prac, w ktdrych ogromng role odgrywa motyw ruchu, lot-
nosc¢, szybka przemiana. Twérczyni prébuje oddac energie i dynamizm zjawisk, starannie
dobierajac i zestawiajgc kolory. Rdwnoczesnie szuka artystka harmonii kolorystycznej;
w niektdrych przypadkach kolor wydaje sie by¢ nawet wazniejszy niz sama forma.
Ograniczajac sie nierzadko do kilku zaledwie barw poszukuje dramatyzmu w bogatym
walorowaniu tonalnym, zestawiajac odcienie zieleni, btekitow i brazow. Paleta w cyklu
morskim wydaje sie by¢ ostrzejsza. Duzg role odgrywa tez naturalna barwa papieru, do-
bieranego przez malarke w sposéb bardzo celowy i staranny.

Rytmy, jakim poddane sg ruchy wody i morskiej flory zaznacza artystka, stosujac szablo-
ny (gdzie indziej, np. w kompozycjach muzycznych - takze naklejajac niektore fragmenty
kompozycji).

Podobnie jak w innych cyklach, takze i w tej grupie prac pojawiajg sie rysunki, ktére od-
dajq jedynie istote zjawiska, odstaniaja 0gding idee. Formalnie czesto zmierzajg w strone
czystej abstrakeji. Ogromng role odgrywa tu inspiracja muzyczna, tony kompozycji in-
strumentalnych wywotujgcych z wyobraZni wariacje barw i ich natezenia.

Prace Marty Rak-Podgdrskiej inspirowane dzietami muzycznymi stanowig osobny cyk.
Wynikajg z przekonania, Ze przestrzen muzyczna kreowana przez wirtuoza nosi takze ce-
chy plastyczne - staje sie kolorystyczng przestrzenig muzyczna. Proba jej rysunkowego
uchwycenia zaowocowata pracami, w ktérych obok Swietlistych koloréw i niespokoj-
nych linii, oddajgcych ulotno$c i lekkosé wrazenia muzycznego pojawiajg sie znaki, ktdre
stanowig symboliczny wyraz dla wysokosci i barwy dZwigkdw, tempa, rytmdw. Rodzaj
emocji wywotanych rytmizacjg fragmentéw muzycznych, zmianami tonacji, natezenia
dZwiekdw artystka zaznacza w kompozycji pionowymi lub poziomymi podziatami ptasz-
czyzny badz tez roznicujgc tonalnie strefy obrazu,

Marta Rak-Podgdrska podaza oczywiscie za wasnym odczuciem i jemu przede wszyst-
kim daje pierwszenistwo, ale wydaje sie, jakby podazata réwniez za Zrédtami inspiracji
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PORTRAITS OF NATURE

Facing the works created by Marta Rak-Podgdrska we often ask
ourselves whether they are the reflection of the real world. In these
visions we certainly recognize elements of the world we live in:
fragments of a familiar - sometimes even named - landscape, forms of
nature, portrayed figures, but we feel it is the reality additionally enriched
by special author’s emotions.

An object, the one actually present in reality, being the source of
experience, as well as the one existing merely in the artist's imagination
and transferred onto the sheet of paper becomes a pretext for expressing
a given emotion. It is most often the admiration for beauty and purity of
nature, its forms, its rhythms, feelings evoked by them. The artist tries
to reflect the atmosphere of a moment, its charm, to preserve what is
transient, flickering. The ability of drawing the mood created through
compositions of forms of nature, the play of light, the atmosphere
became the essence of the artist's search.

Marta Rak-Podgdrska is enchanted by plein-airism, attentive observation
of nature became her true passion. Intellectual considerations are
accompanied by craving for expressing sincere emotions. Colour and
light became the means of expression to describe the world, fast moves
of the hand armed with a pastel became her favourite manner.

The painter, like in a clear musical capriccio, freely uses the form, working
out variations of diverse motifs.

The pastel technique favours fast impressions. If it is to express sudden
genuine emotions, it does not let the author bend over the detail. The
artist's visions are only the expression of feelings evoked by the sources
of inspiration; their artistic image is sometimes different from the model,
the compositions gradually started to incline to either simplification,
synthesis or stylization. The latter certainly corresponds with the artist's
aesthetic as well as personal sensitivity as a human being and as
awoman.

Marta Rak-Podgdrska frequently heads for the land of fantasy. Objects
from her drawings are sometimes idealized, and they often simply
originate from her imagination. Such an attitude expresses the desire to
escape into illusion which is in opposition to the non-ideal world.

In the works we can observe a kind of decorativeness which originates
from sensitivity of the period of Art Nouveau. It is perceived both in the
world of plant forms, particularly in smooth rhythmical sinuous lines, in
spiritual images of nature, as well as in portraits of women, as delicate as
china dolls, yet sensually and provacatively charming.

When we take landscapes into account marine images are a numerous
group. The artist descends into the sea abyss finding fantastic fabulous
colonies of forms there.

It is an opulent series of works which is predominated by the motif of
movement, volatility, fast transformations. The artist tries to present
the energy and dynamism of phenomena, carefully selecting and
juxtaposing colours. At the same time she searches for colour harmony;
in some cases colour seems to be even more important than the form
itself, Sometimes restraining herself to few colours she searches for
dramatism in rich tonal values, juxtaposing tints of green, blue and
brown. The palette in the marine series seems to be hotter. The natural
colour of paper selected carefully and intentionally plays a significant
role as well,

Rhythms according to which water and sea flora move are emphasized
by the artist by means of stencils (in other works, eg. in musical
compositions - she also sticks on some fragments of the composition).
Like other series this group of works includes drawings which merely
reflect the essence of a phenomenon, reveal a general idea. Formally
they frequently tend to pure abstraction. What is important here is
the musical inspiration, tones of instrumental compositions triggering
imaginative variations of colours and their intensity.

Marta Rak-Podgdrska’s works inspired by music constitute a separate
series. They are the result of a conviction that the musical space created
by a virtuoso is also characterized by some plastic features - it becomes
the colour musical space. An attempt to capture it in drawings resulted in
works in which, beside iridescent colours and restless lines reflecting the
transience and lightness of musical impression, there appear signs that
are a symbolic expression of pitch and tone of sounds, pace, rhythms. In
her composition the artist emphasizes the kind of emotions evoked by
the rhythmization of musical fragments, changes of musical key, intensity
of sounds by means of vertical and horizontal divisions of the plane or by
a variety of tonal areas.

Marta Rak-Podgorska follows her own intuition and she certainly gives

samych kompozytordw, probuje je rozpoznac i ujawni¢ w formie zblizonej do plakatu.
Prace, ze wzgledu na swojg szczeg6ing poetyke, bliskie sg wiasnie temu Srodkowi wypo-
wiedzi plastycznej; impresyjne barwne fantazje bywaja w nim zestawione z syntetycznie
ujetq formg i znakiem graficznym.

W dorobku malarki znajdziemy takze liczne portrety: osdb rzeczywistych oraz postaci
bedacych tworem wyobrazni artystki. Zardwno jedne, jak i drugie stuza tworczyni do
wyrazenia za pomocg $rodkow realistycznych - uczué abstrakeyjnych, nazwania emogji
(Kobiece nastroje), ktdre uosabiajg portretowane postaci. W warstwie artystycznej moze-
my doszukac sie wptywu sztuki przetomu XIX i XX stulecia, sztuki w ktérej kobieta zajmo-
wata miejsce wyjatkowe, stanowigc ucielesnienie pasji i leku, a zarazem wewnetrznego
ciepfa. Czasami sg to ujecia dwuznaczne, w ktdrych obok zawstydzenia i skromnosci
dostrzegamy zmystowo$¢ i tajemniczo$é.

W portretach i w aktach pokazuje artystka, ze i w cztowieku znajduje cechy, ktore domi-
nujg w recepcii zjawisk natury. W ludziach takze dostrzega kruchos¢, delikatnosc, nawet
filigranowos$¢, uczucia i pigkno.

W aktach jej poszukiwania artystyczne skupiajg sie na okreslaniu migjsca bryty w prze-
strzeni kolorystycznej. Obiekty bywajg zaznaczone wyrazistym konturem, ale czesto
subtelny obrys kobiecego ciata ujawnia sie na ptaszczyZnie jedynie dzieki $wiattu, za
pomocg ktdrego, wydaje sig, artystka rysuje postaci,

Wsrdd portretéw znajdziemy szereg wizerunkdw aktorek, Ten fakt nie dziwi. Teatr, opera,
z ich aparatem stuzacym kreowaniu iluzji s3 chyba bliskie wrazliwosci Marty Rak-Podgor-
skiej. Artysta staje sie dla malarki uosobieniem wyjatkowych wartosci. Same portrety zdajg
sie naleze¢ takze do innego $wiata i odmiennej artystycznej tradycji - maja klimat starych,
pozowanych portretéw wykonywanych na zamdwienie, stuzacych nieraz celom reklamo-
wym, albo przypominajg stare fotosy wiszace w foyer teatréw czy sal kinowych.

Prace Marty Rak-Podgdrskiej objawiajg emocjonalny stosunek artystki do rzeczywi-
stosci. Wyrazajac pochwate piekna, spokoju i fagodnosci stanowig rdwnoczesnie prze-
ciwwage dla emocji dnia codziennego, dla - nie zawsze przyjaznej - rzeczywistosci ulicy
i wizji $wiata kreowanego w masmediach. Sg rodzajem ucieczki i zarazem propozycji
kierowanej w strone odbiorcy.

Sztuka dostarcza autorce napedu do zycia. Stanowi odpowiedZ na nieustajacg brutali-
zacje rzeczywistosci. Kieruje nas w strone piekna form i barw, w strone otaczajacej nas
zewszad, a jakze czesto nierozpoznanej, poezji. Czyni to z naiwng i - dzisiaj troche juz
niemodng - wiarg, ze sztuka, przypominajgc o harmonii i dobru, moze zmienic $wiat.

Tekst zamieszczony w katalogu do wystawy: Marta Rak-Podgdrska - pastele
Miejska Galeria Sztuki Willa, +6dz 2007

priority to it. It seems however that she pursues the sources of inspiration
of composers, she tries to recognize them and to reveal in the form
similar to a poster. Owing to the specific poetics the works are close to
that kind of means of expression; impressionistic colourful fantasies are
juxtaposed here with the synthetic form and a graphic sign.

In the painter's works there are also numerous portraits: of real people
and those conceived by the artist. Both are used by her to express
abstract feelings in a realistic manner, to define emotions Kobiece
nastroje (Feminine Moods) which personify the portrayed figures. In
the artistic layer we can observe the influence of art of the tum of the
previous two centuries, art in which women had an exceptional position
embodying passion and fear as well as internal warmth. The images are
sometimes ambiguous, presenting shyness and modesty mingled with
voluptuousness and mystery.

In the portraits and nudes the artist shows that a human being
is characterized by features which dominate in the perception of
phenomena of nature. In her view fragility, gentleness, even daintiness,
emotions and beauty are typical of human kind.

As regards her nudes the artistic search is focused on determining
the position of a figure in the colour space. Objects are marked with
expressive outline, yet the subtle contour of the woman’s body often
becomes apparent on the plane only thanks to the light, which the artist
seems to apply to draw the figures.

Among the portraits we will find a number of actresses’ images. Not
surprisingly, as theatre, opera with their tools for creating illusion are
probably close to Marta Rak-Podgdrska's sensitivity. For the painter an
artist personifies exceptional values. The very portraits seem to belong to
the other world and a different artistic tradition - they have the climate
of old posed portraits made to order, often used for advertising purpose
or reminding of old photos hanging in the foyer of theatre or cinema
venues.

Marta Rak-Podgdrska’s works manifest the artist's emotional attitude
to reality. They express the praise for beauty, tranquility and mildness,
being at the same time the counterbalance for every day emotions, for
sometimes unfriendly street reality and the vision of the world created
by mass media. They are a kind of escape and a proposal addressed
at the viewer.

Art stimulates the artist. It becomes a response to the incessant increase
of brutality of reality. It turns us towards beauty of forms and colours,
towards poetry which surrounds us though it is often not recognized.
She does it with the naive - and nowadays a little out of date - faith
that art, reminding us of harmony and goodness, can change the world.
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JOLANTA RUDZKA HABISIAK

MATERIA UWOLNIONA

Jolanta Rudzka-Habisiak nalezy bez watpienia do grona czotowych artystek, ktére dzis
przeobrazajg sztuke tkacka. Obszar jej zainteresowan i dziatan plastycznych jest bardzo
duzy. Zajmuije jg szeroko pojeta tkanina artystyczna, projektowanie dywanow, a takze
tworzenie nietypowych ,przedmiotéw" tkackich - obiektdw, instalacji oraz grafik inspiro-
wanych sztukg widkna,

Cho¢ autorka wykorzystuje podstawowe zasady techniczne nalezace do tej dziedziny
plastyki, niektdre jej prace nie odpowiadajg powszechnemu wyobrazeniu o tkaninie
artystycznej; takze przywotywanie definicji odnoszacych sie do popularnych form typo-
wych dla tej dyscypliny jest w obliczu jej prac jakby nie na miejscu.

Techniki, ktére stosuje Jolanta Rudzka-Habisiak, pochodzg z réznych obszardw sztuki
widkna, Wsréd systeméw taczenia tworzywa rozpoznamy zaréwno te bliskie haftowi, jak
i tkaniu: twérczyni wigze ,nici’ przyszywa supty, przeplata pasma materil,

Artystka od dawna uzywa tworzyw odlegtych od tradycji tej dyscypliny. Sg to najcze-
Sciej paski miekkiej, elastycznej, zachowujgcej ksztatt i podatnej na formowanie skory
oraz - traktowane jak wiékna - pasma papieru. Pojawiajg sie nici, kawatki drewna,
zywica - naturalne, organiczne materiafy.

Prace cechuje mocne, bezposrednie dziatanie materii, Dzieki zageszczaniu i rozrzedzaniu
przeplotow, albo dzieki réznicowaniu odlegtosci pomiedzy wigzanymi elementami, powsta-
ja réznorodne, bardzo sugestywne faktury. Drobne réznice w wielkosci suptow, diugosci
i wysokosci przeplotéw wprowadzaja delikatne zaburzenia. Podobnie jak przyjecie réznych
algorytmdw dla ukfadéw elementow biegnacych w odmiennych kierunkach.

Prace Jolanty Rudzkiej-Habisiak egzystujg czesto na granicy rozmaitych dyscyplin i form
artystycznej wypowiedzi; jej ,tkaniny" przyjmujg forme ptaskorzezb, przestrzennych
obiektdw czy rzeZb, a ostatnio takze prac graficznych.

W tym obszarze t6dzkg artystke interesuje przede wszystkim problem reliefowego ksztat-
towania powierzchni. Probuje znalez¢ odpowiednie miejsce w przestrzeni dla kazdego
sktadowego elementu. Sztywna materia ulegajgca oddziatywaniu rzezbiarskiego my$lenia
i poddana dotykowi tworcy ulega zmigkczeniu. Czesto ruchliwa faktura i relief to sposéb
na ucieczke z dziedziny pfaskiej tkaniny w tréjwymiar, a nawet, jesli wzigé pod uwage
aspekt temporalny obecny w pracach o charakterze kaligraficznym czy w dynamicznych
sekwencjach rytmicznych - w czwérwymiar, gdzie krdlujg dodatkowo czas i ruch.
Nawigzanie do motywu ruchu jest jedng z charakterystycznych cech obecnych w pra-
cach Jolanty Rudzkiej-Habisiak. Niektore tytuty odsytaja bezposrednio do Zrddet inspiracii.
Sq zgodne z ogdlnym wrazeniem, jakiego doznajemy, obcujac z tg wyjatkowa twarczo-
$cig. Widzimy wyraZnie, jak przeptywaja chmury, jak chwieja sie na wietrze trawy i sito-
wia, jak drzy na wietrze latawiec, prawie styszymy, jak wedrujg lotne piaski, wystawiamy
twarze na spotkanie z morska bryza (Z wiatrem, Szuwary, Marzenia z dzieciristwa, Bryza
/i /). Czasem budujgce obraz pasma, poddane ruchowi i nacechowane energia, nie sg
w stanie utrzymaC sie w ramach kompozycji. Wyrywaja sie ku wolnosci i opuszczajg
dziedzine zamknigtego dzieta (Lotne piaski). Tam, gdzie kréluje abstrakcja, rzedy suptéw
opadajg jak ziaro, przez pfaszczyzny prac przesuwajg sie rozmaite impulsy, jak nerwowy
skurcz przebiegajacy pod powierzchnig skdry (Reliefy z korica lat 80-tych). Ogromna role
w kreowaniu podobnych wrazen odgrywajg efekty Swiattocieniowe - w reliefach zrézni-
cowana penetracja powierzchni przez Swiatto rodzi wrazenie ruchu i zycia.

Wiele mniejszych prac cechuje lekkos¢ i zwiewno$é. Duze kompozycje (takie prace
jak Oddech czy Ciepto) organizujg i dynamizujg atmosfere wokét siebie. Czujemy w nich
przestrzen, odczuwalny jest w nich ruch powietrza. Nawet najbardziej statyczne obiekty
ulegaja poruszeniu, wywotywanemu przez przypadkowe albo celowe dziafania cztowieka.
Organiczny ruch to tylko jeden z elementéw wigzacych dzieta Jolanty Rudzkiej-Habisiak
ze Swiatem natury. To od form biologicznych wychodzi artystka i to one stanowig pod-
stawowe Zrddto inspiracji, fenomen, ktdry porusza wyobraznie. Autorka poszukuje i od-
najduje sens w harmonii ze Swiatem przyrody.

Zjawiska przyrodnicze, przezyte wsrdd nich zdarzenia znajdujg odbicie w warstwie
obrazowej lub zachowane zostajg w strukturze materii. Cigzenie ku biologii wyraza sie
tworzeniem systemu rytmicznych organicznych form o swoistym, rozpoznawalnym typie
ornamentu. Wypukfe elementy prac przypominajg rozrzucone ziarna zbdz, paki, liscie,
uktadajg sie w rzedy, grona, przywotujg widok pasm traw rozwianych przez wiatr. Row-
niez w graficznych reliefach ttoczone w kokosowym papierze formy - wyptywajace z tfa
znaki potencji i zycia - wspdtgrajg z organicznym charakterem tworzywa.,
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UNLEASHED MATTER

There is no doubt that Jolanta Rudzka-Habisiak is one of the leading artists
who nowadays have an impact on the art of weaving. There is a wide scope
of her interests and artistic activities. She is concerned with many aspects
of artistic fabric, carpet design and creating some untypical weaving ‘matter'
- objects, installations or graphic works inspired by fibre art.

Although the author uses the fundamental technical principles characteristic
of this field of fine arts, some of her works do not meet common expectations
connected with artistic fabric.

Recalling the definitions concerning the popular forms typical of this
discipline is also out of place as far as her works go.

The techniques that Jolanta Rudzka-Habisiak uses originate from varied
areas of fibre art, Taking the systems of material combination into account
we can recognize both the ones close to embroidery and those connected
with weaving: the author knits ‘threads’ together, sews on knots, weaves
the bands of fabric.

For along time the artist has chosen materials that are not associated with the
tradition of this area of art. They are most frequently strips of soft elastic leather
thatis plastic yet preserves its shape and strands of paper - treated like fibres.
There are threads, pieces of wood, resin - natural organic materials.

The works are marked by a strong direct influence of the material. Owing to
tightening and loosening weaves, or due to diversifying the distances between
the joined elements the artist produces a variety of extremely suggestive
textures. Little differences between the size of knots, length and height of
weaves introduce slight disturbances. Likewise the selection of different
algorithms for the arrangements of elements going in the opposite directions.

Jolanta Rudzka-Habisiak's works often exist on the border of different disciplines
and forms of artistic expression; her fabrics' take the form of bas-reliefs, three-
-dimensional objects or sculptures, and also graphic works recently.

In this area the artist from +4d7 is most of all interested in the problem of
relief shaping that forms the surface. She tries to find in space the right
position for each compositional element. The rigid matter that is subject to
the influence of sculptural way of thinking and when touched by the creator
it becomes softened. The frequently mobile texture and the relief are the way
to escape from the area of flat fabric into the area of 3D, and even, if we take
into consideration the temporary aspect present in the works which have
a calligraphic character or in the dynamic rhythmical sequences, into the
area of the fourth dimension ruled by time and movement.

Referring to the motif of movement is one of the characteristic features
present in Jolanta Rudzka-Habisiak's creation. Some of the titles refer
directly to the source of inspiration. They are in agreement with the general
impression we have while looking at these extraordinary works. We can
clearly see clouds passing by, the grass and bulrush swaying or a kite
trembling in the wind, we can almost hear moving sands in the desert,
we tumn our faces to meet the breeze [Z wiatrem (With the Wind), Szuwary
(Bulrush), Marzenia z dzieciistwa (Dreams from the Childhood), Bryza |
i Il (Breeze | and Il)]. Sometimes the bands building the image, subject
to movement and endowed with energy, are not able to stay within the
framework of the composition. They break into freedom and leave the sphere
of the closed work [Lotne piaski (Moving Sands)]. Whereever abstraction
rules, rows of knots fall down like grain, varied impulses move along the
planes, like a nervous cramp going under the skin [Reliefy (Reliefs) dating
back to the late 1980s)]. The light and shade effects play an important role in
creating those illusions - in reliefs diversified penetration of the surface by
the light makes an impression of movement and life.

A lot of smaller works are characterized by lightness and airiness. Large
compositions [such as the works Oddech (Breath) or Ciepfo (Warmth)]
organize and dynamize the atmosphere around them. We feel the space, the
air movement is perceptible. Even the most static objects are in movement
evoked by accidental or deliberate actions of man.

Organic movement is only one of the elements joining Jolanta Rudzka-
-Habisiak's works with the world of nature. Biological forms are the ones
the artist takes as a starting point and they become the elementary source
of inspiration, a phenomenon which captures our imagination. The artist
searches for and discovers meaning in the harmony with the world of nature.

Natural phenomena, events experienced close to nature will be reflected
in the imagery layer or they are preserved in the structure of the
work. A tendency towards biology is expressed in creating the system of
rhythmical organic forms with a unique recognizable type of ornament. The
convex elements of warks resemble grains of crops, buds, leaves scattered
around, they are arranged in rows, clusters, they remind us of the view
of grass blown by the wind. In graphic reliefs some forms, imprinted in
the coconut fibre paper - signs of potency and life coming out from the

Artystyczne ingerencje Jolanty Rudzkiej-Habisiak poprzez przetwarzanie elementow
natury i dawanie nowej interpretacji zjawisk przyrody zawierajg pewne echa myslenia
reprezentatywnego dla péZnego etapu sztuki ziemi, cho¢ nie przybierajg tak spektaku-
larnych form. Z pewno$cig tez, szczegdlnie w przypadku - czesto przewrotnych i za-
bawnych - niewielkich kompozycji, obecna jest w tej twérczosci filozofia typowa dla
dorobku surrealistow i - w wigkszym jeszcze stopniu - konceptualistow (Kaprys, Mdj
Swiat, Pomysinych wiatrow, Daruje Ci caty Swiat, Owoce, Lot).

Nawigzujac do tych tradycji, artystka zadaje pytanie o tozsamo$é badz przystawalnosé
obiektu i jego obrazu. Czy obraz czego$ jest tym czyms? Czy stosunek nowej struktury,
ktdra powstaje z pocietych paskdw mapy hipsometrycznej do oryginalnej ptaszczyzny
mapy jest taki sam jak relacja mapy do rzeczywistego obrazu Ziemi? | czy - tu pozartuj-
my - globus musi by¢ okragty?

Prace artystki to przede wszystkim kompozycje o zharmonizowanej, oszczednej pale-
cie - monochromy, prace zréznicowane walorowo, ograniczone do tonéw organicznych,
rolinno-ziemnych lub powietrznych. Czasem pojawia sie dodatkowy, czesto odwazny,
kolor; jega Zrédtem bywajg boczne krawedzie cietej skory lub papieru, albo z wyczuciem
dobrana barwa podkfadu, do ktérego mocowane sg wypukfosci zasadniczego tworzywa.
Z kolei ,mapy" to pfaszczyzny wielobarwne, po czesci przypadkowe, jesli chodzi o kom-
pozycje kolorystyczng (uktadem rzadzi pierwotne potozenie wykorzystywanych elemen-
téw, a nie dziatanie artysty wedle zatozonego schematu barwnego).

Autorka prac wykazuje oczywiscie ogromng wrazliwo$¢ na kolor, ma on jednak w jej
dzietach mniejsze znaczenie. Ale tylko dlatego, ze artystka stara sie zachowywac ory-
ginalny, organiczny - a wiec czesto nieefektowny i przygaszony - charakter barw. Poza
tym kolor uzywany oszczednie nie odwraca uwagi od struktury, a prace wyzwalajg sie
spod malarskiej dominacji.

Prace Jolanty Rudzkiej-Habisiak, cho¢ wychodza w przestrzend, choé nabierajg charakte-
ru kompozycji rzezbiarskich, to w wiekszosci poddajq sie dyscyplinie kompozycyjnej i za-
mykaja sie ramach regularnych granic obrazu. Szczegélnie widoczne jest to w przypadku
dziet nieimitacyjnych, niesugerujgcych, zdgzajacych w kierunku abstrakeji (Quadro, Dia-
gonal). Schemat kompozycyjny jest w nich bardziej stabilny - czesto pojawia sie ksztaft
kwadratu z wyraznie zaznaczonymi liniami podziatu.

Takze niektore z duzych prac uosabiajg pojecia abstrakcyjne, takie jak Ciepfo czy Cisza.
Sugestywnos¢ odczu¢ wzmacnia pozorna, wytworzona Srodkami plastycznymi - osia-
gnieta dzieki wspétdziataniu tworzywa, kompozycji, struktury i koloru - radiacja, emana-
cja energii, albo - z drugiej strony - relaksujgca cisza i bezruch.

Poszczegdlne jednostkowe wypowiedzi Jolanty Rudzkiej-Habisiak stopniowo i konse-
kwentnie budujg wiedze na temat jezyka uprawianej przez nig dyscypliny. Interesujg ja
zwigzki znakow tego jezyka z formg i kolorem. Jej prace dajq sie analizowac na réznych,
jesli chodzi o stopien ustrukturalizowania, poziomach. Artystka pisze znakami tkaniny,
zapetniajgc kartki - jak literami - rzedami elementéw, tworzac artystyczny tekst, Wy-
raznie nawigzuje do jezyka mowy i pisma, toczac pojedyncze symbole na papierowych
wybrzuszeniach, kaligrafujgc napisy w podktadach do niektérych prac, ,zapisujac” cate
Stronice i przywotujgc w formie prac motyw ksigzki,

Czasami ta twdrczos¢, dzieki filozoficznemu zaangazowaniu, ale tez przez swg zmudnosc,
potrzebe dyscypliny i skupienia, fakt kontestowania oraz notowania - kazdym zawigza-
nym suptem - upfywu czasu, nabiera charakteru kontemplacyjnego.

Autorka od poczatku zwracata uwage bardzo indywidualnym podejsciem do zagadnier
tkaniny artystycznej. Wypracowata wtasng koncepcje, ktdra pozwolita jej zachowac dys-
cypling twdrcza, a przy tym by¢ rozpoznawalng jako artystka ze wzgledu na oryginalne
cechy prezentowanego warsztatu plastycznego. Jej wrodzona dociekliwos¢ i ogromna
pracowito$¢, wsparte zdolnoscig improwizowania, nie pozwalajg jej jednak zasklepiaé
sie w wypracowanych wczesniej schematach.

Jolanta Rudzka-Habisiak ciggle poszukuje, intuicyjnie wychodzac poza granice trady-
cyjnej sztuki widkna i na nowych obszarach wcigz zaskakuje trafnymi, artystycznymi
decyzjami. Zawsze utrzymuije przy tym réwnowage pomiedzy poszukiwaniami formalno-
-ekspresyjnymi i istotnymi tresciami humanistycznymi.

background - go with organic character of the material.

Jolanta Rudzka-Habisiak's artistic interferences, transforming the elements
of nature and giving new interpretations of natural phenomena, sound with
some echoes of thinking representative of the late stage of land art, though
they do not take such spectacular forms. It is also certain, especially when
considering small, often provocative and playful compositions, that the
creation is also based on the philosophy typical of surrealists and - even to
a larger extent - of conceptualists [Kaprys (Caprice), Mdj Swiat (My World),
Pomysinych wiatréw (Catch a Good Wind), Daruje Ci caty swiat (/ Wil Give
You the Whole World), Owace (Fruit), Lot (A Flight)].

Referring to these traditions the artist raises the question about the identity
or compatibility of an object and its image. Is the image a counterpart of the
object it shows? Is the relation of the structure formed from the cut pieces of
a hipsometric map to the original plane of the map the same as the relation
of a map to the real picture of the Earth? And - let us joke here - does the
globe have to be round?

The artist's works are first of all the compositions with a harmonized simple
palette - monochromes, the works diversified by values, limited to organic,
vegetal-earth or aerial tones. Sometimes there comes an additional, often
flamboyant colour; it appears on the side edges of the cut leather or paper,
or in the tone of the ground selected with great sensitivity, where the
convex parts of the basic material are fixed. On the other hand the maps'
are multi-coloured planes, frequently random as far as colour composition
is concemed (the arrangement is determined by the original location of the
elements used there and not by a colour scheme designed in advance).
Although the author of the works is certainly very sensitive to colour, it
seems to be of secondary importance. However, the reason for this is that
the artist tries to keep the original, organic - thus often unattractive and dim
- character of shades. Furthermore, colour that is used in a moderate way
does not distract our attention from the structure, and the works get rid of
the painting domination.

Jolanta Rudzka-Habisiak's works are usually subject to the composition
discipline and they are closed within the regular framework of the image,
even though they go into space or they have some features of sculptural
composition. It is particularly observed in the works that are not imitative, do
not suggest anything, the works that tend to be abstract (Quadro, Diagonal).
The compositional scheme is more stable there - the shape of a square
often appears with some explicitly marked lines of division.

Some of the works embody abstract notions such as Ciepfo (Warmth) or Cisza
(Silence). The suggestive aspect of emotions is intensified by the apparent
radiation, emanation of energy conveyed by visual means of expression -
obtained due to the coordinate use of the material, composition, structure
and colour, or - on the other hand - the relaxing silence and stillness.

The particular works made by Jolanta Rudzka-Habisiak gradually and
consistently build our knowledge concerning the language of the discipline
she is concerned with. She is interested in the relationships between
the signs of this language and the form and colour. Her works can be
analysed on different levels, taking the degree of structuralisation into
consideration. The artists uses the signs of fabric, filling the sheets of paper
with rows of elements - like letters - creating an artistic text. She explicitly
refers to the language of speech and writing, gathering single symbols on
paper projections, calligraphing inscriptions into the backgrounds of some
works, recording’ the whole Pages (Stronice) and recalling the motif of
a book in the form of warks.

Owing to the philosophical involvement, but also due to the arduous
effort, the need for discipline and concentration, the fact of contesting and
recording the time going by with every single knot that is tied, the creation is
sometimes considered to be contemplative in its character.

From the very beginning the artist has drawn attention by her individual
approach to the issues of artistic fabric. She has worked out her own
concept which allowed her to keep creative discipline and at the same time
to be recognized as an individual artist, with regard to the original features
of the presented artistic craftmanship. However, her inborn inquisitiveness
and great diligence, supported by her ability to improvise will not let her
get stuck in her earlier schemes. Jolanta Rudzka-Habisiak still searches for
new solutions, she intuitively goes beyond the limits of traditional fibre art
and in the new areas she still surprises the audience with her apt artistic
decisions. She always keeps balance between the formal-expressive search
and significant humanistic content.
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ANDRZE] A. SADOWSKI

[LUZJA ILUZJ1. OBRAZ OBRAZU

Dziafania artystyczne XX wieku to wielokrotne proby desemantyzacji sztuki, odejscie od przed-
miotu, podazanie w strong abstrakcji. Réwnoczesnie dyskredytowanie tendencii realistycznych
jako przejawdw ,niewoli nadladownictwa’ Jednakze od potowy lat piecdziesigtych ubiegtego
stulecia w reakcji na charakter wspdtczesnej cywilizacji i w oparciu o doswiadczenia kultury
masowej pojawity sie nurty, w obrebie ktdrych obiektywna rzeczywistos¢ stata sie znéw pod-
stawowym materiatem w tworczosci artystycznej,

Jednym z nich byt nowy realizm, realizm fotograficzny, zwany takze superrealizmem czy wresz-
cie hiperrealizmem. Na gruncie amerykanskim stat sie on jednym z narzedzi kontestacji, wy-
razem pogtebionej postawy spoteczno-krytycznej, demaskujgc dehumanizacyjny charakter
powojennego konsumpcjonizmu,

Czterdziesci lat temu podobne - i technicznie, i tematycznie - obrazy Andrzeja A. Sadowskiego,
ktdre pojawity sie na polskiej scenie plastycznej, nie mogly stanowié przejawu tego samego
krytycznego nastawienia wobec skomercjalizowanej przyjemnosci. Wrecz przeciwnie, dla
ogladajacych stanowity odbicie marzer o dobrobycie, o rzeczywistosci penej piekna, spokoju
i wolnosci. W perspektywie prywatnej, niech mi bedzie wolno to podejrzewaé, obrazy tddzkiego
twdrcy s3 w pewnym sensie spetnieniem na pfaszczyznie malarskiej najbardziej skrywanych
- kiedys miodziericzych, dzi§ meskich - pragnien posiadania rzeczy pieknych i czasem nieosig-
galnych, realizowaniem marzen o przezywaniu rzeczy niecodziennych i egzotycznych. W per-
spektywie historycznokulturowej malarstwo Andrzeja A. Sadowskiego jest do pewnego stopnia
kontynuacja paradygmatu romantycznego obecnego w sztuce polskiej, w ujeciu uniwersalnym
takze stowem na temat charakteru dzisiejszej cywilizacji i kuttury. Dzi$, nawet bardziej niz kiedys,
malarstwo Andrzeja A. Sadowskiego dotyka réwniez bardzo waznego dla catej kuftury proble-
mu relacji migdzy rzeczywistoscig a jej iluzja. Zyjemy przeciez w dobie wirtualnych i symulowa-
nych realnosci. Wspdtczesnosé poteguje widzialnos¢ do tego stopnia, ze rzeczywistosc zdaje sie
by¢ czestotylko iluzjg, a iluzje bierzemy za rzeczywistosc.

Coraz chetniej sie tg imitowang realnoscig zadowalamy;, gdyz réznica pomiedzy tym, co rzeczywi-
ste, a jego przedstawieniem jest dzis dla ludzkiego umystu coraz trudniejsza do rozr6znienia. Wraz
z rozwojemn mediéw, réznych systemdw znakowych granica pomiedzy Swiatem rzeczywistym
a jego przedstawieniem stopniowo zanika. Zmierzamy do hiperrzeczywistosci. To nie tak, ze
rzeczywisto$é nie istnigje, lecz nie sposéb do niej dotrzeé bez posrednictwa symulakréw. Tym
samym zaciera sie réznica miedzy wyobrazeniem o rzeczy od rzeczy samej w sobie.

Andrzej A. Sadowski mégthy kreowaé fikcje i uwiarygadniaC jg spotegowanym realizmem
przedstawienia. Jednak wyraZnie czujemy, ze dzieli sie z nami do$wiadczeniami osobiscie
przezytymi. Kadry s wiec autorskie; nawet wtedy, gdy znamy miejsce lub obiekt (np. zinnych
przekazéw; pocztdwek, przewodnikéw), to uderza nas ich odmienne, bardziej prywatne uje-
cie. Zostaje zachowany punkt i sposéb widzenia zaintrygowanego wedrowca - autora obrazu,
Sq one tak samo wazne, jak to, co sig widzi.

W dzietach Andrzeja A. Sadowskiego wyrazona zostaje cheé¢ oddania jak najpefniejszego
wyrazu (nie tylko obrazu) istniejacej rzeczy. To jakby proba przekazania peti wiedzy o rzeczy,
ktdrej ktos z nami nie ogladat, albo nie doswiadczat jej w danym momencie, w utamku sekun-
dy, w szczegdinym o$wietleniu, wobec wyjatkowej aury i nastroju. Gdybysmy tylko o tym opo-
wiadali, byliby$my zawiedzeni, bo nikt, kogo chcieliby$my tym przezyciem obdzielic, nie bytoy
w stanie znalez¢ sig choc na chwile w tamtej rzeczywistosci. Na nic zdataby sie nawet fotografia,
Artysta postuguje sie oczywiscie aparatem. Korzysta z niego nie dlatego, iz wierzy w wiecz-
ng teraZniejszo$¢ utrwalong na zdjeciach - w utamku sekundy staje sie ona przesztoscia.
Przekonanie, ze fotografia przynajmniej bardzo wiemie oddaje rzeczywistos¢ to takze
- chociazby ze wzgledu na uwarunkowania techniczne i technologiczne - pozdr. Zdjecie
jest potrzebne, aby ze szczegétami utrwalié jedng z ciggle zmieniajacych sie sytuacii, osta-
tecznie po to, by méc ja namalowac.

Malarstwo, jakie uprawia Andrzej A. Sadowski i inni twércy reprezentujgcy podobng postawe,
odnosi zwyciestwo nad fotografia. Utamek sekundy pracy migawki aparatu jest niczym wobec
godzin spedzonych przez artyste przed ptétnem, szczegdina atmosfera malowanych z fotografii
obrazow jest blizsza odczuwaniu wiecznodci niz udziat w tym przekonaniu pozomej trwatodci
rzeczy uwiecznionych na zdjeciu.

Obrazy sg superrealistyczne; doskonale rozpoznajemy w nich elementy rzeczywistosci, ktdre
wydajg sie nam wrecz namacalne, widzimy, ze dzieto zostato stworzone z biegtoscig podobng
do biegtosci renesansowych i barokowych malarzy (ktdrzy nota bene, jak sie dzi§ coraz po-
wszechniej twierdzi, takze chetnie korzystali z wyrafinowanych urzadzer optycznych). Autor nie
konkuruje z fotografig, on jedynie maluje z fotografii. Wydaje sie, ze dodatkowo robi wszystko,
aby$my caty czas pamietal, ze obraz nig nie jest. Andrzej A. Sadowski tworzy obraz nie same-

68

[LLUSION OF ILLUSION. THE IMAGE OF THE IMAGE

The 20" century artistic activity means a number of attempts to achieve art
desemantisation, to go away from an object tending towards abstraction.
It is also inclined to discredit realistic tendencies as the manifestations of
compulsive imitation’ Since the mid-50s of the previous century, however,
being a reaction to the character of the contemporary civilisation and
following the experience of the mass culture, there have been trends within
which the objective reality became the fundamental material for the artistic
activity again.

One of these movements was New Realism, Photorealism also called Super
Realism or last but not least Hyperrealism. On the American ground it became
one of the tools for contestation, an expression of a profound social-
~critical attitude, which unmasked dehumanistic character of the post-war
consumerism.

Forty years ago Andrzej A. Sadowski's paintings - both technically and
thematically similar to the American ones - which appeared on the Polish
artistic scene could not have been a manifestation of the same critical
approach towards commercialised pleasure. On the contrary, for those who
saw them they were a reflection of dreams about welfare, the reality full of
beauty, peace and freedom. From my personal perspective, supposedly, the
paintings of the artist from +6dZ are in a way a form of artistic expression
to fulfil the most hidden desires - once youthful and today masculine - to
possess beautiful objects, sometimes beyond reach, to make dreams about
unusual and exotic experiences come true, From the historical-cultural point
of view, Andrzej A. Sadowski's painting is to some extent a continuation of the
romantic paradigm present in Polish art. In a universal approach, it is also
a message concerning the character of our modern civilisation and culture.
At present, even more than in the past, Andrzej A. Sadowski's painting
is concerned with the essential cultural issue regarding the relations
between the reality and its illusion. We live at the time of virtual and
simulated reality. The contemporary times intensify visibility to such such
a degree that the reality often seems to be merely illusion and the illusion
frequently stands for reality.

We are often eager to be satisfied with the imitation of the real world, as in
our mind it is more and more difficult to tell the difference between what is
realistic and its representation. Along with the development of media, different
systems of signs, the boundary between the real world and its representation
gradually disappears. We tend towards hyperreality. It does not mean that the
reality does not exist. However, it is impossible to reach it without mediation of
simulacra. In this way the difference between the image of an object and the
object itself becomes obscure.

Andrzej A. Sadowski could create fiction and make it authentic by intensified
realism of representation. Nevertheless, we obviously feel that he shares
his own personal experience with us. The frames are unique; even when
we recognize a location or an object (eg. from other media: postcards,
guidebooks) we are struck by another more private interpretation. What we
can observe is the point of view of an intrigued wanderer - the author himself.
Itis as important as what we can see.

Andrzej A. Sadowskis works express the will to reflect the true meaning
(and not just the image) of the existing thing. As though it was an attempt to
bequeath the full knowledge of the object which was not seen by someone
else or not experienced at a given moment, in a split second, in a particular
light, exceptional atmosphere and mood. If we just talked about it, we would
be disappointed, as nobody would be able to find themselves in that reality,
even for a while. Even photography would not work here.

Certainly, the artist uses a camera. He chooses it not because he believes
in the eternal presence rendered in photos - in a split second it turns out
to be the past. The belief that a photograph is at least an exact reflection of
reality is also make-believe - even considering technical and technological
conditioning. The photograph is necessary to record in detail one of
continually changing situations, so that it could eventually be painted.

The painting Andrzej A. Sadowski and other artists representing a similar
approach are concerned with outperforms photography. A split second of the
camera shutter is nothing when compared with hours spent by the artist in
front of his canvas; the peculiar atmosphere of pictures painted from photos
is closer to the way eternity is perceived than sharing the belief in apparent
permanence of objects preserved in the photo.

The paintings are superrealistic; we recognise perfectly well the elements
of reality which seem to us tangible. We can see that the work of art was
created with craftsmanship similar to skills of the Renaissance and Baroque
painters (who nota bene, as it is quite commonly stated nowadays, were also
eager to use sophisticated optical devices). The author does not compete
with photography, he just paints from it. Moreover, he seems to do everything

go przedmiotu, ale jego zdjecia, maluje fotografie. Tym samym jego tworczo$¢ wykracza poza
granice realizmu, do jakiego przyzwyczajone sg nasze osrodki percepcyjne. Obraz emanuje
szczegding aurg, pewng nadbudowa, ktdra wywotuje w nas dodatkowe emocje, inne niz tylko
satysfakcja z ogladania udanej imitacj.

W przypadku wielu hiperrealistycznych obrazéw byfo to odczucie pewnej sztucznosci. Usta-
tycznienie kompozycji i eliminowanie przypadkowosci, ogromna doktadnos¢ odwzorowar,
wyrazistosc i ostros obiektdw, a rdwnoczesnie uproszczenie koloréw, ich metaliczny i poty-
skliwy charakter rodzity w odbiorcy odczucie obcosci i chfodu. Z nich migdzy innymi brat sie
krytyczny, badZ tylko analityczny stosunek do przedstawianej rzeczywistosci

Dziefa t6dzkiego artysty noszg oczywiscie znamiona hiperrealistycznej konwencji, przedstawia-
ne rzeczy takze ulegajg pewnemu wyobcowaniu, ukrywajg jaka$ tajemnice, ale tworca nie
ukazuje rzeczywistosci jako nieprzyjemnej. Po prostu przedstawia nam utamek $wiata, jaki ob-
serwowat i odczuwat w chwili bezposredniego spotkania. Pokazuje nam rzeczy najbardziej ,po-
ruszajace; o, co w danym momencie jego samego zachwycito, zdziwito, wzruszyto. Odbieramy
ciepto odczuc autora, fascynacje i pozytywna energie ptyngcq z przekazu, Twérca w pewnym
sensie zrywa z antyemocjonalizmem i antysubiektywizmem formacji, z ktdrej wyrdst

Sktadniki portretowanej codziennosci sg nieco tylko modyfikowane i relatywizowane, ar-
tysta wplata na przyktad w obserwowany pejzaz nowe motywy, albo przestawia je dla po-
trzeb kompozycji. Nie ma jednak rzeczy, ktéra nie zastuguje na namalowanie, wystarczy, ze
7 jakiego$ powodu wzbudzita nasze zainteresowanie.

Widoki miast i miasteczek, sceny z codziennego zycia. Obiekty fotografowane i malowane
przez Andrzeja A. Sadowskiego czesto sg jedynie banalnymi atrybutami rzeczywistosci.
Przedmioty i sytuacje nie muszg by¢ wcale potocznie uwazane za piekne, ale uchwycone
zostajg w przydajacych im splendoru warunkach. Przyjrzyjmy sie ISnigcym karoseriom sa-
mochoddw, lustrzanym powierzchniom chroméw motocykli, odbijajacym otoczenie witry-
nom sklepowym. Jest to rzeczywistos¢ skrajnie barwna i skrajnie pigkna.

Na obrazach obok imponujacych rzymskich $wigtynnych koput mozemy jednak ujrzec takze
i pfaty tynku odpadajgcego ze starych weneckich domdw; obok luksusowych limuzyn - sier-
miezng ,martwa nature; zbiorowisko marnych gratdw. Ale i one sg na swaj sposéb piekne. Urok
malowanych obiektéw osiggany jest zaréwno wtedy, gdy twdrca podkresla ich perfekcje, jak
i wtedy, gdy dostrzega ich niedoskonato$¢ i przecietnosé. W procesie reprodukowania nabiera-
ja waloréw; ktdre kazg nam mysle¢ o ich prawdziwej, choéby tylko chwilowej, wartosci,

W procesie odbioru dziet skojarzenia z cztowiekiem sg zazwyczaj posrednie. Rzadko
pojawia sie on jako element portretowanego pejzazu. Czesciej jest tylko stojacym w tle
autorem arcydziet architektury, niewidocznym wiascicielem mechanicznego ,przedmio-
tu pozadania) sprawcg zuzywania sie przedmiotdw, przechodniem, ktéry wiasnie przed
chwilg umknat z kadru. W naturalny sposéb czfowiek wnika za to w tkanke prac ekspo-
nujgcych motyw egzotyki, staje sie jej nieodtgcznym sktadnikiem. Dzieki niemu lepiej
odczuwamy pospiech i wrzawe arabskich ulic, malowniczos¢ wschodnich targowisk.
Mocniej podkreslony zostaje czynnik reportazowy plastycznej relacji.

Fakt, ze w dobie wielkich osiggniec technicznych - w tym reprodukcyjnych - artysta siega po
tradycyjne czaso-i pracochtonne Srodki, ma dla nas znaczenie. Wzbudza to w nas pewien nie-
pokaj, czujemy dysonans obcujac z obrazem przypominajgcym fotografie, ktdry réwnoczesnie
nie chee nig by¢. Mozna by powiedzieé, Ze artysta utrudnia sobie prace, ze wystarczytby pokaz
zdjec, by zrealizowac wszystkie zamierzone przez artyste cele.

Dziatania w obrebie malarstwa podejmowane przez Andrzeja A. Sadowskiego pozwalajg do-
strzec, Ze nie czyste duplikowanie rzeczywistosci jest w tej twérczosci najwazniejsze, ze nie za-
nikaja w niej problemy czysto malarskie. Stanie sie takze bardziej zrozumiate, dlaczego - inacze]
niz w przypadku wielu amerykanskich i zachodnich hiperrealistow - jego realizacje nie ucie-
kaja od tradycyjnych przedstawien, Widaé to w kompozycji, w przywotaniu pewnych gatunkdw
malarskich, typdw ikonograficznych, motywéw;, a czasem nawet konkretnych dziet,

W barokowej Hiszpanii Francisco de Zurbaran malowat kompozycje ztozone z wyselekcjono-
wanych, niepowtarzalnych, urzekajacych uroda przedmiotdw. Stanowity dla niego uosobienie
wartosci duchowych, byly $wiadectwem doskonatodci samego Stwdrcy. Siedemnastowieczne
holenderskie martwe natury pefne sq pieknych, budzacych pozadanie przedmiotéw. W wypole-
rowanych srebrnych i cynowych naczyniach, w krysztatowych, kruchych kiglichach odbijata sie
niewidoczna w kadrze cze$é rzeczywistosci.

W XX wieku artysci pop-artu codzienne przedmioty podniesli do rangi ikon i fetyszéw. Szczegdl-
ny charakter nadali im péZniej malarze od nowego realizmu. Gdyby Pieter Claesz zyt dzisiaj, nie
malowatby szklanych kielichéw i drogich talerzy; lecz I$nigce kolorowe karoserie samochoddw
i odbijajace Swiatto chromy motocykli

to make us remember all the time that painting is not photography. Andrzej
A. Sadowski does not create the image of the object but he depicts its
representation; he paints the photograph. In this way his artwork crosses
the boundary of realism which our perception is used to. His painting emits
special aura, some kind of superstructure which evokes some additional
emotions, different from the mere satisfaction coming from perfect imitation.
In case of numerous hyperrealistic paintings there was a feeling of certain
artificiality. Static composition and eliminating any probability, exceptional
precision of imitation, expressiveness and sharpness of objects, and
simultaneous simplification of colours, their metallic and glittering character
brought to the viewer's mind the feeling of otherness and distance. They were
the source of critical or analytic approach to the presented reality.

The artist’s works certainly convey some features of hyperrealistic convention,
the represented objects are also subject to certain alienation, they conceal
some secret. However, the artist does not portray the reality as unpleasant.
He simply introduces to us a fragment of the world which he observed and
experienced at the moment of direct encounter. He shows us things that are
most 'moving those which delighted, astonished or moved him at a certain
moment. We perceive the warmth of the author's emotions, his fascination and
positive energy that is generated by the image. In a way the artist breaks with
anti-emotionalism and anti-subjectivism of the formation he originates from.
The components of the portrayed reality are slightly modified and relativized.
For example, the artist incorporates new motifs into the observed landscape, or
he rearranges them for the sake of the composition. Nevertheless, everything
deserves painting; itis enough if it arouses our interest for some reasons.
Views of cities and towns, scenes of common life. Objects photographed and
painted by Andrzej A. Sadowski are often just banal attributes of the reality.
Objects and situations do not have to be commonly regarded as beautiful but
they are captured in conditions that endow them with some splendour. Let us
have a look at the sleek bodies of cars, mirror surfaces of chrome accessories
of motorcycles, window displays reflecting the surroundings. It is the reality
which is extremely colourful and splendid.

However, beside the impressive Roman domes of temples, the paintings also
show layers of plaster flaking off the walls of old Venetian houses, next to
some luxurious limousines - the unattractive ‘sl life;an assemblage of cheap
junk. Yet even they are beautiful in their own specific manner. The charm of
the depicted objects is achieved both when the artist emphasises their
perfection, but also when he notices their imperfection and mediocrity. In the
process of reproduction they gain some values which make us think about
their real even though temporary virtues.

In the process of perception of his works associations with man are usually
indirect. It sometimes happens that the man appears as an element of the
portrait scenery. More often he is only the author of architectural masterpieces
standing in the background, the invisible owner of the mechanical ‘object of
desire] the agent in the process of objects’ wear and tear, a passer-by who
had just escaped from the frame. On the other hand, it is natural that the man
penetrates the tissue of works exposing the motif of exotics, he becomes its
inherent component. Due to his presence it is easier for us to perceive the
hustle and bustle of Arabian streets, the picturesque character of eastern
markets. The reportage factor of this visual account is more emphasised.

The fact that at the time of great technological achievements - including the
reproductive ones - the artist selects the traditional and time - and labour-
-consuming means of expression is very significant. It evokes a kind of anxiety;
we feel dissonance facing a painting that resembles a photo and at the same
time is not intended to be one. We can say that the artist makes his job harder,
that it would be enough to present a photo show in order to reach the goals
set by the artist.

AndrzejA. Sadowski's painting manner lets us see that the artwork is not based
merely on pure duplication of the reality, that the painting issues are still there.
It will also become clear why - unlike in case of many American and western
Hyperrealists - his works do not avoid traditional representations. It is clearly
visible in composition, in references to some painting genres, iconographic
types, motifs, and sometimes even some concrete works of art.

In the Barogue Spain Francisco de Zurbaran painted compositions consisting
of selected, unique, alluring objects. For him they were the embodiment of
spiritual values, they were a testimony to God's perfection. The 17 century
Dutch still lifes present an array of beautiful, captivating objects. In the
polished, silver and tin vessels, in crystal, fragile glasses we can see the
reflection of the part of reality which is not visible in the frame of the picture.
In the 20" century pop art raised everyday objects to the rank of icons
and fetishes. The painters of the New Realism endowed them with special
character. If Pieter Claesz had lived today, he would not have painted crystal
glasses or luxurious plates but rather gleaming colourful bodies of cars and
lucid chromes of motorcycles.
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DOROTA SAK

GENERACJE

Bogatg tworczo$é Doroty Sak, obejmujaca réznorodne formy artystycznej ekspresji, przeni-
kaja wspdine idee, powtarzajace sie motywy, ktére kazg traktowac jej dorobek jako bardzo
wyrazisty i spéjny. Takie problemy jak: przemiany w obrebie systemdw wartosci, idea ge-
neracyjnosci artystka postrzega nie tylko w ograniczonej perspektywie czasowej, ale tez
uniwersalnie - w kontekscie dziejow catej kultury.

Refleksje takie w bardzo spektakularny sposéb manifestuje miedzy innymi w zwiewnych,
lekkich - utkanych z widkien - formach przestrzennych, w ktdrych, dzieki dodatkowym
zabiegom (barwienie, dekorowanie, multiplikacja) symbolicznie wyraza istotne cechy wy-
branych zjawisk kulturowych.

Prace ujete w cykle zatytutowane Konopielki czy Suknie przypominajg poranione przez czas
fragmenty antycznych rzezb, pozbawionych materialnosci marmuru. Tak jak tamte trwajg
W swoistej bezczasowosci i powadze. | s, jak tamte, tajemnicze i piekne. Konopielki to
kilkanascie odwzorowan kobiecych torséw wykonanych z Inianych i konopnych widkien
w naturalnym kolorze, Ich azurowa otwarto$c form weigga do Srodka, do kruchej przestrze-
ni wypetnionej wyobraZnig. Podobny wyraz maja Aniofy, wzmocnione Stelazami z wikliny,
uskrzydlone formy bez twarzy. Odkryjemy w nich znaki jakiej$ pradawnej obecnosci, a takze
echa sugestywnych religijnych i kulturowych symboli.

Nawigzujace do formy ubioru prace z cyklu Prét a porter sq czym$ posrednim miedzy zdje-
tym z kobiecego ciata odciskiem a zaprojektowanym dla niego fragmentem stroju. Formy,
subtelne i zmystowe, zostaty wzbogacone o nadruki, w tym takze o portrety samej artystki,
stanowiagc komentarz do ideologii ksztattowania wizerunku w zgodzie z kulturowymi kon-
wencjami i potrzebami $wiata komercji.

W tym czasie powstat rdwniez cykl Femininity. Sktadajace sie nari suknie w gérnej partii
odwzorowywaty kobiecy tors, w dolnej rozchodzity sie promieniscie na ksztatt krynoliny.
Poczatkowo biate, z czasem wzbogacone zostaly o dekoracyjne nadruki wykonane na ich
zewnetrznej stronie. Miedzy biatymi widknami pojawity sie, zatopione w strukturze, cienkie
czerwone nitki. WyraZne zaznaczenie tego, co w sukni zewnetrzne i wewnetrzne, zwracanie
uwagi na to, co stanowi ,druga strong co jest ,podszewka, miato gfebszy sens. Odnosito sig
ono miedzy innymi do sposobu funkcjonowania w kulturze z jednej strony - wyimaginowa-
nego i wykreowanego zewnetrznego obrazu kobiety, a z drugie] - stojacego za tg kreacjq jej
rzeczywistego, czesto zupetnie odmiennego, fizycznego i psychicznego obrazu.

Kolejng oryginalng realizacjg byfa Generacja, obejmujgca piecdziesigt par ,spodni” farbo-
wanych na odcienie indygo i czesciowo zadrukowanych. Zwielokrotnienie form, ich zryt-
mizowanie stwarzato wrazenie ,biegnacego ttumu' Zunifikowany stréj i jego kolor mani-
festuje tu przynaleznos¢ do okreslonego pokolenia. Zewnetrzna forma stuzy przywofaniu
okreslonego $wiatopogladu i systemu wartosci. Artystka go nie ocenia, uobecnia go tylko,
postugujac sie, jak i w innych przypadkach, wybrang ikong wiasciwg danemu czasowi.
DziesieC obiektow sktadajacych sie na kolejng wypowiedZ nawigzuje $cisle do opowie-
Sci biblijnej. To Przypowiesc o pannach madrych i gtupich. Jak zwoje z Qumran albo jak
ptaszczyzny Tory rozwijajg sie przed nami wydtuzone, blizsze juz abstrakcyjnym formom,
suknie-rulony. Ich wnetrza pokrywa pisany odpowiednig czcionk tekst przypowiesci. Wer-
sety z Biblii wskazujg na ukryte znaczenie rzezb. ,Suknie” stanowig obrazowy ekwiwalent
bohaterek przypowiesci, ale s tez jak symbol zaslubin z pewng kultura,

Innym dziefem (mozna je okresli¢ jako environment) odwotujgcym sie do biblijnego moty-
wu, jest ogromny projekt Drzewo Zycia. Kompozycja skfada sie z kilkudziesieciu trzymetro-
wych ,kolumn Formy wzbogacone zostajg od wewnatrz stownym przekazem. Instalacja
przypomina brzozowy las, a kolumny-drzewa wyrazajg idee trwania, witalnosci, zycia. Two-
rzg przestrzen uosabiajacg Eden, stanowig wizualng reprezentacie rajskiego ogrodu.
Warto w tym miejscu wspomniec takze o niewielkiej - w pordwnaniu z rozmiarami Drzewa
zycla - kompozycji, jaka jest obiekt pt. Opowiem ci bajke o bfekicie. Szereg wykonanych
7 btekitnego Inu kart" zapefniajg pomaraficzowe, wplecione w Iniane stronice, ,wersety"
Catos¢ skfada sie na tajemniczy komunikat. Moze to byé tylko zapis pieknej basni, ale moze
nim by¢ takze historia ludzko$ci, utrwalona przy pomocy tajemniczych symbolii snujgca sie
przez kolejne karty jak ni¢ zycia przemieniona w organiczne widkno.

Skad przychodzimy? Kim jesteSmy? Dokad zmierzamy? to tytut serii prac przedstawiaja-
cych kilkaset par ,butéw": biatych, czerwonych i w naturalnym kolorze przedziwa. ,Buty”
to najsilniejsze wyrazenie idei marszu, drogi, podrézy przez czas, a dzieki multiplikacji
takze motywu ttumu, zbiorowosci, ktdrej - mimo naszej osobnosci - jestesmy czescia.
Pokoleniowo$¢ i masowo$é to wpisanie sie kazdej egzystencji w zbiorowa przestrzen
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Dorota Sak's rich creation, including varied forms of artistic expression, is
permeated by some common ideas, recurring motifs which make us treat
her work as very expressive and coherent. Such issues as transformations
within the systems of values, the idea of generationism are perceived by
the artist not only in the limited time perspective, but also in a universal
way - in the context of history of the whole culture.

She manifests such considerations in a very spectacular way, using among
others aerial light spatial forms, woven from fibres, in which, owing to
additional processing (dyeing, decorating, multiplication) she symbolically
expresses the essential features of some selected cultural phenomena.

The works comprising the series entitled Konopielki or Suknie (Dresses)
remind us of some fragments of antique sculptures, damaged by time
going by, deprived of their marble materiality. Like the other ones they last
in a kind of specific timelessness and solemnity. They are mysterious and
beautiful. Konapielki consist of more than a dozen imitations of feminine
torsos made from linen and hemp fibres in the natural colour. Their open-
work forms draw inside, into the fragile space filled by imagination. Aniofy
(Angels) have a similar expression, strengthened by skeleton constructions
made from wicker, winged forms without faces. We will discover in them
the signs of some primaeval presence, and also the echo of suggestive
religious and cultural symbols.

The works from the series Prét a porter, referring to the form of clothes, are
something between an imprint taken from a feminine body and a fragment
of a dress designed for this body. The forms, subtle and sensual, were
enriched by overprints, including the artist's portraits, being a comment
to the ideology of forming the image according to cultural conventions and
the needs of the commercial world.

At that time the series Femininity also came into being. Dresses that make
this series imitated the feminine torso in the upper part, whereas in the
lower part they radiantly spread in the shape of the crinoline, Initially white,
they were gradually enriched by decorative overprints made on their
external side. Thin red threads appeared among white fibres, mingled into
the structure. Clear emphasis on what in a dress is external and internal,
paying attention to what makes ‘the other side what is the ‘lining’ made
deeper sense. It referred, among others, to the way of functioning in culture
on the one hand - the imaginary and created external image of a woman,
and on the other hand - her real, often completely different, physical and
psychical image standing behind this creation.

Generacja (Generation) was the next original realization, presenting fifty
pairs of 'trousers’ dyed in tints of indigo and partly printed. Multiplying
forms, their rhythmisized character created the impression of the running
crowd: The generation connection is manifested here by the unified outfit
and its colour. The external form serves the purpose of referring to the
definite viewpoint and the system of values. The artist does not make
any appraisal of it, she only makes it present, using, as in other cases,
a selected icon appropriate for the given time.

Ten objects constituting the next artistic expression closely refer to a biblical
tale. It is Przypowiesc o pannach madrych i gtupich (A Parable about Wise
and Foolish Maidens). Like the scrolls from Qumran or Torah pages, dresses-
-scrolls unfold in front of us, lengthened, closer rather to abstract forms.
Their interiors are covered by the text of the parable written in a suitable
type. Verses from the Bible point to the hidden meaning of the sculptures.
‘Dresses’ make up a pictorial equivalent of the characters of the parable, yet
they are also like a symbol of indentification with a certain culture.

Another work (that can be defined as environment) referring to a biblical
motif, is a huge project called Drzewo Zycia (Tree of Life). The composition
consists of tens of three-metre-tall ‘columns! The forms are enriched from
inside by a verbal message. The installation resembles a birch forest,
and the column-trees express the idea of duration, vitality, life. They
create space embodying Eden, they make a visual representation of the
paradisical garden.

At that moment it is worth mentioning a small - when compared with the
size of Drzewo Zycia (Tree of Life) - composition which is the object entitled
Opowiem ci bajke o bigkicie (/ Will Tell You a Tale about the Blue). A sequence
of ‘cards' made of blue linen are filled with orange ‘verses' interwoven into
the linen pages. The whole makes a mysterious message. It might be only
arecord of a beautiful fairy tale, butit might also be the history of the mankind,
preserved by means of mysterious symbols and unravelling through the
subsequent cards like the thread of life transformed into the organic fibre.
Skad przychodzimy? Kim jestesmy? Dokad zmierzamy? (Where are we from?
Who are we? Where are we heading for?) It is the title of a work presenting
a few hundred pairs of ‘shoes’: white, red and in the natural colour of yam.

kulturowa. Jeste$my przypisani do ziemi, symboli, tradycji, wspdinego losu.

W domenie widkna i tkaniny przewaza subtelna, ograniczona gama barwna. Odmiennos¢
odcieni, zréznicowanie wielkosci akcentéw barwnych, charakteru unerwienia kolorowych
wiretow, deseni staje sie narzedziem rytmizowania grupy obiektéw. Elementem organizu-
jacym ruch (podobnie jak w malarstwie Doroty Sak) staje sie linia; uwolniona z rygordw,
poruszona, swobodnie wznoszqca sie i opadajaca, wnoszaca walor organicznosci,

Jest on szczegdlnie widoczny w kompozycjach wykonanych z wikliny. Juz samo two-
rzywo, ze wzgledu na swoj charakter, budzi skojarzenia dotyczace idei odradzania sie,
zywotnosci. Niektore prace wtapiajg sie - dzieki swej organicznej formie, gietkosci i ru-
chliwosci - w naturalne otoczenie i stajg sie jego integralng czescia. Inne, skontrastowa-
ne np. z oschtym betonowym tfem, $wiadcza o istnieniu nieustajgcego konfliktu miedzy
tym, co zywe i organiczne, oraz tym, co sztuczne i martwe.

W Parawanach, pomiedzy rytmicznie zakomponowanymi ciggami wiklinowych linii, znéw
pojawiajg Sie nadruki z portretami artystki, stanowigc rodzaj ironicznego (i autoironicznego)
komentarza na temat charakteru wspdtczesnej kultury, petnej pozoru i autokreacj
Artystka wykorzystuje wikling bardzo wszechstronnie, tworzgc niekonwencjonalne kompo-
zycje, w ktdrych pfaszczyzny budowane s3 z pojedynczych - traktowanych jako elementy
linearne - witek, innym razem z ich malefkich przekrojéw;, a takze ze zwijanych spiralnie
pasm wiklinowej kory, co rodzi refleksje na temat uptywu czasu i jego struktury.

Dorota Sak czesto podkresla wzajemne zwigzki taczace elementy réznych, uprawianych
przez siebie, dyscyplin. Wiele z jej kompozycji wykonanych z wikliny (podobnie jak to
miafo miejsce w przypadku prac wysnutych z Inianego przedziwa) wykazuje zwigzki ze
sztukg ubioru, szczegdlnie wtedy, gdy artystka stosuje splot tkaninowy. Czasem, postu-
gujac sie wiedzg z zakresu konstrukcji i modelowania, tworzy Iniane i wiklinowe obiekty
nawigzujace w formie do ksztattu ubioru. Obecnosc idei tkaniny i wiékna - nie tylko jego
fizycznej postaci, ale takze jego sensu symbolicznego jako nerwu, krwiobiegu, nosnika
wartosci, uczu¢, emocji - to istotna tres¢ spajajgca kolejne serie prac Doroty Sak.
Zwigzki artystki z szeroko pojetym Swiatem tkaniny i ubioru s bardzo bliskie i réznorodne
- prowadzi Pracownie Ksztattowania Formy Ubioru w t6dzkiej ASP, bierze udziat w przed-
siewzieciach badawczych, tworzy projekty przeznaczone do produkcji przemystowej oraz
unikatowe kolekcje autorskie.

Artystka od poczatku zatozyfa, ze interesujg ja nie tylko zagadnienia projektowania i mo-
delowania odziezy, jej aspekty funkcjonalne, ale takze, a moze przede wszystkim, aspekt
artystyczny, wykorzystanie elementw czysto konstrukcyjnych dla uwypuklenia elementu
plastycznego w kreacji. W efekcie charakterystyczng cechg ubioréw Doroty Sak jest ich
ogromny walor estetyczny, prostota i elegancja, unikanie nadmiaru dekoracyjnosci, podkre-
Slanie elementow reprezentujgcych idee, na ktdrej opiera sie konkretny projekt.

| tu, jak w procesie konstruowania form przestrzennych, artystka stawia na naturalne
tworzywo, jasno definiuje game barwng, czesto odwotujac sie do aspektu organicznego
w kolorze, W projektach, jak w kompozycjach z Inu i wikliny (a takze i w obrazach), ogrom-
ng role odgrywa gra linii i ich rytm (zjawisko, ktére stanowi motyw przewodni wszystkich
dziatan plastycznych Doroty Sak). Pasy tkaniny, linie cie¢ taczg sie pod réznymi katami.
Piony wspdtzawodniczg z poziomami, linie diagonalne zbiegajg sie w punktach, tworzac
nowe jako$ci plastyczne. Efekty, z poczatku podyktowane sama konstrukcjg odziezy, dzigki
zabiegom autorki stajg sie autonomiczng wartoscia, przywotujacg Zrodto inspiracji, jakim
moze byé np. osobiste przezycie badz konkretne zjawisko kulturowe,

To faczy twérczo$¢ projektowg w zakresie ubioru z innymi manifestacjami artystycznymi
Doroty Sak. Dwie 7 jej kolekcji odwotuja sie wiasnie do znaczacych wspétczesng kultu-
re zjawisk. Kolekcja Czarno-Biata powstafa w oparciu o zainteresowania artystki sztukg
op-artu. Spektakularne zestawienia form i barw typowe dla tego nurtu artystycznego
postuzyty autorce kolekcji do sprawdzenia, na ile, zgodnie ze wspéfczesng tendencig
kulturowg wymuszajgca dostosowanie sie do panujgcych mad i trenddéw (takze w za-
kresie wygladu), mozna wykorzystac je dla ,pozytywnej deformacii sylwetki’ na ile ,zain-
teresowanie obrazem tworzacym sie na powierzchni odcigga uwage od mankamentéw
niezgodnych z ogélnie przyjetym kanonem piekna’

Sprawa kreacji, autokreacji, ,kulturowego oszustwa” stoi takze u podfoza projektdw
objetych wspéing nazwg Fan Club (wspartych interwencjami w obszarze form prze-
strzennych). Istotg byto stworzenie kolekgji, ktdra jako pastisz wpisywataby sie w proces
kreowania fatszywych, sztucznych autorytetow (w rodzaju bohateréw reality shows),
pojawiajacych sie, gdy nastepuje proces zachwiania systemu wartosci. Autorka, wyko-
rzystujac swoj - nadrukowywany na tkaninach - portret, odwofata sie do popartowskich

The motif of ‘shoes' is the strongest expression of the idea of marching,
a road, a journey through time, and thanks to multiplication also the
motif of a crowd, community, which - despite our individuality - we are
a part of. The aspect of belonging to a generation and the mass character
seem to include every existence into the collective cultural space. We are
attributed to the land, symbols, tradition, common fate.

The subtle, limited colour scale predominates the domain of fibre and fabric.
The distinctness of hues, the differentiation of size of colourful accents, the
character of the nerve system of colourful patches, patterns become a tool
of rhythmisizing of a group of objects. The line is the element organizing
movement (like in Dorota Sak's painting): liberated from rigorous thinking,
moved, freely rising and declining, bringing in the value of limitedness.

Itis particularly visible in the compositions made from wicker. The material
itself, because of its character, brings associations relating to the idea of
reviving, vitality. Thanks to their organic form, flexibility and mobility some
works set in their natural surroundings and they become the integral part
of it. The others, staying in contrast to e.g. the austere concrete background
confirm the existence of the continuous conflict between what is alive and
organic and what is artificial and dead.

In Parawany (Screens), among rhythmically composed sequences of
wicker lines, overprints with the artist's portraits appear again, being a kind
of ironical (and self-ironical) comment on the subject of the character of
contemporary culture, full of pretence and self-creation.

The artist uses wicker in various ways, creating unconventional
compositions where planes are built from single - treated as linear
elements - twigs, or on another occasion from their tiny sections, and also
from spirally rolled up strands of wicker bark, which evokes considerations
on time going by and its structure,

Dorota Sak often emphasizes mutual relationships between the elements
of various areas of art she is concerned with. Many of her compositions
made of wicker (like the works created from linen textile fibre) show the
relationships with the art of clothes design, particularly when the artist
uses the textile weave. Sometimes, using her knowledge of constructing
and modelling, she creates linen and wicker objects referring in their form
to the shape of clothes. The presence of the idea of fabric and fibre - not
only in their physical aspect but also in their symbolic sense as a nerve, the
circulation of blood, the expression of values, feelings and emotions - is
the essential element joining the subsequent series of Dorota Sak's works.
The artist's connections with the world of fabric and clothes design are very
close and varied - she runs the Studio of Shaping the Form of Clothes at the
Academy of Fine Arts in £ 6d7, she takes partin research projects, she designs
for the industrial production and for individual unique collections.

From the very beginning the artist assumed that she was interested not
only in the issues of designing and modelling clothes, their functional
aspects, but also, or perhaps first of all, in the artistic aspect, using the
constructional elements for emphasising the visual element in a disign. As
a result of this way of thinking the characteristic feature of Dorota Sak's
clothes is their great aesthetical value, simplicity and elegance, avoidance
of excessive decorativeness, putting stress on the elements representing
the idea on which a given project is based.

And here, like in the process of constructing spatial forms, the artist relies
on the natural material, she clearly defines the colour scale, often appealing
to the organic aspect in colour. In the projects, like in the compositions
from linen and wicker (and also in her paintings) the play of lines and
their rhythm (the phenomenon which is the leitmotiv of all Dorota Sak's
artistic creations) is very important, Strands of fabric, lines of cuts join one
another at various angles. Vertical lines compete with horizontal ones,
diagonal lines coincide in points, creating new plastic qualities. The effects,
at the beginning dictated by the very construction of clothes, due to the
authoress's interventions, become an autonomic value, using the source of
inspiration which might be connected with e.g. some personal experience
or a specific cultural phenomenon. It links the designing creation of clothes
with Dorota Sak’s other artistic activities.

Let us mention two of her collections that just refer to some phenomena
characteristic of contemporary culture. The collection titled Czamo-Biata
(Black and White) came into being as a result of the artist's interest in Op Art.
The spectacular juxtapositions of forms and colours typical of this artistic
tendency served the artist as a reference point to check on to what extent,
in accordance with the present cultural tendency that imposes adapting
to the currently predominating fashions and trends (also in the aspect of
appearance), they can be used for the ‘positive deformation of the human
figure; how much 'the interest in the image appearing on the surface
distracts our attention from the distortions interfering with the generally
accepted canon of beauty.
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praktyk, polegajacych na multiplikowaniu i upowszechnianiu portretéw idoli pop-kul-
tury. Stworzyfa kolekcje ubioréw o réznym przeznaczeniu - od kostiumu plazowego po
suknie Slubna. Kolorystyka ograniczona byta do czerni, bieli i czerwieni. Rytm budowaty
nie tylko serie obrazow, ale tez ciggi liter nadrukowanych na tkaniny,.

Wiek Niewinnosci to kolekcja najbardziej wyciszona, subtelna, w ktdrej znajduje odbicie
problem uptywu czasu, przywotany przez motywy kojarzace sie z powrotem do dzieciri-
stwa i wezesnej mtodosci, W kolekeji artystka starata sie oddac, za pomocg Srodkdw for-
malnych, zjawiska ulotnosci, kruchosci i przemijalno$ci. Kolor, organiczny w charakterze
(biele, szarosci, zielenie), bardzo czesto ukryty bywat pod przejrzystymi warstwami deli-
katnych tkanin. Rytm, tak istotny we wszystkich projektach, tworzyt ornament koronek,
zaszyC, haftow oraz ukfad horyzontalnych paséw.

Ubiory projektowane przez Dorote Sak sukcesywnie tracity swoj funkcjonalny charakter,
czynnik estetyczny i intelektualny odgrywat w nich coraz istotniejszg role. W wiekszym
stopniu nabieraty takze znaczer symbolicznych, Zaczety stanowi autonomiczne byty
oderwane od swego, niepotrzebnego juz, nosiciela. Manifestowaty istotne tresci, wy-
wotujgc pytania o czas, o prawde, o istote i range otaczajgcych nas zjawisk, zaréwno
w sztuce, jak i w zyciu,

Wtasnie wsrdd codziennych zdarzen szukac nalezy zrodet malarskiej tworczosci Doroty
Sak. Artystka nadaje doznaniom, nagtym wzruszeniom i emocjom postac zapisu, w kté-
rym utrwala pamie¢ o chwili nacechowanej szczegéinym nastrojem. Pretekstem moze
stac sie projekcja filmu, obraz mikroskopowy, cicha rozmowa, zajmujacy pejzaz czy me-
tafizyczna godnosc prostych przedmiotow. W jej dorobku obok zupetnie abstrakeyjnych
ptocien dostrzezemy i te, w ktdrych aluzyjne formy, wsparte tytutem pracy, wskazujg
na sprawcow wewnetrznej konieczno$ci tworzenia. Odkryjemy zarysy ludzkich postaci,
znaki rzeczy towarzyszacych naszej obecnosci, ale tez echa sugestywnych religijnych
i kulturowych symboli.

W latach dziewie¢dziesigtych Dorota Sak poswiecita sie najpierw batikowi, wzbogacajgc
go z czasem malarstwem akwarelowym. PoZniej to akwarela, ale juz samodzielnie, stuzyta
wyrazaniu uczué i emocji. Batiki inspirowane sztukg Wschodu cechowata ogromna, sty-
lizowana dekoracyjnosc, zywosé barwy, a przy tym dyscyplina i stabilnos¢ kompozycji.
PéZniej artystka przeszta do bardziej malarskiego etapu rozlanej plamy, ktdra wymykata
sie poza ramy wykreslonego konturu, do stonowanej kolorystyki i form znacznie ruchliw-
szych, swobodniej manifestujgcych swa wieloznacznosé. W wiecie przedstawionym fi-
gury geometryczne i ich kombinacje ustapity miejsca nieregularnym quasi-organicznym
formom. Artystka siegata po motywy z natury nie tylko bezposrednio, ale takze posrednio,
przywotujgc historyczne przejawy sztuki europejskiej, ktdre zrodzity sie z nasladownictwa
$wiata form organicznych (motywy secesyjne, dekoracyjne formy Art Deco).

W 1999 r. Dorota Sak wrdcita do malarstwa olejnego i akrylowego. Wiele obrazéw miato
w tle Zrédta literackie lub filmowe, Swiat basni. Inspiracje stanowity réwniez realne krajo-
brazy - naturalne i stworzone przez cztowieka. Niektdre kompozycje majg charakter wy-
raznie ,przestrzenny’, wrecz ,architektoniczny’ Formy te, rodzaj niezaleznych i autonomicz-
nych struktur, nie pretendujg do tego, aby dawac obraz bezpo$rednio zaobserwowanych
i przezytych zdarzer, sg - jako plastyczna synteza - jedynie znakami doznar,

Wtedy tez powstaty obrazy - wyjatkowe w twdrczosci Doroty Sak - wywotane przez wy-
darzenia polityczne (wojna na Batkanach). Zrédtem dramatycznosci w tych pracach sta-
waty sie linie biegnace pod roznymi kgtami przez cafg powierzchnie dzieta. Plaszczyzny
powstate w wyniku ich przecie¢ tworzyty obraz ,popekany’, zagrozony ,rozpadem’

W ptétnach powstatych w kilka lat pézniej tkwigce w przecieciach linii powierzchnie wypet-
nia kolor i ton, Linie, jak wczesniej, organizujg centrum obrazu, ale nikng przy jego krawe-
dziach. Utkana ze $wiatta pajeczyna, rozrastajgca sie czasem w luministyczny wir, rozjasnia
kompozycje i kreuje gfebie. Dziefa charakteryzuje przy tym wyrazna, szorstka faktura,
Zaréwno w utworach abstrakcyjnych, jak i figuratywnych (kilka prac miato charakter bar-
dziej realistyczny, przedstawiajacy) artystke pocigga wypefnianie przestrzeni rozmaitymi
podziatami, uwypuklanie dysonansdw, nasycanie rytmem, prowokowanie ruchu materi.
Istotnym zagadnieniem w twdrczosci Doroty Sak jest barwa. Wiele z jej obrazow olej-
nych i akrylowych opartych byto o dominacje btekitu (artystka zegluje po jego obszarze
ze swobodg) kontrastowanego czerwieniami i zétcieniami. Nie boi sie zdecydowanych,
mocnych zestawien, ale rownie dobrze czuje sie wprowadzajac biel i delikatne, pastelowe
odcienie. Dzieki zastosowanym Srodkom: dyscyplinie linii, wymownosci koloru, sugestyw-
nosci $wiatta, dzieki wzmacniajacym efekt fakturalny impastom mozliwa staje sie dotykal-
nos¢ emocji wywotanych przez konkretne rzeczy i zdarzenia,
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The problem of creation, self-creation, ‘cultural deception” has also become
the basis for the projects under the common title Fan Club (supported by the
interventions in the area of spatial forms). The idea was to make a collection
which, being a pastiche, would become a part of the process of creating
false, artificial authorities (like e.g. the characters in reality shows) appearing
when the process of deterioration of the system of values starts. The artist,
using her portrait - printed on fabric - referred to the Pop Art practice that
is based on multiplication and popularization of portraits of pop culture idols.
She created the collection of clothes for various purposes - from the beach
swimming costume to the wedding dress. The colours were limited to black,
white and red. Rhythm was built not only by the series of images but also by
the sequences of letters printed on fabric.

Wiek Niewinnosci (Age of Innocence) is a collection that is quietest, subtle,
which is concerned with the problem of time passing, reflected by motifs
associated with the return to childhood and early youth. In the collection the
artist tried to present, using formal means of expression, the phenomenon
of elusivenes, fragility and temporariness. Colour, organic in its character
(whites, greys, greens), was very often hidden under transparent layers of
fine thin fabrics. Rhythm, so important in all the projects, was formed by the
ornament of laces, embroideries and the arrangement of horizontal bands.
Clothes designed by Dorota Sak gradually lost their functional character, the
aesthetical and intellectual factor played more and more significant role in
them. They also gained more symbolic meaning. They became autonomic
existences seperated from their unnecessary user. They manifested essential
messages, raising questions about time, the truth, about the essence and
significance of the phenomena which surround us, both in art and in life.

It is everyday events that should be referred to when we search for the
sources of Dorota Sak’s painting creation. The artist transfers experiences,
sudden emotions and feelings into a record in which she preserves the
memory of the moment characterised by special mood. The pretext might
be a film projection, an image from a microscope, a quiet conversation, an
interesting landscape or the metaphysical dignity of simple objects. In her
works, next to completely abstract canvases, we will notice those, in which
allusive forms, supported by the title of the work, point to the originators of the
internal necessity of creating. We will discover the human figure outlines, the
signs of things accompanying our existence, but also the echo of suggestive
religious and cultural symbols.

In the 1990s Dorota Sak was first concerned with batik which she gradually
enriched by watercolour painting. Later on it was the watercolour itself that
served as an expression of feelings and emotions. Batiks inspired by the art
of the East were characterised by great stylised decorativeness, vividness of
colour, and at the same time the rigour and stability of composition. Later
on the artist went to a more painterly stage of a smeared patch which
escaped beyond the frames of the drawn contour, to toned down colours
and considerably livelier forms, more freely manifesting their ambiguity.
In the presented world the geometrical figures and their combinations were
replaced by irregular quasi-organic forms. The artist chose nature motifs
not only directly, but also indirectly, recalling the historical manifestations of
European art which originated from the imitation of the world of organic forms
(the Art Nouveau motifs, decorative forms of Art Deco).

In 1999 Dorota Sak came back to the oil and acrylic painting. In the
background a lot of paintings had literary or movie motifs, the world of fairy
tales. The inspiration also came from real sceneries - natural and created
by man. Some compositions have a clearly ‘spatial, ‘architectural’ character.
These forms, the kind of independent and autonomic structures, do not
aspire to give a picture of directly observed and experienced events, being
a visual synthesis, they are only the signs of experiences.

That was also the time for paintings - exceptional in Dorota Sak's creation
- evoked by political events (the war in the Balkans). The lines running at
various angles through the whole surface of the painting were the source of
dramatism in these works. The planes formed as a result of their intersections
created a ‘cracked' image, threatened by ‘deterioration!

In the paintings made a few years later the surfaces included between the
line cross-cuts are filled with colour and tone, Similarly to the earlier works,
the lines organize the centre of the painting, but they vanish near its edges.
A cobweb woven from light, sometimes growing into a luminist whirl, lights
up compositions and creates the depth. The works are characterised by
distinct, rough texture,

Both in the abstract works and in the figuative ones (several works had
a more realistic representative character) the artist is attracted by filling the
space with various divisions, strengthening discords, satiating with rhythm,
provoking the movement of the matter.

Colour is the essential issue in Dorota Sak's works. A lot of her oil and acrylic
paintings were based on the domination of the blue (the artist feels at ease to

Kilka lat temu, artystka zaczeta zgtebia¢ wiedze o wschodnich - gtéwnie turkmenskich
- kobiercach. Podrdze na Wschdd, a szczegdinie atmosfera i estetyka cerkwi ukraiskich
stanowity bezposredni impuls do namalowania cyklu Rytmy czasu. Dorota Sak pokrywata
powierzchnie ptdcien rytmicznie powtarzajacym sie raportem, uzywajac szablondw i wat-
kéw malarskich.

Obrazy odznaczajg sie gorgcym kolorytem, artystka - podazajac za Zrédtem inspiracii
- uzywa takze ztota, stanowigcego w niektorych przypadkach baze obrazu. Dzigki $mia-
tym kontrastom, dzieki oddaleniu jakosci barwnych - podobnie jak i w wykonywanych
kiedys$ batikach - malowane ptaszczyzny pulsujg, migotliwe wielowarstwowe pokfady
form i koloréw wywotuja wrazenie drgania powierzchni. Desenie zostajg zmultiplikowa-
ne, przesuniete, odwrécone. Dodatkowy element rytmu wprowadza zestawienie z ttem
centralnego motywu - pasa kontrastujacego barwg lub walorem z powierzchnig ptétna;
ostatecznie obraz podzielony zostaje na trzy pionowe lub poziome ptaszczyzny. Kompozy-
Cja prac jest otwarta - motywy moga rozciggaé sie w nieskoczonosé. Rezultatem dziatari
artystki stata sie draznigca i mamigca wzrok, zrytmizowana, sprowadzona do abstrak-
¢ji, zageszczona malarska tkanka obrazu. Prace, oparte 0 modularnosé i powtarzalnos¢
motywu, reprezentujg wspdlny dla catej tworczosci Doroty Sak estetyczny paradygmat.
W pewnym sensie, dzieki modyfikowaniu podstawowego elementu, jest on tez obecny
w formach utkanych z widkien.

Rytmy czasu - przypominajgce tapiserie obrazy to znaki okreslonej kultury: uciekajacej
od wizerunku cztowieka, hotdujgcej zasadzie abstrakcyjnosci, kojarzonej z bogactwem
koloru, hipnotycznym dziataniem wibrujgcych warstw. Za zywymi, petnymi plastyczne-
go przepychu ptaszczyznami z Rytmdw czasu stojq z pewno$cig wschodnie kobierce, ale
tez i polskie stuckie pasy oraz barwno$¢ bizantyjskiej kultury. Abstrakcyjne kompozycje
przywotujg obraz wybranych historycznych kultur z ich cechami, takimi jak skfonnosé do
przesady, umitowanie formy, zapatrzenie w egzotyke.

Paradoksalnie odnosza sie takze do przejawdw niedawnej wspéfczesnosci, ich wymiaru
ludycznego, plebejskiego - Swiata malowanych w desenie Scian, olejnych lamperii, kolo-
rowych makat. W tym sensie te oryginalne dzieta malarskie stanowig dopetnienie obrazu,
ktdry obecny jest w formach przestrzennych oraz w tkaninie,

W swojej catej tworczosci Dorota Sak nieprzerwanie szuka osobistych form dla wyrazenia
whasnych przezyé, réwnoczesnie odwotujac sie do wielowiekowej spuscizny kulturowej
i cywilizacyjnej. Jej prace z jednej strony ukazujg i interpretujg rzeczy codzienne, a z dru-
giej dotykajg ogdlnych, uniwersalnych tresci. Artystka operuje zywymi, prostymi formami
plastycznymi, ale tez zmonumentalizowanymi, uniwersalnymi symbolami. Za wszystkimi
wypowiedziami kryje sie zaduma czfowieka nad ulotnoscig wigkszosci codziennych prze-
2y¢, zatopionych w strumieniu czasu.

sail in this area) contrasted with reds and yellows. She is not afraid of decisive,
strong juxtapositions, but she also feels equally good about introducing white
and delicate, pastel tints. Owing to applied means of expression: the discipline
of lines, the expression of colour, the suggestiveness of light, due to the
impasto technique intensifying the factural effect, the emotions evoked by
given objects and events become tangible.

Afew years ago the artist started to look for some information concerning the
eastern - particularly Turkmenian - carpets. Trips to the East, and especially
the atmosphere and aesthetics of the Ukrainian Orthodox churches became
a direct impulse to paint the series Rytmy czasu (Rhythms of Time). Dorota
Sak covered the surfaces of canvases with rhythmically repeated pattern,
using stencils and painting rolls. The paintings are characterized by hot
colours, the artist - following the source of inspiration - also uses gold which
in some cases makes the base of the painting. Thanks to daring contrasts
and due to the distance that is kept between colour patches - similarly to
batiks made some time before - the painted planes pulsate, the twinkling
multiplied layers of forms and colours evoke an impression of trembling
on the surface. Patterns are multiplied, shifted, tumed upside down. The
additional element of rhythm is introduced by the arrangement of the central
motif with the background - the band contrasting by means of colour or value
with the surface of the canvas; finally the painting is divided into three vertical
or horizontal planes. The composition of works is open - motifs can spread
into infinity. The result of the artist's activity is sight-disturbing, rhythmisized,
brought to abstraction, condensed painting tissue of the image. Works
based on modularity and repeatability of the motif represent the aesthetical
paradigm common for the whole Dorota Sak's creation. In a way, owing to the
basic element modification, it is also present in the forms woven from fibres.
Rytmy czasu (Rhythms of Time) - reminding us of tapestry paintings - are
the signs of the defined culture: going away from the image of human being,
favouring the principle of abstractionism, associated with richness of colour,
hypnotic influence of vibrating layers. Eastern carpets certainly stand behind
the vivid, full of visual splendour planes from Rytmy czasu (Rhythms of Time),
but they are also inspired by Polish Stuck sashes and a varigty of colours
in the Byzantine culture. Abstract compositions recall the image of some
historical cultures with their features, such as a tendency to exaggeration,
admiration for form, fascination by exoticism. Paradoxically they also refer to
the symptoms of the recent contemporary time, its ludic plebeian dimension,
- the world of walls painted in patterns, oil wainscots, colourful tapestries. In
that sense these original painting works complete the image which is present
in spatial forms and in fabric.

In her creation Dorota Sak continuously searches for personal forms to
express her own experience simultaneously referring to the old cultural
and civilization heritage. On the one hand her works portray and interpret
everyday objects and issues, and on the other hand they touch general,
universal problems. The artist chooses lively, simple visual forms, but also
monumental universal symbols. Behind the message she conveys there is
a reflection of a human being concerned about elusivenes of the majority of
everyday emotions and experience immersed in the stream of time.

/3



MAREK SAK

MALARSKIE OTWARCIE CIEMNOSCI

Wspdtczesny cztowiek podejmuje coraz odwazniejsze préby zrozumienia i opisania ota-
czajgcego go $wiata. Sg jednak tajemnice, ktdre stawiajg nas nadal pod $ciang bez-
radnosci. Proba zrozumienia fenomenu poczatku wszystkiego zazwyczaj rodzi poczucie
dezorientacji i wprowadza w dziedzing opanowang przez uczucie trwogi. Czesto jest to
doswiadczenie o charakterze granicznym. Nie wystarczajg nam ani wyjasnienia nauki,
ani koncepcje wielkich religii. Sami nieraz wpatrujemy sie w gwiazdy, pod$wiadomie
szukajgc wskazowek. Nasze wyobrazenie o pochodzeniu $wiata wyraza sie w mitach,
obyczajach, ceremoniach religijnych i oczywiscie w sztuce.

Jako wypowiedz malarstwo Marka Saka ma charakter synkretyczny. Przywotane symbo-
le, rozmaite motywy mitologiczne, pojecia budujace tytuty prac wskazujg, ze jego reflek-
sja obejmuje zaréwno obszary nauki i filozofii, jak i przestrzenie rozmaitych wierzer oraz
doswiadczenia réznych kultur.

Juz kiedy$ uzytem w odniesieniu do twdrczosci Marka Saka sféw wypowiedzianych
przez Paula Klee: Malarz nasladuje gre sit, ktdre stworzyty i stwarzajg Swiat, Ostatnie duze
obrazy 16dzkiego artysty bezsprzecznie to potwierdzaja. Jak w rozmaitych wizjach dziefa
stworzenia pojawia sie na jego ptétnach obraz nieskoriczonej otchtani (chaosu), wypet-
nionej bezksztattng masg, interpretowang przez wiele teorii jako mieszanina wszystkich
zywiotéw. To z tej wielkiej nieprzeniknionej prézni, zmiennej ptynnej substancji Absolut
powotuje do istnienia materie, przestrzen i czas. Pierwotna préznia nie jest jednak jatowa.
Jest petna sity tworczej oraz boskiego nasienia, zawiera wszystkie zarodki przysztego
Swiata,

Marek Sak wywotuje wizje burzy wieczno$ci, promieniujgcych energig eksplozji, niedajgcych
sie opanowac wybuchdw energii - cud uwolnienia skumulowanej potencji i otwarcia
ciemnosci na nieskoniczong przestrzen wirujgcych kolorystycznych plandw. Artysta czy-
ni to pokrywajac pfaszczyzne ksztattami i barwami uzyskanymi przy uzyciu rozmaitych
technik, ktdre stosuje swobodnie. Rézne antynomie - wiasciwosc catej rzeczywistosci
- obecne w dotychczasowej twérczosci Marka Saka, tu tez sg manifestowane na réznych
poziomach organizacji dziefa: w zréznicowaniu pfaszczyzn, tych traktowanych kryjacym
kolorem, i tych rozlewnych, lawowanych czy prészonych; w kontrastach petnych energii
barw; w zestawieniach rozmaitych form - powietrznych, niemal niematerialnych i wy-
raznie obcigzonych masa; w obecnosci ksztaftdw obwiedzionych wyrazistych konturem
i tych otwartych; w sasiedztwie zdyscyplinowanych graficznych motywdw i stref nama-
lowanych przy uzyciu spontanicznego gestu.

Akt stworzenia dokonat podziatu poczatkowej jedni. Swiatfo oddzielito sie od ciemnosci,
dobro staneto naprzeciw zfa, kobieta obok mezczyzny. Pojawit sie kontrast, antagonizm,
rywalizacja. Cztowiek, najdoskonalszy przejaw materii, dzieki swej wolnej woli korzysta
7 dobra i pigkna, ale tez burzy, uwalnia popedy i instynkty.

Artysta uSwiadamia nam, ze - skazani tu na chwilowos$¢ - mimo wszystko stajemy sie
czgstkg wiecznosci; Swiadomi tego czy nieswiadomi - jestesmy zanurzeni w kulturze
i w przestrzeni mitu. Nieustannie z niego czerpiemy, bo daje nam wyjasnienie niepoko-
jacych nas tajemnic. Przemierzamy bezdroza bytu - ciggle niepewni i ciggle nienasyceni.

Tekst zamieszczony w katalogu do wystawy: Marek Sak - malarstwo
Uniwersytecka Galeria Sztuki w Kaliszu, 2013
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METAMORFOZY DIALOGU

Twdrczo$¢ Tamary Sass jest gteboko humanistyczna, a przy tym gfeboko osobista. Artyst-
ka jest podmiotem tej twdrczo$ci, mimo ze nie pojawia sie w niej literalnie. Jej niepokoje
- cho¢ nie eksponuije ich przed nami bezposrednio - stajq sie pretekstem, aby ruszy¢
w droge na poszukiwanie wtasnej tozsamosci. Pierwszym etapem jest préba zrozumie-
nia siebie, i rdwnoczesnie préba zrozumienia cztowieka w obliczu $wiata, ktdrego jest
czescia, fenomendw, ktérych jest Swiadkiem, i ktdre stara sie pojac. Artystyczna wypo-
wied? staje sie metaforg ludzkich dociekar dotyczacych Prawdy, Dobra i Pigkna,
Zasadniczym motywem obrazowym w tworczosci Tamary Sass jest cztowiek. W war-
stwowej fakturze grafik pojawiajg sie niedopowiedziane postacie, zazwyczaj tylko ich
gtowy czy twarze, ktdre wytaniajg sie z tfa, zarysowane ostrym, zdecydowanym kontu-
rem. Ich dynamike zdaje sie dyktowac napiecie linii. Czasem pojawiajg sie inne fragmen-
ty - postac zostaje ztozona z czesci, jak lalka w kukietkowym teatrze, albo jak kompozycja
elementéw wycietych w kartonie,

Wizerunki - cho¢ uchwycone w rysunku - sg rzezbiarskie, godne i milczgce. Wkrétce, ulegajac
ich wymowne;j ciszy, artystka nada im tez przestrzenny wymiar form wykutych w kamieniu.
Oblicza zostajg zbudowane z konturdw, w ktdre czasem prébujg wpasowac sie rozmaite
fakturowo ptaszczyzny. Kryjg je woale, ktre stajg sie substancja samej twarzy (i osobo-
wosci). Czasem sg poorane szrafami jak bliznami, poranione kwasem, ktérym artystka
trawi ptyty graficzne. Czujemy, ze za tg delikatng tkankg kryje sie prawdziwy cztowiek,
odczuwamy tez jakie$ bliskie powinowactwo z tymi niepetnymi formami. Rozumiemy,
ze w poszukiwaniu tozsamosci ogranicza nas czesto niemozno$¢ uchwycenia tego, co
jednoznaczne, Pozostajemy wiec wtedy - bezradni i troche zdezorientowani - na etapie
niepemosci, ufomnosci i czastkowosci. Poczucie niejednoznacznosci staje sie Zrodtem
zwatpienia i wywotuje kolejne pytania o nature egzystencii. Jedna z tajemnic Boga, troj-
jedno$é, przeniesiona zostaje na cztowieka, jakby jego istota mozliwa byta do uchwyce-
nia tylko przez zrozumienie i scalenie wszystkich jego hipostaz.

Profile skierowane w rézne strony, zajmujgce rézne pozycje na ptaszczyznie obrazu - i w prze-
strzeni zycia - pozwalajg na zaznaczenie rozmaitych relacji cztowieka w stosunku do samego
siebie i do innych ludzi. Przesledzenie ewolucji tych relacji, zgodnie z metoda krytycznego
biografizmu, mogtoby nas przywies¢ do wnioskdw dotyczacych samej artystki.

W wizerunkach uderza brak bezposrednio wyrazanych - to znaczy za pomocg konwen-
cjonalnych min i gestow - emacji i uczuc. Grafiki niewatpliwie sie do nich odnosza, ale
elementy obrazowe stajg sie tylko ich znakiem, ich wyrazem. A s3 nimi na pewno, bo
prace powstawaty jako odpowiedzi na konkretne przezycia lub sytuacje, i obrazujg ewo-
lucje $wiadomosci artystki,

Forma budujaca ludzkg postaC petni tez oczywiscie samodzielng role. Kompozycje
plam na ptaszczyZnie stowarzyszone z biegiem linii rysunku stanowig Swietnie wyczutg
autonomiczng wartoS¢ plastyczng. Wybdr graficznych technik, ktére wymagajg silnej,
powierzchniowej ingerencji i takich, ktdre - jak miekki werniks czy monotypia - nie do
koAca umozliwiajg panowanie nad materig, zapewniajgc margines niedopowiedzenia
i niepewnosci, znakomicie wspétgrajg z podnoszonymi przez autorke zagadnieniami.
Swiat przedstawiony prac jest ubogi. To zaledwie posta lub kilka postaci w otoczeniu
prostych, rozpoznawanych przedmiotow, czesto petnigcych role odniesiert symbolicznych.
Niepetne lub znieksztatcone postacie umieszczone zostajg w trudnej do zdefiniowania, lub
zupetnie pozbawionej charakterystyki, przestrzeni. Obiekty chowaig sie w cieniach i niedo-
Swietleniach, Dzigki temu grafiki dZzwieczg plastycznymi nokturnami,

Czfowiek - wyzbyty swego realistycznego, wyrazajacego sie w szczegétach kontekstu
i ukazany bez znamion konkretnosci i indywidualizmu - uzyskuje walor niemal symbolu.
Rezygnacja z opisu, ucieczka od dostownosci i rozbudowanej narracji wzmacnia odczu-
cie emocjonalne;j prawdy.

W swoich pracach artystka stopniowo przechodzi od tego, co w samo$wiadomosci toz-
samosci jest jednostkowe i podlega ciggtej ewolucji, do rozwazan na temat relacji miedzy
ludZmi, a do konstatacji o charakterze ogélnym, uniwersalnym, do ontologii bytu ludzkiego.
Najpierw jest wiec 0sobnos¢ (sobnosc, jakby powiedziat filozof) i przestrzed. Ciekawe,
ze wformach pisanych artystka wypowiada sie o bohaterach swojej twdrczosci w trze-
ciej osobie. Zdaje sobie sprawe, ze dostep do podmiotu - powrdt do Ja - nigdy nie jest
bezposredni; zawsze jest jakos$ zaposredniczony i nie moze sie obej$¢ bez mediacji i in-
terpretacji.

Efektem takiego zmagania jest - w odniesieniu do samej artystki - préba wyparcia, albo

METAMORPHOSES OF THE DIALOGUE

Tamara Sass's creation is both profoundly humanistic and very personal.
The artist is the subject here even if she does not literally appear in it. Her
anxieties - though she does not expose them to us directly - become
a pretext to start a journey in search for her own identity. The first stage
is an attempt to understand herself as well as the man existing in the
world, being a part of it, phenomena which they witness and which they
try to comprehend. The artistic expression becomes a metaphor of human
considerations concerning the Truth, Good and Beauty.

The man is the fundamental imagery element of Tamara Sass's work. In the
texture layer of her works ambiguous figures appear, usually their heads
or faces, which emerge from the background, outlined with a distinct
contour. Tension of lines seems to determine their dynamics. Sometimes
other fragments appear - the figure is composed of some parts, like a doll
in‘a muppet show, or like a composition of some elements cut out from
cardboard.

The images - though they are captured in drawing - are sculptural,
dignified and silent. Soon, yielding to their meaningful silence, the artist will
endow them with spacious measure of forms carved in stone.

Faces will be built of contours which some texturally varied planes try to fit
into. They are hidden by veils which become the substance of the face itself
(and the personality). Sometimes they are chiselled by hatching that looks
like scars, injured by acid which the artist uses to etch graphic plates. We
feel that a genuine human being stands behind this delicate tissue and we
also experience some kind of close relation with these incomplete forms.
We understand that in our search for indentity we are often limited by our
inability to capture what is unambiguous. Thus we are left - helpless and
slightly confused - at the stage of incompleteness, disability and partiality.
The sense of ambiguity becomes a source of doubt and raises subsequent
questions about nature of our existence.

One of God's mysteries, trinity, is transferred on human beings, as if their
essence was likely to be comprehended only by understanding and
uniting all their hypostases.

Profiles aimed at different directions, located in a variety of positions
on a plane of the image - and in the space of life - allow to mark various
relations of humans with themselves and with other people. Tracing down the
evolution of these relations, according to the method of critical biographism,
might probably result in conclusion concerning the artist herself.

We are struck by the lack of directly expressed emotions and feelings in
the images - at least those represented by means of conventional face
expressions and gestures.

Undoubtedly the works refer to them, yet the imagery elements become
only their sign, their expression. However, they certainly mean it since
the works were cerated as a response to some specific experiences and
situations, and they present the evolution of the artist's awareness.

The form building the human silhouette has also its independent function.
Compositions of patches on the plane associated with the course of drawing
lines compose the well-sensed autonomic artistic value. The selection of
graphic techniques, those which require strong surface interference and
those which - like the soft-ground etching or the monotype - do not allow
the artist to fully control the matter, leaving a margin of ambiguity and
uncertaity, perfectly matches the issues the artist is concerned with.

The world presented in the works is plain. It is merely a figure or a few
figures surrounded by simple, easily recognized objects, often having some
symbolic references. Incomplete or distorted silhouettes are placed in the
space hard to define, deprived of any characteristic features. The objects
are hidden in shades and under-exposures. Due to this endeavour the
graphic works sound like visual nocturnes.

A human being - deprived of their realistic detailed context and presented
without any specific or individual traits - obtains the value of a symbol.
Avoiding a description, going away from any literal or complicated narrative
intensifies the sense of emational truth.

In her works the artist gradually transfers from what is individualised in
the awareness of identity and is subject to continuous evolution through
considerations referring to human relationships and up to some general
universal reflections, to the ontology of human existence.

First come individuality and space. What is interesting here is the fact that
the artist, in her written papers, talks about the characters of her works in
the third person singular. She is aware of the fact that the access

to the subject - the return to | - is never direct; it is always somehow
indirect and can not go without mediation and interpretation.

The result of such an effort - as far as the artist is concerned - is an
attempt to repress, or to understand her own (uncertain?) feminine identity.
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zrozumienia, wtasnej (niepewnej?) kobiecej tozsamosci, W szerszej perspektywie moze
by¢ ona traktowana takze jako gtos w sprawie kulturowego miejsca kobiety, symbolizo-
wanego przez nakazy i przemilczenie.

Potem s3 ludzie wobec siebie - przestrzen dialogu (albo tylko jego préb) i jego meta-
morfoz. Ten dialog prowadzony jest nieraz na nieréwnych warunkach, bez krzyzujacych
sie ze sobg stow - czesto nawet bez ust, bez prawa do wypowiedzenia, w rozdarciu
wypowiedzi, jak w rozdarciu twarzy. Z odczucia istoty réznorakich relacji, z krazgcych
namietnos$ci, potencjalnie mozliwej komunikacji duchowej rodzi sie napiecie.

Wreszcie nastepuje odkrywanie uniwersalnych warto$ci, gtownie o charakterze etycz-
nym, ktére wymykajg sie jednostkowemu przyporzadkowaniu.

Przestrzen, w ktdrej artystka dokonuje swoich poszukiwan, jest przestrzenig dialogu, ale
nie tylko tego 0 wymiarze czysto ludzkim. Kontestacje artystki majg miejsce w przestrze-
ni, w ktérej moze dojs¢ do spotkania z transcendencja, do uzmystowienia sobie, na ile
jestesmy w stanie dotkna¢ tego, co uwazamy za sacrum, niezaleznie od tego, jak zosta-
nie ono nazwane. Artystka wkracza na kolejne, nowe drogi poznania. Otwiera te drogi
w stanie samo$wiadomosci. To warunek wyjscia poza granice profanum. Nie zawsze
wierzymy, ze mozemy to osiggna¢ w samotnej podrézy. Zwracamy sie wtedy do tych
wybranych - do uczonych w Pismie, do duszpasterzy i prorokéw - posrednikdw, ktdrzy
sg ,ustami Boga na Ziem/"

Cztowiek w tworczosci Tamary Sass jest podmiotem dziafajgcym (myslacym - najpierw
bowiem jestem i mysle) i podmiotem cierpigcym (np. na samotno$é lub brak spetnienia).
Dziatanie i cierpienie odgrywajg wazng role w konstytuowaniu sie indywidualnej tozsa-
mosci, wyfaniajgce; sie z zyciowego doswiadczenia,

Kolejne konsekwencje dla préb samookreslenia sie cztowieka i zrozumienia jego relacji
Z rzeczywistoscig rodzi nasze zanurzenie sie w kulturze. Swiat jest obszernym zbiorem
elementow kultury, Swiadectw tradycji historycznej, przejawdw uwarunkowan spofecz-
nych - manifestujgcych sie poprzez rozmaite teksty. Wiedza o cztowieku i o Swiecie, ktdry
nas otacza, wyrazona zostaje w jezyku. W kulturze, w jezyku sztuki, cztowiek roztapia sie
w $wiecie symboli. Tamara Sass takze siega po symbole kultury (Ostatnia Wieczerza).
W swoich pracach nie powiela jednak kulturowo przyjetego i utrwalonego motywu iko-
nograficznego, lecz interpretuje go z perspektywy zjawiska potocznej recepcii.

Artystka zdaje sobie sprawe, ze wizerunek cztowieka zawsze byt nonikiem znaczen
uosabiajacych Piekno, Prawde, Wiedze. Cztowiek bywat weieleniem kardynalnych cech,
w tym takze odbiciem idealnej boskiej harmonii, jak u Leonarda w jego schemacie pro-
porcji ludzkiego ciata czy w renesansowych poréwnaniach cztowieka i jego osobowosci
do obdarzonej doskonatoscig (ludzkiej) architektury.

Dzi§, gdy czesto czfowiek odarty bywa z godnosci, a jeszcze czedciej wiapia sie w zho-
mogenizowana kulturowg papke - ludzki wizerunek, homo decor, rozsypuije sie jak rzez-
ba z piasku. Zamiast poszukiwac w cztowieku sacrum, coraz czesciej umieszczamy go po
prostu w katalogu symboli wspdtczesnego $wiata. Znaczenia, ktére powinny wyjasniaé
sens, docierajg do granic banatu.

W pracach Tamary Sass ingerencja kultury (w opozycji kultura - natura) manifestuje sie
wkroczeniem w obreb niedoskonatego $wiata przedstawionego - elementéw geome-
trycznych, regularnych i skoriczonych. Obdarowane kolorem (bo niektore grafiki wyma-
gaja akcentow czerwieni, jak chocby sptywajaca cieniem z policzka krwawa tza) krzycza
w dysonansach z monochromami cielesnych, biologicznych form.

Jedna z prac Tamary Sass nosi tytut Drzewo poznania. Zrywajac owoc z tego drzewa, czto-
wiek wystapit przeciwko boskiemu porzadkowi i tym samym naznaczyt ludzkg kondycje
grzechem. Kwestionujac nadprzyrodzony tad - réwnoczesnie zamanifestowat swg wolng
wole. Kierujac sie nig, szuka prawdy - 0 sobie i 0 Swiecie. Odkrywajac porzadek rzeczy z jed-
nej strony poskramia, a z drugiej pogtebia egzystencjalny niepokdj. Tamara Sass w swoich
dziefach uprawia swoistg osobistg filozofie - poznaje i samopotwierdza siebie.
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In a wider perspective it can also be treated as an expression of the
cultural position of a woman, symbolized by orders and concealment.
Another aspect refers to people and their mutual relationships - the
space of a dialogue (or its attempts) and its metamorphoses. That
dialogue is sometimes made on the basis of inconsistent conditions,
without criss-crossing responses - frequently without mouths, without
the right to speak, in a torn statement made by a torn face. Tension
arises from the sense of the essence of various relations, from passions,
potential spiritual communiacation.

And finally she discovers universal values, mainly ethical ones which can
not be individually categorized.

The space in which the artist continues her search is the space of a dialogue
that goes beyond the purely human nature. The artist's considerations take
place in the space where the encounter with transcendence is likely to
happen, where it is possible to realize to what extent we are able to reach
what we consider to be sacrum, no matter what name we give to it.

The artist discovers new ways of cognition. She finds them out in the state of
self-awareness. This is the condition of going beyond the limits of profanum.
It does not always occur to us to believe that we can achieve it

in a lonely journey. Then we turn to those chosen - to the scribes and sages,
to priests and prophets - mediators who are ‘God's voice on the Earth!

In Tamara Sass's work the man is the active subject (thoughtful - as first of
all'!am and I thinK) and the suffering subject (e.g. suffering from solitude or
unfulfillment). Acting and suffering play an important role in the process of
building the individual identity, emerging from the life experience.

Our immersing in culture brings further consequences for the man's
attempts to define themselves and to understand their relations with reality.
The world is a miscellany of elements of culture, testimonies of historical
tradition, manifestations of social conditions - revealed in a variety of texts.
The knowledge concerning the man and the world which surrounds us
is expressed by means of a language. In culture, in the language of art,
the man melts into the world of symbols. Tamara Sass takes advantage
of the symbols of culture too (7he Last Supper). In her works however,
she does not imitate the culturally accepted and preserved iconographic
motif, but she intererprets it from the perspective of the phenomenon of
common perception.

The artist realizes the fact that the man's image has always conveyed
meanings embodying Beauty, Truth, Knowledge. The man would
impersonate cardinal qualities, being also the reflection of the ideal
divine harmony, like in Leonardo's case and his scheme of human
body's proportions or the Renaissance comparisons of the man and his
personality to (human) architecture endowed with perfection.

Nowadays, when the man is frequently deprived of dignity, and even
more often blends in homogenized cultural pulp - the human image,
homo decor, falls apart like a sand sculpture. Instead of looking for human
sacrum, we often simply place the man in the catalogue of symbols of the
contemparary world. Meanings which should explain the sense reach the
limit of banality.

In the artist's creation culture interference (in the opposition culture - nature)
is manifested in the form of introducing geometrical, regular and complete
elements into the imperfect presented world. Gifted with colour (as
some of the graphic works require red accents, like a bloody tear flowing
down the cheek) they scream in discords with monochromes of corporal
biological forms.

One of Tamara Sass's works is titled The Tree of Knowledge. Picking
the fruit from that tree, the man rebelled against God's order and at
the same time he marked human existence with the sin. Questioning
the supernatural order - he simultaneously manifested his free will.
Following it, he looks for the truth, about himself and about the world.
Discovering the state of affairs, on the one hand he tames and on the
other hand he increases the existential anxiety. In her works Tamara Sass
presents her own personal philosophy - she discovers herself and builds
up the sense of self-understanding.

OKRUCHY EGZYSTENCJI

W jednym z greckich mitéw Deukalion i Pyrra, jedyni ocaleni przez Zeusa z potopu, od-
nowili rodzaj ludzki, rzucajgc za siebie kamienie. Z nich to pdzniej rodzili sie mezczyzni
i kobiety. W tradycji biblijnej cztowiek rodzi sie z prochu, ktérego odpowiednikiem moze
by¢ piasek i jego zlepieniec - kamien.

Cztowiek Tamary Sass takze rodzi sie z kamienia, symbolu praprzyczyny i zarazem istnie-
nia. Przejmujace rzezbiarskie wizerunki eksponowane bywajg na podtozu z piasku. W fil-
mie stanowigcym czesé projektu widzimy przelotne odstoniecie osoby; twarze wytaniajg
sie z piasku i w piasku ging. Ziarna przesypuia sie przez rysy i zatomy ludzkiego oblicza,
pogtebiajac wrazenie jego niepetnosci i utomnosci. Obcujemy z namiastka catego czfo-
wieka, albo - mozna by powiedzie¢ - uczestniczymy w jego narodzinach, w poczuciu
pierwotnej symbiozy cztowieka i przyrody.

Kamien jest w duzej mierze z ledwa ociosany i jako taki przywotuje nadawane mu kulturowo
zZnaczenia: wolno$ci, czystosci i prawdy. W takim stanie jest tez w kulturze uwazany za dwu-
piciowy, w swym dziewiczym stanie faczy w sobie zaréwno pierwiastek meski, jak i zeriski,
Wyrzezbione w piaskowcu twarze s szczegdine: niepetne, pozbawione waznych, okre-
Slajacych je atrybutow. Nie posiadajg oczu. Twarz, aby byta uosobieniem jedni, musi
ujmowac w catos¢ trzy podstawowe atrybuty: nos, oczy i usta (kazdy z nich réwnocze-
$nie 0 cechach dwoisto$ci i jednosci), W pracach Tamary Sass oblicza te dopiero wotajg
0 tozsamo$¢ i ludzka petnie.

Podobnego wrazenia doznajemy ogladajac grafiki Tamary Sass. Ukazujg one postacie
0 nieokreslonej tozsamosci; ich gtowy czy twarze wyfaniajg sie z tta, manifestujac swa
obecno$¢ ostrym, zdecydowanym konturem. Postaci s niepefne i niepewne w swej
utomnosci. S surowe i godne, jak ich rzezbiarskie odpowiedniki, Wrazenie szorstkosci
pogtebia wprowadzenie ziarnistej faktury do warstwy obrazowej, Dzigki temu twarze
zdaja sie by¢ wykute w kamieniu.

Stworzone w réznych mediach czesci projektu Tamary Sass wykazujg ogromng spojnosc
i konsekwencje. Ziarnistos¢ kamienia znajduje swoj ekwiwalent w ziarnistosci obrazu
cztowieka w grafice, takze w zarysowaniach - stojgcej w tle dziatan graficznych - meta-
lowej ptyty, a takze w pozbawionym ptynno$ci charakterze poklatkowego filmu.
Cztowiek prezentowany w cyklu Okruchy to zatem cztowiek naturalny, dopiero co zrodzo-
ny, ,nieobrobiony’ chropawy - jak kamien.

Aby wizerunek mégt stac sie formalnym reprezentantem prawdy - o kazdym z nas czy 0 samej
artystce - zostat pozbawiony kontekstow zacierajgcych obraz: szczegétéw anatomicznych,
informacji okreslajgcych status postaci czy ich osadzenie w czasie i w przestrzeni, zbednych
rekwizytw, narracyjnosci.

Réwnoczesnie jednak, aby dociekania byty jak najpefniejsze, a obraz cztowieka jak najbar-
dziej dotykalny, artystka wychodzi ze swojg refleksjg poza ptaski graficzny obraz cztowieka,
najpierw tworzac tréjwymiarowe rzezbiarskie wizerunki, pézniej ruchome - wzbogacone
0 czynniki trwania i przebiegu w czasie - przekazy filmowe.

Tamara Sass w prezentowanym projekcie pochyla sie nad ziarnem piasku, z ktérego po-
wstaje okruch, kamien - do samej natury oznaczajgcej poczatek. I do samych narodzin
cztowieka wolnego od bagazu kultury.

Twarze wotajg jednak o tozsamos¢, z natury wyrywaja sie ku kulturze. Z formy wychodzg ku
tresci, ku idei. Opozycja natura - kultura jest mocno eksponowana i kontemplowana w ca-
tej tworczosci Tamary Sass. W Okruchach artystka stara sie uchwycié moment, w ktérym
cztowiek zaczyna zmierza¢ w strone wymiaru symbolicznego i ku decorum. Domagajac sie
tozsamosci, réwnoczesnie wpisuje sie w kulture. Dotyka jej tylko dzieki pokolorowanym
- tradycyjnie, na czerwono - ustom. Na poczatku usta to tylko drzwi do niewidzialnego.
Potem stajg sie brama, otwierajaca sie na zycie przez tchnienie. To jest wtedy miejsce gra-
niczne, miejsce zetkniecia sie tego, co wewnetrzne i tego, co zewnetrzne, Usta wreszcie to
pragnienie i mozliwos$¢ wyrazenia sie w podstawowym narzedziu kultury - w jezyku. Taka
interpretacja wpisuje sie w tradycje traktowania kultury jako przeciwierstwa natury, ale
tez - rownoczesnie - jako jej koniecznego, nieuchronnego rezultatu.

Czfowiek Tamary Sass staje u progu zycia i u progu dziatania: zaréwno twdrczego, jak
i niszczgcego. U progu nacechowanego nieukojonym niepokojem istnienia, niedajacej
spokoju mysli, wobec préby rozpoznania siebie i ludzi, pogodzenia tego, co jest irracjo-
nalnoscig zycia z tym, co nadaje mu znaczenie. Tego co - jak podkre$la sama artystka,
cytujac Hegla - stanowi synteze ,zjawiska z ideg, rzeczywistosci z myslg, tresci z forma’
W poszukiwaniu Dobra, Piekna i Prawdy. Albo w podazaniu ku Ztu i Fatszowi...

Tekst zamieszczony w katalogu do wystawy:
Tamara Sass - Homo Decor. Okruchy
Muzeum Kinematografii, + 6dz 2011
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MAGDA SOBON

MAGDY SOBON OSWAJANIE SWIATA

Gdy stajemy przed ktérym$ z Listow mifosnych Magdy Sobon, czujemy sie troche tak, jak
odkrywcy ogladajgcy egipskie hieroglify albo reliefowe fryzy pradawnych mieszkaricéw
Ameryki. Zdajemy sobie sprawe, ze mamy do czynienia z komunikatem ubranym w spe-
cyficzng forme. Wpatrujemy sie wer, prébujgc odgadnac jego tresé, oraz przeniknaé
istote kodu decydujgcego o formie przekazu.

Czy kompozycje Magdy Sobori co$ konkretnie znacza? Wiemy, ze pierwsze prace re-
prezentujace ten cykl byty inspirowane osobistymi doswiadczeniami artystki, rzeczy-
wista mailowg korespondencjg. Trudno oczekiwac, ze prace stanowig dokfadne jej
odwzorowanie, cho¢ dla uzyskania artystycznego efektu twdrczyni musiata opracowaé
jaki$ logiczny algorytm stuzacy stworzeniu przekfadu. Niewazne, czy ma on spojna, wy-
spekulowang strukture, czy tez jest tylko swobodnym, emocjonalnym przetworzeniem
pierwowzoru. Trudno domagaé sie od artystki, aby dawata nam okazje do poznania je]
intymnych sekretéw; powinni$my sie raczej zastanowié nad naturg samego procesu ko-
munikacji i roli, jakg dzis petnig w nim cyfrowe przekazy, a takze nad tym, co mdwig nam
0 stanie uczuciowych relacji miedzy ludZmi.

Dzi$ w niebezposrednich kontaktach nie biorg udziatu: gest, mimika, mowa ciafa. Czy
generowane cyfrowo komunikaty naprawde informujg o afektach, wyrazajg pragnienia
i tesknoty? Czy informacje przechowywane w naszych elektronicznych archiwach sg
w stanie zachowaé pamie¢ o uczuciach?

Pierwsze niewielkie prace, w ktdrych z czasem zaczat dominowa¢ aspekt plastyczny
- twdrcze poszukiwania w zakresie formy, koloru i rytmu - odwaznie przeistoczyty sie
w rozbudowane freski. Powstajgce w kolejnym etapie ptaszczyzny duzych kompozycji
nabraty bardziej monumentalnego wymiaru. 0ddziatujg na widza nie tylko forma, ale
i trudng do zdefiniowania aurg, kryjac w sobie echa czego$ pierwotnego i odwiecznego.
Z oddali wygladajg jedynie jak kompozycje malarskie, z bliska dostrzegamy ich misterng
modularng strukture, Jak spod spekanych warstw spalonej ziemi ,stowa" wychodzg do
nas, zmuszajg do dialogu, nawet jezeli toczymy go tylko w przestrzeni naszej wrazliwosci,
Zdumiewa nas, Ze te imponujgce kompozycje o ,ciezarze" kamiennych relieféw, zostaty
stworzone - cho¢ pewnie trafnigj oddaja istote catego procesu stowa: wydobyte, ujawnione
-z papieru. W sensie dosfownym i przeno$nym wrecz z niego ,wyptywajq’ Dzigki opanowa-
niu warsztatu i inwencji twdrczej artystka czyni papier postusznym swojej woli.
Modularny charakter posiadaja tez prace z kolejnego cyklu zatytutowanego Unbemalte
Personen, wykonane dzieki zastosowaniu technik gipsorytu i linorytu. Elementy skfa-
dowe kompozycji majg ksztaft ludzkich postaci, prezentowanych przy uzyciu réznych
formut gestycznych. Sg zuniformizowane, ale w zblizeniu widaé, ze réwnoczesnie sq
osobne, obdarzone indywidualnoscia. Ich tozsamos¢ nie jest do korica okreslona, na-
wet formalnie petne sa brakdw, niewykoAczenia. Przywotujg na mysl nadszarpniete
przez czas, odarte z koloru antyczne ptaskorzezby. Chcg byé traktowane powaznie, ale
z drugiej strony sg groteskowe w swoich wysitkach, aby zaistnie¢ jako niezalezne in-
dywidua, bezsilne wobec losu i przypadku. W sposobie traktowania motywdw obrazo-
wych, a nawet w tytutach niektdrych prac ujawnia sie dyskretny dystans autorki wobec
wykreowanych postaci oraz sytuacji, w jakie zostaty uwiktane.

Postugiwanie sie elementami modularmymi, umieszczanie ich w coraz to nowych kontek-
stach, rozbudowywanie dziet powoduije, ze twdrcza praca nabiera charakteru medytacyj-
nego. W Unbemalte Personen mnigjsze ptaszczyzny, zespolone w wigksze wypowiedzi
tworzg ogromne kompozycje, w ktérych w zunifikowanej i - wydaje sie - nieskoficzone;]
catosci rozmywa sie to, co indywidualne. To, co osobne, powraca, gdy ogladajacy rzucaja
na biatg, reliefowa powierzchnie swoje ruchliwe cienie. Paradoksalnie w jednej z matych
prac brak cienia wyrdznia postac¢ sposrdd innych, tym samym pietnuije jg i stawia obok
- a nie wéréd - innych,

Tozsamo$¢ staje sie jednym z wazniejszych motywdw dyskutowanych w pracach Magdy
Sobor. Artystka méwi o nigj nie tylko w wymiarze ogdlnym, ale tez i w wymiarze indywi-
dualnym, rozwijajac problem w kolejnych seriach prac.

Poszczegdlne istnienia rozmywaia sie nie tylko w ludzkiej masie. Stanowig takze nic nie
znaczgce drobiny w bezmiarze istnienia. Bezmiarze, o ktérym - mimo tysiecy lat po-
znania - wiemy zaledwie czastke. W gtebinach wdd i na powierzchni Ziemi kryjg sie
zaskakujgce, osobliwe przejawy materii. Przywotujg je wyczarowane papierem i barwg
formy przypominajgce abisalne, obdarzone niezwyktymi ksztattami organizmy. Tworzg
skupiska i atole. Emanuja niezwyktym fosforyzujacym $wiattem podobnym do tego, ktdre
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When we face one of Magda Sobori's Love Letters, we feel a bit like
discoverers watching Egyptian hieroglyphs or relief friezes of inhabitants
of America of the past. We realize that we deal with a message expressed
in a specific form. We stare at it, trying to guess its content, to perceive
the essence of the code which determines the form of the message.

Do Magda Sobori's compositions mean something specific? We know
that the first works that represent the series were inspired by the
artist's personal experience, the actual mail correspondence. It is hard
to expect that the works are its accurate reflection, though to achieve
the artistic effect the author had to develop a logical algorithm for
interpretation. No matter if it has a coherent, speculative structure, or
it is just free, emotional creation based on the original. It is impossible
to demand that the artist should give us the opportunity to get to know
her intimate secrets; we should rather reflect on the nature of the very
communication process and the role which the digital message plays
in it, as well as on what the works tell us about the state of emotional
relationships between people.

In today's indirect contacts factors that are involved include: a gesture,
facial expressions, body language. Do messages generated digitally
really inform about affection, express desires and longings? Can the
information stored in our electronic archives retain the memory of
feelings?

The first small works, which in time were dominated by the artistic
aspect - creative exploration in terms of form, colour and rhythm
- bravely turned into elaborate frescoes. In the next stage the resulting
plane of big compositions gained more monumental dimension. They
have an impact on the viewer not only through the form, but also an
aura difficult to define, hiding the echoes of something primal and
eternal. From a distance they look just like painting compositions;
when we get closer we can notice their intricate, modular structure.
‘Words' come to us as if from cracked layers of the scorched earth, they
engage us in a dialogue, even if we conduct it only in the space of
our sensitivity. We feel amazed that these impressive compositions,
carrying the ‘weight' of stone reliefs, were created from paper (though
the word ‘extracted’ or ‘disclosed’ perhaps captures the essence of the
whole process more accurately). They flow out’ of it in the literal and
figurative sense. Due to the mastery of craftsmanship and creativity, the
artist makes paper obedient to her will.

The modular nature is also characteristic of the works from the next
series entitled Unbemalte Personen, made in the techniques of
plastercut and linocut. The components of the composition are in the
shape of human figures, presented with different gesture formulas.
They are uniformed; nevertheless in close-up we can see that they
are separate, individual. Their identity is not completely defined; even
formally they are full of faults, incomplete. They bring to our mind
time-worn, faded antique bas-reliefs. They want to be taken seriously,
but on the other hand, they are grotesque in their efforts to exist as
independent individuals, helpless against fate and random chance. In
the way the image motifs are handled, and even in the titles of some
works the artist reveals a discreet distance to the created characters
and situations in which they have been involved.

The use of modular elements, placing them in ever new contexts, the
development of the works makes the creative act meditative in its
character. In Unbemalte Personen smaller planes combined into larger
expressions form huge compositions in which what is individual fades
in the unified and - it seems - infinite whole. The aspect that is unique
returns while the viewers cast their moving shadows on the white,
relief surface. Paradoxically, in one of the small works lack of a shadow
distinguishes one figure from others, stigmatises it and puts it next
to - and not among - others.

Identity becomes one of the most important motifs discussed in
Magda Sobor's works. The artist talks about it not only in the general,
but also in the individual dimension, developing the problem in the
next series of works.

Individual existences fade not only in the human mass. They are also
insignificant atoms in the immensity of existence, which we hardly
know despite our millennial knowledge. Some surprising, peculiar
manifestations of the matter are hidden in the depths of the waters and
on the surface of the Earth. They are conjured up by paper and colour
forms, resembling abyssal organisms, endowed with unusual shapes.
They build clusters and atolls. They emit some unusual phosphorescent
light similar to that produced by deep-sea existences (Abyss), they

wytwarzaja gtebinowe istnienia (Ofchfari), zdumiewajq rozlewnoscig i bogactwem kolo-
réw wystepujacych w naturze w przekrojach najpiekniejszych mineratow (Wspdfrzedne).
W kolejnych pracach twdrczyni prébuje okreslié swojg tozsamos¢ stojac wobec pote-
gi catego Uniwersum. Widok rozgwiezdzonego nieba, ISnigcego metalicznym blaskiem
ksiezyca, dopiero co poznanych powierzchni dalekich ciat niebieskich, potega zywiotéw
- uczq pokory i kierujg w strone my$lenia metafizycznego. Cztowiek oswaja bezmiar i ta-
jemnice zatapiajgc sie w Swiecie religii i mitu, Rdwnoczes$nie staje sie czescig Wszech-
$wiata, bo planety Magdy Sobori to nie tylko budzace ciekawo$¢ i niepokdj ciata niebie-
skie. To takze ewokowane przez ich mitologiczne nazwy szerokie kulturowe konteksty.
Zanurzenie sie w nich wspomaga préby samookreslenia sie cztowieka i zrozumienia jego
relacji z rzeczywistoscia.

Wenus, Mars czy Pluton to urzekajace pieknem dziefa, w ktdrych udato sie autorce ze-
spoli¢ rozne srodki artystycznej ekspresji. Prace zadziwiajq rozmiarami, wypracowanymi
fakturami, zjawiskowymi kolorami. Juz w poprzednich cyklach kompozycje - dzigki swo-
jej wielowarstwowosci i odczuciu gtebi - uciekaty z dwuwymiaru, Tu stajg sie sktadnika-
mi starannie zaplanowanej instalacji. Przestrzen, obiekty oraz $wiatto stanowig jednosc,
budzac nie tylko podziw dla artystycznego efektu, ale takze przywotujac tropy filozo-
ficznych refleksji odnoszacych sie do istoty i budowy $wiata, a takze migjsca czfowieka
i jego dzief w cafodci istnienia.

Prace Magdy Sobon, wykonywane z czerpanego papieru - ktérego gtéwnym sktadni-
kiem jest celuloza oraz widkna kozo - i przy uzyciu réznych technik (klejenie, zszywanie,
malowanie, drukowanie, przypalanie) wyrastajg z wyobrazni artystki. Przydaje im ona
ksztatty, faktury i barwy wynikajace nie tylko z naszej - jeszcze na razie dos¢ utomne;
- wiedzy, ale takze ich kulturowych znaczer), dawnych i obecnych. Tradycyjna symboli-
ka barw i ksztattdw, opozycja pierwiastkow meskich i kobiecych, odwotywanie sie do
wspdtczesnych teorii kulturowych to elementy strategii stuzacej zachowaniu ciggtosci
miedzy tym, co dawne i tym, co wspétczesne.

Magda Sobor stwarza swoje prace, jak stwarza sig $wiat - wychodzac od punktu, od
ziarna. Stopniowo, przez dodawanie, dziatajgc odsrodkowo rozszerza nie tylko zasieg
dzieta, ale i zakres przestrzeni zawfaszczanej i dynamizowanej przez obiekty, W tych ar-
tystycznych manifestacjach dotyka filozoficznej refleksji na temat tego, co elementarne
i zfozone, tego, co reprezentuje mikro i makro$wiat, tego, co jest poczatkiem i koricem.
I tu, jak w innych cyklach, argumentem w dyskursie staje sie delikatny, efemeryczny
charakter stosowanego materiatu skontrastowany z monumentalnym wyrazem dziet,
Znikomosc i ulotno$é papieru staje wobec trwatosci i nieskoriczonosci Uniwersum.
Srebrzysto-biaty, pefen witalnych wypietrzen Ksiezyc zwigzany jest z symbolikg kobieca.
Tozjednej strony czystos¢ i tagodno$é, to woda i wilgo¢, morskie ptywy, z drugie] - sita two-
rzenia i odtwarzania zycia, potwierdzana regularnoscig faz, przez ktdre przechodzi, wptywa-
jac na rytm zycia na Ziemi. Bfekitna Wenus to takze pierwiastek zerski we Wszech$wiecie.
To poczucie wartosci i piekna, magnetyzm zwigzkéw miedzyludzkich. Praca Magdy Sobor
jak Wenus uwodzi spektakularnymi efektami fakturalnymi, doborem i urodg barw.
Gorejgcy czerwienig i z6tcieniami Mars wydaje sie by¢ zywy. Niemal pulsuje nabrzmiaty
energia - symbol meskiej sity, walki i zwyciestwa. Storice w interpretacji artystki ak-
centuje ciemny, niszczycielski aspekt tego ciata niebieskiego. Czy dlatego, ze uosabia
pierwiastek meski? Czy dlatego, ze kojarzone z nim: intelekt i wiedza nie zawsze wiodg
ku dobru i szczesciu?

Skrajnosci godzi Pluton, wtadca ciemnosci. Jest obiektem odpowiadajacym za kazdy
nowy poczatek, za transformacje, patronuje zaréwno Smierci, jak i narodzinom. Jest od-
powiedzialny za odrodzenie cztowieka, za jego duchowg regeneracje. Plastycznie wizja
autorki jest wysmakowana i wciggajaca, krag potyskuje tajemniczym blaskiem.

Cykl Poza horyzontem to rodzaj teatru plastycznego. Na efekt artystyczny wptywajg nie tylko
odrebne jakosci kazdej z prac. Liczy sie ich pofozenie w catosci przestrzeni, wzajemne sg-
siedztwo, przemyslane o$wietlenie punktowymi reflektorami, zaskakujgce odbicia, refleksy
obiektdw i rzucane na Sciany cienie - wyrezyserowana sceneria, dzigki ktdrej i my, widzowie
mozemy poczué jednosé z otaczajaca nas, choé nie do kofica poznang Catoscia.

Artystka wyraza swoje watpliwosci nie tylko za pomoca spektakularnych aktéw twar-
czych. Rdwnolegle konstruuje wypowiedzi bardzo intymne, osobiste, probujac odnalez¢
swoje miejsce w $wiecie i odnotowujac dyskretne $lady swojej obecnosci w rzeczywi-
stosci. Poszukuje rodzaju drogowskazu - duszy $wiata, ktdra gwarantuje mu jednos¢
i site, tak jak ludzka dusza decyduje o cziowieczeristwie, o tym, ze podgzamy we wiasciwym
kierunku. Slady spirytualnych aspektéw rzeczywistosci jawig sie jako dyskretne odbicia na

amaze with abundance and richness of colours which occur in nature
in the sections of the most beautiful minerals (Coordinates).

In the following works the artist tries to define her identity, facing
the power of the entire Universe. The view of the starry sky, shiny
metallic light of the moon, newly discovered areas of distant celestial
bodies, the power of the elements teach humility and incline towards
metaphysical thinking. Man tames the vastness and mystery,
submerging in the world of religion and myth. At the same time the
human becomes a part of the Universe because Magda Sobor's
planets are not only celestial bodies arousing curiosity and anxiety.
They are broad cultural contexts evoked by their mythological names.
Their exploration supports man's attempts to self-define and to
understand their relation with reality.

The works Venus, Mars or Pluto, in which the author managed to unite
various means of artistic expression, captivate with their beauty. They
amaze with their size, elaborated textures, phenomenal colours. Already
in the previous series the compositions - due to their multi-layered
structure and the feeling of depth - ceased to be two-dimensional.
Now they are components of a carefully planned installation. Space,
objects and light are united, arousing not only admiration for the artistic
effect, but also connating clues of philosophical reflections relating to
the essence and structure of the world, and the place of man and his
work in the whole existence.

Magda Sobors works, made of handmade paper (whose main
component is cellulose and kozo fibres) in different techniques (gluing,
stitching, painting, printing, burning) are conceived in the artist's
imagination. She gives them shapes, textures and colours resulting
not only from our, still rather imperfect knowledge, but also from
their cultural meanings, past and present. The traditional symbolism
of colours and shapes, the opposition of masculine and feminine
elements, referring to the contemporary theories of culture, form the
strategy which is to maintain the continuity between what is old and
what is contemporary.

Magda Sobon creates her works the way the world is created - starting
from a point, a grain. Gradually, by adding, acting centrifugally, she expands
not only the scope of the work but also the range of space appropriated
and dynamised by the objects. In these artistic manifestations she
touches the philosophical reflection on what is elementary and complex,
what represents the micro- and macroworld, what is the beginning and
the end. And here, like in the other series, delicate, ephemeral nature of
the material used contrasted with monumental expression of works
becomes an argument in the discourse. Insignificance and transience of
paper is confronted with durability and infinity of the Universe,

The silvery-white Moon, full of vital elevations, is associated with symbols
of femininity. On the one hand, they are purity and gentleness, water
and moisture, sea tides, on the other hand, the power of creation and
reproduction of life, confirmed by the regularity of phases which it
passes through, affecting the rhythm of life on Earth. Blue Venus is also
the feminine element in the Universe. It is the sense of value and beauty,
magnetism of human relationships. Magda Sobor's work like Venus
enchants by its spectacular textural effects, the choice and beauty of
colours. Mars, burning with reds and yellows, seems to be alive. It almost
pulses, swollen with energy - the symbol of male strength, struggle
and victory. In the artist's interpretation the Sun emphasises the dark,
destructive aspect of this celestial body. Is it because it embodies the
masculine element? Is it because the intellect and knowledge associated
with it do not always lead to goodness and happiness?

Extremes are reconciled by Pluto, the ruler of darkness. It is the object
responsible for every new beginning, for transformations, a patron of
both death and birth. It is accountable for man's rebirth, his spiritual
regeneration. From artistic point of view the author’s vision is sophisticated
and stunning, the circle glistens with some mysterious glow.

The series Beyond the Horizon is a kind of art theatre. The artistic effect
is not only a result of the distinct quality of each work. What matters
is their location in the whole space, mutual juxtaposition, well-thought
lighting with spotlights, surprising reflections of the objects and shadows
projected on the wall - a staged scenery, thanks to which we, the
audience can feel united with the surrounding, barely known Whole.
The artist expresses her doubts not only by means of the spectacular
creative acts. Collaterally, she constructs very intimate, personal works,
trying to find her place in the world and leaving discreet traces of her
presence in the reality. She looks for a kind of guideline - the soul of
the world, which guarantees its unity and strength, just like the human
soul determines our humanity, the right direction we take. Traces of
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powierzchni katuz, artystka chwyta je i utrwala na czerpanym papierze. Eteryczne, delikat-
ne $lady anima mundi zostajg przemy$inie uwigzione na powierzchniach przypomina-
jacych szydetkowe serwetki, niczym stare plamy, trwate, nie dajgce sig niczym wywabi,
$lady przesziosci.

Dla artystki pojecie Jednosci to takze Swiadomos¢ zwigzkdw z catym Wszechswiatem.
W serii prac nazwanej Kule malutkie podobizny ludzkich postaci - wizerunkéw wia-
snych artystki - pojedyncze lub multiplikowane kryjg sie wewnatrz biatej papierowe;
sfery. Mikroskopijne - podgladane jedynie przez niewielki otwdr w papierowej kuli - isto-
ty wskazujg na to, ze w skali Uniwersum cztowiek jawi sie jedynie jako mikronowy czar-
ny punkt. Przygladamy mu sie jednak, prébujemy w masie rozpoznaé jednostke, wsrdd
wielu innych odnaleZ¢ siebie.

Poszukujac duszy $wiata artystka odnajduje $lady swojej psyche, uosabianej przez znie-
ksztatcone, niekompletne wizerunki twarzy, uzyskane dzigki wykorzystaniu cyjanotypii.
Fantomowe, niestabilne odbicia o atramentowej barwie przykuwajg uwage, stajac sie
zrodtem odczu¢ metafizycznych (Jeszcze nie, juz nie). Wydaje sie, ze nosniki obrazu, nie-
regularne strzepy papierowej materii zawisty w przestrzeni tylko na chwile, ze zaraz roz-
ptyng sie w niej jak zwiewna ektoplazma. Podobnie zjawiskowe s takze odbicia twarzy
w papierowych filizankach, $lady czasu mierzonego kolejnymi porcjami kawy czy her-
baty, egzystencjalnych refleksji nad wiasnym i ludzkim istnieniem (7ea Time). USwiada-
miajg, ze nasze proby odnalezienia sensu przypominajg czesto jedynie wrézenie z fusow.
Problem poszukiwania wiasnego ,Ja" manifestuje tez spektakularny stos papierowych
balondw z nadrukowanymi obliczami artystki (Balony). W pierwszej chwili wydaja sie
by¢ identyczne, ale wkrdtce zauwazamy, ze - niewatpliwie ta sama - posta¢ manifestuje
swojg obecnosc za kazdym razem inaczej. Obrazy sg niepetne i budowane przez odmien-
ne elementy - wszystkie sktadajg sie na synteze ludzkiej twarzy. Kazdy z wizerunkdw,
rézny od pozostafych utrwala inng chwile, a wraz z nig kolejne przezycie, stan czy emo-
cje. Cykl - jak i poprzednie serie prac - stanowi wyraz swoistej wiwisekcji dokonywane;
przez artystke, narzedzie krytycznej analizy wtasnej osobowosci,

Aktywno$é twdrcza Magdy Sobor jest wieloptaszczyznowa, nacechowana pasjg eks-
perymentowania. Jej przejawy fgczy wykorzystanie recznie czerpanego papieru, ale nie
stanowi on celu samego w sobie, jest tylko punktem wyjscia dla kolejnych zabiegdw,
charakteryzujacych rozmaite dyscypliny i techniki. W kazdym przypadku przekonujemy
sie, jak wszechstronnym i pojemnym medium jest czerpany papier. Materiat ten odzna-
cza sie specyficzng przejrzystoscig i przepuszczalnoscig Swiatta; przebijajg sie przez nie-
go warstwy wrazliwosci, talentu i intuicji, wptywajgce - obok opanowania rzemiosta - na
donosno$é podnoszonych przez artystke zagadnien.
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spiritual aspects of reality appear as discrete reflections on the surface
of puddles. The artist notices and captures them on handmade paper.
Ethereal, delicate traces of anima mundi are ingeniously trapped
on surfaces resembling crochet napkins, like old stains, permanent,
unremovable remains of the past.

For the artist the concept of Unity means awareness of relations with
the whole Universe. In the series of works called Spheres tiny images
of human figures - the artist's own images - single or multiplied, are
hidden within the white paper sphere. Microscopic, peeped only through
a small hole in the paper ball, the human silhouettes suggest that from
the perspective of the Universe man appears to be only a black micron
spot. However, we look intensely trying to recognize an individual in the
mass, to find ourselves among many others.

Searching for the soul of the world, the artist finds traces of her psyche
embodied by distorted, incomplete images of faces obtained in the
cyanotype technique. Phantom, unstable, inky reflections attract our
attention, becoming a source of metaphysical considerations (Not Yet, No
Longer). It seems that the image vehicles, irregular scraps of the paper
matter were suspended in the space only for a while, that in a minute they
are going to dissolve in it like gauzy ectoplasm. Face reflections in paper
cups are also similarly phenomenal. They are traces of time measured
by successive portions of coffee or tea, existential considerations on
the human existence (Tea Time). They make us realise the fact that our
attempts to find sense often resemble reading the tea leaves.

The problem of seeking one's own I"is also manifested by a spectacular
pile of paper balloons with the artist's faces printed on them (Balloons).
At first they appear to be identical, but soon we notice that undoubtedly
the same character manifests her presence each time in a different way.
Images are incomplete and built by different elements - all of them make
up the synthesis of a human face. Each of the images, different from the
others, retains another event, experience, state or emotion. The series,
like the previous works, is an expression of a kind of vivisection carried
out by the artist, a tool of critical analysis of her own personality.

Magda Soboris creative activity is varied, marked by passion for
experiments. The use of handmade paper is a common feature of its
manifestations. However, it is not an end in itself, it is only a starting
point for further actions typical of a variety of disciplines and techniques.
In each case we find out how versatile and capacious handmade paper
is. This material is characterized by specific transparency and light
transmission; layers of sensitivity, talent and intuition permeate it, which
- together with the mastery of craftsmanship - affects the significance of
issues raised by the artist.

81



PIOTR STACHLEWSKI

PRZESTRZENIE TOZSAMOSCI

Naczelnym motywem twdrczosci Piotra Stachlewskiego od lat pozostaje cztowiek przed-
stawiany w relacjach z przestrzenig, z innymi ludZmi, istota, ktdra w mnogosci otaczaja-
cych go kontekstéw probuje odnalez¢ i okreslic swa tozsamo$c.

Charakteryzujgce humanistyczny pejzaz relacje osobiste, spoteczne i kulturowe, skfada-
jace sie na wiedze o cztowieku, jego kondycji, jego miejscu w Swiecie przedstawiane sg
przez artyste w jak najprostszy sposob. Piotr Stachlewski szuka uniwersalnego jezyka,
w ktrym mozna by wypowiedziec ztozone prawdy o zyciu i ludzkiej egzystencj.
Sledzac kolejne etapy jego twérczych poszukiwan obserwujemy postepujace uprosz-
czenie wypowiedzi. Rownoczesnie obraz staje sie bardziej uniwersalny, Wiedzie to do
kreowania rygorystycznej syntezy widzialnego $wiata.

Do uproszczenia wizji rzeczywistosci, w tym ludzkiego wizerunku, dochodzit Stachlewski
stopniowo, choé méwigc o cztowieku i kontekstach jego egzystencii nigdy nie siegat po
konwencjonalne, realistyczne przedstawienia (pomijajac warsztatowe prace studenckie
czy bardziej intymne, prywatne portrety cztonkéw rodziny).

Znamienne sg w tym kontekscie duze kompozycje malarskie sprzed ponad dwudziestu
lat. W obrazach tych (Banita, Wenecja, Famulus) osadzonych - tematycznie i formalnie -
w $wiecie wartosci klasycznych kreowat postaci, a wiasciwie rozmyte i fantomowe formy
,postacioksztattne) ktére umieszczat na skraju starannie zakomponowanej ptaszczyzny.
Wraz z plamg barwng na drugim brzegu pf6tna stanowity kontrapunkt dla znajdujgcego
sie w innym planie przestrzennym centrum obrazu, opanowanego przez - emanujaca
Swiattem i barwg — materie. Ta tréjdzielna kompozycyjna zasada (obecna takze w dyplomo-
wym cyklu grafik oraz barwnych linorytach ,muzycznych” z potowy lat dziewie¢dziesigtych)
bedzie przez ponad dekade jednym z trwalszych wyznacznikow twérczosci artysty.

W omawianych pracach bohaterowie upodobniali sie do sylwety, niemal znaku, przybie-
rali ksztatt zastygtych, podniostych form bliskich abstrakcji. Odniesienia semantyczne
sugerowane byty przez wyszukane tytuty utwordw. Autor juz wtedy prezentowat nam
- co jest istotne w kontekscie pdzniejszych serii prac - jedynie jakis ogdlny schemat
wycinka $Swiata, rzadzaca nim relacje, a nie szczegoty zjawiska czy sytuacii

W 2002 roku Piotr Stachlewski ,odkryt" dla siebie Logomana, znak czfowieka przywotujacy
jednoczesnie skojarzenia figuratywne i abstrakcyjne. Uproszczony schemat ludzkiej sylwet-
ki daleki byt od konkretu - zblizat sie do znaku postaci w ogéle. Kontury, wykreslone swo-
bodnym gestem réznity sie tylko w szczegétach, stawaty sie ekspresjg idei moralitetowego
Everymana. Logoman stat sie z czasem elementem modularym kompozycji.

Na wpdt antropomorficzny zarys znaku moze by¢ ukazany w obrebie gestej sieci réznych
pdz, uktadéw i zaleznosci. Budowa Logomana pozwala na sugerowanie kierunkow i zwro-
téw ruchu, oddanie bliskosci lub oddalania sie od siebie postaci. W wielu przypadkach
ksztafty stykaja sie ze sobg, naktadajq sie na siebie, a nawet zawierajg sie w sobie. Czasem
powstaje znak graficzny zbudowany z wielu mniejszych, podobnych do niego, modutéw.
Zafozona przez artyste metoda - wprowadzenie powtarzalnego, ale w kazdym przypad-
ku odmiennego (bo kreslonego otéwkiem, pedzlem, diutem) znaku, umieszczanie go
w coraz to nowych konfiguracjach wytwarza de facto nieskoriczong ilo$¢ permutacji.
Zastosowanie formy modularnej pozwolito artyscie na zbadanie i zaprezentowanie moz-
liwych modelowych ukfadéw, w jakie uwiktany zostaje Logoman. Artysta mdgt skupic sie
na relacjach postaci w obrebie kontekstu osobistego, spotecznego a nawet politycznego.
Stanowig one wyraz prawdziwych stosunkow i zaleznosci w Swiecie.

Szczegdlnie istotne sg te watki, ktdre wyrazajg opozycje jednostki i zhomogenizowa-
nej, ujednoliconej masy. Wsrdd odwotari o charakterze spoteczno-politycznym zwracajg
uwage te, ktdre dotykaja problemdw nietolerancji i wykluczenia (Niedopasowani, Préba
szezelnosci, Straznicy enklawy). Niektére prace mowig o manipulacji, o wptywie mediéw
(szczegdlnie cyfrowych) na ksztattowanie sie postaw, systemow wartosci i zjawisk (Pod-
szepty, Cyfrowe podszepty, Cyfrowy intruz).

Rozmaite zwigzki, o ktérych méwimy, wyrazone zostajq najczesciej poprzez kontrast, jaki
buduje zarys ksztattu (lub zarysy ksztattéw) Logomana wobec innych, podobnych by-
téw oraz wobec tfa, jakie stanowi na przyktad biate podtoze odbitki graficznej czy barwna
(choéby i szara, ale zréznicowana tonalnie jak w Przypadkach Logomana) ptaszczyzna
obrazu. Istota jego egzystencji definiowana jest podobnie jak w serii obrazéw z lat
2001-2008, w ktdrych rozmyty, ale jeszcze sugestywny zarys postaci zajmowat odpo-
wiednig pozycje wobec kolorowego tta, Barwne Logomany, ktry zastapity wczesniej-
sze aluzyjne ksztatty, wpisujg sie w podobny schemat (RodZzice i dzieci, Odrzuceni).
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IDENTITY SPACE

In Piotr Stachlewski's artwork the main motif has always been the man
portrayed in the relationship with space, with other people, a being that
tries to find and define his identity in a great number of contexts that
surround him.

The personal, social and cultural relationships characteristic of the
humanistic landscape, which contribute to the knowledge about man,
his condition, his place in the world, are presented in a simple way by the
artist, Piotr Stachlewski looks for a universal language in which he could
express complex truths about life and human existence.

Considering the following stages of his creative search we observe
a progressive schematization and simplification of expression. At the same
time the image becomes more and more abstract and therefore more
universal. It leads to the creation of a rigorous synthesis of the visible world.
Stachlewski has achieved the simplified vision of reality and the
human image step by step, though when he talked about the man
and the contexts of his existence he never used conventional, realistic
representations (except for his student exercise works or more intimate,
private portraits of his family members).

In this context big painting compositions dating back more than twenty
years are significant. In these paintings (Outlaw, Venice, Famulus),
thematically and formally rooted in the world of classical values, he
created silhouettes or rather blurred and phantom ‘'man-like’ forms
which he put on the edge of a carefully composed plane, together with
a patch of colour on the other side of the canvas, in order to be the
counterpoint to the focal point of the image located in a different spatial
plan, dominated by the matter emanating light and colour. This tripartite
compositional principle (also present in the graduate series of graphics
and colour ‘musical’ linocuts of the mid-nineties) will be for more than
a decade one of the determinants of the artist's artwork.

In these works the characters could be associated with a silhouette,
almost a sign; they took on the shape of frozen, solemn forms close
to abstraction. Semantic references were suggested by sophisticated
titles of works. At that time the author presented only an overall motif
of a fragment of the world, the relation that prevailed in it, and not the
details of the phenomenon or the situation, which is significant when we
consider his later series of works.

In 2002, Piotr Stachlewski discovered' Logoman, a sign of a man which
atthe same time evokes figurative and abstract associations. A simplified
scheme of a human figure was far from concrete - it was close to a sign
of the human form in general. The contours, drawn with a free gesture,
differed only in detail, they became the expression of the idea of Everyman
from the morality play. With time Logoman turned out to be an element
of modular composition. A half-anthropomorphic outline of the sign can
be shown within a dense network of different poses, arrangements and
relationships. Logoman’s construction allows for suggesting directions
and turns of motion, figures approaching or moving away from one
another. In many cases, the shapes touch and overlap each other, or even
contain one another. A graphic sign is sometimes created, which is built
of many smaller similar modules.

The method adopted by the artist, which is based on introducing
a repeatable, but in each case different sign (as it is drawn with a pencil,
a brush, a chisel), placing it in ever new configurations, actually creates
an infinite number of permutations.

The use of the modular form allowed the artist to examine and present
the possible model arrangement in which Logoman is involved. The artist
could focus on the character's relationships within the personal, social
and even political context. They represent an expression of real relations
and correlations in the world,

The motifs which are particularly important are those that express the
opposition of an individual and a homogenized, unified mass. Among the
socio-political references those that show the problems of intolerance
and exclusion draw our attention (Misfits, Leakage Test, Guards of Enclave).
Some works talk about manipulation, about the influence of media
(especially the digital ones) on shaping our attitudes, systems of values
and phenomena (Prompts, Digital Prompts, Digital Intruder).

Various relations we are talking about are most often expressed by
contrast which builds Logoman’s shape outline (or outlines of shapes)
against other similar existences, and against the background, which is,
for example, a white sheet of paper for the graphic print or colour plane of
the painting (even grey, but tonally varied, like in Logoman's Adventures).
The essence of its existence is defined as in a series of paintings from the
years 2001-2008, where a blurred, yet still suggestive outline of a figure

Ostatnie multidyscypliname prace artysty to kompozycje zestawione z dziet malarskich
oraz elementéw ceramicznych, dzieta bliskie abstrakcji i niemal pozbawione odniesier: an-
tropomorficznych. Stachlewskiego zawsze interesowata forma, ktéra faczytaby w sobie to,
co odnosi sie jeszcze wizualnie do cztowieka z tym, co przynalezy juz do domeny sztuki
nieprzedstawiajacej. Ostatnie prace stanowig daleko idace, cho¢ pewnie nieostateczne
ogniwo, w penetrowaniu zwigzkdw pomiedzy tym, co geometryczne i antropomorficzne.
Starannie zakomponowane abstrakcyjne kompozycje stanowig wyrazong za pomocg no-
wych Srodkéw kontynuacije poszukiwar podjetych w poprzednich cyklach. Stachlewski,
realizujgc projekt o charakterze pracy badawczej pragnat sprawdzié, do jakiego stopnia
- podejmujac doswiadczenia w obrebie nowych dyscyplin i technik - bedzie w stanie
wystarczajgco twdrczo modyfikowac przyjety przez niego kanoniczny motyw obrazowy.
Wytyczenie nowych, inspirujgcych drég i obszaréw kreacji w zakresie malarstwa, grafiki
i ceramiki gwarantowatoby mu poczucie jego odrebnosci artystycznej.

Ostatnie, ztozone, zgeometryzowane kompozycje zachowujg motywy obrazowe, w ktd-
rych brzmig warianty podstawowej dla sztuki Stachlewskiego nadformy Logomana, tu
niemal ukrytego za znakami. Struktura ostatnich dziet stanowi ponadto zapis relacji juz
wcze$niej analizowanych przez twdrce, jest syntezg réznorakich zwigzkow i kontekstow
typowych dla $wiata ludzi.

Prezentowane przez artyste podejscie do tego problemu bliskie jest chociazby posta-
wie niektdrych twércdw i teoretykdw zwigzanych z grupg De Stijl, manifestowanej na
przyktad przez Barta van der Lecka, w ktérego dorobku Stachlewski odnajduje pewne
powinowactwa ze swojq twérczoscia,

Holenderscy tworcy konsekwentnie eksplorowali podstawy egzystencji, by - hotdujac ,pozy-
tywnej mistyce” - odkry¢ matematyczne relacje (Mathieu Schoenmaekers) oddajace istote
rzeczywistosci, jej ,prawdziwg realnos¢) tajemne dziatanie Swiata; co pozwolitoby zrozumie¢
chocby tylko fenomen naszej ulotnosci wobec bezmiaru kosmicznego Universum,

Relacja w wigkszosci przypadkow jest relacjg oddalenia, taka sytuacja czyni tatwiejszym
jej nazwanie. Maksymalne zblizenie za$ wywotuje dyfrakcje, co prezentuje artysta w ory-
ginalnym cyklu Odmiana przez osoby. Forma Logomana, wypetniajac catg ptaszczyzne,
powoduie rodzaj iskrzenia. Na granicy wszystkich ksztattow pojawia sie teczowa - kontra-
stujgca z czernig cafej ptaszczyzny - linia konturowa. Formalnie prace nawigzujg do tradycji
wypracowanej w sztuce miedzy innymi przez Maxa Eschera, ktry w peten inwencji sposdb
w catosci zapetniat powierzchnie jednym lub dwoma rodzajami multiplikowanych form,
tworzgc rodzaj deseni, w ktdrych nie ma miejsca na zaden ksztatt innego rodzaju.
Podobny problem rozwigzuje w swoich pracach Sean Scully, dla ktérego takze bardzo
istotna jest w kompozycjach krawedZ styku elementow sktadowych (modutéw) oraz
wigzanie pewnego rodzaju relacji (przede wszystkim zwigzkéw tacznosci i roztacznosci)
7 problemem tozsamosci. Strefa styku - podobnie jak u Piotra Stachlewskiego - jest
w nich réwnoczesnie linig wyznaczajgca odrebnos¢, ewokujgca relacje przynaleznosci
i autonomii, wspdlnoty i odrzucenia. W instalacji Piotra Stachlewskiego W hotdzie dla
czarnego kwadratu formy satelickie oddalajg sie od centrum. Zwigzek wszystkich ele-
mentow jest wynikiem nie ich wzajemnej bliskosci, ale tego, ze formy towarzyszace uno-
szg w przestrzen odbicia fragmentéw centralnej ptaszczyzny.

Motyw Logomana ,odmienia sie" nie tylko przez osoby, ale multiplikujac sie - takze przez
liczby, a dzieki swojej wariantywno$ci - takze przez rodzaje. Jest fenomenem ruchliwym.
Zmienia swoje Srodowisko, przechodzac z przestrzeni grafiki do przestrzeni malarstwa,
a stamtad na abszar ceramiki artystycznej. Bywa wykreslony zywym duktem pojedyn-
czej linii lub grupg réwnolegtych szrafowan na pfaszczyZnie grafiki. Powotuje go do ist-
nienia pociagniecie pedzla, zostaje otoczony konturem farby, wypetniony ptaszczyznowo
kolorem, ,odmieniany” przez barwy, faktury i $wiatta. Jawi sie chropawy strukturg gliny
lub gtadki, ale ukryty pod szkliwem.

Logoman sam stanowié¢ moze centrum $wiata, Zrodto energii. To z niego i wokot niego
organizowany jest Swiat. W kontekscie artystycznym decyduje w ten sposob o kom-
pozycji i rytmie, Tak dzieje sie na przyktad w ceramicznym cyklu ,promienistym” (takze
i w pracach malarskich eksponujgcych podobny motyw). Tam relacja Logomana ze
Swiatem, charakteryzowana jest przez zakres odsrodkowo wybiegajacych linii stano-
wigcych wyraz pozycji i statusu tej formy wobec przestrzeni i zewnetrznego kontekstu.
Forma skupia wokot siebie przestrzen; wyznacza kierunek jej zorganizowania - na ze-
wnatrz lub do wewnatrz,

W innych seriach prac centrum $wiata znajduje sie poza kanoniczng formg - Logoman sy-
tuuje sie juz ,gdzie$ w Swiecie' Jeszcze pdzniej zajmuje miejsce wobec innych Logomandw

occupied an appropriate position against the coloured background.
Coloured Logomans, which replaced the earlier allusive forms, follow
a similar approach (Parents and Children, Qutcasts).

The artist's latest multidisciplinary works are compositions which
are a combination of paintings and ceramic pieces, works close to
abstraction, with hardly any anthropomorphic connotations. Stachlewski
has always been interested in form which would incorporate what still
visually implies the man with what already belongs to the domain of
non-figurative art. The recent works are a far-reaching, though perhaps
not ultimate link in his exploration of the relations between what is
geometric and anthropomorphic.

Carefully arranged abstract compositions are a continuation of pursuit
undertaken in previous series, with new means of expression. Realising
a research project, Stachlewski wanted to see to what extent, taking up
experiments within new disciplines and techniques, he will be able to
be creative enough to modify the canonical imagery theme which he
adopted. Conceiving new, inspiring methods and creative areas in
painting, graphic arts and ceramics would guarantee him a sense of his
artistic individuality.

The latest complex, geometrised compositions retain imagery motifs
associated with variants of the basic Logoman superform, fundamental
in Stachlewski's art, here almost hidden behind abstract signs. Moreover,
the structure of the recent works is a record of relationships that have
already been analysed by the author; it is a synthesis of various relations
and contexts typical of the world of human beings.

The approach to this issue represented by the artist is close to the attitude
of some of the artists and theoreticians associated with the group De
Stijl, manifested, for example, by Bart van der Leck. Stachlewski finds
some affinity between van der Leck's achievements and his artwork.
The Dutch artists consistently explored the basics of existence so
that, cultivating ‘positive mysticism; they could discover mathematical
relations (Mathieu Schoenmaekers) reflecting the essence of reality,
its 'true reality; ‘a secret impact of the world, which would allow us to
understand the phenomenon of our transience when compared with
the immensity of the Universe. In most cases, the relation is based on
remoteness. In such a situation it is easier to define it. On the other hand,
the extreme closeness causes diffraction, which is shown by the artist
in the original series Inflection for Person. Logoman's form, filling the
entire plane, evokes a certain kind of sparking. On the boundary line of
all shapes an iridescent contour line appears, contrasting with the black
of the whole plane. Formally, the works refer to the tradition developed in
the field of art, among others by Max Escher, who in an inventive manner
entirely filled the surface with one or two types of multiplied forms,
creating kind of patterns, where no other shapes are allowed.

A similar problem is solved by Sean Scully, for whom also the edge of
contact of the component elements (modules) and a combination of
some kind of relations (first of all the relations of contact and separation)
with identity issues are really significant. In his works, like in Piotr
Stachlewski's artwork, the sphere of contact is simultaneously the
line which marks distinctiveness, evoking the relations of belonging
and autonomy, unity and rejection. In Piotr Stachlewski's installation
Homage to Black Square the accompanying satellite forms drift apart
from the center. The relation between all the elements is not the result
of their mutual closeness, but of the fact that the ceramic forms raise up
reflections of fragments of the central plane to the space.

Logoman’s motif ‘inflects’ not only for person, but by multiplication - also for
number, and thanks to its variability - for gender. It is a versatile phenomenon.
It changes its environment, moving from the area of graphics to painting,
and then to the area of artistic ceramics. It is sometimes drawn with
a vivid path of a single line or a group of parallel hatching lines on the
plane of a graphic work. It originates from a brush stroke, it is surrounded
by the contour of a paint, evenly filled with colour, ‘inflected for colours,
textures and lights. It appears to be rough due to the structure of clay or
smooth but hidden under the glaze.

Logoman itself may constitute the centre of the world, the source of
energy. The world is organised out of it and around it. In the artistic
context it is the way it determines the composition and rhythm. It is what
happens, for example, in the ceramic ‘radial’ series (also in the painting
works which expose the same theme). Here Logoman's relationship with
the world is characterized by a range of lines running centrifugally, being
an expression of the position and status of this form against the space
and the external context. The form centres the space around itself; it sets
the direction of its organisation - outside or inside.

In other series of works the centre of the world is located outside the
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Z czasem w kompozycjach Stachlewskiego Logoman zostaje czesciowo ukryty. Dyskurs
toczony jest na poziomie znacznie bardziej ogdlnym. Poszukiwania kolejnych mozliwych
wariantéw relacji, eksperymenty z nowymi srodkami wyrazu, rozszerzanie pola penetra-
cji 0 inne dyscypliny - owocuja wypowiedziami, w ktérych coraz bardziej dostrzegalny
staje sie horyzont sztuki (niemal) abstrakcyjnej.

Zabiegi formalne stuza wyeksponowaniu - obecnego od poczatkéw twdrczosci Piotra
Stachlewskiego - zagadnienia tozsamosci jednostki w obrebie proceséw unifikujacych,
podnoszeniu kwestii podobiedstwa i roznicy, przystawalnosci i rozdZzwieku, zgody i bun-
tu. Problematyka ta jest rozwijana w jego twdrczosci na poziomie pewnej ogdlnosci
i w znacznej mierze w odniesieniu do formy, ale nadal istotne pozostaje w tych pracach
poszukiwanie wspomnianych relacji w odniesieniu do cztowieka i samego artysty.

W ostatnich zfozonych kompozycjach Piotra Stachlewskiego suplementarne, wykonane
w réznych technikach skfadniki czesto towarzyszg dzietu malarskiemu. Rozwigzania tego
rodzaju odnajdziemy na przyktad w instalacjach: Korelacje /il - Terrakota czy Logoman
zstepufacy. W pierwszej z prac ceramiczny talerz oraz pozostate trzy koliste malarskie for-
my stykajg sie z narozami jednolicie barwnej pfaszczyzny stanowigcej centrum kompo-
zycji. W drugim przypadku bazowy malarski prostokat zawiera znaczacg cze$¢ motywu
Logomana; elementy satelickie oderwane od centrum eksponujg inne jego fragmenty.
W pracy Logoman Zofty tytutowa forma zostaje rozbita na czastki. Kazda z okragtych
ceramicznych form, sktadnikéw instalacji, zawiera, jako motyw obrazowy, kluczowy frag-
ment catosci. W ten sposdb idea Logomana wigze rozdzielone w przestrzeni elementy
zbioru. Podobnie dzieje sie w przypadku instalacji zatytutowanej Logoman niebiariski
Tu jednak jeden z fragmentdw sylwety Logomana zostat namalowany na prostokatnej
pycie, towarzyszacej pieciu modutom ceramicznym.

W niektdrych kompozycjach rozpoznamy ponadto charakterystyczng figure Logomana
jako swobodnie wykreslong na pfaszczyZnie graficzng forme (Korelacje 1, Korelacje Xi).
Idea wprowadzania sktadnika wigzgcego, scalajacego rézne moduty, przypomina stra-
tegie stosowang w pracach Roberta Mangolda, w ktdrych kompozycja zorganizowana
jest wokdt pustego centrum lub sktada sie z wielu czesci, w ktdrych catos¢ obrazowa
nabiera spojno$ci dzieki temu, ze w obrebie elementow skfadowych pojawia sie podobny
geometryczny ksztatt.

Twdrczosé Piotra Stachlewskiego zawsze charakteryzowata szczegdina dbatosc o kon-
sekwentng i wyrazistg konstrukcje dzieta. Miedzy innymi dlatego artysta zwrdcit w pew-
nym momencie uwage na jako$¢ reprodukeji do ksiazki Barbary Osirskiej Sztuka i czas,
wydanej w trudnych dla polskiej poligrafii latach osiemdziesiatych ubiegtego stulecia.
Czamo-biate, pozbawione wigkszosci istotnych szczegdtow ilustracje, prezentujgce wy-
bitne i charakterystyczne dzieta sztuki réznych epok - paradoksalnie, dzigki swej mame;
kondycji - odstonity przed artystg swoj szczegdlny walor (sic!). Twérca odkryt w nich
zaskakujacy potencjat - mozliwos¢ oryginalnego parafrazowania dziet innych artystow
Jego istotg jest - po rozpoznaniu kompozycyjnego centrum - nawarstwianie, budowanie
formy przez naktadanie achromatycznych plam w spiralnym porzadku az do krawedzi
obrazu. Zréznicowane tonalnie tréjkaty tworzg wrazenie gtebi z owym centralnym miej-
scem na dnie. Artysta w oparciu o ten szczegélny materiat dotyka réwnoczesnie zagad-
nienia czasu, ktdrego bieg i struktura mozliwe sg do uchwycenia dzieki odtwarzaniu ko-
lejnosci dziatar, W ten sposdb parafrazy stanowig szczegdine rozwinigcie i uzupetnienie
artystycznych manifestacji, do ktérych odnosi sie Piotr Stachlewski,

Rodzaj relacji miedzy dzietem malarskim i graficznym a ceramikg stanowi niewatpliwie
nowe wyzwanie dla samego artysty. Artefakty reprezentujgce rézne dyscypliny i odmien-
ny poziom twdrczych doswiadczen budujg napiecia o innym jeszcze charakterze i inne;
jakosci. W procesie twérczym pojawia sie problem tozsamosci jako jednosci w wielo$ci
odmiennych sktadnikdw dziefa.

To nie jedyny aspekt tego pojecia, z ktérym mierzy sie w swej twdrczosci Piotr Stachlewski.
Problem poszukiwania tozsamosci i konstytuujgcych jg wyznacznikéw mozna traktowac
przeciez wieloptaszczyznowo.

W przypadku artysty istotnym znakiem obecnosci i indywidualnosci staje sie choéby juz
sam gest, dzieki ktGremu twérca powotuje do zycia swojg graficzng superforme. Slad ma-
larski czy graficzny jest konsekwencjg impulséw psychofizycznych, dzieki ktdrym ruch reki
wyznacza ostatecznie bieg linii czy intensywno$¢ malarskiego impasta. Jest posrednikiem
miedzy artystg a odbiorca. Czasem wiasnie tego $ladu chcemy dotknag (zazwyczaj mental-
nie, ale czasem i fizycznie), by wejs¢ w kontakt z wyzwolong ekspresjg tworcy.
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canonical form - Logoman situates itself ‘somewhere in the world: Later,
it takes its position against other Logoman forms.

With time Logoman is partially hidden in Stachlewski's compositions.
The discourse is conducted on a more general level. The search for
further possible variants of relations, experimenting with new means of
expression, expanding the field of penetration with other disciplines - all
of this results in works in which we can (almost) notice the horizon of
the abstract art.

The formal measures are aimed at exposing the issue, present in Piotr
Stachlewski's artwork from the very beginning, concerning the identity
of an individual within the processes of unification, raising the question
of similarity and difference, compatibility and discord, acceptance and
rebellion. These issues are developed in his artwork on the general
level and to a large extent they refer to the form. However, what is still
important in these works is the quest for the aforementioned relations
with regard to the man and the artist himself.

In Piotr Stachlewski's recent complex compositions, a painting work is
often accompanied by supplementary components, made in different
techniques. We can find solutions of that kind, for example in the
installations: Correlations Il - Terrakota or Descending Logoman. In the
first work a ceramic plate and other three circular painting forms adjoin
the corners of the uniformly coloured plane which is the centre of the
composition. In the other work, the basic painting rectangle contains
a major part of Logoman’s motif; satellite elements separated from the
centre expose its other fragments.

In the work Yellow Logoman the title form is broken into parts. Fach round
ceramic form, a component of the installation, includes a key fragment
of the whole as an imagery motif. In this way, the idea of Logoman
combines the separated elements of the whole. The same happens in
the case of the installation titled Heavenly Logoman. Here, however, one
of the fragments of Logoman's silhouette was painted on a rectangular
plate, accompanying five ceramic modules.

Moreover, in some compositions we can recognise a characteristic figure
of Logoman as a graphic form freely drawn on the plane (Correlations IV
Correlations X).

The idea of introducing the linking element uniting different modules
resembles the strategy used in Robert Mangold's works, where the
composition is organized around the empty centre, or consists of
many elements, in which the image gains cohesion due to the fact that
a similar geometric form appears within the constituent elements.

Piotr Stachlewski's artwork has always been characterized by a special
care for consistent and expressive construction of a work. Therefore,
among other things, at some point the artist paid attention to the
quality of reproductions for the book by Barbara Osifiska Sztuka i czas
(Art and Time), published the 1980s, the hard time for the Polish printing
industry. Black-and-white illustrations, deprived of most important
details, featuring outstanding and distinctive works of art of different
periods - paradoxically, because of their poor condition - revealed their
special value (sic!) to the artist, He discovered a surprising potential
here, the possibility of paraphrasing the original works of other artists.
After recognizing the compositional centre, the main point of the idea
is layering, building the form by applying achromatic colour patches in
a spiral order, up to the edge of the image. Tonally varied triangles create
a sense of depth, with that central point at the bottom. On the basis of
this particular material the artist simultaneously deals with the issues
of time, whose course and structure are possible to capture thanks
to a sequence of actions. In this way, paraphrases are the particular
development and complement to the artistic manifestations, which Piotr
Stachlewski refers to.

Undoubtedly, the relation between painting, graphics and ceramics is
anew challenge for the artist. Artefacts representing different disciplines
and a different level of creative experience build other kind of tension
and other quality. In the creative process a problem of identity appears
as unity in the multiplicity of different components of the work of art.

It is not the only aspect of this concept which Piotr Stachlewski has to
face in his artistic work. The problem of the search for identity and the
determinants that constitute it can be approached in many-sided way.
Inthe artist's case an important sign of the presence and individuality is
even a gesture by which the author brings to life his graphic superform.
A painting or graphic trace is a consequence of psychophysical
impulses thanks to which the movement of the hand determines the
final course of line or the intensity of painting impasto. It serves as
a 'go-between’ for the artist and the viewer. We sometimes just want to
touch this trace (usually mentally, but sometimes physically) to come

Szczegdlnym aspektem tozsamosci jest wreszcie tozsamosc artystyczna. To nie jest
juz li tylko ta nacechowana spotecznie tozsamo$¢ wyrazajaca Sie W oczywistej opo-
zycji kazdej jednostki wobec innych, w odmiennosci. Oznacza ona przede wszystkim
poddanie sie imperatywom samodzielno$ci i odrebnosci w celu odnalezienia wtasnej
drogi twdrczej, wypracowania indywidualnego jezyka stanowigcego znak artysty. Dzie-
ki rozpoznawalnej formie i spektakularnemu obszarowi poszukiwan Piotr Stachlewski
W wyrazisty spos6b zaznacza swojg obecnosc, okreslajgc swojg postawe nie tylko wo-
bec unifikujgcej rzeczywisto$ci, ale tez w przestrzeni podobnych postaw artystycznych.

Tekst zamieszczony w katalogu do wystawy: Piotr Stachlewski - Przestrzenie tozsamosci
Miejska Galeria Sztuki, O$rodek Propagandy Sztuki, +6dZ 2016

into contact with the liberated expression of the artist.

Finally, the artistic identity is a special aspect of the phenomenon. It is
not just the socially featured identity expressed in the obvious opposition
of each individual towards others, in otherness. First of all it means
submission to the imperatives of self-dependence and separateness in
order to find one's own creative path, to work out a unique language
recognised as the artist's sign. Thanks to the recognizable form and
the spectacular area of search Piotr Stachlewski marks his presence
in a distinctive way, defining his attitude not only towards the unifying
reality, but also in the area of similar artistic attitudes.
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GRZEGORZ SZTABINSKI

O PEWNYM PROCESIE Z ZANIKAJACYM OBRAZEM W TLE

Krytyczna filozofia sztuki traktuje jg jako Zrddfo lub obraz wiedzy o bycie, wiedzy
osiggalnej na drodze racjonalnej konstrukcji badz irracjonalnej intuicji czy ekspresji.
Grzegorz Sztabinski reprezentuje niewatpliwie te pierwszg postawe. Analizujac catos¢
jego dorobku wielokrotnie podkreslano, ze dominuje w niej dziedzina myslenia racjo-
nalno-systemowego. To zrozumiate, zwazywszy na fakt, ze artysta jest praktykujgcym
filozofem i w swoich pracach szuka odpowiednikéw wizualnych dla ogélnych uni-
wersalnych tresci, takich jak stosunek catosci do jej czesci, wzajemne relacje statosci
i zmiennosci, linearnego przebiegu i zdarzen cyklicznych, opozycji: chaos - kosmos,
trwanie - zmiana, widzialne - niewidzialne.

Rezultaty kolejnych poczynan twérczych pogtebiajg jego doswiadczenie, a konkretne
elementy (motywy obrazowe - pierwotne i przeksztatcone, przedmioty i ich widma
utrwalone w rdznych mediach) wchodzg w obszar catosci przestrzeni mySlowej i ob-
razowej artysty, zostajg dalej konsekwentnie kontestowane i przeksztatcane, tworzac
i inicjujac nieskoAczony ciag dziatan. Ta kontynuacja, brak konkretu, ktéry mozna by na-
zwac pojedynczym dzietem, jest ekwiwalentem intelektualnych refleksji wywotujgcych
kolejne czynnosci.

Akcentowanie procesualnosci, brak nastawienia na jedyno$c i skoriczono$é dzieta naj-
prosciej skojarzyé z tradycjg sztuki konceptualnej, ale sam artysta akceptowat racze]
okre$lenie swojej postawy jako post-konceptualna, W jego wizualizacjach obrazy, insta-
lacje nie sg tylko odpowiednikiem czy wyrazem istotnego i najwazniejszego czynnika
mentalnego, ale i koniecznym elementem cafego procesu, gdyz etapy budowy fadu (pré-
by jego odnalezienia i wyrazenia) i destrukcji - jako modyfikacji wczesniej zatozonych
regut - odbywajg sie w domenie koniecznego tu czynnika zmystowego i artysta nie
moze sie bez niego obejsc, jak to bywato w przypadku zapiséw - czasami jedynie wirtu-
alnych - dziatari niektdrych konceptualistow.

Czy twérczos¢ Grzegorza Sztabiniskiego to nie ciggte potwierdzanie (samopotwierdza-
nie) przeczué, ze obraz (traktowany jako przedmiotowe uzewnetrznienie procesu men-
talnego) jest koniecznym elementem sztuki?

Sledzac kolejne etapy tworczosci artysty-filozofa mozna dostrzec znamienny aspekt:
ewolucje obrazu jako elementu, ktdry jest poddawany rozmaitym dziataniom destruk-
cyjnym (deformacji w wyniku przeksztatced geometrycznych, multiplikowania [po-
wtarzania), wyciemniania i zacierania jego wizerunku az, wreszcie, jego wystaniania
czarnymi pfaszczyznami) i kt6ry, mimo to, natretnie powraca. Nie tylko w pracach na
ptaszczyznie czy w przestrzennych instalacjach, ale takze podczas performerskich ak-
cji. | tam ,unicestwienie” obrazu nie zostato uwieficzone powodzeniem. Wydaje sie, ze
artysta, tak jak pogodzit sie juz z faktem niemoznosci znalezienia petnej prawdziwej
reguty odbijajgcej w sposéb wizualny abstrakcyjne pojecia i procesy, tak chyba musi
pogodzi¢ sie z faktem, ze obraz, mimo nieustannej z nim walki (bedacej pochodng po-
szukiwan) nadal istnigje.

0d poczatku, juz w pierwszych cyklach malarskich dato sie odczué¢ wyraznie, ze jest
to sztuka nastawiona na poszukiwanie, podjeta z dozg ryzyka, a kiedy okazato sie, ze
artysta nie jest w stanie poznac i zastosowaé uniwersalnej reguty, sztuka ta zaczeta sie
zmieniaé. Poszukiwaniom towarzyszyt odtad inny aspekt, zaakceptowany przez artyste
- btgdzenie. Kazdym swoim posunieciem Grzegorz Sztabifiski potwierdzat takze posta-
we, ktérg nazwatbym ,postawg artysty-filozofa watpigcego’, co owocowato w rezultacie
dalszymi tworczymi prébami.

Kolejne przedsiewzigcia skutkowaty okreslonymi konsekwencjami dla sfery obrazowe;
wypowiedzi. Artysta juz w latach siedemdziesigtych rozwazat zagadnienia filozoficzne
o charakterze ogdlnym i nadawat im ksztaft widzialny. Tworzyt poddany permutacyjnym
zabiegom rodzaj pejzazu logicznego, ztozonego ze starannie wykreslonych fragmentéw
zarysow drzewa. Ich ukfad sie zmieniat w zaleznosci od tego, do jakiego pojecia sie
odnosit i jakg zastosowano regute przeksztatcen. Pejzaze logiczne byty najbardziej ob-
warowane regutami, aby pozby¢ sie jakichkolwiek podejrzer o intencje metaforyczne
czy, majace jakie$ znaczenie, czynniki emocjonalne. W latach osiemdziesigtych miafo
miejsce rozszerzenie ilosci stosowanych motywdw. Pojawity sie nowe znaki geome-
tryczne: krzyz, koto, tréjkat. Rdwnoczesnie artysta poddawat sie w wigkszym stopniu
emocjom, efekty przeksztatcen czesciowo ukrywat cien. Sukcesywne nakfadanie sie na
siebie réznych procesdw, wielowarstwowos¢ przeksztatcen ujawniata z czasem tylko
fragmentaryczny $lad ,rozbitej reguty” Artysta ,stracit ztudzenia’ ze mozliwe jest odkrycie
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ABOUT A CERTAIN PROCESS WITH AN IMAGE
DISAPPEARING IN THE BACKGROUND

The critical philosophy of art sees art as a source or a reflection of
knowledge about existence, the knowledge attained through rational
construction or irrational intuition and expression. Grzegorz Sztabirski
is undoubtedly the one who represents the first attitude. The analyses of
his work often emphasize that it is dominated by rational-comprehensive
way of thinking. It seems obvious, if we take into consideration the
fact that the artist is a philosopher - practitioner and in his works he
looks for visual counterparts of the general universal content, namely
the relation of the whole to its parts, mutual relations of: constancy and
variability, linear duration and cyclic occurrences, the opposition of:
chaos - cosmos, duration - change, visibility - invisibility.

The results of subsequent creative activities increase his experience, and
some specific elements (image motifs - primal and transformed, objects
and their reflections preserved in a variety of visual media) enter the area
of the artist's thought and imagery space, they are further consistently
contested and transformed, forming and initiating an infinite sequence
of activities. The continuation, the lack of the concrete which could be
defined as an individual work of art is the equivalent of intellectual
reflections evoking the successive steps.

Accentuating the aspect of processuality, the lack of orientation towards
uniqueness and finiteness of a work of art is most easily associated
with the tradition of Conceptual Art. The artist, however, is rather more
willing to accept the definition of his approach as Post-Conceptual.
In his visualisations images, installations are not only a counterpart
or an expression of the essential, most critical mental factor, but also
a necessary element of the whole process, as the stages of introducing
order (an attempt to find it and to express it) and destruction - as
a modification of the rules accepted before - take place in the domain
of the sensual factor necessary here, and the artist can not go without
them, as in the case of - sometimes only virtual - records of methods of
a few conceptual artists.

Is not Grzegorz Sztabinski's work a perpetual assurance (self-assurance)
of the intuition that an image (regarded as an object externalization of
the mental process) is an essential element of art?

Following the successive stages of the artist-philosopher’s creation we
can observe a characteristic aspect: the evolution of the image as an
element which is subject to a variety of destructive impacts (distortions
being a result of geometric transformations, multiplications [repetitions],
obscuring and blurring its representation up to blackout planes used to
cover it) and which nevertheless impartunately recurs. Not only in the
works on a plane or in spatial installations, but also during performance
actions. And in the latter the ‘annihilation’ of the image was not
successful. It seems that the artist will probably have to accept the fact
that the image, despite a continuous fight against it (rooted in the search)
still exists, like he had to accept the fact that he had been incapable
of discovering a complete genuine rule reflecting abstract notions and
processes in a visual way.

From the very beginning, in the earliest painting series, it could be clearly
noticed that it was the kind of art inclined to search, to take a risk, and
when it turned out that the artist was not able to recognize and apply
a universal rule, the art began to change. The search started to be
accompanied by another aspect, approved by the artist - wandering.
Every move Grzegorz Sztabifski took confirmed the attitude which
I would call an approach of a ‘doubtful artist-philosopher, which resulted
in further creative attempts.

Next steps brought in definite results in the sphere of image expression.
Still in the 1970s the artist considered general philosophical issues and
gave them a tangible form. He created a kind of logical landscape, subject
to permutational processing, composed of precisely drafted fragments
of a tree outline. Their arrangement changed, depending on a notion
which it referred to and a rule of transformations which was applied.
The logical landscapes were the works secured by strict rules in order
to avoid any suspicions about metaphorical intentions or any significant
emotional factors. The 1980s brought the extension of the applied matifs.
New geometric signs: a cross, a circle, a triangle appeared. At the same
time, to a larger extent the artist succumbed to emations, the effects
of transformation were partly put aside. The successive overlapping of
various processes, the multi-layered aspect of transformations gradually
revealed a fragmentary trace of a rule thrown into disarray: The artist
lost illusions' concerning the possibility to discover one genuine
Method which could provide a solution to the essential problems. The

jednej prawdziwej Metody, ktéra dawataby rozwigzanie wigkszosci istotnych probleméw.
Akceptacja niemoznosci, Swiadomos¢ niepetnosci dociekar wyrazata sie ,zaciemnie-
niem" obrazu.

Dalsze prace wzbogacaly cytaty (autocytaty) z wiasnej twdrczosci, Wzigwszy pod uwage
charakter powtdrzer oraz dokonywanie zmian w sposobie ujecia motywu, byto to kolej-
ne oddalenie sie od elementu wyjsciowego. Zmienit sie sposob istnienia obrazu rzeczy
- funkcjonowat jako pamie¢ o nim, ujawniajgca sie w innym obrazie, bez zachowania pa-
mieci o porzadku chronologicznym, w jakim rézne jego kopie czy warianty wczesniej sie
pojawiaty. Niepetosc jego istnienia dotyczyta juz nie tylko jakosci samego obrazu-mo-
tywu, ale byta tez konsekwencja niepetnosci pamieci, charakteru procederu przypomi-
nania, przywotania. Sam artysta dalej Swiadomie zaktdcat kolejno$¢ cytowania. Kolejne
zaburzenia miaty dodatkowo charakter fizycznych interwencji w procesie ukazywania
motywow - w postaci ich zarysowywania, przecierania (frottage).

Jedna z koficowych faz przeksztafcer polegata na akcentowaniu nigjednoznacznosci
obrazu poprzez wrzucanie w kontekst odbioru relacji miedzy obiektem i jego wizerun-
kiem (rysunek, ksero) - posrednika, natreta (rzecz, przedmiot daleki od zwigzkow z nimi),
ktory zmieniajac kontekst funkcjonowania obiektdw, zaburzajac (lub rozszerzajac przez
swa obecnosc) proces percepcji zatozonych relacji, kaze nam mysle¢ o ich niejedno-
Znacznosci.

Ten sam przedmiot ukazany zostaje wiele razy z réznych punktéw widzenia, co sugeru-
je wzglednos¢ réznych odbioréw rzeczywistosci. Podobnie pytanie o tozsamo$é rodzi
sie, gdy obserwujemy w jednej z prac zbidr listew, przedmiotowy odpowiednik (w ilosci
i dtugosci) linii sktadajacych sie na okreslony ksztatt, W innych dziataniach wizerunek
drzewa natozony najpierw na zarys dwuwymiarowej figury, a potem bryty poddaje sie
zmianom wynikajacym z dziatania ksztattéw podtoza. Umieszczony na materiale prze-
strzennym zmienia status swojego istnienia.

Mamy tu do czynienia ze szczegolnego rodzaju relatywizmem. Czy obraz nadal jest tym
samym wizerunkiem, i czy dalej jest wizerunkiem tego samego obiektu, skoro przybiera
rézne, zalezne od charakteru operacji ksztatty? Czy zatem nie zmienia sie takze rozumie-
nie pojecia, gdy zmieniamy kontekst, w obrebie ktorego funkcjonuje?

Dziatania z kalkg (ktérym poddany zostat motyw krzyza, rysunek trojkata), jej wielokrotne
zaginanie i rdwnocze$nie transformacja obrazu, ktéry sie na niej znajdowat, pogfebiajg
wrazenie nieczytelnosci podstawowego znaczenia elementu; podobnie zuzywajg sie sto-
wa zbyt czesto przywotywane w rozmaitych kontekstach.

We wszystkich wymienionych dziataniach obraz byt deformowany, ale jednak istniat;
nie tylko nie zanikat, ale przechodzit w autocytaty, stat sie takze elementem rzeczywiste;
przestrzeni, najpierw przez wprowadzenie elementéw fakturalnych, péZniej przez wej-
Scie - jako element skfadowy - do realnej przestrzeni instalacji | wreszcie w czasoprze-
strzeA performance'u,

Wszystkie te zabiegi podkreslaty réwnoczesnie wzgledno$é naszego postrzegania,
a w przypadku tworcy niejako dewaluowaty przekonanie o mozliwosci istnienia jedyne-
go prawdziwego Systemu, stuzgcemu przedstawieniu w materii tego, co ze swej istoty
duchowe, absolutne i uniwersalne.

We wczesnych pracach wystepowat motyw neutralne emocjonalnie - drzewo. Potem
pojawity sie matywy obarczone rozlicznymi znaczeniami i mozliwosciami interpretacyj-
nymi (krzyz, Gwiazda Dawida); mozna domyslac sie, ze byt to w pewnej mierze przejaw
poddania sie osobistym emocjom, naciskowi zewnetrznego kontekstu.

Artysta sam podkreslat w twérczosci mozliwo$é obecnosci czynnika osobistego, fizycz-
nego - np. $ladéw zmeczenia. Czy decyzja o zrezygnowaniu z fotografii jako posrednika
w procesie utrwalania i powielania obrazu nie kryta w sobie jednak takze checi zawarcia
W pracy pewnych emacji, zwigzanych z niedoskonatoscig pracy ludzkiej reki? | czy w sa-
mym trudzie kaligrafowania zestawionych ze sobg fragmentéw wizerunku drzewa nie
jest zawarty jaki$ rodzaj medytacji - szczegdlnej filozofii zycia?

A co z emocjami zwigzanymi z doswiadczaniem codzienno$ci: spotecznej, politycznej,
kulturowej? Czy sieganie po motywy obrazowe obcigzone kulturowo, znaczeniowo (wie-
lo-znaczeniowo) nie jest Sladem takich emocji? Oczywiscie mozna takie znaki traktowaé
jako wygodny do przeksztatcen zestaw linii, ale efekty transformacji, dokonywanych na
nich $wiadomie w zestawieniu z ich no$no$cig znaczeniowa nie pojawiajg sie jedynie
jako dziefo przypadku, nie sa nieprzewidywalne. Artysta oprocz diagnozy stanu wywo-
tanych obszaréw semantycznych w kulturze (pobiezno$¢ traktowania albo zanikanie
Sacrum, transformacje kulturowe, konflikty systemdw warto$ci wspétczesnego $wiata)

acceptance of that inability, the awareness of the search incompleteness
was expressed by 'blackening’ the image.

Next works were enriched by self-quotations from his own works. Taking
into consideration the character of repetitions and introducing changes
in the way of presentation of the motif, the artist wandered away from
the starting point again. What changed here was the way of existence
of the image of an object - it functioned as its remembrance revealed in
another image, without preserving the memory of chronological order in
which its various copies or variants had appeared before. Not only did the
incompleteness of its existence refer to the quality of the very image-motif,
but it was also a result of the imperfection of memory, the character of the
procedure of remembering, recalling. The artist himself was the one to
deliberately disturb the sequence of quoting. The following disorder was
additionally realised as physical improvements in the process of motif
presentation - in the form of line drawing, rubbing (frottage).

One of the final phases of transformations was based on emphasising the
image ambiguities by introducing an agent, an intruder (a thing, an object
having nothing in common with them) into the context of perception of
the relations between the object and its image (drawing, photocopy), the
intruder, which, changing the context of objects’ functioning, disturbing
(or expanding) the process of perception of the complex relations, makes
us consider their ambiguity.

The same object is presented many times from different points of view,
which suggests relativity of various perceptions of reality. Similarly the
question of identity comes into our mind when in one of the works we
observe a set of slats, an object counterpart (in quantity and length) of
lines that make up a given shape. In other doings the image of a tree first
put on the profile of a two-dimensional figure and then a solid figure is
subject to changes being a result of the impact of the background shapes.
When placed on the spatial material it changed the status of its existence.
Herein we are concerned with a specific kind of relativism. Is the picture
still the same image? Is it still the image of the same object if it takes
various shapes, depending on the character of the operation? Thus, is the
comprehension of the notion still the same when we change the context
in which we function?

Acting with tracing paper (to which the motif of a cross or a triangle is
subject), its multiple folds and a simultaneous transformation of an image
which it depicted, increase an impression of illegibility of the basic meaning
of the element; like clichés too often used in a variety of contexts.

In all stages mentioned above the image was deformed, yet it still existed;
it not only did not disappear but it transferred into self-quotations, it also
became an element of real space, first by introducing textural elements,
and later by becoming components of the real space of an installation
and then of the time and space of a performance.

Moreover, all these activities simultaneously stressed relativity of our
perception. Considering the artist's position, they somehow devalued the
conviction concerning the likelihood of existence of the only true System
whose goal was to present the matter in the way to reveal the essence of
what is spiritual, absolute and universal.

In the early works there was a tree - an emotionally neutral motif. Then
some other motifs appeared, burdened with numerous meanings and
possibilities for interpretation (the cross, the Shield of David). To some
extent it might have been a manifestation of yielding to personal
emotions, the pressure of the external context.

The artist himself stressed the potential presence of a personal, physical factor
- . a sign of exhaustion. Was not the decision to abandon photography as
amedium in the process of preserving and duplicating an image associated
with a desire to fill a work of art with some emations connected with the
imperfections of the work done by the human hand? And does not the very
effort of calligraphing the juxtaposed fragments of the image of a tree mean
a kind of meditation - a specific philosophy of life?

And what about emotions associated with the experience of everyday
social, political, cultural reality? Is not the use of imagery motifs rooted
in culture, ambiguously meaningful, a trace of such emotions? These
signs can obviously be regarded as a set of lines apt for transformations,
however, the effects of transformations deliberately performed on
them, together with their meaning conveyance do not merely occur
as a random act, they are predictable. Apart from the diagnosis of the
state of the depicted semantic areas in culture (superficial treatment or
Sacrum decline, cultural transformations, conflict of value systems of the
contemporary waorld) the artist wanted to say about a sign worn out by
the superficial approach to the sphere it evokes, or the separation of the
sign from its essential designatum.

And is that by chance that the paintings whose basic imagery motifs were
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chciat powiedzie¢ o wycieraniu sig znaku poprzez powierzchowne traktowanie sfery,
jaka wywotuje, albo wrecz o oderwaniu sig znaku od swojego istotnego desygnatu.
Aczy jest przypadkiem, ze dzieta, w ktdrych zasadnicze motywy obrazowe zostajg objete
cieniem, zostaty stworzone w potowie lat osiemdziesigtych? Czyz nie niosg w sobie echa
biezacych wydarzen? Niepetnos¢ odwzorowania sfery wizualnej w obrazach mogtaby
by¢ wtedy odbiciem niepetnosci istnienia.

Grzegorz Sztabinski w swoich pracach, poprzez autocytaty, odwotywat sie tez - drogq
retrospekeji - do przesztosci. Byfa to oczywiscie proba uchwycenia wymiaru catosci
dziefa i odnalezienia nadrzednego sensu. Wobec charakteru pamieci obrazu, ktdra nie
zachowuje wiernie cech chronologii powstawania dzief, osiggniecie tego zamiaru nie
byto mozliwe. Wydaje sie jednak, ze artystg nie powodowato tylko pragnienie zachowa-
nia (czy nadzieja na zachowanie) pamieci logicznej catego procesu artystycznego, ale
takze - nasycone emocjonalnoscig - czysto ludzkie pragnienie utrwalenia w pamieci
chwil przesztych, ujecie ich w spojng catosc z zachowaniem odczucia ciggfosci.
Szczegdlnym momentem w twdrczosci Grzegorza Sztabiriskiego byt zwrot ku naturze.
Natura i jej celowy dynamizm byty od dawna pierwotne i wzorcowe dla sztuki, stanowigc
niegdy$ kryterium oceny celowosci w dziataniach artystycznych. Sztuka transcenduje
Swiat przyrody | wespdt z nauka, moralno$ciq i religia tworzy Swiat kultury.

Elementy natury pojawiajace sie w twdrczosci Grzegorza Sztabinskiego budujg lub
wspdttworzg instalacje. Stajg sie coraz wazniejszym punktem odniesienia, cho¢ ilos¢
i charakter tych element6w jest ograniczony. W instalacjach nastapito przejscie od pfasz-
czyznowego obrazu drzewa, przez jego obecno$é wzmocniong fakturg, do fizycznego
istnienia w formie gatazek. Uktady gatazek i drewienek twdrca traktowat jak znaki tajem-
niczego jezyka, ktorym natura do nas przemawia. Sam artysta podkreslat silne odczucie
tajemniczosci przyrody i potrzebe odczytania w piSmie natury - ukrytej w nim prawdy.
Liczne wymienione powyzej dziatania podkreslajg znaczenie czynnika emocjonalne-
go w twdrczosci Grzegorza Sztabinskiego. Sztuke, ktéra powinna by¢ ze swej natury
chfodna i wyspekulowana, z dominacjg aspektu filozoficznego w idei, a geometrycznego
w obrazie, uczynit w ten sposéb bardzo ,ludzkg’

Podczas procesu plastycznego werbalizowania abstrakcyjnej idei artysta zderza ze sobg
elementy wyrastajace z realistycznego (realnego) podtoza, jakimi sg np. wyobrazenia
(znaki) drzew, gatezi - w swoich instalacjach wykorzystuje takze codzienne przedmioty
- z formami abstrakcyjnymi, geometrycznymi.

Wielokrotnie podkreslano, ze warto$¢ estetyczna, efekt uboczny dziatan, nie jest tej twér-
czosci najwyzszym celem. Mimo to prace Grzegorza Sztabiriskiego ewokujg niezaprze-
czalne, gtebokie jakosci plastyczne, posiadajg ogromne walory estetyczne.

Sztuka Grzegorza Sztabifskiego to nie tylko odbicie intelektualnych rozwazan, ale takze
materialny konstrukt zawierajgcy konkretne motywy wizualne, rzadzacy sie prawami pla-
stycznego ksztattowania obrazu. Nawet to, jak formalnie prezentowane sg na ptaszczyz-
nie efekty logicznych operacji (diagramy, siatki), ekwiwalenty abstrakcyjnych zjawisk,
zaleza od woli twdrcy,.

Walory estetyczne obrazow i rysunkdw, a takze kompozycji przestrzennych Grzegorza
Sztabinskiego sg niepodwazalne. W dzietach artysty dominujg subtelne dziatania pla-
styczne. Rysunek korony drzewa, wykonany ze staranno$cig - choéby dlatego, ze pod-
lega koniecznosci powtarzania - tworzy rodzaj wyrafinowanego ornamentu. Fragmenty
korony drzewa wygladaja tez (cho¢ nimi nie sg) jak obrazy doskonale oddajace podo-
bienstwo fraktala do jego czesci. Odczuwamy przyjemno$é w ledzeniu kontrastujacych
z ttem (jedno lub wielobarwnym) duktéw, ktérymi biegng linie oddajgce ten element
natury oraz rytméw bedacych efektem przyjecia okreslonych zatozen, wedtug ktdrych
organizuje sie elementy catej wysmakowanej kompozycji.

Czujemy, ze poszczegdine jej czesci (ptaszczyzny zdominowane przez rytmy konturéw
drzew, i te nacechowane deformacia, a takze ,realistyczne wizerunki drzewa na tle” czy
symbole geometryczne) zostaty zestawione, jedli chodzi o ich rozmiar, ,cigzar" i wza-
jemne proporcje z ogromng staranno$cig i wiedzg. Na pfaszczyZnie zestawione zostajq
ze sobg formy abstrakcyjne z organicznymi, nieregularne, rozwichrzone (korona drzewa,
linie frottage’u...) z geometrycznie uporzadkowanymi,

Niektére obrazy Grzegorza Sztabiriskiego, choé nacechowane zrozumiatg starannoscia
i spokojem towarzyszacym ztozonym rozwazaniom, cechuje wieksza dynamika. Wyraza
sie ona nie tylko coraz mocniejszym akcentowaniem emocji, ale tez coraz wieksza che-
cig sprawdzania pewnych regut z uwzglednieniem zjawiska ruchu - zaburzen o cha-
rakterze przemieszczen, obrotu, sugerowanie ,uciekania” perspektywy. Tego rodzaju
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shadowed were created in the mid-1980s? Do not they contain echoes
of the events of that time? The incompleteness of imitating the visual
sphere in these paintings could be a reflection of the incompleteness
of existence.

In his works, with the use of self-quotations, Grzegorz Sztabiriski - through
retrospection - referred to the past as well. It was obviously an attempt
to capture the work of art as a whole, and to find the primary sense.
Taking the character of the image memory into account, the memory
which does not exactly preserve the features of creation chronology, it
was not possible to reach that goal. It seems however, that the artist was
not only motivated by a desire (or a hope) to keep the logical memory
of the whole artistic pracess, but also by the emational purely human
desire to preserve moments from the past, to form them into a coherent
continuous whole.

Tuming to nature was a special moment in Grzegorz Sztabinski's work.
Nature and its deliberate dynamism had been primary and standard for
art for a long time, being in the past a criterion of assessment of what is
well-founded in artistic endeavours. Art transcends the world of nature
and together with science, morality and religion it creates the world of
culture.

The elements of nature which appear in Grzegorz Sztabinski's creation
build or participate in creating installations. They become a more and
more important point of reference, though the number and character
of these elements are limited, What happened in the installations was
a transfer from a two-dimensional image of a tree, through its presence
intensified by texture, up to the physical existence in the form of twigs.
The arrangements of twigs and slats are considered by the artist to be
signs of a mysterious language which nature uses to talk to us. The artist
emphasised his strong emotions concerning the mysterious character
of nature and the need to read out the signs of nature to discover the
truth hidden there.

The numerous actions mentioned above accentuate the significance
of the emotional factor in Grzegorz Sztabifski's work. The art, that,
considering its nature, should be reserved and calculated, dominated by
the philosophical aspect in its concept, and the geometric one in the
image, was in this way really ‘human!

Inthe course of the artistic process of verbalising an abstract idea the artist
juxtaposes elements deriving from a realistic (real) background, such as
eg.images (signs) of trees, branches - in his installation he uses everyday
objects as well - composing them with abstract, geometric forms.

It was stressed many times that the aesthetic value, the side effect here,
is not the superior goal of this art. Nevertheless Grzegorz Sztabinski's
works evoke unquestionable profound visual qualities, they are of great
aesthetic value.

Grzegorz Sztabinski's art is not merely a reflection of intellectual
considerations, but also a material construct containing some specific
visual motifs, subject to the rules of artistic formation of an image. Even
the way the effects of logical operations (diagrams, grids), equivalents
of abstract phenomena are formally presented on a plane, depends on
the author's will.

The aesthetic values of paintings and drawings as well as Grzegorz
Sztabinski's spatial compositions are irrefutable. The artist's works are
dominated by subtle artistic actions. A drawing of the crown of a tree,
made with great precision - even for that reason that it is necessary to
repeat it - creates a kind of sophisticated ornament. Fragments of the
tree crown also look as perfect images (though they are not), showing
the similarity of a fractal to its part. We take great pleasure in following
the ducts (one- or multi-coloured) contrasting with the background,
which give way to lines reflecting that element of nature and rhythms
that are the effect of some definite presumptions, according to which
the components of the whole sophisticated composition are organised.

We feel that its particular parts (planes dominated by the rhythms of
tree contours, those characterised by distortions as well as ‘the realistic
images of a tree against the background' or geometric symbols) were
arranged with great care and skill, as far as their size, priority and mutual
proportions were concerned. The artist uses the plane to juxtapose
abstract and organic forms, irregular, dispersed (the tree crown, the lines
of frottage...) with geometric ones.

Some of Grzegorz Sztabiriski's paintings, though they are characterised
by obvious care and the tranquillity typical of any complex reflection, are
more dynamic. Not only is it expressed by stronger accents of emotions,
but also by the intention to test some rules with regard to the phenomenon
of movement - such disturbances as dislocations, rotation, suggesting
'vanishing' perspective. This kind of endeavours can also be considered

zabiegi mozna tez traktowac jako zapowiedz nadejscia kolejnego etapu - wyjscia poza
dwuwymiarowa przestrzen w obszar instalacji czy performance’u.

Barwa w pracach artysty podporzadkowana zostaje kresce. Kolorystyka skupiona zo-
staje wokét ograniczonej palety. Sa to zestawione z czernig wspaniale wyczute czerwie-
nie, metafizyczne biekity, zielenie i brazy w Sposobach bycia, zjawiskowe, zréznicowane
tonalnie kolory w Pamigci obrazu, palety zieleni i biekitéw w Milczacych collageach,
rozmaite zgaszone tony brazéw i szarosci w Miedzy-rzeczach czy Cieciach).

Uderzajace sg zabiegi poszerzania przestrzeni w obrazach uzyskane dzieki zestawianiu
ptaszczyzn barwnych z czarmymi, dzieki umieszczaniu fragmentéw kompozycji w cieniu,
pdtcieniu i w Swietle (gdy cien ktadzie sie szeroko na ptaszczyZnie obrazu), dzieki zasto-
sowaniu réznych rodzajéw perspektyw; w instalacjach przestrzen ekspozycji, ze swej
natury gleboka, bo poszerzona i o elementy lezace na podtodze, i te wiszace na Scianach,
zostaje dodatkowo pogtebiona o perspektywiczne ujecia narysowanych obiektow
Prace malarskie w swojej przestrzennosci, kreowanej przez wielowarstwowos¢
przedstawien, uzyskanej przez kontrastowanie ze sobg elementéw przedstawiajgcych
i abstrakcyjnych, obrazowaty rownocze$nie przedzieranie sie przez sfery nieznanego
ku Absolutowi, Regule, Catosci. W pracach przestrzennych takze istnieje owa anty-
nomia: obok rozpoznawalnych przedmiotow i ich wizerunkow spotykamy $lady za-
biegéw geometrycznych dokonywanych na tych obiektach. Mozna dostrzec w tych
dziataniach - oprdcz obrazowania relatywizmu w utozsamianiu ze sobg obiektu i jego
przedstawien - takze probe rozpoznania rozmaitych przestrzeni, w ktdrych funkcjonu-
ja kolejno: przedmiot, jego plastyczny wizerunek oraz refleksja na temat wzajemnych
ich zalezno$ci. Obrazuje to takze, w sensie metaforycznym, rozwdj idei, jej oddalanie
sie, czasem jej dekonstrukcje i upadek (zejscie w sfere cienia).

Niektorzy badacze twierdza, ze w przypadku prac Grzegorza Sztabinskiego widz jest
w stanie dostrzec gtéwnie, badZ jedynie, walory estetyczne dzieta (zestawienia kolo-
rystyczne, dziatanie $Swiattocienia, rytm elementdw, odczuwalne linie napiec), jednak
mozna stwierdzi¢, ze wiasciwie dobrane $rodki niewatpliwie kierujg naszg uwage takze
na samg istote operacji. Dociekliwo$¢ odbiorcy, przyzwyczajonego w ciggu ostatnich
kilkudziesieciu lat do obcowania ze sztukg neoawangardows, a takze jego zwiekszona
kompetencja kulturowa powoduja, ze jest on w stanie zrozumie¢ choéby czastke, zarys
istoty gry, ktdrg prowadzi w obszarze sztuki Grzegorz Sztabiriski.

Obcujgc z tg sztuka przede wszystkim poddajemy sie odczuciu, ze spotykamy sie z dzie-
tem prawdziwym, rzetelnym i uczciwym. Zdarza sie, ze nawet nie znajac regut rzadzacych
konkretnym artystycznym komunikatem odczuwamy wielorakg przyjemno$é w obcowa-
niu z nim. Tak tez jest w przypadku dziet Grzegorza Sztabiriskiego.

Poszukiwanie w obrebie jakosci uniwersalnych i wystepujacych w nich relacji wywotuje
przez swojq logike i porzadek szczegdlne odczucie... piekna. Pigkno w sztuce mozna
przeciez odnalezé na kilka sposobdw: jest to piekno tego, co przedstawione, pigkno
sposobu wykonania, pigkno artystycznego zamystu ze swojg konsekwencijg oraz piekno
rzeczywiste: kiedy dzieto realnie bogaci cztowieka i Swiat.

W sztuce nastawionej na to, by by¢ zwierciadtem rzeczywistosci, relacje, zwiazki, pro-
porcje, decydujace o ukfadzie i wygladzie elementéw dajg nam pozdr pewnosci, tworzg
petnie iluzji poznawanego $wiata. W powszechnym odbiorze to one sg wiasnie Zrodtem
i gwarancjg piekna.

Choc¢ Grzegorz Sztabirski nie rezygnuje z przedmiotowego charakteru sztuki, to w jego
twdrczosci mamy jednak do czynienia z zatozong podrzednoscig czynnika estetycznego.
Istotne s3 rzadzace uktadem elementdw reguty, inspirowane prawami matematycznymi,
logicznymi lub stworzone przez artyste, a nie odzwierciedlenie $wiata widzialnego z ob-
serwacji rzeczywistosci. Podstawowe opozycje artysta ilustrowat uzywajac podobnych
motywdéw obrazowych, ale stosowat zmienne, zafozone przez siebie reguty, w zalezno-
$ci od tego, o jakie abstrakcyjne pojecia chodzito.

Odczucie celowosci i konsekwencji dziatar (takze ich precyzja i dokfadnosc) jest w tych
pracach niezwykle wyrazne. | nawet wtedy, gdy artysta, godzac sie na btad (bedacy
efektem poszukiwan) zmienia algorytm - ma u nas kredyt zaufania; rodzi sie odczucie
harmonii jako doznania odpowiedniosci dobranych Srodkéw i zatozonego celu. Trud-
no$¢ uchwycenia catosci zjawisk (chocby ze wzgledu na fizyczng niemoznos¢ konty-
nuowania dalej refleksji, wynikajacg z immanentnie tkwigcej w dziele nieskoriczono$ci
procesu czy spowodowang statym zmniejszaniem sie i wreszcie zanikiem elementéw
wizualnych) skutkuje kolejnymi logicznymi decyzjami - ich uchwytny sens moze by¢
Zrédtem satysfakcji odbiorcy.

to foreshadow the advent of the next stage - going beyond the two-
dimensional space into the area of the installation or performance.

In the artist's works colour is subordinate to line. Colour scheme focuses
on a limited palette. It comprises perfectly sensed reds, metaphysical
blues, greens and browns juxtaposed with black in Sposoby bycia
(Manners of Being), phenomenal, tonally distinguished colours in Pamie¢
obrazu (Memory of the Painting), palettes of greens and blues in Milczace
collage®e (The Silent Collages), a variety of ‘dimmed' browns and greys in
Migdzy-rzeczy (Inter-Objects) or Cigcia (Cuttings).

What is striking here are the attempts to expand the paintings' space
obtained by juxtaposition of coloured and black planes, by placing
fragments of the composition in shadow, half shadow and light, when
the shadow falls widely on the plane of the painting owing to the use
of different kinds of perspective; in the installation the space of the
exposition, naturally deep as it was expanded by means of the elements
lying on the floor and those hanging on the walls, is even additionally
deepened by the perspective exposition of the drawn objects.

The paintings, in their spatial character created by multi-layered
representations, obtained by mutual contrast of the representational
and abstract elements, simultaneously depicted making their way to
the Absolute, the Rule, the Whole by penetrating the spheres of the
unknown. In three-dimensional works this antinomy occurs as well: the
recognizable objects and their images are followed by traces of geometric
actions performed on these objects. These endeavours - apart from
being representations of relativity in identification of an object and its
representations - are also an attempt to recognize varied spaces where
respectively: the object, its visual image and the reflection concerning their
mutual relationships function. It also reveals, in a metaphorical way, the
development of a concept, its recedence, sometimes its deconstruction
and deterioration (moving away to the shadow sphere).

Some researchers state that, when considering Grzegorz Sztabiniski's
works, the viewer is able to notice mainly, or merely the aesthetic values
of a work of art (colour arrangements, shade and light effects, the rhythm
of the elements, perceptible lines of tension), however, it is possible to
conclude that the means of expression properly selected by the artist
undoubtedly draw our attention to the very essence of the operation.
Inquisitiveness of viewers who, for the last few decades, have been used
to Neo-Avant-garde art, as well as their increased cultural competence
are the reason why they are able to understand at least a part, an outline
of the game which Grzegorz Sztabinski plays in the realm of art.

As beholders we first of all succumb to the feeling that we face a work of art
that is genuine, reliable and honest. It happens that even if we do not know
the rules that determine a given artistic message we take great pleasure in
having contact with it. Grzegorz Sztabiriski's work is a case in point.

The search within the universal values and their relationships, because of
its logic and order, evokes a specific sense of.. beauty. As beauty can be
discovered in many ways: it is the beauty of what is presented, the beauty of
the way it is made, the beauty of an artistic concept with its consistency as
well as the real beauty when a work of art truly enriches man and the world.
In the kind of art intended to be a mirror reflection of reality, the relations,
connections and proportions which have an impact on the composition
and appearance of the elements seem to give us certainty, they create an
illusion of the world's cognition. In common perception they are a source
and a guarantee of beauty.

Although Grzegorz Sztabiriski does not resign from the tangible character
of art, the aesthetic factor appears to be of secondary significance.
What is essential here are the rules controlling the composition of the
elements, inspired by mathematical, logical laws or created by the artist,
not a reflection of the visible world based on the observation of reality.
The fundamental oppositions were illustrated by the artist by means
of the similar imagery motifs. However, he used his own varied rules,
depending on what abstract notions he had in mind.

The sense of purposeful and consistent actions (their precision and
accuracy as well) is very clear in these works. And even when the
artist, accepting a mistake (which is an effect of the search), changes
the algorithm - we trust him; there is a sense of harmony based on the
conviction that the means of expression and the assumed goal have
been properly selected. The difficulty in perceiving the whole of the
phenomena (due to a physical inability to continue the reflection which is a
result of the immanent infinity of the process or the constant decrease and
the final atrophy of the visual elements) might be a source of subsequent
logical decisions - their tangible sense brings the viewer's satisfaction.

In his work Grzegorz Sztabiniski tries to convince us that by means of
visual forms we are capable of perceiving only a part of the phenomenon
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W swojej tworczosci Grzegorz Sztabiniski przekonuje nas, ze za pomoca form wizualnych
jestesmy w stanie uchwycic tylko cze$¢ fenomenu istnienia. Préba uczynienia widzialnym
petni zachodzacych w nim proceséw jest typowo ludzka, ale - jak dowodzg poszukiwania
twércy - jest ona skazana na porazke.

W dziataniach artysty i filozofa obecne sg préby zrozumienia i uchwycenia Boskiej Logiki.
Twdrca, ktéremu nie wystarczajg narzedzia filozofii, czyni to, uzywajac Srodkéw artystycz-
nego wyrazu. Realizuje powszechne pragnienie poznania, probujgc odnalez¢, zrozumie¢
i znies¢ podstawowe opozycje. Napotykajac na swej drodze przeszkody, wchtania w siebie
kolejne do$wiadczenia, podejmujac wyzwania cztowieka, naukowca i artysty.

Jego twdrczo$é nie jest powodowana niezrozumieniem, nie jest tez wyrazem pewnosci
i zrozumienia - jest wyrazem poszukiwar, checi dotarcia do prawdy, mimo ze - jak sam
pisat - w momencie porazki bardzo tatwo mozna by pojs¢ dalej Sciezka bezrozumnego
buntu, rezygnujgcego z wszelkiej refleks;i.

Grzegorz Sztabirski w logicznym ciggu swych poszukiwan ostatecznie nie daje nam
obrazu tego, co absolutne. Wyspekulowana logika operacji rozbija sie o niedoskonatos¢
odzwierciedlenia czynnikéw wizualnych. Dzieta sg jednak wyrazem doskonalenia Swiata
i naturalnej tesknoty za czyms ostatecznie doskonatym. Ewoluujgca sztuka Grzegorza
Sztabinskiego to wyraz przemijalnosci, proces przemian uwiktanych w wiecznos$c. Arty-
sta dzieli sie z nami ciaggiem dziatar, bedacych obrazem pewnego procesu.

Postawa Grzegorza Sztabinskiego to wieczne pielgrzymowanie w obszarze sztuki i fi-
lozoficznej refleksji. Artysta pragnie nie tylko by¢ w $Swiecie, ale by¢ w nim rozumnie
i tworczo.
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of existence. The attempt to make all the processes that take place in it
visible is typical of human beings, yet as the artist's search proves it is
condemned to failure.

In the artist and philosopher’s endeavours there is an effort to comprehend
and capture the Divine Logic. The creator, who can not achieve it only
with the tools of philosophy, aspired to do it with the means of artistic
expression, He realises the common desire for cognition, trying to discover,
to understand and to abolish the fundamental oppositions. Coming across
some obstacles on his way, he absorbs the successive experiences, taking
a challenge to the man, the researcher and the artist.

His creation is due to neither incomprehension nor certainty and
understanding - it is an expression of search, a desire to reach the truth,
despite the fact that at the moment of failure it would be easy to continue
an act of unreasonable defiance, resigning from all kind of reflection - as
he claimed in his writings.

In the logical sequence of search Grzegorz Sztabiriski does not ultimately
offer us the image of what is absolute. The speculated logic of operations
sustains a failure against the imperfection of reflecting the visual factors.
However, the works are an expression of the world's improvement and the
natural nostalgia for the ultimate perfection. Grzegorz Sztabiriski's evolving
artis an expression of transience, a process of changes involved in eternity.
The artist shares a sequence of actions with us, the actions that are a
representation of a given process.

Grzegorz Sztabinski's attitude is a great pilgrimage through the area of
art and philosophical reflection. The artist not only wishes to exist in the
world but to be there as a reasonable and creative being.

POWROTY DO CZASU POCZATKOW

W powietrzu lekko zawieszony.
()

Tak jak po fal,

Tak jak po linie,

Jak nad przepascig idziesz droga.

/Leszek A. Moczulski, Linoskoczek, fr/

Gdy przygladamy sie grafikom czy rysunkom - w tym projektom ilustracji ksigzkowych - Anny
Szytto, w pierwszej chwili wydaje nam sie, ze stoimy wobec obrazéw wytgcznie przyjaznych
i bliskich, w podszytym melancholig $wiecie naszych marzen, tesknot i wspomnien.
Zamieszkujq te szczegding dziedzine mieszkaricy wyciggnieci z zakamarkdw wyobrazni
i lektur dziecinstwa, postaci z nieco nierzeczywistego - a przynajmniej nie codziennego
- $wiata, figury z basni, ze snéw, z wyimaginowanej teatralnej i cyrkowej sceny. Zapet-
niaja niebo pét ludzkie, fantastyczne uskrzydlone istoty, kochankowie w sielankowej at-
mosferze puszczajg mydlane bariki, tancerki krecq piruety, sztukmistrz zongluje kartami,
matpka porusza korbg katarynki.

Sq tu postaci z krainy rozciggajacej sie miedzy prawda i iluzja. Miedzy konkretem i pozo-
rem. Jest w tym obrazie melancholia i tesknota, ale jest tez meczace wspomnienie i oba-
wa przed niewiadomym, Naiwna wiara i oszukanie. Po tym $wiecie krecg sie podejrzane
postaci kuglarzy, ztosliwe koty i kuszacych kocice, z komina unosi sie fantom $mierci,
krzyczy drzewo, woltyzerka balansuje na pofatanym grzbiecie konia na biegunach, praw-
da jak jad saczy sie do ucha. Nie brak tu ludzi-manekindw i ludzi-wyklejanek. Jest tez
i lkar - nieudany awiator. | postaci z commedia dell arte: wiecznie smutny Pierrot, odarta
z sukni Colombina w fiszbinowych obreczach. Cata galeria nieudacznikdw, ryzykantow,
istot wadzacych sie z losem, figur Smiesznych i Zatosnych zarazem. Jest to $wiat w pew-
nym sensie podejrzany i smutny, zwietrzata rzeczywisto$c niskiej rangi.

Nie bez przyczyny artystka przywotuje tak wiele motywdw typowych dla $wiata teatru
i cyrku, odwotuje sie do tematu gry. Cyrk to oczywiscie zabawa, $miech, atrakcja, ale
réwnocze$nie szczypta kuglarstwa, niewinnego oszustwa, to niespodzianka i tajemnica.
Instytucja prawie nomadyczna, nieco izolowana od zycia, przez to nie do korica poznana
i ledwie akceptowana, niczym jakas sekta.

Cyrk w twdrczo$ci Anny Szytto osiaga wymiar wielopietrowej metafory zycia. W nim tak-
ze nigdy niczego nie jesteSmy do korica pewni, bywamy zaskakiwani i tym, co dobre,
i tym, co zte. Jaki$ przewrotny demiurg gra nami jak marionetkami i Smieje sie ironicznie
zza kulis. Trwa perpetuum cyklu narodzin i $mierci, kreci sie kotowrdt czasu.

W wielu pracach, szczegdlnie w kompozycjach na tkaninie ten egzystencjalny kontekst
jest rozwijany obszerniej i w szerszej perspektywie, Juz w pracach graficznych i rysun-
kowych przedstawieniom postaci towarzyszyty rozmaite symbole: ksiezyc, storice, trojkat
i ,oko Opatrznosci, jabtko, kwiat lilii. Pochodzg z réznych kultur i tradycji: hinduistyczne,
buddyjskiej, aborygenskiej, chrzescijariskiej, ale w twdrczosci Anny Szytto budujg syn-
kretyczng wizje. Wskazuja na pewng wspélnote wierzen i przekonan, wyrazanych za po-
mocg odmiennych mitologemdw, elementéw obrazowych i pojec. Reprezentujg przyjetg
przez artystke filozoficzng postawe wobec $wiata i zycia.

Operuje ona wtedy pewnymi motywami obrazowymi nigjako na wyzszym poziomie
spekulacji. Sktadniki figuralne i abstrakcyjne zapetniajace ptaszczyzny wychodzg poza
przestrzen prywatnej wyobrazni, marzen czy basni, w wigkszym stopniu odnoszg sie
do motywdéw archetypowych, mitdw i religijinych wierzen, Stajg sie jakby poza - czy
ponadkulturowe, umykaja z pierwotnej myslowej, emocjonalnej i mentalnej przestrzeni
konkretnego obszaru, aby wspdttworzyé wizje Swiata, wyrazajacq to, co wspdlnotowe.
Elementy skfadowe s3 rézne w rozmaitych kulturach, ale we wszystkich da sie odsto-
ni¢ pewne pierwotne pierwiastki, wykazujgce zaskakujacg spojnosc. Da sie je odnalezé
zaréwno w wyobrazeniach o pochodzeniu Wszechswiata (kosmogonia), jak i przekona-
niach dotyczacych jego struktury i ewolucji (kosmologia).

W odniesieniu do niektérych, wczesniej omawianych, prac mozna bytoby uzy¢ okresle-
nia ,czas snu’ ale bytoby to przywotanie jedynie o metaforycznym charakterze, podkre-
$lajace ich oniryczny, surrealistyczny wymiar. W swej twdrczosci Anna Szytto odwotuje
sie do ,czasu snu" opisywanego przez aborygendw, czasu sprzed stworzenia fizycznego,
materialnego $wiata, Do ,czasu snu” mozna jeszcze i dzi$ przeniknac, albo choéby komu-
nikowac sie z zyjgcymi tam duchami. Aborygeni uwazajg, ze wszystkie istoty na Ziemi,

A RETURN TO THE BEGINNINGS

Hovering in the air.

()

Like on a wave,

Like on a tightrope,

Like over a precipice you are making your way.

/Leszek A. Moczulski, A Tightrope Walker, fragment/

When we look at Anna Szytto's graphic works or drawings, designs of
book illustrations as well, at the very first moment it seems to us that we
stand in front of images that are just friendly and intimate, the melancholic
world of our dreams, nostalgia and memories.

That peculiar area is inhabited by figures originating from the recesses
of imagination and books for children, from a little bit surreal - or at
least unusual — world, characters from fairy tales, dreams, from an
imaginary theatre or circus stage. The sky is crowded with half-human
fantastic winged creatures. In the idyllic atmosphere lovers blow soap
bubbles, dancers pirouette, conjurers juggle cards, a monkey cranks
a barrel organ.

There are some figures from the land spread between the truth and
illusion. Between the concrete and pretence. Melancholy and nostalgia
permeate the image, but there is also a tiring recollection and a fear of
the unknown. A naive belief and deceit. The world is full of suspicious
jugglers, malicious cats and tempting she-cats, the phantom of death
rises from a chimney, a tree shouts, a horse rider balances on a patched
up horse's back of a racking horse, the truth like a poison trickles into
one’s ear. It is not deprived of people-dummies and people-stickers. We
can see Icarus - the unsuccessful aviator. The figure from commedia
dellarte: always sad Pierrot, Colombina stripped of her underwired
dress. A wide array of losers, risk-takers, creatures fighting against
fate, ridiculous and deplorable ones. It is in a way a suspicious and sad
world, the stale reality of low rank.

It is obvious why the artist recalls so many motifs typical of the world
of theatre and circus, why she appeals to the subject of performance.
The circus is a kind of entertainment, fun, attraction, but simultaneously
a pinch of jugglery, innocent deceit, it is a surprise and mystery. An
institution which is almost nomadic, slightly isolated from life, thus partly
unknown and hardly accepted, like a kind of sect.

In Anna Szytto's artworks the circus becomes a multistorey metaphor of
life. We are not sure about anything there, we are sometimes surprised
by what is good and what is bad. A perverse demiurge plays with us like
with puppets and ironically laughs behind the scenes. The perpetuum of
the cycle of births and deaths lasts, the wheel of time goes round.

In -many works, particularly in compositions on fabric, this existential
context is developed more extensively and in a wider perspective.
Already in graphic works and drawings figures' representations were
accompanied by varied symbols: the moon, the sun, the triangle and the
'Eye of Providence; the apple, the lily. They come from different cultures
and traditions: Hinduism, Buddhism, Aboriginal tradition, Christianity.
However, in Anna Szyfto's works they build a syncretic vision. They
indicate a certain unity of beliefs and convictions, expressed by means
of different mythologems, pictorial elements and notions. They represent
the artist's philosophical approach to the world and life.

She uses certain imagery motifs somehow on a higher level of
speculation. The figurative and abstract components filling the planes
go out beyond the space of private imagination, dreams or fairy tales.
To a large extent they relate to archetypal motifs, myths and religious
beliefs. They are somehow beyond culture, they escape from the
primitive thought, emational and mental space of a given area to create a
vision of the world that expresses what is unifying. The components are
different in various cultures, but in all of them it is possible to reveal some
primeval elements that show amazing coherence. They can be found
both in images about the origin of the Universe (cosmogony) as well as
in beliefs concerning its structure and evolution (cosmology).

With regard to some aforementioned works, we can use the term
‘dreamtime] but it would be only a metaphor pointing to their oneiric
surrealistic dimension. In her works Anna Szyto refers to ‘dreamtime’
described by Aborigines, the time before creation of the physical
material world. Even nowadays we are likely to penetrate ‘dreamtime’
or at least to communicate with spirits living there. Aborigines reckon
that all creatures on Earth, all events and their traces in reality make the
continuum of ‘dreamtime’ and they are related with one another.
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wszystkie wydarzenia oraz ich $lady w rzeczywistosci stanowig kontinuum ,czasu snu”
i 53 ze so0bg powigzane.

Stad mityczny Praocean, ktdry niegdys wypetniat Swiat przed stworzeniem - 6w przestwor
obejmujacy Ocean Niebiafski, Ziemski i Podziemny, motyw poczatku - istnieje i dzisiaj.
Znajduje swe miejsce nie tylko we wszystkich ziemskich akwenach, ale ptynie takze w nie-
biosach i w trzeciej wielkiej strefie uniwersum - krainie podziemnej. Jest w tworczosci Anny
Szytto figurg Jednosci, rozumianej w kategoriach czasu, przestrzeni i przestrzeni kulturowej,
Aby zrozumie¢ istote i znaczenie zastosowanych w pracach odwotari obrazowych, zdajac
sobie przy tym sprawe z wielosci mozliwych odczytan, trzeba odrzucié rozmaite zawezajg-
ce ich interpretacje perspektywy i spojrze¢ na catosc zagadnienia szerzej,

W ikonosferze dziet Anny Szyto czesto pojawiajq sie istoty wodne Iub zyjace na pograniczu
sfery chtonicznej i akwatycznej. Zwigzek morskich zwierzat z wodami postrzega sie na
wyzszej, mitologicznej ptaszczyZnie, jako zwiazek z mitycznym Praoceanem. Uosabiajg one
7ycie, rodzace sie w gtebinach. Wracajg znéw do odmetéw po Smierci, by sie odrodzié.
Z otchtani Smierci wytawia sie dusze, przedstawiane pod postacig ryby.

Ryba to czesty motyw omawianej tworczosci; jest najmocniej zwigzana z wodg, z pier-
wotnym tworzywem bytu - tak jak ptak ze sferg nieba. Nic wiec dziwnego, ze w pracach
Anny Szytto po ptynnym niebie, Niebiariskim Oceanie, stanowigcym przeciez tylko czes¢
mitycznego Praoceanu, wedruja skrzydlate ryby. Ich obraz i kult stanowig odbicie jedne-
go z najstarszych sktadnikéw mitéw ludzkosci. W niektorych dzietach odnajdziemy takze
wizerunki szescioramiennych form (choéby szescioramienne Perpetuum), niczym odbicie
obrazu rozgwiazdy - tworu wodnego i powietrznego réwnoczesnie.

Artystka przywotuje w swoich wypowiedziach na papierze i na tkaninie mit o Teczowym
Wezu, ktdry rozpychajac ziemie, tworzyt gdry, a ma w swej opiece Zrodta wody. Waz zwig-
zany jest z ziemig, ale w Swiecie podziemnym, pefnym ,pierwotnego” zyciodajnego ptynu,
jest takze obecny. Waz, niegdys atrybut wody, stat sie pdZniej, podobnie jak ryba, symbolem
ptodnosci i zycia. W kompozycjach na tkaninie motyw Teczowego Weza pojawia sie W s3-
siedztwie wizerunku kobiety, zajmuje miejsce na jgj ciele kojarzone z biologiczng potencia.
Postaé kobiety stanowi czesty punkt odniesien egzystencjalnych w dzietach Anny Szytto.
Jej obrazowy wymiar uzyskujg czesto pojecia abstrakcyjne, zwigzane z mitologig, religig
i filozofig. Na tkaninie znajdujemy nawigzanie i rozwiniecie motywdw juz wczesniej sy-
gnalizowanych w pracach graficznych i rysunkowych.

Sansara przypomina nam, ze wszelkie zjawiska podlegaja powtarzanemu w nieskon-
czono$¢ cyklowi przemian od kreacji po upadek. Nieustannie wedrujemy, wprzegnieci
w kotowrdt narodzin i $mierci, nie tylko w znaczeniu poczatku i korica fizycznej egzy-
stencji. Artystka konsekwentnie rozwija ten motyw, przywotujac - choéby w tematach
prac czy zestawie rekwizytow-symboli - pojecia niewiedzy i zagubienia (Avidya), iluzji
(Maya) - oczywiste w kontekscie ciggtego procesu stawania sie, przemiany, powrotu,
a wyrazonych za pomocg kobiecych uosobien.

Kobieca zmystowos¢, jej witalna energia, oraz nadzieja, ktdrg niesie, ewokowane sg przez
czerwien wybranych atrybutow. Starannie dobrane rekwizyty w roli wyrazistych i ambi-
walentnych symboli wyrazajg wszechobecny dualizm zwigzany z pierwiastkiem kobieco-
$ci. Umieszczone na zenskim fonie, znaku fizycznego pozadania i rozkoszy, ale i cierpienia
Zwigzanego z cyklicznoscig procesdw biologicznych prowadzacych do poczecia i narodzin
- przywotujq rézne aspekty femininum. Pierwszym z takich elementow jest jabtko - symbol
obfitosci i Zycia, a takze zmystowej mitodci - ktdre, gdy stafo sie narzedziem poznania,
wprowadzito dualizm dobra i zta, zycia i $mierci, mitosci i niezgody, zniweczyto spdjnos¢
Cafosci. W kontekscie catej tworczosci Anny Szytto jabtko stanowi bardzo pojemny znak
odnoszacy sie takze do problemu nie$miertelnosci, okupionej wiecznym poszukiwaniem
i pragnieniem wiedzy. Innym jest lilia, czesty w pracach Anny Szytto motyw obrazowy,
kwiat, ktdry wyrdst z tez Ewy opuszczajgcej raj, oznaka - z jednej strony - wstydliwosci
i niewinnosci, a z drugiej - pozadania i ptodnosci, symbol kobiecej urody, ale i zwodniczej
pretensjonalnosci, oczyszczajgcego odrodzenia, ale i smutku,

Inny wazny znak wiecznej przemiany, stowarzyszony z pierwiastkiem kobiecym, to
jaszczurka, ktéra posiada umiejetno$¢ odtwarzania ogona i zrzucania skory, dzieki cze-
mu jej obraz odnosi sie do archetypdw Smierci i zmartwychwstania, Pozostaje przy tym
W zwigzku z bardzo istotnym polem znaczeniowym, jakie ewokujg motywy solarne i lu-
narne. S3 one jednymi z najczesciej wyobrazanych przez Anne Szytto. Z wizerunkami
Storica, reprezentujgcymi pierwiastek meski, sgsiadujg wizerunki lunarne, odpowiedniki
pierwiastka kobiecego. Ksiezyc w kulturze Scisle wigze sie tym, co kobiece, ze wzgledu na
cykliczno$¢ charakteryzujaca jego egzystencie, a takze dzieki powigzaniom ze zjawiskami
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Therefore, the mythical Cosmic Ocean which filled the world before
creation - that vast expanse encompassing the Heavenly, Terrestrial
and Underground Ocean, the motif of the beginning - still exists. It is
represented not only by all earthly reservoirs, but it also flows in heavens
and in the third great sphere of the universe - the underground land. It is
a figure in Anna Szytto's works. The unity understood in the categories
of time, space and cultural space. To understand the essence and the
meaning of imagery references applied in the artworks, being aware
of a great number of possible interpretations, we should reject various
perspectives limiting their interpretation and to look at the whole more
comprehensively.

In the iconosphere of Anna Szytto's works some water creatures living
on the border of chthonic and aquatic sphere are recurring motifs.
The connection of sea animals with water is perceived at a higher,
mythological level, as relating to the mythical Cosmic Ocean. They
personify life in the depths. After death they come back again to the
chaos in order to be reborn. Souls are produced from the abyss of death,
depicted in the form of fish,

The fish is a frequent motif of works under discussion; it is strongly
connected with water, with the primeval matter of existence - like the
bird with the sphere of the sky. No wonder that in Anna Szytto's works
winged fishes wander in the smooth sky, the Heavenly Ocean, being only
a part of the mythical Cosmic Ocean. Their image and cult are a reflection
of one of the oldest components of myths created by mankind. In some
works we can also find pictures of the six-leg-forms (just to mention
six-leg Perpetuum), like a reflection of a starfish's image - being
simultaneously a water and aerial creature.

In her works on paper and fabric the artist evokes the myth about the
Rainbow Serpent which, pushing down the earth, created mountains and
it takes care of water springs. The serpent is connected with the Earth;
however, it is also present in the underground world full of ‘primeval’ vital
liquid. The serpent, once an attribute of water, became later, like the fish,
a symbol of fertility and life. In compositions on fabric the matif of the
Rainbow Serpent appears together with the woman's image. It is placed
on her body, being associated with biological potency.

In Anna Szyfa’s creation the feminine figure is a frequent point of
existential references. Its imagery dimension is often gained by abstract
notions associated with mythology, religion and philosophy. The fabric
relates to and develops motifs which have already been signalled in
graphic and drawing works,

Sansara reminds us that all kind of phenomena are subjected to the
endless cycle of changes from creation up to collapse. We continually
wander, stuck in the wheel of birth and death, not only in the sense
of the beginning and the end of physical existence. The artist is very
consistent when she develops that motif, using themes and a set of
props-symbols to relate to the notions of ignorance and insecurity
(Avidya), illusion (Maya) - obvious in the context of the constant process
of development, transformation and return, expressed by means of
feminine personifications.

Feminine sensuality, her vital energy as well as hope which she
brings are evoked by the red of some chosen attributes. Carefully
selected requisites, playing the role of expressive and ambivalent
symbols, express the ubiquitous dualism connected with the element
of femininity. Placed on the female womb, a sign of physical desire
and delight, but also suffering connected with cyclicity of biological
processes that lead to conception and births - indicate different aspects
of femininum. The apple is the first of these elements - it is a symbol of
abundance and life, and also voluptuous love - when it became a tool
of cognition, it introduced dualism of good and evil, life and death, love
and disagreement, it destroyed cohesion of the whole. In the context of
the whole artwork the apple turns to be an extremely capacious sign
relating to the problem of immortality, compensated by an eternal search
and a thirst of knowledge. Another symbol is the lily, a frequent imagery
motif here, a flower which grew from Eve's tears when she was leaving
the paradise; on the one hand a sign of shyness and innocence, and on
the other - desire and fertility, a symbol of feminine beauty as well as
delusive ostentation, purifying rebirth, but also sadness.

Another important sign of the ever-lasting change connected with the
feminine element is the lizard which is able to reproduce its tail and to
get rid of its skin, thus its image relates to the archetypes of death and
resurrection. However, it is related to a very significant symbolic area
which is evoked by solar and lunar motifs. They are the ones which are
most often represented by Anna Szytto. The images of the Sun, standing
for the masculine element are juxtaposed with lunar images, equivalents

morskich ptywow. Uwazany jest za szafarza deszczu, jest zwigzany z wodg tak, jak Storice
Zwigzane jest jako symbol z ziemia,

Twdrczo$é Anny Szytto jest bardzo bogata, wyraza sie w rozmaitych sposobach wypo-
wiedzi. Artystka z petng Swiadomoscia, bardzo trafnie dobiera i réznicuje Srodki ekspresji.
Jej prace charakteryzujg sie perfekcyjng, finezyjng kreska, doktadnym, ale swobodnym,
subtelnie ksztattujgcym plany - wielowarstwowej nieraz przestrzeni - rysunkiem. Mozna
by powiedzie¢, ze twdrczyni nie tylko rysuje igta, ale tez wyszywa pidrkiem i otéwkiem.
Kreska odznacza sie pewng rozlewnoscig, podobnie miekkie sg linie uzyskane dzieki
zastosowaniu suchorytu, a takze plamy ktadzione za pomocg monotypii. Linia, zywa,
wszedobylska, zwtaszcza w wielopostaciowych kompozycjach, przemierza powierzch-
nig obrazu, kierujgc naszym odbiorem i co rusz kaze sie zatrzymywac¢ spojrzeniu na
zaskakujacych, spektakularnych detalach. Niektére nowsze prace, wykonane pastelg
czy kredkg, a szczegdlnie cykle ilustracji ksigzkowych czy chociazby cykl Madonn, majq
charakter bardziej syntetyczny, rysunki o walorach uproszczonego znaku oddane s3 za
pomoca grubszej kreski.

Twdrczo$é Anny Szytto jest wyrazem najbardziej podstawowych i oczywistych poszuki-
wan kazdego cztowieka. W swej peregrynacji kieruje sie w strone $wiata rozciggajacego
sie pomiedzy rzeczywistoscig i iluzjg, ku morzu wiecznej mitycznej terazniejszosci. Po-
stawa taka, jak pisat Mircea Eliade, ,nie oznacza wcale odrzucenia $wiata rzeczywistego
i ucieczke w sen albo w $wiat imaginacii (...). Che¢ reintegrowania czasu poczatkéw to
zaréwno cheé odnalezienia obecnosci bogdw, jak odzyskania $wiata mocnego, Swie-
7eqo i czystego, jakim byt in illo tempore. Jest to zarazem gtéd sacrum i tesknota za
bytem. W planie egzystencjalnym do$wiadczenie to wyraza sie w przekonaniu, ze mozna
okresowo rozpoczynac zycie od nowa z wszelkimi mozliwymi szansami. Jest to w istocie
nie tylko optymistyczna wizja istnienia, ale tez pefna zgoda na byt *

of the feminine element. In culture the moon is strictly associated
with what is feminine, with regard to the cyclicity characteristic of its
existence, and also due to the connections with the phenomena of sea
tides. It is considered to be the master of rain, it is related to water, the
same way as the symbol of the Sun is associated with the Earth.

Anna Szyto's artwork is very rich; it is manifested in many different ways
of artistic expression. The artist accurately and deliberately chooses
and differentiates means of expression. Her works are characterised
by a perfect, fine line, precise yet unconstrained drawing that subtly
forms multi-layered plans. We can say that the authoress draws by
means of a needle point but also ‘embroiders’ with pen and ink. The
line is rather blurred, lines obtained in the technique of drypoint are
similarly soft. Much like stains of colour obtained with the use of the
monotyping technique. The line, vivid, ubiquitous, especially in multi-
figurative compositions, traverses the surface of the picture, influencing
our perception and it stops us to have a look at surprising, spectacular
details over and over again. Some latest works, made in the pastel or
crayon technique, and particularly the series of book illustrations, e.g. the
series Madonnas, have a more synthetic character. Drawings marked by
the value of a simplified sign are depicted by thicker line.

Anna Szytto's artwork is an expression of the most fundamental and
obvious search every man undertakes. In her peregrination she heads
for the world that spreads between reality and illusion, towards the sea of
the eternal mythical present. That attitude is similar to the one described
by Mircea Eliade, ‘it does not mean the rejection of the real world and an
escape into dream and imagination. (...). For to wish to reintegrate the
time of origin is also to wish to return to the presence of gods, to recover
the strong, fresh, pure world that existed in illo tempore. It is at once a
thirst for the sacred and nostalgia for being. On the existential plane this
experience finds expression in the certainty that life can be periodically
begun over and over again with a maximum of good fortune, Indeed, it is
not only an optimistic vision of existence, but a total cleaving to being: *

*M. Eliade, Sacrum, mit, historia. Wybor esejéw, wybdr Marcin Czerwinski, przet. Anna Tatarkiewicz,
PIW, Warszawa 1974 (wyd. 2), s. T11.

*M. Eliade, The sacred and the profane. The nature of the religion,
translated from the French by Willard R. Trask, A Harvest Book Harcourt,
Brace & World, Inc, New York 1959, p. 94.
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WITOLD WARZYWODA

MALA WIELKA FORMA

Mata forma graficzna w wiekszosci przypadkdw zaznacza swoje istnienie bardzo wyra-
ziscie, mimo ze jest - z zatozenia - niewielka i cechuje jg lekko$¢ graficznego bytu. Na
pewno nie powinna z gory stanowi¢ o odwotywaniu sie twdrcy do jakich§ odmiennych
cech gatunkowych, decydowac o uzyciu szczegdlnych, czesto zawezonych Srodkdw
ekspresji. Nie musi tez ogranicza¢ zakresu wypowiedzi ani rozmachu twérczego. tatwigj
docenia sie wtedy kunszt artysty, ktdry poswiecajac sie matej grafice, i zachowujac przy
tym wiasny temperament, jest zdolny wykreowac dziefo o podobnych walorach intelek-
tualnych i warsztatowych, co praca znacznie wigkszych rozmiardw.

Krytycy czesciej byliby skfonni widzie¢ matg forme graficzng wérdd prac o cechach uzyt-
kowosci (etykieta, ekslibris, ilustracja ksigzkowa). Dla wielu odbiorcow jest ona jednak
$wiadectwem kultywowania dziafan o charakterze unikatowym, kojarzonych z odczu-
ciem intymnosci, prywatnosci; wérdd czynnikéw decydujacych o uznaniu dzieta za wy-
jatkowe czy oryginalne jest tez bowiem czesto stosunek artysty do swej pracy, swoiste
postannictwo, wyrazajgce sie w wyborze samej techniki (czesto ,niemodnej; a zmudne;
i pracochtonnej) lub przyjeciu dla dzieta rzadkiej, albo trudnej do osiggniecia, formy.

W ten sposab, przynajmniej w stosunku do matej formy graficznej, wyraza sie szacunek
dla wirtuozerii warsztatowej, dla precyzji wykonania, dla graficznego rekodziefa.

Prace mniejszego formatu towarzysza Witoldowi Warzywodzie od poczatku jego drogi
tworczej. Dla tego doswiadczonego grafika, ktory wypowiada sie czesto duzymi kom-
pozycjami drukowanymi przy uzyciu kamienia litograficznego, odwotanie sie do mate]
formy znaczy w zasadzie tyle, co zamknigcie wypracowanego obrazu w formacie arkusza
Ad. Kazdy z etapéw jego tworczosci owocowat zardwno cyklami wiekszych prac, jak
i mnigjszych grafik. Czesto stanowity dla siebie uzupetnienie, rodzaj graficznego wie-
logtosu o réznej tonacji. Czasem mniejsze prace pojawiaty sie jako faczniki spajajace
kolejne etapy tworczosci. Czasem, jak ekslibrisy, stanowity odrebng wartos¢, cho¢ nieraz
odnosity sie tematycznie i warsztatowo do aktualnych doswiadczen twércy.

Mate prace, bez zawezania jakiejkolwiek perspektywy, w réwnym stopniu stuzg temu artyscie
do wypowiedzenia intelektualnych jaki estetycznych tresci. Mwig o ewoluciji spojrzenia
twdrcy na podejmowany temat oraz o realizowaniu kolejnych warsztatowych celdw.
Bardzo dobrze wpisuje sie w charakter tych rozwazan najodleglejszy chronologicznie
cykl prac - osobisty Kalendarz artysty. Wiekszo$¢ odbitek sktadajacych sie na duze ar-
kusze to linoryty (litografie, ktérym poswieci sie Warzywoda w przysztosci niemal bez
reszty, stanowig niewielkg tylko cze$¢ cyklu). Prace uderzajg wrazeniowym charakte-
rem refleksji. Zestawione obok siebie kolejne datowane impresje sktadajg sie na rodzaj
notatnika wypetionego $ladami przesztosci, wyrostymi z pamieci i wrazliwo$ci artysty,
a utrwalonymi za pomoca graficznej kreski. Kolejna seria prac - Bafucki Rynek charakte-
ryzuje nieco odmienny rodzaj relacji, nadal wrazeniowy, ale bliski juz reportazowi. Artysta
rozszerza w nim pole obserwacji o otaczajacy $wiat. Za pomoca kredki litograficznej, pré-
szu, barwnych podktadéw stara sie oddaé nastr6j miejsca i wiernie utrwala obyczajowy
rys zastanej sytuacji. Kolor stosuje jeszcze oszczednie, nie ktadzie go szerokimi ptasz-
czyznami. Kilka twérczych lat (1982-1986) poswiecit artysta na realizacje cyklu Cmentarz
Zydowski, Skiada sig na niego ewoluujgca formalnie seria grafik, w ktdrej artysta pochyla
sie nad Swiatem stojgcym na uboczu hatasliwej codziennosci, a przy tym poruszajgcym
bogactwem zapisu kulturowego. Zydowska nekropolia w piewszych niewielkich grafi-
kach to swoisty ogrdd $mierci, ujety realistycznie, obfity w szczegdty, emanujacy raczej
plastyka catego pejzazu niz wytowionym z catosci cytatem. Dla ukazania tego bogactwa
artysta stosuje zaledwie jeden czy dwa podktady pod ptyte rysujaca; zdarzajg Sie i prace
utrzymane w monochromie. Znamionuje to peten szacunku dystans do miejsca, w kt-
rym, paradoksalnie, natura ma wiecej do powiedzenia niz cztowiek. Stopniowo twérca
zmienia optyke, stawia na symboliczny wybér, pozbawia prace ilustracyjnosci, a przy
tym poteguje, przybliza spojrzenie. Widac to przede wszystkim w seriach duzych prac,
ale i w matych grafikach pojedyncze symbole zostajg oddzielone od ich materialnego
nosnika, a kompozycja staje sie niemal abstrakcyjna. Niektore z niewielkich grafik le-
dwie sugerujg rzeczywisto$é przedmiotowa. Cykl matych litografii z 1984 roku dobitnie
pokazuje, ze nastgpito przejscie od dokumentalnej Scistosci w ukazywaniu tematu do
koncentracji w przekazie, do uproszczenia formy i Swiadomego uogdlnienia. Wybrane
elementy: przetamany niemal abstrakcyjng formg nagrobek, gatazka bluszczu zostajg
zamkniete, a zarazem podkreslone czarmym badz biatym ttem, i zaczynaja funkcjonowac
jako znaki dla trwatych wartosci ludzkiej egzystencii.
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Kilka nastepnych prac stanowi pole dla eksperymentw
barwnych i rozgrywek $wiattocieniowych, Na fragmen-
tach cmentarnego pejzazu kfadg sie ciepte, nasycone bar-
wy. Swiatto skupia sie na istotnych motywach, $lizga sie
miekko po nagrobkach, buduje osobliwy nastréj pozba-
wiony patosu i smutku, a wzbogacony o pogodzenie Sie
z przemijaniem. Po dwdch kolejnych latach twdrca wraca
jeszcze raz do tematu cmentarza zydowskiego, by osia-
gna¢ w pracach ostateczng plastyczng dojrzatoS¢. Brak
w tych litografiach czarnej ptyty rysujgcej. Prace uderzajg
petnig nasyconych kolorow, plamy barwne znaczg istotne
dla uktadu przestrzeni elementy.

W 1985 roku powstata pierwsza czesé cyklu Kamienie.
Jest to seria martwych natur o spokojnych zamknietych
kompozycjach, w ktdrych to, co martwe, statyczne, su-
rowe (naturalny kamien) doznaje ozywienia, zdynami-
zowania, podlega zmiekczeniu. Zabiegi formalne nadajg
kamiennym brytom wybitnie sensualnych waloréw. Ko-
lory - mocne i ciepte, w zdecydowanych jednobarwnych
podkfadach - zmieniajg swoj walor z informacyjnego
na ekspresyjny. Przedmioty tracg swéj potoczny wyglad
i ukfadajg sie w niemal abstrakcyjng kompozycje. Mimo,
ze ostatnie litografie z tego cyklu odwotujg sie do geome-
trii i jej rygordéw, odkrywamy, ze proste sktadniki warstwy
obrazowej s w stanie ewokowac wyobrazenia o dalekich,
nieograniczonych przestrzeniach rozciggajacych sie za
wytyczonym przez artyste horyzontem..

Delikatny zestaw koloréw powoli ustepuje petnigjszej,
nasycone] barwie. Swiatto rozjasnia wybrane partie kom-
pozyciji, zmiekcza surowosé konstrukeji. Osiggniete w ten
sposob gtebia i nastréj powodujg, ze grafiki nabierajq ta-
jemniczych pozamaterialnych senséw. Po wypracowaniu
dojrzatego warsztatu artysta zapragnaf wrocic do rysun-
ku i wzbogacié¢ go o mozliwosci kolorystyczne i Swiatfo-
cieniowe litografii. W pracach rysunek wzmacnia z kolei
ekspresje koloru, ogniskuje uwage na miekkim malarskim
stylu organizowania powierzchni. W cyklu portretdw, takze
mniejszego formatu, zawart artysta cato$¢ swych dotych-
czasowych doswiadczen. Tu litografia okazafa sie rzeczy-
wiscie bliskg kuzynka malarstwa, podobnie czutg na we-
wnetrzng problematyke barwy. Artysta osiggnat swoj cel
stosujgc nawet dziesie¢ drukéw w podktadach pod ptyte
rysujacg, oraz powierzchniowo juz tylko moczac papier.
Takze w matych pracach, stanowigcych uzupetnienie
cyklu portretdw, ujawnia sie przekonanie artysty o zto-
zono$ci ludzkiej natury, o uczestnictwie w grze, jakg
prowadzimy z losem, o istnieniu masek i konwencji, za
ktérymi skrywamy nasze prawdziwe oblicza. W kolejnych
pracach dochodzi do glosu ostrzejsza obserwacja zycia
spofecznego i staje sie metaforycznym komentarzem od-
noszacym sie do polskich komplekséw i urojert. Przybiera
forme odpustowych zabawek, bliskich, bo znanych, ale
réwnoczesnie martwych i smutnych, To wrazenie pogte-
biajg atrybuty rzeczywistosci, w jakiej funkcjonuja. Klatki
poteguja poczucie izolacji, przywotujg wrazenie zniewala-
jacej samotnosci i bezsity. Zdecydowane soczyste barwy
ktadzione sg ptaszczyznowo, co w pracach nawet niewiel-
kiego formatu dziata jak plakat.

Coraz mocnigj daje sie odczuc w grafikach potrzebe kreowa-

nia intymnej, osobiste] wypowiedzi; artysta skfania sie ku wyciszonym refleksjom, w ktd-
rych role wiodgcq odgrywaija jego osobiste doznania. Grafiki zdajg sie odtad petnic role
metaforycznych zapisdw standw emocjonalnych. W kolejnych pracach jeszcze wiece]
intymnej refleksji. W serii Martwych natur oraz grafik ,jesiennych” artysta postuguje sie
zabiegiem znanym juz z cyklu Kamienie. Dokonuje symbolicznego wyboru sposréd pro-
stych skfadnikdw natury (trawy, patyki, piéra, muszle) i umieszcza przedmioty w zupetnie
nowym dla nich, kontekscie. Starannie dobrane motywy zostajg zamkniete najczesciej
w obrebie regularnych symetrycznych uktadéw. Przedmioty tracg swoj potoczny wyglad
i ewokujg zupetnie nowe obrazy i sensy. W tle czesto doraznych i konkretnych znaczer
stoi dyskretna zaduma nad uptywem czasu, nieuchronnoscig przemijania, zmiennoscia.
Poza swoimi semantycznymi odniesieniami prace te stanowig doskonale zakompono-
wane martwe natury, pete cieptych czerwieni, brgzow i ztota, rownowazonych niekiedy
garng tondw chtodniejszych: szarosci i btekitdw.

W jednym z niewielkich Obiektéw odnajdziemy motyw spetanego ptaka-aniofa odsytaja-
cy nas do bardzo osobistego, wyrostego z intymnych przezy¢ cyklu prac pt. Upadfe Anioly.
Obecne w tych obrazach papierowe ptaki, zagle-skrzydfa towarzyszg rozwazaniom na
temat wyzwolenia, ucieczki, wznoszenia sie ku nowemu, ktére nastapi po tym, co juz
obumarto lub odeszto. W wielu dziataniach artystycznych Witolda Warzywody (grafiki
z Cmentarza Zydowskiego, frottages, fotografie, seria prac z pleneru w Wielu przedstawia-
jaca rzezbiarskie kompozycije drogi krzyzowej) obecne byto przekonanie o koniecznosci
dawania $wiadectwa ludzkiej egzystencji, wyrazania stosunku do kulturowej spuscizny
ludzkosci. Nieraz tez artysta pochylat sie nad istotg samej sztuki litograficznej i dotykat
problemu autotematyzmu w grafice (chocby drukujac z oryginalnych kamiennych ptyt
nagrobnych, eksponujac odcisniety, naturalny slad brzegu kamienia, wykonujac kamie-
nioryty).

Na pewno echa obu tych postaw obecne sg w ostatniej serii prac Witolda Warzywody,
ktdre stanowig ilustracje do opowiesci biblijnych. W grafikach tych umieszcza twor-
ca motywy obrazowe wyjete ze starych drzeworytéw bedgcych w zbiorach Biblioteki
Uniwersytetu Jagiellorfiskiego i obdarza je rodzajem odautorskiego komentarza. Cytaty
wyrézniajace sie ptaszczyznowo ktadzionym kolorem, funkcjonujg w obrebie wybranego
przez wspétczesnego tworce kontekstu,

Artysta manifestuje w ten sposdb nie tylko przynaleznos¢ do wielkiej rodziny grafikw,
7 szacunkiem, ale i dozg przekornosci traktujgc swoich antenatow, ale takze wyraza
przekonanie o istnieniu istotnych kulturowych wartosci, ktérych, mimo przemian, winna
dotykac sztuka, a ktdre dadzg sie wyrazi¢ zaréwno na duzej, efektownej ptaszczyZnie, jak
i na niewielkim, skromnym arkuszu papieru.

Tekst zamieszczony w katalogu do wystawy: Witold Warzywoda - Mata litografia, Galeria Stara" £ DK , £6dZ 2005
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PAMIEC KAMIENIA

Kazda wystawa zaktadajgca przekrojowy przeglad twérczosci Witolda Warzywody z ko-
niecznosci obejmuje jedynie pojedyncze reprezentacje wielu ukoriczonych dotad cykli
graficznych. Sprawia to komentatorowi osiggniec artysty, probujacemu dokonaé krétkie]
syntezy, sporo kfopotu, ale z drugiej strony, i to chyba wazniejsze, zwraca uwage na rozle-
gtos¢é zainteresowan tego doswiadczonego grafika,

Jednym z wazniejszych problemdw zwigzanych z twérczoscig Witolda Warzywody jest
Z pewnoscig zagadnienie jezyka jego wypowiedzi oraz stosowanych przez niego narra-
cji. Wiele z jego prac to niewatpliwie komunikaty zdystansowane wobec tematu. Juz na
poczatku swojej drogi twérczej artysta stosowat rdzne warianty spojrzenia na problem, od
impresyjnego, dokumentujgcego, dalekiego od uogdlnienia, przez realistyczne, reportazo-
we, po pozbawione anegdoty, metaforyzujgce i uniwersalizujgce tresci. Wspomniany weze-
$niej dystans ujawniat sie bardzo mocno na przyktad w niektérych barwnych portretach.
W doborze kostiuméw, rekwizytow oraz formut gestycznych, w zastosowaniu zaskakuja-
cych rozgrywek kolorystycznych wyraza sig tam przekonanie artysty o przewrotnosci losu,
0 zfozono$ci i nieodgadniono$ci ludzkiej natury, o koniecznosci przyjecia odpowiednich
rol w teatrze zycia. Podobne przestanie niosq takze niektdre z martwych natur, szczegélnie
te, ktdre wyrazajg echa marzen o uniesieniu, wyzwoleniu i ucieczce, a skonstruowane sg
z elementéw obrazowych takich jak papierowe ptaki, pidra, wiezy czy kamienie.
Poszukiwanie odpowiedniej gry z odbiorca jest tez szczegdlnie wazne w eksponowaniu
kazdorazowego spotkania z elementami kultury popularnej, plebejskiej, kultury banatu.
W tych niewinnych z pozoru pracach dochodzi do gtosu obserwacja zycia spotecznego
czy politycznego, refleksje na temat narodowych komplekséw i mitow. Artysta nie ulegt
pokusie tworzenia patetycznych, opartych na anegdocie czy cytacie komunikatdw. Wy-
korzystat drewniane odpustowe zabawki, ktére swa udawana powaga pogtebiajg efekt
ironii czy sarkazmu, W grafikach Warzywody - mimo widocznego sentymentu - potegu-
ja one poczucie $miesznosci, izolacji i rzeczywistej bezsity. Prace te, ze wzgledu na rodzaj
zastosowanych elementéw obrazowych dawaty pretekst do podejmowania kolejnych
préb kolorystycznych - grafiki uderzajg petnig odwaznych nasyconych barw.
Oczywiscie najtrudniej zdystansowac sie do, stojacych u podfoza niektdrych prac, gtebokich
osobistych przezy¢ czy egzystencjalnych refleksji na temat przemijajacego czasu, zmienno-
Sci, nietrwatoSci w naturze, probleméw eschatologicznych. Artysta znalazt odpowiednig for-
mute, jakg reprezentuje seria przepieknych martwych natur, w ktdrych dziesigtkami tondw
i odcieni pysznig sie szczegdlnie dobrane jesienne ,plony”: rosliny, muszle czy - wygladajace
jakby chciaty sie wiasnie narodzi¢ na nowo - owoce kasztanowca, W pracach tych rysunek
wzmacnia ekspresje koloru, ogniskuje uwage na miekkim malarskim stylu organizowania
powierzchni. Dominujg tu ciepte, nasycone barwy, rownowazone niekiedy gama tondw
chtodniejszych: szarosci i btekitéw. Swiatto, skupiajac sie na istotnych motywach i miekko
Slizgajac sie po ich powierzchni, nadaje przedmiotom wybitnie sensualnych walordw.
llustracje do biblijnej Ksiegi Rodzaju cechuije jeszcze inna, szczegélna metoda dyskursu,
Polega ona na konstruowaniu oryginalnego kontrapunktu, bedacego efektem zestawienia
wspdtczesnego kontekstu z historycznym przekazem ikonograficznym i stojgcymi za nim
religijnymi, filozoficznymi i kulturowymi tresciami. Artysta w szczegdiny sposéb aktualizuje
i weryfikuje te tresci. Obrazowy odautorski komentarz natozony na fragmenty starych drzewo-
rytéw wyraza jego stosunek do sposobu funkcjonowania tradycyjnych motywdw w Swiado-
mosci wspdtczesnego cztowieka i prawdziwego, dzisiejszego znaczenia biblijnych zwrotow:
Przekaz zdominowany zostaje przez rysunek, a kolory - w zdecydowanych jednobarwnych
ptaszczyznowych podkfadach - zmieniajg swoj walor z informacyjnego na ekspresyjny.
Liczne prace Witolda Warzywody ukazujg $wiat ujety realistycznie, obfity w szczegod-
ty, inne stanowig jego impresje, sugerujac rzeczywistos¢ przedmiotows, jeszcze inne
eksponujg jego metaforyczne sensy. Dla ukazania istotnych motywow artysta stosuje
rozmaite Srodki wyrazowe, wykorzystujac odpowiednie techniczne mozliwosci litografii;
zdarzajq sie dziefa utrzymane w monochromie, czasem wykonane przy uzyciu zaledwie
dwdch podktadéw pod ptyte rysujaca, w innych przypadkach artysta osigga swéj cel,
stosujac w podkfadach nawet dziesie¢ i wiecej drukdw.

Grafiki ukazujg ewolucje spojrzenia twdrcy oraz konsekwencje w realizowaniu kolejnych
warsztatowych celdw towarzyszacych plastycznemu werbalizowaniu zaréwno intelek-
tualnych, jak i estetycznych tresci.

Tekst zamieszczony w katalogu do wystawy:
Witold Warzywoda & Tomasz Matczak - litografia / Galeria ASP - TECHNOPARK £6dz, 2015
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MEMORY OF THE STONE

Each exhibition featuring a retrospective of Witold Warzywoda's artwork
has to cover single representations of numerous graphic series created
so far. That is the reason why a critic who tries to make a brief synthesis
of the artist's achievements has a lot of trouble. On the other hand, and
that is probably more important, it draws attention to the wide range of
interests of that experienced graphic artist.

One of the major issues concerning Witold Warzywoda's work is
certainly the issue of the language of expression and the narration he
uses. Undoubtedly, many of his works express his reserve to the subject.
Already at the beginning of his creative career the artist used varied
perspectives to look at the problem, from impressionistic, documenting,
far from generalizations, through realistic, reportage, up to metaphorising
and universalizing messages deprived of any anecdotic content, The
aforementioned distance was strongly revealed, for example, in some
colorful portraits. The selection of costumes, props and gestures, the
use of surprising colour juxtapositions help the artist to express his
belief in the perversity of human fate, the complexity and mystery of
human nature, the necessity to adopt proper roles in the theatre of life.
A similar message is also conveyed by some of his still lifes, especially
those which express the dreams about elation, liberation and escape,
and which are constructed of imagery elements such as paper birds,
feathers, strings and stones.

The search for an appropriate interaction with the viewer is also
particularly important in exposing each encounter with elements of
popular, plebeian culture, the cliché culture. In these seemingly innocent
works, there are some signs of observation of social or political life,
reflections on national complexes and myths. The artist did not give in
to the temptation to create pathetic expressions, based on an anecdote
or quotation. He used wooden toys, bought at a parish festival, which by
their mock dignity deepen the effect of irony or sarcasm. In Warzywoda's
graphics — despite the apparent sentiment — they increase the sense
of ridicule, isolation and actual helplessness. Taking into consideration
the type of imagery elements, the works gave a pretext for further colour
experiments — we are struck by the plenitude of brave saturated colours.
The thing that is certainly most difficult is to distance oneself from
the profound personal experience or existential reflection on passage
of time, volatility, instability in nature, eschatological problems. The
artist found an appropriate formula which is represented by the
series of stunning still lifes, where dozens of tones and shades show
a particularly fine autumn 'harvest’: plants, shells or chestnuts that
look as if they just wanted to be born again. In these works drawing
enhanced the expression of colour, it focuses attention on the soft
painterly style of organisation of the surface. Elements that dominate
here are warm, saturated colours, sometimes balanced by a range of
colder tones: greys and blues. Focusing on the important motifs and
softly sliding over the surface, the light endows objects with extremely
sensual values.

The illustrations for the biblical Genesis are characterised by another
specific method of discourse. It involves the construction of an original
counterpoint, being a result of juxtaposition of the contemporary context
with the historical iconographic content and the religious, philosophical
and cultural message that stands behind it. In a specific way the artist
updates and verifies this content. The author's illustrative commentary
imposed on fragments of old woodcuts expresses his attitude to the way
the traditional motifs function in the awareness of the contemporary man
and the true contemporary meaning of biblical phrases. The expression
is dominated by drawing, and colours — in strong monochromatic plane
backgrounds — change their value from informative into expressive.
Witold Warzywoda's numerous works show the world in a realistic
manner, rich in details; others are just impressions, suggesting the reality
of objects. There are also works which expose the world's metaphorical
meanings. In order to present essential motifs, the artist uses various means
of expression, using appropriate technical capabilities of lithography; there
are monochromatic works, sometimes made with the use of two grounds
implied on the drawing plate; in other cases, the artist achieves his goal
using even ten or more layers for one colour print.

The graphic works reveal the evolution of the artist's point of view as
well as his consistency in the following craftsmanship objectives that
come along with the visual expression of both intellectual and aesthetic
content.

CZAS 1 PRAWDA

Krzysztof Wieczorek - jak demiurg - co dzied stwarza swdj plastyczny $wiat na nowo,
wzbogaca go, odmienia, a przez to lepiej poznaje. Te wiedze zawiera w kolejnych obra-
zach, ktdre stajg sie zndw obiektami kontemplacji. Jego pasja podobna jest do tej, jakg
przejawiat jeden z bohateréw Dzumy Alberta Camusa - Joseph Grand, ktéry przez cafe
zycie doskonalit jedno jedyne zdanie. Albo jak poeta, ktéry tworzy niekoAczacy sie, roz-
kwitajgcy poemat ,wedtug Peipera’

Gdyby artysta pisat ksigzke, przedmiotem jego rozwazan bytby pewnie Czas. Bedac grafi-
kiem, tworzy sztychy z tematem Czasu w tle, a temat przybiera forme pejzazu i jego przemian.
Pejzaz to szczegdlny. Nasycony romantyczna, metafizyczng nastrojowoscig. Natura uka-
zana zostaje w swej ztozonosci i nieskoriczono$ci odmian, cafosé istnienia w swym piek-
nie i - réwnoczesnie - budzacej niepokdj grozie. Skaty, urwiska, krete Sciezki gubiace sie
w $cianach skiebionej roslinno$ci, sieci - putapki, siegajgce rozbtyskanych przestworzy
wieze, piramidy i obeliski - to sktadniki poetyckiego Swiata wyobraZni artysty w coraz to
nowych, intrygujacych konfiguracjach. Zapowiadajg konieczno$¢ zmierzenia sie z nie-
wiadomym. W bezludnym krajobrazie sg symbolami losu ludzkiego, mozolnej i najezonej
niebezpieczerstwami wedrdwki oraz nieuniknionego kresu.

Jedynym mieszkaricem tej nieokreslonej przestrzeni, intrygujacych, niemal magicznych,
fantastycznych krain zdaje sie by¢ Czas, ktdry w gestych zaroslach poszukuje swoje
corki - Prawdy. To on nadaje moc naturze, gruchocze mosty, w gestwinie niepowstrzy-
manej przyrody ukrywa dumne pomniki chwilowej bytnosci cztowieka, korzeniami roslin
rozsadza nietrwatg tkanke cywilizacj.

Slady zniszczenia i obumierania, w tym zrujnowane, osamotnione kulturowe symbole
ludzkich wysitkdw stajg sie w kofcu zwycieskimi atrybutami Czasu, po$wiadczajacymi
jego nieubtagany uptyw.

Powtarzalno$¢ motywdw w twdrczosci Wieczorka jest w pewnym sensie odbiciem powta-
rzalnosci i cyklicznosci w Swiecie rzeczywistym, gwarantem odradzania sig i potwierdzeniem
wiecznosci trwania. W doborze motywdw obrazowych, w zestroju kolorystycznym i waloro-
wym, w sposobie operowania Swiattem kryje sie z pewnoscig echo tradycji malarstwa ale-
gorycznego - w nim obrazy zjawisk Dnia, Nocy, Zmierzchu czy Switu, albo nastepujacych po
sobie por roku stanowity sposb na przedstawienie formuty Czasu,

W przypadku twérczosci Krzysztofa Wieczorka dzieto bierze swoj poczatek od prostego,
znanego motywu, PéZniej wybrany fragment pejzazu zmienia sie. Elementy obrazowe
zostajg powigkszone, rozbudowane, zmultiplikowane. Pierwotny motyw jest jak krotkie
opowiadanie, ktdre z czasem zaczyna sie rozrasta¢, wzbogacac o kolejne watki. Dzieje sie
tu podobnie jak w literaturze: utwory obrastajg w komentarze, przypisy. Bywaja cytowa-
ne w innych dziefach, podlegajg ,przettumaczeniu” na inne systemy znakow.
Narastajgce zmiany dokonywane w obrebie poczatkowego motywu dajg Swiadectwo
przemijania. Jego obecno$é chyba najmocniej podkreslajg pozornie ,destrukcyjne” dzia-
tania artysty, ktory niszczy gotowe kompozycje, wydziera z nich fragmenty, pozbawia
pierwotnych walordw, szukajac nowej jakosci. Prace inicjuja w zasadzie niekoriczacy sie
cigg zdarzen - ogniw pewnego procesu,

Wile kolejnych etapdw kreacii stoja dwojakiego rodzaju intencje. Pierwsza to typowa dla
wielu artystéw przemozna chec ,poprawienia” czy ,uzupetnienia” tego, co z perspekty-
wy czasu wydaje sie by¢ niedoskonate. Druga, bardziej istotna w kontekscie twdrczosci
Krzysztofa Wieczorka, to potrzeba wyrastajaca z przekonania, ze obraz nie moze by¢
statyczny, trwaty, niezmienny, bo $wiat widzialny podlega nieustajgcym przemianom.
Uzasadnia to ciggtg ewolucie juz istniejacych obrazéw.

Przemianom dziet w czasie towarzysza, nieobojetne dla ksztattu kolejnych wypowiedzi,
zmiany dokonujace sie w samym artyscie. Jego przezycia, emocje, zmystowe i intelektu-
alne do$wiadczenia kazg wzbogacaé prace o nowe elementy, a kontestowanie powsta-
jacych dziet nakazuje podejmowac nastepne proby, stawia¢ nowe pytania.

Ztozono$é dzieta powoduije, ze artysta dokonuje takze ingerencji w czasie. Kolejne war-
stwy dziefa, jak warstwy czasu, skrywajg przesztos¢. Mozna w nig wniknag, odchylajac
zaznaczong w kompozycji sugestywna granice ,przedarcia’ Spodnie, czesciowo ukryte
warstwy prac, zmienione przez nastepne, nie sg juz tym, czym byty. Naznaczone bywajg
nowg jakoscig i stajg sie znéw inspiracjg dla przysztosci. Dokonuje sie swoista proba
stworzenia ciggfosci czasoprzestrzennej, pogodzenia luznych dotad czastek przezyé,
emocji, w jeden rozwijajacy sie cigg doswiadczen cztowieka i artysty. Jego analiza, wraz
Z nieustajgcq ewolucjg dzieta, staje sie nieograniczonym w czasie, zfozonym procesem.

Przemiana odbywa sie nie tylko na poziomie jednej, rozbu-
dowywanej pracy czy jednego cyklu. Artysta tworzy prze-
ciez rownolegle inne dzieta, inne ich serie. Doswiadczenia
uzyskane w kolejnych dziataniach przenoszone sg do
nastepnych. W kreacjach pojawiajg sie nie tylko obecne
w innych dziefach motywy obrazowe; obok wybranego
watku ikonograficznego w obreb pracy wkracza takze
nowa jako$¢ formalna, na przykfad w monochromatyczna
przestrzen - zywy i Smiaty kolor wyjety z innej kompozycji.
Sam akt tworzenia dokonuje sie za sprawg artysty po wie-
lokro€ i rozcigga sie znaczaco w czasie.

Proces technologiczny jest coraz bardziej ztozony. Podktad
stanowi zazwyczaj (czasem czysta a czasem kaszerowa-
na z druku cyfrowego) graficzna odbitka z matrycy. Jej
fragmenty znikajg stopniowo pod naklejanymi ptaszczy-
znami papieru, pod warstwami farby akrylowej, akwareli
czy gwaszu, pod warstwami laserunkdw i lakierw. Artysta
stosuje szablony. Uzywa spraydw. Eksperymentuije.

W nowg przestrzen wdzierajg sie cytaty z innych, jedno-
barwnych bad? wielokolorowych, kompozycji graficznych.
Sq to zazwyczaj znane, powtarzajace sie w pracach Wie-
czorka motywy. Artysta korzysta z kilku zaledwie matryc
- przywotuje dzigki nim motywy obecne w jego pracach
od ponad dwudziestu lat - ale wariantéw, wynikajgcych
Z jednoczesnego ich uzycia w obrebie jednej kompozycji
jest bardzo wiele.

Wieczorek tworzy kolaze, kladac ptaszczyzny naklejane
- | tu raczej drze papier - obok i na drukowanych, czesto
juz kaszerowanych fragmentach. Dla celéw kompozycyjnych
zestawia je z pustymi, ,milczacymi” miejscami pfaszczyzny.
Niektdre fragmenty zostajg namalowane - daje to efekt
w postaci réznorodnosci faktur: matowych w przypadku
gwaszu, potyskujgcych w przypadku farb olejnych. Artysta
tworzy celowo rézne wersje, zmienia kolory podkfaddw,
podmalowuije fragmenty ptaszczyzny.

Eksperymenty z kolorem - choé Wieczorek tworzy tez
monochromatyczne kompozycje, na przyktad barwione
akwaforty - sg Zrédfem czystej, twérczej radosci. Bar-
wa jest istotna nie tylko w kontekscie przynaleznosci do
przedmiotu, ale jako warto$¢ sama w sobie. Kolor - czesto
nie lokalny, nie imitacyjny - nie zwaza na kontury obiek-
téw i zostaje rozlany na wieksze ptaszczyzny.

W starszych kompozycjach graficznych i malarskich barwy
bywaty zgaszone, jakby archaizowane. Sptowiate od uptywu
czasu rdzawe czerwienie dzielity terytorium z wyblaktymi
atramentowymi tonami, sepie z tonami spokojnych zieleni.
Teraz artysta pozwala sobie czesciej na $miate eksperymen-
ty kolorystyczne, Zestawia obok siebie krzyczace odcienie
btekitow, zotcieni czy rdzow, dbajac jednak o to, by zacho-
wac spajajacg catosé - jednosé tonalna,

Kolory przenikajg sie na papierach o réznej gramaturze, fak-
turze i barwie w odmienny sposob, owocujac subtelnymi
efektami walorowymi. Wykorzystanie drukarki atramentowej
pozwala na uzyskanie spektakularnych rezultatéw, na przy-
ktad efektu akwareli, gdy drukuje sie na wilgotnym papierze.
To przenikanie sie interesuje artyste nie tylko ze wzgledow
technologicznych, nie tylko w kontekscie uzycia okre$lo-
nych Srodkow ekspresji, ale takze w sposéb metafizycz-
ny, jako wyraz przenikania sie materii i niemal mistycznej
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obecnosci Czasu, wywotujgcego przemiany w obrebie dziefa.

Intaglio - magicznie brzmigce stowo, stanowi czesto ostateczny cel technologicznych
poszukiwan. Uzyskanie wypadkowego efektu - ptyty dajacej mozliwos¢ druku nakfadu
graficznego jest, jak mozemy sie przekonaé, bardzo skomplikowana i roztozona w czasie.
W wielu przypadkach stosowana technika, rodzaj uzytego papieru nie pozwalajg na wy-
drukowanie duzego nakfadu.

Mimo to koricowy efekt staje sie nierzadko poczatkiem kolejnych poszukiwan, Wszystkie
one zmierzajg ku tworczej syntezie, wiasciwej danemu etapowi twdrczosci. Gotowe dzie-
fo - owoc wielogodzinnej pracy stanowi czesto szkic dla nastepnej kompozycji.
Wyrazem wzglednosci kazdego tekstu interpretujacego $wiat jest mozaikowy czy fasetowy
charakter jego wizerunku. Jest to obraz zaburzonych stosunkéw przestrzennych, odwrdco-
nych relacji, rozmaito$¢ kadréw tworzacych obraz $wiata po wielokro¢ odbity w pottuczo-
nym lustrze, co wptywa takze na wprowadzane podziaty barwne i $wiatfocieniowe,

Uderza swoista teatralnosé tych kompozycji, ktdra jest wyrazem wyrafinowanej kreacji,
$wiadectwem odchodzenia od bezposredniego nasladownictwa natury.

Nieustajace odrealnianie znajomego, wydawatoby sie, Swiata jest potwierdzeniem tego,
Ze artysty nie interesuje ,czysty” pejzaz. Interpretowanie prac Krzysztofa Wieczorka je-
dynie ze wzgledu na rodzaj Srodkow, jakie stosuje, Srodkdw okreslanych ogdlnie jako
realistyczne, jest zatem mylace i niewystarczajace.

Gdy zwrdcimy uwage na sposdb uporzadkowania prezentowanych watkéw, na to, jak
funkcjonuje w tych kompozycjach $wiatto, jak postepuje tworca z kolorem, jak buduje
rytmy na plaszczyZnie, staje sie jasne, ze wybrane motywy obrazowe stajg sie narze-
dziem w rozwigzywaniu probleméw czysto plastycznych.

Wieczorek ,ucieka" od literatury, od anegdoty, ,ucieka" od przedmiotu. W innym przypad-
ku nie budowatby tak skomplikowanych kompozycji, nie powracatby do tych samych
motywdw, nie multiplikowatby obrazéw. Pierwiastek realistyczny zostaje zagtuszony
przez wazniejsze akcenty. Drzewo, skafa, sieé, bryta geometryczna poddane zostajg
szczegdlnemu zrytmizowaniu, tak jak sfery przestrzeni, w jakich obiekty sie znajdujg, tak
jak warstwy koloru, jak pasma $wiatta.

Swiatto wdziera sie w przestrzenie cienia smugami, ki6re rytmizuja i dzielg przestrzen.
W kontrastach Swiatfocieniowych Scierajg sie ze soba: dzien i noc, blask i ciemno$¢.
Dopetniajg sie ostatecznie - jak zfo i dobro, przebudzenie i kres.

Roztozenie akcentdw, rytmizacja, jakiej poddane zostajg Srodki ekspresji, wskazujg, ze
kompozycja prac poddana zostaje logice konstrukcji dzieta muzycznego. Reguty budo-
wy dzieta audialnego ze swoboda i wyczuciem przenikajg wewnetrzng tkanke obrazow.
Na tle starannie przygotowanego podkfadu, w kontrascie do uderzen powtarzalnych
elementow brzmig wyraznie tony wysokie i niskie, jaskrawe i przyttumione, plastyczne
akcenty - jak dZwieki - przyblizaja sie i oddalajg. Na tle ciemnych, basowych akordéw
btyski Swiatfa przeszywajq przestrzen jak improwizowane pasaze trebacza jazzowego.
Penetrowanie terytorium tradycyjnie zajmowanego przez muzyke jest, byé moze, probg
przekroczenia li tylko przestrzenno$ci malarstwa czy grafiki i wejScia na obszar sztuki, ktdra
istnieje w odmiennych, bardziej ztozonych granicach - juz nie tylko przestrzeni, ale i czasu.
Artysta - jak muzyczny sampler - miesza gatunki, techniki, cytuje; w jego plastycznych
kompozycjach mierzg sie ze sobg na ptaszczyZnie rozmaite rytmy, tony i nastroje. Tym
samym prace w spektakularmy sposéb oddajg charakter wspdtczesnosci, na ptaszczyZnie
plastyki odtwarzajg mechanizmy postrzegania i opisywania dzisiejszego $wiata.

Prace Krzysztofa Wieczorka nie s oczywiscie jednoznaczne. Stwarzajg rozmaite mozli-
wosci analizowania i interpretowania sktadnikéw dziefa na réznych poziomach. Jednak
niewatpliwie stanowig kolejne - wydaje sig, ze coraz bardziej prowokacyjne - wypo-
wiedzi, w ktdrych artysta stara sie dotrze¢ do istoty plastycznych wartosci rzadzacych
poszczegélnymi dyscyplinami i technikami artystycznymi oraz zadaé pytanie o kres ich
mozliwosci. Przede wszystkim dotyka skomplikowanych i delikatnych relacji miedzy tym,
co graficzne, a tym, co malarskie. Takze istoty wzajemnych zwigzkéw - niegdys walcza-
cych o autonomig - dyscyplin. Badanie tak delikatnej materii, czy to ,dla Historii, czy to
w kontekscie wtasnych artystycznych potrzeb, wymaga poddania sie Czasowi. A corkg
Czasu - przypomnijmy - jest Prawda.

Tekst zamieszczony w katalogu do wystawy: Krzysztof Wieczorek. Granice. Wigzy. Mosty - grafika
Galeria Batucka w todzi, 2006
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Elementem, ktdry wyraziscie spaja i organizuje zaréwno myslowo, jak i artystycznie po-
szukiwania Joanny Wiszniewskiej-Domariskiej jest motyw ksiazki (ksiegi), choé wiasci-
wie - ze wzgledu na wymiar podejmowanych problemdw - nalezatoby napisa¢ Ksigzki
(Ksiegi). Funkcjonuje on w jej tworczosci na wielu poziomach, przejawia sie w réznych
formach. Miedzy innymi w bardzo oryginalnych plastycznych manifestacjach, jakimi sg
ksigzki artystyczne, bywa ze otwartych, pozwalajacych poznac opisywang w nich histo-
rig, ale czeSciej w tych starannie zamknigtych - ciekawszych, bo kryjacych wszystkie
tajemnice i potencjalne mozliwodci, kuszacych perspektywa poznania prawdy; w efek-
townych, poruszajacych wyobraZnie obiektach i ztozonych z nich instalacjach, utrzyma-
nych w charakterystycznej, rozpoznawalnej poetyce.

W pracach rysunkowych i graficznych (takze ilustracjach ksiazkowych do cudzych bad?
whasnych préb literackich) artystka czesto interpretuje wybrane motywy i cytaty z bli-
skich jej sercu utworéw (wierszy Wistawy Szymborskiej, dziet Marcela Prousta czy Paulo
Coelho). Liczne motywy obrazowe oraz sugestie zawarte w tytutach prac (pamietnik,
szkicownik, poeta, picro, biblioteka) réwniez odsytajg nas do naczelnego, nadrzednego
motywu tworczo$ci todzkiej artystki,

Przede wszystkim jednak porusza nas w jej pracach wizja ksigzki jako wielkiej metafory
ludzkiego losu. Staje sie ona wszechobecnym atrybutem towarzyszacym moralitetowej
rozprawie na temat czfowieczej egzystencii.

Bohater prac Joanny Wiszniewskiej-Domanskiej nieustannie podrézuje. Wiasciwie bywa
przez nig ciggle wrzucany w tajemniczg przestrzen jak skazany na egzystencje wieczny
pielgrzym. Ciagle tez staje na granicy, pomiedzy, zostaje ukazany tuz przed podjeciem
waznej decyzji. Wieczny Everyman prébuje rozpoznaé swoj los. Chce pewnie takze zro-
zumiec Swiat i rdwnoczesnie zrozumie¢ siebie. A moze tylko podejrzewa, ze zycie rzeczy-
wiscie jest tylko snem. Wieczny Tufacz trwa, odwrdcony do nas plecami, w ciggtym ocze-
kiwaniu na to, co sie zdarzy. Na niedopetniony jeszcze los, na spotkanie, na nienapisany
jeszcze list (na razie zawieszony w czasie i w przestrzeni).

Jego sytuacja jest nie do pozazdroszczenia. Co prawda wszystko jest mozliwe, klucz do
szczeScia ma prawie w zasiegu reki, ale przedtem musi wybrac. Ciggle wybiera¢. Roz-
poznawa¢ dane mu znaki i sprostaé wyzwaniu, ryzykujac, ze podejmie ztg decyzje. Bo
przeciez na obranej drodze czekajg go zardwno nagrody, jak i niemite niespodzianki.
Osigganie celu okupione jest nieustajacym odczuciem niepokoju i bélu istnienia.
Opisywane przez artystke Srodkami rysunku i grafiki historie skfadajg sie na ksiege ludz-
kiego losu - tego indywidualnego i tego uniwersalnego, odnoszacego sie do kazdego
cztowieka. Wszystkie egzystencije, w ktérych petno i banatu, i wzniostosci, zapisane sq
w ksiegach, sktadanych z szacunkiem w wielkiej bibliotece naszych codziennosci. Two-
rzq (odwotajmy sie tu - nie bez ironicznego usmiechu, jak czyni to artystka - do patosu)
Wielka Historie Ludzkosci.

Wybory naszego bohatera rysujg sie wyraziscie, ujgte w liczne antynomie: tak i nie, biate
i czarne, bierno$¢ i aktywno$¢, otwarte i zamkniete drzwi, Wsrdd opozycyjnych poje¢ sq
takze: pamieC i zapomnienie, sen i jawa. Te konteksty odsytajg nas do tradycji, z jakiej
wyrastajg prace Joanny Wiszniewskiej-Domanskiej. Jest nig tradycja malarstwa meta-
fizycznego, sztuki irracjonalnego spojrzenia na $wiat, eksponowania jego dziwnosci
i niezwyktosci. Stuza temu pozbawione szczeg6téw, uproszczone wizerunki samotnych
podréznych, melancholijnych zadumanych postaci, stajgcych wobec przerastajacych je
egzystencjalnych problemdw. Twdrczyni kreuje odrealnione obrazy milczgcego Swiata,
petnego pustych ulic, pedantycznie wykreslonej architektury, odbierajacych odwage
labiryntéw, wyludnionych otwartych przestrzeni, w ktérych krélujg zaskakujgce ze-
stawienia przedmiotéw i form. Sg one nie tylko charakterystycznymi sktadnikami tego
dziwnego $wiata; pefnig réwnoczesnie funkcje symboli, tacznikéw miedzy $wiatem me-
tafizycznym a cztowiekiem.

Papierowy $wiat papierowych przedmiotéw. Swiat papierowych pejzazy i papierowych
miast. Kazdy z nas zyje po trosze w takim papierowym mie$cie zbudowanym z watfych
nadziei i ulotnych snéw budujacych nasz los - tak kruchy, jak delikatna jest kartka pa-
pieru. Kazdy z nas ma tam ulubione uliczki, Sciezki ktdrymi podazajg nasze mysli, a takze
zakamarki i zautki, w ktorych sig one gubig. Kazdy z nas przezywa w nich swoje problemy
- najczesciej weale nie papierowe.

Opisywanie $wiata w pracach Joanny Wiszniewskiej-Domanskiej dalekie jest od psy-
chicznego automatyzmu surrealistéw. Dziefa wyréznia precyzyjny rysunek, staranna

kompozycja, prostota organizacji Swiata przedstawionego.
Charakterystyczny zestaw Srodkéw wyrazowych, rozpo-
znawalny zestaw motywdw, konsekwentny, wypracowany
warsztat, a przede wszystkim szczegdna nastrojowa at-
mosfera tych prac czynig z nich pociagajace, pefne poezji
wypowiedzi, jakby wysnute z wyszeptanych na ucho ta-
jemnic, watpliwosci i marzen.

Tekst zamieszczony w katalogu do wystawy:

Joanna Wiszniewska-Domariska. Miasto - Biblioteka
Rysunek, grafika, ksiazka artystyczna

Galeria Biblioteki Uniwersyteckiej UW w Warszawie, 2015
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EWA WOJTYNIAK-DEBINSKA

NA GRANICY RZECZYWISTOSCI

Prawdziwym cudem jezyka sziuki jest nie to,

ze umozliwia on artyscie tworzenie iluzji rzeczywistosci.

(..) Uczac nas, jak widziec¢ Swiat od nowa,

daje nam on zfudzenie spogladania w niewidoczne obszary umystu (...).
Ernst Gombrich

Twdrczos¢ Ewy Wojtyniak-Debinskiej niewatpliwie realizuje przeczucie austriackiego histo-
ryka sztuki. Jej dorobek obejmuie kilkanascie cykli graficznych wykonanych w rozmaitych
technikach. Pojawiajg sie w niej charakterystyczne, powtarzajgce sie motywy obrazowe.
Razem tworzg rodzaj pejzazy, na ktére sktadaja sie fragmenty krajobrazu, wizerunki ro-
$lin, relikty architektury. Mimo, Ze artystka w wigkszosci prac - na réznych poziomach
i w réznym stopniu - wykorzystuje fotografie, to nie jest nam nigdy dane obejrzec te ob-
razy w catosci i ze szczegdtami, w ich ,obiektywnie" uchwyconym ksztatcie. Ten dyskom-
fort pogtebia fakt, ze od poczatku, powodowana intuicjg, autorka prébuje takze uchwycic
to, co trudno dostrzegalne, nieokreslone, pozwalajac, aby nieSwiadomos¢ wspomagata
- wydaje sie racjonalny - proces tworzenia.

Ewa Wojtyniak-Debirfiska poddaje obrazy transformacji, metamorfozom - zrazu pozba-
wiajac je jedynie szczegdtow poprzez operowanie mocnym walorem, dzieki zwigksza-
niu kontrastu czerni i bieli, pdZniej przez wycinanie, ujmowanie fragmentéw przestrzeni,
wykorzystywanie wycinkdw pejzazu w nowej funkcji i w nowych miejscach, dodawanie
nowych elementdw: linii, pfaszczyzn, gestualnych wiretéw.

Zestaw motywdw, konteksty, w jakich sie pojawiajg, takze tytuty niektdrych cykli i prac
(Bez wyjscia, Pejzaze wewnetrzne, Requiem) wskazujg wyraznie na szczegdlne nasyce-
nie tej tworczosci pierwiastkami egzystencjalnymi. Rzeczywistos¢ prac Ewy Wojtyniak-
-Debiriskiej to $wiat podzielony, a nawet roztamany, peten antynomii. Mozemy w  nim
odnalez¢ egzystencjalne pytania natury ogélnej, ale tez, niewatpliwie, problemy indy-
widualne, wyroste z osobistych doswiadczen, przemysleri i niepokojéw autorki. W wie-
lu pracach poszczegdine fragmenty tej rzeczywistoSci - moze i znaki rzeczywistosci
wewnetrznej cztowieka - egzystujg na styku, na granicy, na skraju, pozostajgc wobec
siebie w kontrascie lub w opozycji. Stuza ewokowaniu takich impresji widoczne w nich
liczne granice: natury i cywilizacji, mroku i $wiatta, potencji (wyrazajacej sie chociaz-
by w pnacych sie ku Swiattu wizerunkach roslin) i upadku, destrukcji, a takze wido-
ki rozmaitych otwordw i szczelin, granic dwdch rzeczywistosci. ,Zaprawde powiadam
wam, wielka jest przepa$¢ miedzy nami a Swiattem.” - pisat Zbigniew Herbert. To jakby
przywotywanie toposu ,rytuatu przejscia; ktdremu w zyciu czesto jestesmy poddawani,
To pytania o sens i o droge, o cel Zycia wobec wszechobecnej obecnosci destrukeii
i upadku. O wybdr. O to, czy jesteSmy w stanie, bedac przeciez czescig natury, tak jak
bohater pdZniejszych grafik artystki - drzewo, trwac i pokonywac trudnosci. | odradzaé
sie mocnigjszym.

Rozwigzania natury ogdlnej, nie tylko egzystencjalnej, ale takze ontologicznej, ujawniajg
sie poprzez obecne w wykreowanych przestrzeniach (i na ptaszczyZnie prac) symbole
kwadratow czy trojkatow, niosacych bogactwo uniwersalnych odczytan, poprzez zesta-
wianie poziomdw i pionéw (w postaci odpowiednio zakomponowanych fragmentéw
pejzazu lub wrysowanych, biegnacych w odpowiednich kierunkach linii), werbalizuja-
cych opozycje i wzajemne uzupetnianie sie rozmaitych przeciwierstw, mozliwos¢ two-
rzenia jedni. Intruzi - tworzone odrecznie, uproszczone, nieraz geometryczne elementy
rodzg kolejny, plastyczny i symboliczny kontrast z ksztattami o charakterze przestrzen-
nym i realistycznym. Niektore wywotane konteksty: ksztatty form (podobnych sakralnym
budowlom), wybér kolordw (obecnos¢ biekitu) rodzg refleksje natury metafizycznej,
odsyfajac do kulturowej przestrzeni, w ktérej Scierajg sie ze sobg sacrum i profanum
(Swigtynie, Totem).

Do tej pory wspomniano jedynie o motywach wizualnych, ktore bezsprzecznie funkcjo-
nujg w przestrzeni obrazu i mimo dekonstruujgcych dziatar artystki s rozpoznawalne.
Druga grupe obiektdw stanowig motywy, ktdre istniejg tylko dzieki zabiegom artystycz-
nym autorki prac, jej sugestiom zawartym np. w tytutach, podobierstwu do istnigjacych
przedmiotdw, a przede wszystkim dzigki sprowokowanemu dziataniu naszej intuicji i wy-
obraZni, odwotaniom do mechanizméw naszej percepcji, a takze, co wazne, naszej zgo-
dzie na konwencje. Wyrachowana gra autorki z odbiorcg pozwala nam zobaczyé i zin-
terpretowad niektore z motywow jako - przeciez nieistniejace - pejzaze (bo przypominajg
rozciggniete pasma gor czy laséw, brzegi rzek, zarosla krzewdw), ujrzec ludzkie profile (bo
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ON THE BORDER OF REALITY

Indeed, the true miracle of the language of art

is not that it enables the artist to create the illusion of reality.

(...) In teaching us to see the visible world afresh,

he gives us the illusion of looking into the invisible realms of the mind (...).
Ernst Gombrich

Ewa Wojtyniak-Debiriska’s work undoubtedly fulfills the belief of the
Austrian art historian. Her oeuvre comprises a number of graphic series
made in a variety of techniques. It is based on the characteristic repetitive
imagery motifs. Together they compose some kind of scenery which is
built of fragments of a landscape, images of plants, relics of architecture.
Although in most of her works — at different levels and to a varied
extent — the artist uses photography, we have no chance to see those
images as a whole and in detail, in their ‘objectively’ captured shape.
That discomfort is deepened by the fact that from the very beginning the
artist, prompted by intuition, has been trying to capture what is hard to
perceive, to define, leaving the seemingly rational process of creation to
the subconscious.

Ewa Wojtyniak-Debiriska submits her images to transformation,
metamorphoses - at first just depriving them of details by the use of
strong values, due to the increase of contrast between black and white,
later by cutting out, subtracting fragments of space, using selected
pieces of a landscape in a new function and in new places, adding new
elements: lines, planes, gestural interference.

The array of motifs, contexts in which they appear, also the titles of some
series and works (No Way Out, Internal Landscapes, Requiem) indicate
clearly that this creation is infused with existential elements. The reality of
Ewa Wojtyniak-Debiriska's works is the world which is divided, even split
up, full of antimonies. We can find there general existential questions as well
as, undoubtedly, individual problems originating from personal experience,
reflections and the artist's anxiety. In many works the particular fragments
of that reality - perhaps even signs of human intimate reality - exist on
the verge, on the edge, staying in contrast or opposition to one another,
Numerous borders visible there are to evoke such impressions, the limits of
nature and civilisation, of darkness and light, of potency (expressed even
in images of plants soaring to the light) and of decay, destruction, as well
as images of various apertures and cracks, borders of two realities. 'Verily
verily I say unto you greatis the abyss between us and the light' - Zbigniew
Herbert wrote, It reminds us of the topos of 'the rite of passage’ which we
are frequently submitted to in our life. They are questions concerning
the sense and the way, the life aim when facing the omnipresence of
destruction and decadence, questions about having a choice. Questions
raised to find out if we are able, being a part of nature, like the tree - the
subject of the artist's later graphic works - to last and overcome difficulties.
And revive even stronger.

General solutions, not only of existential but also ontological nature, are
embodied by symbols of squares or triangles, present in the created
spaces (and on the plane of works), carrying the richness of universal
interpretations, by means of juxtapositions of horizontal and vertical
lines (in the form of suitably composed fragments of a landscape or lines
drawn and running in the right directions) verbalizing the oppositions
and mutual completion of various contrasts, the opportunity to create
the unity. Intruders, hand-created, simplified, sometimes geometrical
elements bring the subsequent, visual and symbolic contrast with
shapes having spatial realistic character. Some contexts that emerge:
shapes of forms (similar to sacred buildings), the choice of colours
(presence of the blue), evoke reflections of metaphysical nature, referring
us to the cultural space in which the sacred and the profane clash
(Temples, Totem).

So far only visual motifs have been mentioned, which unquestionably
function in the image space and despite the artist's destructive impact
they are recognisable. The second group of objects consists of motifs
which exist merely due to the authoress's artistic acts, her suggestions
conveyed by the titles, a resemblance to truly existing objects, and most
of all thanks to our intuition and imagination provoked by the artist,
references to the mechanisms of our perception, and last but not least,
our approval of the convention. The creator's calculated play with the
audience allows us to recognize and interpret some motifs as - actually
non-existing - sceneries (as they look like ranges of mountains or
forestlands, banks of rivers, live thicket), to see human profiles (as the
appearance of some trees often resembles human faces, and contours of
some planes make borders-outlines of human silhouettes); the illusion is

wyglad niektorych drzew przypomina czesto w detalach ludzkie twarze, a kontury nie-
ktdérych pfaszczyzn tworzg granice-obrysy ludzkich postaci); iluzje wzmacniaja kontrasty
Swiatfa - to ono czesto, oprdcz dziatania nastrojo- i symbolotwdrczego, jest czynnikiem
sprawczym wyobrazen jak np. w cyklach: Stworzone Swiatfem, Przemiany.

Artystka w swoich autorecenzjach jasno wskazuje, ze istotg podobnych dziatad jest
przetozenie na jezyk sztuki dociekan dotyczacych relacji miedzy percepcjg zmystowa
a rozumowym interpretowaniem zjawisk. Interesuje ja ,poszukiwanie granicy miedzy
tym, co nalezy do $wiata obiektywnego, rejestrowanego na siatkdwce oka, a tym, co ma
charakter subiektywny, narzucony przez umyst: Rozwaza na ile, dzieki nawykom kultu-
rowym i odpowiedniemu nastawieniu, dzieki wyksztatconym i zachowanym w pamieci
schematom dajemy pierwszenstwo pojmowaniu nad postrzeganiem.

Te refleksje sg interesujace, bo dotyczg rozwiniecia tych teorii na dwdch poziomach:
zwyktej ludzkiej percepcii rzeczywistosci, nastawionej dzieki zagniezdzonym w $wiado-
mosci schematom na interpretowanie rzeczywistosci w okreslony sposéb, i - z drugiej
strony - sposobu interpretowania Swiata przez artyste, ktry nie tylko podobnie jak inni
postrzega rzeczywistosc, ale takze na ten proces odbioru naktada uwarunkowany regu-
fami sztuki proces selekcji.

To dlatego niektore pejzaze sq dodatkowo kadrowane, artystka wyfawia z catosci tylko
fragmenty, ktére wydajg sie 0sobng, autonomiczng wartoscig, chociazby ze wzgledu na
strukture elementéw kompozycyjnych, wystepowanie okreslonych napiec: liniowych,
Swietlnych czy fakturalnych. Jest to jakby podwdjnie ztozone postrzeganie Swiata.

To takze narzedzie artystycznej kreacji. Mozna by w tym miejscu przywotac historyczne
pojecie ,klucza kompozycyjnego; stuzacego organizacji mechanizmu postrzegania dzie-
ta sztuki w zgodzie z intencjg autora. Manipulacja artysty prowadzi do tego, ze wreszcie
widzimy to, czego nie ma, albo to, co sam chciatby, abySmy zobaczyli. Mami nas sam
psychiczny proces odbioru, a jest on jeszcze wzmacniany przez $wiadomie uzyte $rodki
artystyczne.

Interesujgce jest takze, w jaki sposdb twdrczyni powotuje do graficznego zycia, a takze
zestawia ze sobg, odbicia rzeczywistego $wiata oraz tego, ktdry stanowi czesciowo lub
w catosci wynik zabiegdw kreacyjnych autorki prac.

Twdrczo$¢ Ewy Wojtyniak-Debifskiej jest bardzo konsekwentna, Kazde z podejmowa-
nych przez nig teoretycznych zagadnien rozwijane jest sukcesywnie w obrebie kilku
cykli. Istotny dla autorki motyw relacji miedzy réznymi sposobami percepcji obecny jest
najpierw w dzietach, w ktérych czynnik mimetyczny jest najwiekszy. Fotografie frag-
mentow rzeczywistosci, cho¢ przetworzone walorowo, stanowig podglebie dla dziatan
w technice serigrafii, najbardziej - z uprawianych przez graficzke technik - zwigzanej
z reprodukejg” rzeczywistosci. Jest to etap najsilniej naznaczony materialnym jej aspek-
tem. Gdy artystka wigcza do swych dziatan zabiegi zwracajace naszq uwage na psy-
chiczne mechanizmy w procesie odbioru - wprowadza elementy technik zdecydowanie
bardziej ,inwazyjnych" (ciecie, trawienie): akwatinty i linorytu. Ten ostatni pojawia Sie,
gdy artystka wprowadza emocjonalny gest, gdy znika dziatanie fotografii, gdy trzeba
zwrdci¢ uwage na aspekt kreacyjnosci i - réwnoczesnie - da¢ dojs¢ do gtosu myslom
0raz emocjom.

Stopniowo zatem do wzglednie neutralnych wizerunkéw przyrody koegzystujacej czy
rywalizujgcej z - niestety nietrwatymi i niszczacymi nature - przejawami cywilizacji
i obecnosci cziowieka wkradajg sie widoczne, celowe ingerencie artystki. Fragmenty ob-
razéw czesciowo wystaniajg woale, pojawiajg sie dodatkowe, pétprzejrzyste kwadratowe
kadry, ktérych zawarto$¢ stanowi nowg, autonomiczng warto$é, przestrzenie zostajq za-
burzone, a nawet pozbawione niektorych swoich fragmentow. Z czasem zanika element
oryginalnego obrazu, zostaje przeniesiony w inne miejsce; w nowym kontekscie nabiera
nowego znaczenia i staje sie budulcem dla nowego obrazu. 0d czynnika mimetycznego
przechodzimy do aspektu kreacyjnego, od ,reprodukcji” do sztuki gestu.

W kolejnych cyklach (od Snu o drzewie az po Gesty), w ktdrych wiodacym motywem
staje sie wizerunek drzewa - elementu natury, ale i uosobienia cyklu zycia cztowieka
- mamy do czynienia z podobnym zabiegiem. Zrazu naturalne, cho¢ ukazane za po-
moca wzmocnionego walorowego kontrastu, ,rzezbiarskie” portrety drewnianych pni
0 pomarszczonych korg obliczach w kolejnych cyklach - dzieki wykorzystaniu naszych
przyzwyczajen odbiorczych i odpowiedniego nastawienia - przeistaczajg sie w suge-
stywne obrazy ludzkich ciat, by wreszcie przybra¢ postaé syntetycznego znaku, nakre-
$lonego w artystycznym gescie przez autorke, gdzie nie zachowat sie juz materialnie
(ale tkwi tam podskdrnie) pierwotny obraz rosliny.

intensified by the light contrasts - it is the light that apart from its mood
- and symbol-creative influence, is the factor inspiring imagination, as
e.g. in the series: Created by Light, Transformations.

In her self-reviews the artist clearly points to the fact that the essence
of that kind of acts relies on transition of considerations concerning the
relation between the perception of senses and the rational interpretation
of phenomena into the language of art. She is interested in the ‘search
for the border between what belongs to the objective world, recorded in
our retina, and what is subjective, imposed by our mind: She speculates
on to what extent, owing to cultural habits and an appropriate approach,
to patterns formulated and preserved in our memory, we give priority to
cognition rather than to perception.

These reflections are noteworthy as they refer to the development
of these theories at two levels: the common human perception of the
world, biased by patterns of interpreting reality in a given way deeply
rooted in our awareness, and - on the other hand - the artist's way
of interpreting the world, who perceives the reality not only like others
do, but who overlaps that process of perception with the process of
selection conditioned by the rules of art.

Therefore some landscapes are additionally cropped, the artist selects only
fragments out of the whole, parts that seem to be a separate autonomous
value when we take into account the structure of compositional elements,
occurrence of specific tensions: of lines, light or texture. As if it was a doubly
complicated perception of the world.

Itis also a tool of artistic creation. We might recall here the historical term
of the ‘compositional key' whose aim was to organise the mechanism of
interpreting the work of art in accordance with the author’s intention. The
artist's manipulation makes us finally see what does not exist or what
the artists themselves want us to perceive. We are deceived by the very
psychic process of perception, and it is still intensified by deliberate use
of certain means of expression.

What is also interesting here is the way the artist graphically animates
and juxtaposes the reflections of the real world and the world that partly
or as a whole is the result of the artist's creative acts.

Ewa Wojtyniak-Debifska's work is very consistent. Every theoretical
issue she has been concerned with is successively developed within
a number of series. The motif of the relation between different ways of
perception typical of the artist is first present in the works where the
mimetic factor is biggest. Photographs of fragments of reality, though
transformed as far as values are concerned, make the background for
the screen printing technique, the one that is to the greatest extent
connected with the reproduction’ of reality - out of the techniques used
by the graphic artist. It is the stage that is most intensively marked by
the material aspect of reality. When the artist enriches her work with
some acts that draw our attention to psychic mechanisms present in
the process of perception - she introduces definitely more ‘invasive’
elements of techniques (cutting off, etching): aquatint and linocut. The
latter always appears when the artist introduces an emotional gesture,
when the photography impact vanishes, when it is necessary to attract
the viewer's attention to the aspect of creativity and - at the same time
- open the way to thoughts and emotions.

Thus gradually the relatively neutral images of nature coexisting or
competing with - unfortunately impermanent and nature-devastating
- manifestations of civilisation and human presence are disturbed by
the artist's visible deliberate interferences. A part of the image is half
covered by veils. There are additional partly transparent square frames
whose content contributes to the new autonomous value, the work's
space is disturbed or even deprived of some fragments. As time goes by
the element of the original image disappears, is moved to a new context;
in that new position it is endowed with the new meaning and becomes
the foundation for a new image. From the mimetic factor we proceed to
the creative aspect, from ‘reproduction’ to the art of gesture.

In the subsequent series (from Dream about a Tree up to Gestures), in
which the image of a tree is the leading motif - the element of nature but
also the personification of the series of human life - we can observe a
similar method. First natural, though presented by means of intensified
value contrast, 'sculptural’ portraits of wooden trunks with faces covered
by wrinkled bark transform into the suggestive images of human bodies
in the succeeding series - taking advantage of our perceptive habits and
the right attitude - they morph into suggestive images of human bodies
so that they could finally assume the form of a synthetic sign, made as
an artistic gesture, where there is no material original image of the plant
(yet it stays deep inside).

Philosophical and psychological considerations which are the roots
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Filozoficzne i psychologiczne rozwazania stojgce czesto u zrddet twdrczosci Ewy
Wojtyniak-Debiriskiej wspdtbrzmig z jej samodzielng refleksjg teoretyczng podejmo-
wang w licznych tekstach krytycznych. Sg niewatpliwie istotnym skfadnikiem dziet, na
ktdre przeciez patrze¢ mozemy takze jak na obdarzone szczegdlnym nastrojem, staran-
nie zakomponowane, spéjne dzieta graficzne. Czy to w obrebie catego cyklu, czy tez
w przypadku pojedynczych grafik prace zachowujg jednolity charakter, mimo wieloSci
i roznorodno$ci ksztattdw zaczerpnietych z rzeczywistosci przedmiotowej i Swiata
abstrakeji. Z fragmentami przetworzonych fotografii sasiadujg w nich, nadajace charak-
ter metafizyczny, kreacyjne ptaszczyzny o chtodnej palecie barw: szare, btekitne w ,de-
konstruowanych” cyklach z lat dziewiecdziesigtych oraz poczatkéw nastepnej dekady
i cieplejsze tony, gdy motywem przewodnim staje sie drzewo.

Prace Ewy Wojtyniak-Debifskiej stawiajg rozmaite pytania. Takze o warto$¢ sztuki. Bada
ona, prébuje odpowiedzie¢, do jakiego stopnia zardwno dla artysty, jak i dla odbiorcy ,za-
kotwiczone" w dziefach aspekty materialne oraz psychiczne stajg sie istotne i decydujg
zaréwno o glebi dzieta, jak i o jego zrozumieniu. W jakim$ sensie odstaniaja nam takze re-
lacje miedzy sztukg przedstawiajgcg a abstrakcyjng. Ukazujg, dzieki czemu mozliwy staje
sie odbidr i akceptacja dziet, w ktorych emocjonalny nieprzedmiotowy wyraz psychicz-
nych aspektéw twdrczosci zajmuje migjsce rozpoznawalnych elementéw materialnych.
W jaki sposdb nastepuje ich konstrukcja w procesie tworzenia i jak wyglada mechanizm
ich odbioru przez widza.

Na szczescie ta nacechowana analitycznym, spekulatywnym podejsciem twdrczos¢ jest
réwnocze$nie bardzo ludzka. Egzystencjalne tresci, ktdre stojg u jej podtoza powoduja,
ze odbieramy j3 jako wyrastajacq z nas samych: z nieustajacej potrzeby zgtebiania tego,
czego nie widaé, i tego, co - nie wiedzie¢ dlaczego - nie daje nam spokoju.
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of Ewa Wojtyniak-Debinska's creation go together with her personal
theoretical reflection which appeared in numerous critical texts. They are
undoubtedly the essential component of her works which we can also
perceive as works of graphic art endowed with the specific atmosphere,
carefully designed and coherent. No matter if we consider the whole
series or individual graphic works of art, they preserve the uniform
character, despite the multitude and variety of shapes originating from
the object reality and the world of abstraction. Fragments of transformed
photos are juxtaposed with creative planes with the cool palette of
hues, which introduce the metaphysical aspect; they are grey, blue in
the ‘deconstructed' series dating back to the 1990s and the beginning
of the next decade and the warmer tones, when the tree becomes the
dominating motif.

Ewa Wojtyniak-Debiniska's works raise many different questions. They
are also questions about art values. She examines, tries to answer to
what degree the material and psychic aspects rooted in works of art
become essential and determine the profound character of the work and
its understanding, both for the artist and for the art consumer. In a way
they also reveal the relations between representational and abstract
art, They show how it is possible to perceive and accept works of art
in which the emotional non-object expression of psychic aspects of
creation substitutes the recognisable material elements. What is the way
to construct them in the process of creation and what is the mechanism
of their perception by the audience.

Fortunately that creation, characterised by the analytical speculative
approach, is at the same time very human. The existential content which
forms its background makes us perceive it as something that derives
from ourselves: from the continuous need to explore what is invisible and
what - no one knows why - preys on our mind.

WYRAZIC NIEWYRAZALNE

Jak wyrazi¢ $rodkami sztuki to, co niewyrazalne, unaocznié pojecia tak abstrakcyjne, jak
czas, cisza, niepewno$¢? Jak uchwycic i zatrzymac rzeczy ulotne, niepoddajgce sie ukon-
kretnieniu, zwizualizowa¢ tchnienie, zatrzymac mgte? Jak oddac istote koloru, gdy jawi
sie oderwany od rzeczy?

Nie mozna tego zrobi€ uzywajac tradycyjnych formut, Trzeba do tego nowego jezyka, ktd-
rego sktadniki bedg tak samo subtelne, ledwo uchwytne, jak pojecia, ktdre majg wyrazic.
Jesli tworca uprawia dyscypline, ktéra w recepcii odbiorczej jest nadal silnie obciazona
tradycjg sztuki uzytkowej, to ma on do pokonania dodatkowe trudnosci, aby przebic sie
ze swojq artystyczng wizjg do $wiadomosci odbiorcy.

Tworczosé Matgorzaty Wyszogrodzkiej na pewno mozna sytuowac w obrebie szeroko
pojetej sztuki widkna, ktdre to pojecie od kilku dziesigcioleci ulega ciagtej reinterpretacji.
Artystka za przedmiot swoich szczegdlnych zainteresowar: wybrata dzianing; w swo-
ich pracach ukazuje ogromne mozliwo$ci tej techniki, zaprzecza naszym wyobrazeniom
0 niej, rozszerza i modyfikuje jej znaczenie. Ciggle poszukuje nowych rozwiazan, ktére
umozliwiajg porzucenie rygoréw warsztatu tkackiego.

Przede wszystkim prébuje odej$¢ od wyobrazenia dzianiny jako techniki posiadajace;
ograniczone mozliwosci wypowiedzi ze wzgledu na jej immanentng regulamosc. Pasma
widkien w tkaninach artystki, jakby na przekér, szukajg ciggle nowych - niekoniecz-
nie najtatwiejszych i prostych - drég, gdy spotykajg sie ze sobg w kolejnych migjscach
przeplotu. Komdrki modularnych kompozycji nacechowane sg nieregularnoscia, zamie-
rzonym btedem i arytmig. Wyszogrodzka burzy nude powtarzalnych sekwencji celowo
wprowadzajac zadraznienia, wywotujac wrazenie przypadkowosci, odchodzac od zato-
zonego algorytmu. W pracach artystki przenikajg sie w przeplotach wiékna grube i de-
likatne, blyszczace i matowe, azurowe ptaszczyzny o odmiennych, starannie dobranych
kolorach. O harmonii w tej sztuce decydujg - paradoksalnie - niepowtarzalne rzedy
tozsamych elementéw, ale czynniki burzace perfekcje, wprowadzajace przy tym rozpra-
szajacy nude rytm,

Autorka rozszerza takze obszar zarezerwowany dla tkaniny traktowanej jako produkt wy-
konany z tradycyjnych tkackich widkien. Poszukuje nowych zaptadniajgcych wyobraZnie
materiatow, wykonuje prace z drutu i z plastiku, buduje kompozycje z wikliny; kazde z od-
krytych tworzyw traktuje jak surowiec widkienniczy.

Pojecie dzianiny zostaje tu zatem poddane weryfikacji na roznych ptaszczyznach; traci
ono swe potoczne historyczne znaczenie, przede wszystkim zdecydowanie odrywa sie
od terytorium sztuki uzytkowej, obszaru tradycyjnie dzianinie przypisanego.

Podstawg dla dziatan artystki jest materiat wykonany maszynowo, ptaski, kryjgcy po-
tencjalnie mozliwe rozwiazania. 7 tego ,rzezbiarskiego” tworzywa, przez nakfadanie,
zaginanie, rozcigganie rodza sie dopiero - i tak do korica nieprzewidywalne, otwarte
- ostateczne plastyczne efekty. ZmiennoS¢, mimo przyjecia ogdlnego statego zatozenia,
jest tym samym wpisana w artystyczny zamyst,

Matgorzata Wyszogrodzka tworzy prace zrdznicowane w nastroju, odmienne w formie,
wielko$ci i konstrukcji. Dba o nalezyte zestrojenie zamystu plastycznego z mozliwosciami
technologicznymi. Jej prace cechuje duza dyscyplina, a zarazem prostota w budowaniu
struktur, oraz wewnetrzna spéjnosc¢ konstrukeji, tworzywa i Srodkéw wyrazu. Przy tym
wszystkim sg to prace petne urody, a nawet - wzigwszy pod uwage niektdre z zastoso-
wanych tworzyw - zaskakujacej dekoracyjnosci.

Cechg podstawowg ulotnych dziet Matgorzaty Wyszogrodzkiej sg przede wszystkim
otwartos¢ i niepetnosc. W zasadzie sg to rysunki wykonane w przestrzeni za pomocg
widkna, Wykonujac rozmaite sploty postepuje artystka jak rysownik, ktdry kresli za po-
mocg linii ksztatty na dwuwymiarowym podtozu. Jej zamiar bardzo dobrze widoczny jest
w pracach, ktdre - jak obrazy - przeznaczone s do zawieszenia ptasko przy Scianie.
Przenikanie sie warstw tkaniny, obecno$¢ odmiennych w fakturze i kolorze wplatanych
elementéw wywotuje jakoSci przestrzenne, podobnie jak odpowiednio ukierunkowane
i zestrojone tonalnie linie rysunku tworzg gtebie na karcie papieru.

Artystka widknem nadaje ksztaft nieuchwytnym fenomenom. To dzigki wplecionym
w powietrze liniom istniejg, zostajg ztapane w putapke formy. Kompozycje stajg sie wi-
doczng, unerwiong epidermg dla pojec.

Materialno$¢ plastycznych struktur jest bardzo krucha. Nawet relatywnie cigzsze mate-
rialy w pracach Matgorzaty Wyszogrodzkiej tworzg jakosci lekkie, powietrzne. Te zawie-
szone W przestrzeni poddajg sie poruszeniom atmosfery. | choé powietrze przenika przez

TO EXPRESS THE INEXPRESSIBLE

How to express in art what is inexpressible, to reveal such abstract
notions as time, silence, uncertainty? How to catch and preserve what
is transient, not materialised, to visualise vapour, to preserve mist? How
to convey the essence of colour when it appears to be separated from
an object?

It can not be achieved by means of traditional formulas. It is necessary to
create a new language whose components will be as subtle and hardly
tangible as the notions they are to express. If an artist is concerned with
the kind of art which in common perception is still strongly influenced by
tradition of utility art, they have to overcome some extra difficulties to get
their artistic vision across to viewers' awareness.

Matgorzata Wyszogrodzka's creation can certainly be classified within
the term of textile art, the term which has constantly been reinterpreted
for the last few decades. The artist has chosen knitted fabric as the main
subject of her interest; in her works she shows the enormous potential
of this technique, she contradicts our imaginings concerning it, she
broadens and modifies its significance. She continuously searches for
new solutions which enable her to quit the rigours of the weaving craft.
First of all she tries to go away from the concept of knitted fabric as a
technique which has a limited potential of expression with regard to
its inherent regularity. In the artist's fabrics the strands of fibres, as if
against the odds, penetrate new, hardly easiest and simplest ways when
they encounter one another in new spots of interface. Units of modular
composition are characterized by irregularity, a deliberate flaw and lack
of rhythm.

Wyszogrodzka abolishes dullness of repetitive sequences, deliberately
introducing disturbances, evoking an impression of accidentality,
escaping from an expected algorithm. In the artist's works thick and
delicate, shiny and matt strands permeate in the interlace, there are
open-work planes with a variety of different cautiously selected colours.
Harmony in this kind of art is - paradoxically - defined not by repetitive
rows of coherent elements but by factors which disturb perfection,
introducing the vitalizing rhythm.

The artist also expands the area reserved for the kind of fabric treated as
a product made of traditional weaving fibres. She searches for new creative
materials, makes works from wire and plastic, builds constructions from
wicker; each discovered material is treated as a textile material.

In this way the notion of knitted fabric is verified at varied layers; it loses
its common historical meaning, and, what is most important here, it
goes away from the territory of utility art, the area which is traditionally
associated with knitted fabric.

The basis for the artist’s activity is a machine-made material, fiat,
hiding potentially possible solutions. By overlapping, folding, stretching,
this ‘sculptural’ material obtains final visual effects which are in a way
unpredictable. Despite an overall assumption, changeability is an inevitable
feature of this artistic concept.

Matgorzata Wyszogrodzka creates works varied in mood, distinct in form,
size and construction. She cares for an appropriate compatibility of the
artistic concept and technological solutions. Her works are characterised
by both great discipline and simplicity in building structures as well as
internal coherence of construction, material and means of expression.
At the same time the works are full of beauty, and - taking into account
some of the applied materials - astonishing decorativeness.

The basic features of Matgorzata Wyszogrodzka' works are above all
openness and incompleteness. As a matter of fact they are drawings
made in space by means of fibres. Making various weaves, the artist
behaves like a drafter who, with the use of a line, traces shapes on
a two-dimensional ground. Her intention is easily observed in the works
which, like paintings, are to be hung flatly on the wali. Permeating of
fabric layers, presence of interwoven elements, distinct in their texture
and colour, evoke space qualities, similarly to appropriately directed and
tonally unified drawing lines, which create an impression of depth on
a sheet of paper.

It is fibre that the artist uses to shape some intangible phenomena. It is
due to lines woven into the air that they exist, they are trapped into a form.
Compositions become a visible and nervous epidermis for these notions.
Materiality of plastic structures is fragile. In Matgorzata Wyszogrodzka's
works even relatively heavy materials form light airy qualities. Those
suspended in space are subjected to the movements of the air. And even
though the air permeates through them like through the mist, they need
three-dimensional surroundings to come into existence; at the same
time it is the forms of fabric that organize and activate space, they define

103

MALGORZATA WYSZOGRODZKA-TRZCINKA



nie jak przez mgte, potrzebujg trojwymiaru, by zaistnie¢; rownoczesnie to wiasnie formy
z tkaniny organizujg i aktywizujg przestrzen, nazywajq jq i nadajg jej konkretnosé.
Same formy wydaj sie byé chwilowe i zjawiskowe nie tylko ze wzgledu na lekkos¢ i nie-
trwato$¢ materiatéw, ale takze dlatego, ze nacechowane sg specyficzng powietrznoscia.
Wydaje sie, jakby$my obserwowali jedynie poczatek jakiegos zjawiska, co$, co dopiero
sie rodzi, ale co - czujemy - rozwingé sie moze w nieskoficzono$¢. Przypominajg zatrzy-
many na mrozie oddech, uczynione widzialnym tchnienie, ektoplazme wywotang przez
medium. Twdrczo$¢ Matgorzaty Wyszogrodzkiej cechuje wielotworzywowo$é. Prace sg
czym$ posrednim pomiedzy rzezbg a malarstwem. Same struktury stanowig synteze na-
dajacego forme tworzywa i jego koloru. Kolor oddany zostaje w swej istocie, staje sie
samodzielnym tematem prac. Fizyczna tkanka kompozycji jest tu niezbedna tylko po to,
by barwe uczyni¢ widzialna. Abstrakcyjna jakos¢, cho¢ nadal niemal bezcielesna, zawie-
szona w przestrzeni jak fantom, przeistacza sie w dotykalng forme. Dzieki interwencji ar-
tystki zostaje oderwana od wszelkich zwigzkow z przedmiotem i staje sie autonomiczna.
Szczegdlne znaczenie ma dla artystki uzycie barwy btekitnej - symbolu powietrznosci,
koloru nieskoriczonosci, transcendencji, czego$ znéw bardzo nieuchwytnego.
Dodatkowymi waznymi elementami kompozycji sg rytm, faktura, efekty Swiattocieniowe.
Ostateczny efekt w duzej mierze zalezy od $Swiatta, ktdre dla artystki jest bardzo istotnym
tworzywem, nie zaledwie towarzyszacym, lecz wliczonym w cafo$¢ kompozycji. Podob-
nie jak ruchy powietrza poruszajace pracami i nadajace im pozory zycia. Efekty optyczne,
jak i inne zatozone skfadniki dzieta s3 zmienne, nie do korica przewidywalne, wzmagaja
zatem wrazenie niestatosci catej kompozycji.

W charakter dziet wpisana jest ich organicznos¢. Zwiazana jest nie tylko z faktem wy-
korzystania organicznych widkien (i widkien w ogodle), ze specyfikg dzianiny i jej ,ko-
morkowej" struktury, z ruchliwoscig form, z ich widocznym unerwieniem, kryje sie takze
w ksztattach nadanych obiektom, formach przypominajacych rosliny lub morska faune.
Kompozycje wyczarowane przez Mafgorzate Wyszogrodzka, choé majg niewatpliwie
odbicie w otaczajacym Swiecie (odnajdziemy tu i porosty, i trawy, i zaro$la petne trzcin,
i egzotyczng podwodng flore) nie sg przedstawiajgce. Sg to abstrakcyjne, ulotne struk-
tury, zaptadniajgce wyobraZnie odbiorcy swa forma i wywotywanym nastrojem. Inspiruja,
stajg sie Zrddtem rozmaitych uczuc i emocji.

Swoje odczucia Matgorzata Wyszogrodzka przekazuje za pomocg znakéw plastycznych,
bo sfowem, takze kruchym i nieprecyzyjnym, trudno wyrazic to, co jest niewyrazalne, Dla-
tego tez artystka unika anegdoty, nie opowiada. Gtéwny nacisk ktadzie na forme, ktéra
niesie znaczenia, wyraza stany psychiczne, budzi skojarzenia, zaskakuje. W zmudnym
procesie tworzenia splata ze sobg refleksje i emocje, zatapia je w btekicie, wysyta w prze-
strzen, pozostajac przy tym zawsze petng pokory wobec fenomenu zycia i sztuki.
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it and make it real.

The very forms appear to be transient and supernatural not only in respect
of lightness and instability of the materials but also because they are
characterized by specific airiness. It seems as if we observed only the
beginning of a certain phenomenon, something that is just in the process
of conception, yet - as we feel - nothing can stop its continuous evolution.
They remind us of a trail of breath frozen in the air, made visible, ectoplasm
evoked by a medium. Matgorzata Wyszogrodzka's work is characterized
by a variety of materials. The works are something between the category
of sculpture and painting. The structures become a synthesis of the
material which imposes the form and its colour. Colour is presented in
its essence, it becomes an independent theme of works. The physical
tissue of compositions is indispensible here only in order to make
colour visible. Abstract quality, though still hardly tangible, suspended
in the air like a phantom, transforms into a realistic form. Owing to the
artist's interference it is deprived of any associations with the object and
becomes autonomous. The use of blue is particularly significant for the
artist - it is the colour of infinity, the symbol of airiness, transcendence,
something elusive.

Other important elements of the composition are rhythm, texture, light and
shade effects. To a large extent the final effect depends on light which is
an essential element for the artist, contributing to the whole composition
rather than being a complementary factor. Like movements of the air
which make works mobile and apparently alive. Optical effects, like other
components of a work, are changeable, in a way unpredictable, thus they
intensify the impression of instability of the whole composition.

The works are organic in their character. It is not only associated with the
fact that organic fibres are used (and fibres in general), with the specific
nature of knitted fabric and its ‘modular’ structure, with mobility of forms,
with their visible nerves. It also lies in shapes given to objects, forms
resembling plants or sea fauna. Compositions conjured by Matgorzata
Wyszogrodzka, though undoubtedly find their counterparts in the
surrounding world (we can observe some moss, and grass, and thicket of
reed, and exotic underwater flora), are not a representation of reality. They
are abstract ephemeral structures, stimulating imagination by their form
and mood. They inspire, become a source of various feelings and emotions.
Matgorzata Wyszogrodzka expresses her emotions by means of visual
signs, as it is difficult to express by words, which are also fragile and
imprecise, what is inexpressible. Therefore the artist avoids an anecdote,
she does not tell a story. She puts the main stress on form which conveys
the meaning, reveals psychical condition, provokes associations,
astonishes. In the arduous process of creation she combines thoughts
and emotions, immerses them in blue, launches into space, yet still being
in awe of the phenomenon of life and art.

WYOBRAZNIA NIEPOSKROMIONA

Swoje wezesne cykle graficzne utrzymane w duchu ,realizmu fantastycznego) a wykonane
w technikach akwaforty, akwatinty, linorytu i litografii, Daniel Zagdrski prezentowat w drugiej
potowie lat siedemdziesigtych i w latach osiemdziesiatych. Prace tego artysty imponowaty
juz wtedy perfekcjq techniczng, ale przede wszystkim pociagaty szczegdlnym nastrojem kre-
owanym przez dzieta. Warstwa obrazowa tworzona byta za pomocg zbioru charakterystycz-
nych rekwizytow; takich jak fragmenty gotyckich budowli, zegary, muszle, stare fotografie.
W wiekszosci odnosity sie one do motywu uptywu czasu, przywotywaty przeszto$é, wywo-
tywaty uczucie nostalgii. Przestrzen zamknigta widokiem burzowych chmur, ograniczona
ciemnoscig, z promieniami storica przebijajacymi sie przez zastone zmierzchu lub $witu
przypominata o potedze natury i znikomosci dgzen wedrowcdw, samotnie podrézujgcych
ze swoim bagazem pragnient i komplekséw przez labirynt Zycia i kraing sztuki. Jak sie po
latach okaze, Zagérski do podobnych motywdw obrazowych bedzie wracat bardzo czesto,
od niektérych, mimo checi, nie bedzie sie mdgt do koAica uwolnié.

W swojej wymowie te dawne prace blizsze byty raczej romantycznej nastrojowosci niz
- mimo obecnosci licznych elementow fantastycznych - stylistyce surrealistycznej. Ta za-
panuje u niego niepodzielnie na etapie grafiki komputerowej. Rylec i dtuto stanowity kiedy$
jedynie zastepcze narzedzia do formowania wizji, dzi$ (w pewnym stopniu) staje sie takim
doskonatym narzedziem komputer.

Nieposkromiona wyobraznia twércy potrzebowata jedynie odpowiednich Srodkdw, aby wy-
zwoli¢ mnogos¢ poruszajacych obrazow i nastrojow. Wykreowane $wiaty majg swe Zrédto
w imaginacji i wrazliwoSci artysty. By¢ moze sg obecne i w naszej pod$wiadomosci, ale my
sami bardzo niechetnie przystajemy na ich uwolnienie.

Istota twdrczosci Zagdrskiego zawiera sie przede wszystkim w zmaterializowaniu, za
pomocg $rodkéw plastycznych, obrazow, stanowigcych przejawy standw duchowych
wspéfczesnego cztowieka oraz osobistych niepokojéw tworcy. Widz domaga sie wyja-
$nien, pragnie otrzymac klucz do rozszyfrowania zagadki, chce zrozumiec trescii odczytac
znaczenie uzytych symboli. Artysta z kolei broni prawa do nieskrepowanego poruszania
sie po obszarach swojej wyobrazni. Rodzi to nieuchronne napiecie, oraz jest zrodtem licz-
nych nieporozumien. Sprébujmy skonstruowac jedng z mozliwych interpretacji

Swiaty Zagorskiego zbudowane sq z elementdw, kidre znamy, albo przynajmniej jestesmy
w stanie prawdopodobieristwo ich istnienia bez przeszkdd zaakceptowac. Dzieje sie to przede
wszystkim za sprawg ogromnej - wspartej postawa ,realisty” - precyzji, z jakg sq do zycia po-
wotane, Perfekcja techniczna uwiarygodnia nawet najbardziej nierealne wizje. Jest to wiec ni-
by-realna rzeczywistosc ze swoja gtebig przestrzenng, na pozdr obiektywng perspektywa, gra
$wiatta i cienia, rzeczywistosc, ktdra zawiera jednak ogromng ilosc fantastycznych szczegdtow:
Prace graficzne Daniela Zagdrskiego czesto sg oparte na fotograficznej dokumentaci, ale
kazdy sktadnik elementu obrazowego jest przez artyste stworzony od poczatku. Tak dzieje
sie z zarysem obiektu, jego struktura, rodzajem faktury, kolorem i Swiattem, przestrzenia,
w jakiej sie znajduje. Zagorski postepuie jak rezyser teatralny, ktdry w neutralnej przestrzeni
wyznacza plany, rozstawia dekoracje, gromadzi rekwizyty, oSwietla kolejnymi reflektorami
Znaczace scenicznie miejsca, bada, jaki w takiej przestrzeni rodzi sie dramat, W wigkszosci
przypadkow jest to cichy dramat egzystencii skryty za symboliczng wymowg znajomych,
cho¢ fantastycznych, obiektéw.

Cztowiek na scenie zycia to czesto przywotywana metafora. Najbardziej oczywista i czytel-
na w serii prac o tak jednoznacznym tytule jak Mdj Teatr Malutki. Postaci aktordw-marione-
tek pocigganych za sznurki niewidzialng rekg Losu odgrywajg swoje mate-wielkie dramaty
a la Szekspir, Czechow czy Beckett. Sg réwnoczesnie i Smieszne, i straszne. Artysta, odnaj-
dujac w tych rolach swoje wiasne zyciowe potyczki spoglada na aktoréw z wyrozumiato-
$cig, a czasem nawet z kping. Bliska perspektywa powoduje, ze i my stajemy sie niemal
sktadnikami $wiata przedstawionego. W kilku innych cyklach grafik przestrzen przybiera
ksztaft pudetkowej sceny zapetnionej kubicznymi formami i znaczacymi, samotnymi re-
kwizytami (Swietlarice, Labirynty, Pudetka). W takiej scenerii - w ograniczonej, odbierajacej
wolnos¢ przestrzeni - uproszczony wizerunek cztowieka musi stawic czoto odosobnieni,
zmierzy¢ sig ze swoimi kompleksami.

Paradoksalnie podobng atmosfere kreuje artysta w wariacjach na temat architektury roz-
ciggajacej sie w otwartej przestrzeni. Szczegélnie uderzajg nas, podobne do rzeczywistych,
mury blokowisk ukazane w cyklu wariacji pt. Miezbyt Gfeboka Szarosc.

Niewiarygodnie prawdziwe, wysnute z wyobrazni budowle stanowia - jak rozbudowane go-
tebniki w Snach ptasznika - siedlisko dla nieustannie przemijajgcych cziowieczych egzystencii.

UNSUBDUED IMAGINATION

The early graphic series, representing the qualties of fantastic realism’ and
made in etching, aquatint, linocut and lithography techniques, were presented
by Daniel Zagorski in the late 70s and 80s. At this time already the artist's
works impressed by technical perfection, and most of all, they attracted by
the special mood they created. The image layer was built by means of a set of
characteristic requisites, such as fragments of Gothic edifices, clocks, shells, old
photographs. Most of them referred to the motif of time passing, they recalled
the past, evoked a feeling of nostalgia. The space closed by the view of stormy
clouds, limited by darkness, with the rays of the sun penetrating the curtain
of the dusk or the dawn reminded us of the power of nature and transience
of wanderers' dreams, lonely travelers with their luggage of desires and
complexes, going through the labyrinth of life and the land of art. As it turns out
later, Zagorski, sometimes against his will, will frequently return to the similar
image motifs, being unable to get rid of them.

As far as their meaning is concemned, these early works, despite numerous
fantastic elements, were closer to the romantic mood rather than to the
surrealistic stylistics. The latter will totally dominate the stage of computer
graphic design. A burin and a chisel, merely substitute tools to form a vision
in the past, are today (to some extent) replaced by an apparently perfect tool
- computer.

The artist'stameless imagination only needed appropriate means of expression
to release a great number of moving pictures and moods. The worlds created
originate from the artist's imagination and sensitivity. They might be presentin
our subconsciousness, however, we are very unwilling to release them.

The essence of Zagdrski's creation lies mainly in using the artistic means
of expression to materialize images which are manifestations of spiritual
condition of the contemporary man as well as personal anxieties of the artist
himself. Viewers demand explanations, they wish to get a key to decode the
puzzle, to understand messages and the meaning of symbols used in the
works. The artist, on the other hand, defends his right to freely move around
the area of his imagination. It causes an inevitable tension and is a source
of misunderstandings. Therefore, let us try to construct one of the possible
interpretations.

Zagorski's worlds are based on the elements we are familiar with or those
whose probability of existence we are at least able to accept. Itis mainly the
result of great precision - maintained by the attitude of a realist’ - which brings
these worlds to life. Technical perfection makes even most unreal visions
credible, Thus, it is a quasi-real reality with its space depth, seemingly reliable
perspective, light and shade play; such reality, however, which contains a great
deal of fantastic details.

Daniel Zagodrski's graphic works are often based on photographic
documentation, yet each component of the image elements is created by the
artist from the very beginning. It is the case of an object’s contour, its structure,
type of texture, colour and light, space in which itis placed. Zagdrski acts as a
theatre director, who arranges the setting in a neutral space, sets decorations,
gathers props, lightens the particularly significant spots on the stage with the
use of spotlights, examines what kind of drama is built up in this background.
In most cases it is a quiet drama of existence hidden under the symbolic
meaning of the familiar, though fantastic, objects.

Man on the stage of life is a recurring metaphor. The metaphor which is
most obvious and legible in the series of works unequivocally titled Mdj Teatr
Malutki (My Little Theatre). The figures of actors - puppets who are moved by
an invisible hand of Fate-perform their little-great dramas alla Shakespeare,
Czechow or Beckett. They are simultaneously ridiculous and dismaying. The
artist, considering these performances to be his own life skirmishes, observes
the actors with clemency, and sometimes even mockery. The close perspective
makes us almost become the components of the presented world. In a few
other series of works space takes the shape of a box stage filled with some
cubic forms and meaningful single props [Swietlarice (Light Objects), Labirynty
(Labyrinths), Pudefka (Boxes)). In this stage setting, in the limited oppressive
space, the simplified image of man must face the challenge of isolation, cope
with his complexes.

What seems to be a paradox, the artist creates a similar atmosphere in his
variations on architecture located in the open space. We are particularly
impressed by similar o the realistic walls of blacks of flats areas presented in
the series entitled Niezbyt Gfeboka Szarosc (Greyness Not Deep Enough).

The incredible real, though originating from imagination, buildings constitute
- like well structured pigeon-houses from Sny ptasznika (Pigeon-Fancier’s
Dreams) - a habitation of continuously passing human existences. Within
the walls of varied shades of grey, anxious dreams hardly attenuate solitude,
the walls and scaffoldings hide painful bitter mysteries. The context which
the artist creates for considerations of human condition allows another new
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W murach o réznych tonach szarosci niespokojne sny zaledwie fagodza samotno$é, Sciany
i rusztowania kryja bolesne, gorzkie tajemnice. Kontekst, ktdry stwarza artysta dla rozwazan
0 ludzkiej kondycji pozwala na pojawienie sie jeszcze jednego, nowego metaforycznego mo-
tywu, Istotom ukrytym w narastajacych kubicznych formach wolno przeciez mie¢ nadzieje
i marzy¢! Wylatujg wiec na wolno$¢ jak ptaki. Uwalniajg swoje skryte pragnienia, mierzq sity
na nieSmiate dotad aspiracje, pokonuig leki.

Topos drogi, watek przemierzania przestrzeni, a szczegdinie motyw lotu jest obecny w twérczo-
Sci Daniela Zagdrskiego od poczatku jego bogatej twérczosci. Zrazu uosabiaty go tradycyjne
symbole - ptaki, skrzydta, zagle; posredniczyty miedzy tym, co ziemskie i niebiariskie, miedzy
tym, co pospolite i wznioste; ucielesniaty lekkos¢ i swobode, wybijanie sie na wolnosc; dla arty-
sty oznaczaty pokonywanie stopni duchowego wtajemniczenia, réwnoczesnie uwalnianie sie
od tradycyjnych ograniczer, wzlatywanie ponad wypracowane przez krytykow oceny.

Cykle graficzne z ostatnich lat (Przeptywy, Navigare, Latawnie i polatyrice, Przesiadka
w Koluszkach) pefne sg wizerunkdw fantastycznych machin ptywajacych i latajgcych, abs-
trakeyjnych twordw ziozonych z fragmentdw architektury, ogromnych instrumentéw muzycz-
nych, wzbogaconych o rozmaite przektadnie, wiriki i Smigfa. Szczegdlnie mocne jest w tych
pracach odczucie dynamiki, wirowania, efektu ,nadlatywania” albo inicjowania ruchu.
Niewatpliwie obrazy takie przywotuja echa osobistych doswiadczen twrcy (ktéremu nieobce
byto nie tylko podrézowanie nocnym pociagiem, ale i swobodne - dosfownie i w przeno$ni
- bujanie w obfokach), stanowig takze przyktad refleksji o bardziej uniwersalnym wymiarze.
Motywy tak wywotanego ruchu w zmitologizowanej przestrzeni sg atrybutami inicjacyjne-
go ,przejscia; wskazujg na koniecznos¢ przemierzenia drogi w celu odkrycia duchowego
centrum, w tym osiggniecia samo$wiadomosci artystycznej i ludzkiej odpornosci na ciosy.
Na watek ten wskazujg takze wizerunki tukdw architektonicznych - mostéw i akweduktow,
przeszkdd do pokonania (np. mgiet) oraz opozycji $wiatta i ciemno$ci, nocy i dnia.
Szczeqding refleksie na temat kondycji czfowieka i jego kultury stanowig cykle poswieco-
ne todzi (Okruchy miasta, Stara tdaZ, Ziemia obiecana, Ostarice). Daniel Zagdrski probuje
zmierzy¢ sie zmitem, z utrwalonym w $wiadomosci tradycyjnym obrazem todzi - Ziemi
Obiecanej. Przedstawia nam swdj subiektywny wizerunek miasta, przypomina catg jego
historie, mdwi o jego kulturze, ale réwnoczesnie ujawnia kompleksy, podkresla paradoksy;
demistyfikuje. Rownocze$nie kocha i nienawidzi.

Historia przetozona na karty grafik obejmuje zaréwno budowe pierwszych fabryk i patacdw;
jak i wojenng, symboliczng ,przesiadke” mieszkaricéw z doméw na rampe kolejowa, w cie-
niu bombowcdw-komindw, a nawet powojenne hasta propagandy sukcesu w kontrascie do
zrujnowanych, opustoszatych hal fabrycznych.

Artysta korzysta z prawdziwych obrazéw miasta, ale tez dodaje do nich nowe elementy, prze-
ksztatca je. W obrebie jednego wizerunku miesza ze sobg symbole fabrykanckie i robotnicze,
$lady przesztosci zestawia z fragmentami dzisiejszego miejskiego pejzazu.

W architekturze ,miasta todzi" bogactwo eklektycznych fasad, blichtr sztukaterii i wymysinej
metaloplastyki kontrastuje ze starymi, pokrytymi liszajami tynkdw, murami. Chore Sciany sg
naznaczone ranami nie do zabliZznienia. Krwawo odbija sie w nich chude Swiatto zarowki.
Pokrytym brukiem klaustrofobicznym podwdrkom patronujg: Chrystus od Pary, Pienigzna
Madonna i J6zef od Sobotniego Prania. A ludziom $ni sie wtasnie sen o kromce chleba, nie-
osiggalnej jak ksiezyc, co wisi wysoko nad domami,

Cisza zardzewiatych przedzalni przejmuje ostrym zgrzytem, boli, jakby w ucho wbit ostry
kawat szkta, Dawno wybrzmiat codzienny koncert na ttoki i przektadnie, na kota, ktdre niczym
Ztote rubldwki, z kazdym obrotem przedty wstege ludzkiego i tddzkiego losu.

Byfa to kraina ludzi utkanych z bawetny. Dzi§ pozostaty po nich pozétkte rodzinne fotografie,
drewniane meble, rzadkie oznaki luksusu: porcelana, stara koronka, wiszacy na Scianie ze-
gar. Wokét drobne oznaki obecnego i niegdysiejszego zycia - bluszcz, paprotka, suchy lisé
czy pidrko. Ponad rzad komindw prébujg wzniesc sie w niebo kolorowe baloniki. | latawiec,
symbol wyzwolenia i ucieczki.

Obraz miasta utrwalony w Starej toaizi, w Ziemi obiecanej to wizja organizmu miejskiego w sta-
nie przedzawatowym, Jego mechaniczne, sterane czasem serce nie ma juz sty pracowac.
Miasto zamknieto na kiddke, dryfuje jak papierowa tédeczka po wodach rynsztoka. Ale jest
w tych obrazach upadajacego miasta, a szczegdinie w tddzkich Ostaricach takze inny akcent,
Wille, koScioty, cmentarze, okazate mury fabryczne, to, co zostato w todzkim krajobra-
zie jako symbol - chocby tylko pozornej - $wietnosci, zostaje zmitologizowane (nie bez
poczucia humoru) i zmonumentalizowane. Artysta z reliktow przemystowej cywilizacji
czyni katedre, buduje oftarz. Mnozy skojarzenia: piramidy, krzywa dzwonnica w Pizie,
Sagrada Familia Gaudiego i .. Wieza Babel.
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metaphorical motif to appear. The creatures hidden in the towering cubic forms
are allowed to hope and dream! They are set free to fly like birds. They show
their most secret desires, they want their diffident aspirations to come true, they
overcome their fears.

The topos of the road, the motif of crossing space and especially the motif of
flight has been present in Daniel Zagdrski's work from the very beginning of
his prolific creation. At first it was embodied by traditional symbols - birds,
wings, sails; they mediated between what was terrestrial and celestial,
between what was commonplace and sublime; they represented transience
and liberation, flying up to freedom; to the artist they meant going through
the steps of spiritual initiation, a simultaneous liberation from traditional
limits, disregarding critical appraisals.

The latest series of graphics [Przepfywy (Flows), Navigare, Latawnie i polatyrice
(Unusual Flying Objects), Przesiadka w Koluszkach (The Change in Koluszki)]
are full of images of fantastic sailing and flying machines, abstract forms
composed of fragments of architecture, huge musical instruments enriched by
a variety of gears, rotors and aircrews. It strengthens the feeling of dynamics,
rotation, the effect of ‘landing’ or ‘taking off” movement. Undoubtedly such
images recall the echoes of the artist’s personal experience (who was
familiar not only with travelling by train at night but also with free - literally
and metaphorically - floating in the air), but they are also an example of more
universal considerations.

The motifs of movement evoked in this way become in the mythological space
the attributes of initiation ‘transfer; they point to the necessity of wandering
in order to discover the spiritual center, to achieve artistic self-awareness and
human resistance to adversities. This motif is also maintained by images of
architectural arches - bridges and aqueducts, impediments to overcome (eg.
mist) as well as the opposition of light and darkness, night and day.

The series devoted to £0d7 [Okruchy miasta (Scraps of the City), Stara tdd?
(The 0OId téd?), Ziemia obiecana (The Promised Land), Ostarice (Remnants))
are a particular consideration referring to human condition and culture.
Daniel Zagérski tries to face the myth of the Promised Land, the traditional
image of £6dZ preserved in our awareness. He presents us his own subjective
image of the city, recalls its whole history, talks about its culture, yet at the
same time he reveals its complexes, emphasizes paradoxes, demystifies it. He
simultaneously loves and hates it.

The history transferred onto the cards of graphics includes both the
construction of the first factories and palaces, and the wartime symbolical
change’ of the inhabitants from their houses onto the railway ramp, in the
shadow of bombers - chimneys, and even the post-war slogans of the
propaganda of success in contrast to the ruined abandoned factory halls.

The artist uses the genuine images of the city, but he also adds new elements,
he transforms them. Within one image he mingles the manufacturers' and
worker's symbols, traces of the past are juxtaposed with fragments of the
contemporary urban landscape.

In the architecture of ‘the city of +6dZ' the richness of the eclectic facades,
glitz of stuccos and sophisticated metalwork stays in contrast to old plasters
covered with lichen. The diseased walls are full of scars which are incurable.
The weak light of a bulb is bloodily reflected in them. The backyards with
claustrophobic paving have their patrons in the Christ of Steam, Madonna with
a Coin and Josef of Sunday Washing. And people just dream of a slice of bread,
unavailable as the moon up in the sky.

Silence of rusty spinning mills evokes strong negative emotions, causes pain
as if our ear was hurt by a sharp piece of glass. The everyday concert died
away a long time ago, the concert performed by pistons and gears, wheels
which, like golden rouble coins, with every rotation spun the band of human
and £6d fate.

It was the land of people woven of cotton. What is left today are their yellowed
family photographs, wooden furniture, rare traces of luxury: porcelain, old lace,
a wall clock. All around there are little signs of present and past life - an ivy, a
fern, a dried leaf or a feather. Colourful balloons try to soar into the sky, over the
row of chimneys. As well as a kite, a symbol of liberation and escape.

The image of the city preserved in Stara tdd? (The Old tdd?), Ziemia obiecana
(The Promised Land) is a vision of an organism in the condition before the heart
attack. Its mechanical, womn out heart is not strong enough to work. The city is
locked by a padlock, it drifts like a paper boat along a gutter.

However, in these pictures of the fallen city, and especially in the +6dz Ostarice
(Remnants) there is another accent,

Villas, churches, cemeteries, magnificent factory walls, all that is left in the
+6d7 landscape as a symbol of splendour, even if it was ostensible, becomes
mythologized (with some sense of humour) and monumentalized. From the
relics of the industrial civilization the artist makes a cathedral, he builds an
altar. He multiplies associations: pyramids, the leaning Tower of Pisa, Sagrada
Familia by Gaudi and .. the Tower of Babel.

Wsréd zautkow wielokulturowego labiryntu dumnie pnie sie w gdre ceglana menora, wy-
pina brzuch gigantyczny samowar, trzepoczg husarskie piéra przypiete do fabrycznych
muréw. Czy to obraz przebrzmiatej dumy, podobnie jak pawi ogon z tkackich czétenek?
Czy tak dzi$, jak i kiedys - to jedynie eksponaty z t6dzkiego panopticum? A moze - jak
mawia sam autor prac - to tylko 100% surrealizmu?

Daniel Zagdrski chetnie przywotuje w odniesieniu do swoich prac nazwe tego artystycz-
nego kierunku. Obrazy Zagdrskiego sg surrealistyczne w tym sensie, ze rzeczywisto$¢
w nich ukazywana jest tak zaskakujaca i czasami absurdalna, ze wydaje sie by¢ nie do
uwierzenia i nie do zaistnienia.

0 rzeczywisto$ci, ktdra z jakich$ wzgleddw osiggneta granice surrealizmu, mozna wypo-
wiadac sie tylko jezykiem o podobnym nasyceniu nierealnosci, jezykiem petnym neolo-
gizméw - nie tylko plastycznych, ale takze stownych. Nowym konstrukcjom obrazowym
towarzyszg nowe okreslenia jezykowe obecne w tytutach grafik i ich serii, oraz w pré-
bach poetyckich towarzyszacych internetowej prezentacii prac.

Nie sg to na pewno surrealistyczne metody ,pozyskiwania” takich obrazéw. Grafiki Daniela
Zagdrskiego nie sg odbiciem fantastycznych snéw, nie powstajg jako zapis swobodnych
skojarzer), nie majg nic wspdlnego z nadrealistycznym automatyzmem. Metoda pracy
Zagorskiego jest racjonalna, metaforyczne odniesienia zostajg wyspekulowane, a emocje
i uczucia poddane zostajg kontroli

To pozwala artyscie zachowac takze dyscypling formalng. Obrazy s3 starannie skonstru-
owane, twérca zachowuije zrwnowazong, czesto centralng, kompozycje. Operuje ogromng
gtebig przestrzeni, ktéra - jakby dla zachowania réwnowagi - zostaje czasem horyzontalnie
zakrzywiona, ukazana jak za pomocg szerokokgtnego obiektywu. To okazja do ztamania
wrazenia barokowego iluzjonizmu, ktdry kaze Zagdrskiemu zachowywac nierealng w rze-
czywistosci ostros¢ wielu plandw. Czasem wgtebianie i uwypuklanie przestrzeni (Dofki
i Grki) staje sie samodzielnym celem - i zabawg - dla artysty, zafascynowanego mozliwo-
$ciami kreacyjnymi grafiki komputerowej.

Prace Daniela Zagorskiego to nastepujace po sobie kadry osobliwego luministycznego te-
atru. Sceny tego widowiska rozgrywaijg sie w pétmroku, zauwazamy jednak wyrazne biy-
ski ostrego Swiatta, ktdre - padajac z wielu kierunkéw - przenika przez okna i drzwi, przez
arkady, konstrukcje wiezby dachowej; przebijajgc sie przez mgly i przez kurz pomieszczen
nabiera metafizycznego wymiaru, monumentalizujgc przyziemna, pospolita rzeczywistosc.
Fascynacja ostrym intensywnym $wiattem skfania artyste do rezygnacji z barwy w wielu
ostatnich pracach. Wezesniej Zagdrski takze nie byt kolorystg, ale tworzyt jednolicie barwne
grafiki, albo kojarzyt ze sobg plany barwne w obrebie jednej odbitki, poddajac kolory za-
biegowi pewnego wyptowienia, ktdre - postarzajac obraz - wprowadzato pozadany klimat
i apelowato do naszej pod$wiadomosci.

Dzi$ w wielu grafikach kolor nosz3 jedynie wybrane pojedyncze rekwizyty, odcinajac sie ostro
od monochromatycznego podfoza, Ostatecznie powstaja cate serie prac, ktdre - z estetyczne-
go punktu widzenia - stanowig rodzaj rozprawy na temat odcieni bieli i skali szarosciw $wia-
tlocieniowo nacechowanej przestrzeni.

W pracach z ostatnich lat, niezaleznie od tematyki, artysta ogranicza ilos¢ motywdw obrazo-
wych, opowiada o rzeczywistosci za pomocg skrétéw, czasem zaledwie znakéw, kieruje sie
w strone plakatowej formy (Sny ptasznika, Znaki Pudetka). Cykle te charakteryzuje ograniczo-
na liczba rekwizytow, wyczyszczona z nadmiaru przestrzen, zwiezta narracja, subtelne ujecie
kolorystyczne. Prace, wyciszone, nabierajg ogromnej szlachetnosci, przemawiajg - w jeszcze
wiekszym niz dotad stopniu - nie za pomocg rozbudowanej opowiesci czy krzykliwego zesta-
wienia elementdw obrazowych, ale poprzez wysubtelnione jakosci estetyczne.

W obrebie bliskiego Zagérskiemu nurtu ,postsurrealizmu’y realizmu (czy tez hiperreali-
zmu) fantastycznego” na wielu ptétnach, fotogramach czy odbitkach graficznych panuije
groza $mierci, rozpadu i zniszczenia, Arty$ci,znecajg sie” nad zywymi istotami, deformuja
ludzkie ciata. Obrazy s3 estetycznie ,pigkne’, ale zarazem bardzo brutalne.

Daniel Zagorski przybliza sie do tej poetyki jedynie w cyklu prac zatytutowanym BekZagi
Musimy jednak pamietac, ze artysta odnosi sie w nim do malarstwa Zdzistawa Beksiriskiego.
Zwraca sie ku jego stylistyce, karzysta z podobnych motywdw ikonicznych, w zblizony spo-
s6b koloruje obraz, wyraznie podkresla inspiracje. Zagarski idzie nawet dalej, probujac podjac
tematy, ktdrych twdrca z Sanoka nie zdazyt rozwingC. Przygladajac sie tym pracom spostrze-
gamy, jak inna jest to twdrczo$¢ w kontekscie catego dorobku Daniela Zagdrskiego.

W swoich samodzielnych, oryginalnych dziefach artysta ten nie wiedzie nas ku rozpaczy.
Determinacja i poszukiwanie wartosci, ktdre nieustannie odnajdujemy w jego tworczosci,
wzbudzajg podziw i dajg nam tak potrzebng nadzieje.

In the lanes of the multicultural labyrinth a brick menorah proudly grows, a
giant samovar sticks out its belly, the Husaria Cavalry feathers flutter attached
to the factory walls. Is it an image of the dead and gone pride, like a peacock
tail made of some weaving shuttles? Are they at present as in the past the only
exhibits of the +6dZ panopticum? Or perhaps - as the author himself states - it
is just 100% of surrealism?

Daniel Zagdrski is eager to refer to this artistic trend as far as his works are
concerned. Zagdrski's images are surrealistic in this sense that the reality
presented in them is so much astonishing and sometimes absurd that it
seems to be unbelievable and non-existing.

The reality which, for some reasons reached the limits of surrealism, can be
discussed only by means ofthe language which is sated with unreal elements,
the language full of neologisms - not only visual but also verbal ones. New
image constructions are accompanied by new language expressions present
in the titles of graphics and series, and in the poetic attempts included in the
Internet presentation of works.

The methods of ‘searching for inspiration’ for such images are certainly not
surrealistic at all. Daniel Zagorski's graphic works are not the reflection of any
fantastic dreams, they are not created as a record of free associations, have
nothing in common with the surrealistic automatism. Zagdrski's method of
work is rational, the metaphorical references are speculated, and emotions
and feelings stay under control.

It lets the artist keep to the formal discipline. The images are carefully
constructed, the artist retains a balanced, mostly central composition. He
creates a great depth of space which, as if it was to keep balance, sometimes
becomes horizontally curved, presented as if a wide-angle lens was used. It
is an occasion to break an impression of Baroque illusionism which makes
Zagérski keep the unreal in reality acuteness of many plans. Sometimes
hollows and reliefs of space [Dotki / Gdrki (Pits and Hillocks)] become an
independent aim - and play - for the artist, fascinated by the creative potential
of computer graphic design.

Daniel Zagorski's works are subsequent display frames of a peculiar
luminous theatre. The scenes of this performance take place in semi-
-darkness, however, we can observe some distinct flashes of bright light
- which falling in different directions - permeates through the windows
and doors, through arcades, construction of rafter framing; penetrating
the mist and the dust of some interiors is endowed with the metaphysical
measure, monumentalizing the down-to-earth common-place reality.
Fascination by the bright intensive light makes the artist resign from
colour in numerous latest works. Earlier Zagdrski was not a colourist either,
however he made uniformly colourful graphic works or he connected
colour planes within one print, making colours undergo the process of
fading, which - aging the picture - introduced the right atmosphere and
appealed to our subconsciousness.

Today in many graphic works colour is conveyed only by selected individual
requisites, being definitely distinguished from the monochromatic background.
Finally the whole series of works is created which - from the aesthetic point of
view - becomes a kind of discourse concerning the shades of white and the
spectrum of grey in the space featured with light and shade.

In the latest works, regardless of the subject, the artist limits the number
of image motifs, he talks about reality using simplified codes, sometimes
merely signs, he tends towards the poster form [Sny ptasznika (Pigeon-
Fancier’s Dreams), Znaki (Signs), Pudetka (Boxes)]. The series are characterized
by a limited number of requisites, the space deprived of redundant objects,
the laconic narrative, a subtle colour approach. The works, tranquillized, gain
the feature of great nobility, they appeal to us - to a greater extent - not by
a complicated tale or outrageous juxtaposition of image elements, but by
subtler aesthetic qualities.

Within the trends of ‘post surrealism; ‘fantastic realism' or fantastic
hiperrealism, which Zagérski is so keen on, there is horror of death, decay
and destruction on many canvases, photograms or graphic prints. Artists
‘torment’ alive creatures, they distort human bodies. The images are
aesthetically ‘beautiful though extremely brutal.

Daniel Zagdrski is close to this poetic only in the series of works titled
BekZagi. However, we should remember that the artist refers here to Zdzistaw
Beksirski's painting. He refers to his stylistic features, uses similar iconographic
motifs, colours images in a similar way, explicitly emphasizing the inspiration.
Zagorski even goes further, trying to develop the subjects the creator from
Sanok did not manage to deal with. Looking at these works we notice how
different this creation is in the context of Daniel Zagdrski's whole oeuvre,

In his independent original works the artist does not lead us to despair
Determination and search for values, which we continuously discover in his
work, arouse admiration, but they also give us hope that we need so much.
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KATARZYNA ZIMNA

DOSWIADCZANIE ZYCIA, DOSWIADCZANIE SZTUKI

Katarzyna Zimna Swiadomie i skutecznie fgczy prace twérczg z refleksja naukowa. Defi-
niuje swoj stosunek do uprawianej przez siebie sztuki, pyta o migjsce dla tradycyjnych
dyscyplin i technik, w tym grafiki warsztatowej, w dzisiejszej scyfryzowanej kulturze.
Artystka zgtebia relacje pomiedzy petnig i obecnoscig oraz brakiem, pomiedzy tym, co
w grafice unikatowe i powtarzalne, celowe i przypadkowe, State i zmienne. Podejmowa-
na przez nig fizyczna praca nad grafika staje sie jednocze$nie procesem intelektualnym;
zwerbalizowana w artykule naukowym refleksja jest tylko przeniesieniem konstatacji
o charakterze filozoficznym na papier.

W pracach Katarzyny Zimnej funkcja sztuki jako obrazowania, reprezentacji mierzy sie z po-
jeciem sztuki jako doswiadczenia. Relacje miedzy sztukg a zyciem nabierajg tu szczegdl-
nego wymiaru. Mozna by powiedzie¢, ze w tym przypadku aktywnos¢ artystyczna staje sie
sktadnikiem codziennosci, toczgcego sie Zycia, ktdre czesto przeciwstawia sie twérczosci
jako czemu$ od$wietnemu i specjalnemu.

Artystka w swoich pracach zgtebia oczywiscie szerokie spektrum probleméw, od najbardziej
ogdlnych, uniwersalnych, dotyczacych porzadku Swiata, warunkow, skutkéw i przejawdw
jego zmiennosci, po egzystencjalne, w tym bardzo osobiste, o charakterze autobiograficz-
nym. Rozwazania tego typu nie tylko dostarczaja nam wiedzy na temat autorki, kontekstow
decydujacych o powstaniu dziefa. Budowa tych - czesto intymnych - wypowiedzi wska-
2uje takze na przyjeta przez nig metode tworcza, Ich analiza uwidacznia, do jakiego stopnia
stosowana strategia staje sig uzytecznym narzedziem utrwalajgcym doswiadczenie.

Nie jest celem tego tekstu stworzenie catosciowej monografii twérczosci Katarzyny Zimnej,
Mamy tez, jesli chodzi o zrozumienie jej intencji, wsparcie w postaci wypowiedzi samej au-
torki, Dlatego mozemy skupic sie na wybranych aspektach jej twdrczosci, aby przesledzic,
w jaki sposb deklarowana postawa znajduije odbicie w konkretnych wypowiedziach.
Szereg prac okresla przestrzen aktualnego doswiadczenia artystki. Jako catos¢ sktadajg
sie one na obraz codziennego zycia charakteryzowanego przez miejsca, przedmioty, stany
emocjonalne, przezycia. Przestrzen artystyczna staje sie czescig tego - w szczegolny spo-
s6b wyznaczonego - terytorium, rozumianego topograficznie i duchowo.

Poszczegdine konteksty ujawniajg sie - co zrozumiate - przede wszystkim na poziomie
obrazowym, jako zestaw rozpoznawalnych elementéw skfadajgcych sie na swoisty ,$wiat
przedstawiony” Katarzyna Zimna akcentuje w swoich pracach przede wszystkim to, co
zwyczajne, codzienne, pozbawione patosu. Na przyktad z macierzyfstwa czyni nie tyl-
ko przejaw cudu istnienia, ale takze stan obarczony obowigzkami i ograniczeniami oraz
przemiang wiasnej tozsamosci (Transformacja). Taka postawa manifestuje sie nie tylko
w szczegdlnym, celowym doborze elementéw obrazowych, ale czasem takze w uzyciu
niestandardowych podkfadéw pod druk; artystka odbijata juz na tetrowej pielusze, nie-
mowlecym ubranku, obrusie, serwetach, bibule filtracyjnej.

Szczegdinie wazne w odniesieniu do omawianego problemu staje sie zastosowanie chwy-
tu sekwencyjnosci obrazow widocznych w serii réznych grafik, a powstatych z tych samych
matryc (Transformacja, seria Mikrokosmos). Nieubtagane przemijanie znaczone jest przez
kolejne grafiki eksponujgce tak banalne $wiadectwa uptywu czasu, jak chocby portreto-
wana wielokrotnie ironiczna ,zupa dnia" (Mikrokosmos), codziennie niby inna, a jednak
wciaz ta sama. Powazniejszy wymiar majg prace, ktdre eksponujg - dokonujgce sie czy to
w szeroko pojetej naturze, czy tez w najblizszym, podlegajgcym naszej percepcji otoczeniu
- zmiany. Stanowig rodzaj notatnika, kalendarza utrwalajgcego nie tylko obraz fizycznych
przemian, ale bedgcego takze skfadnicg pamieci emocjonalnej, zachowujgcej wspomnie-
nie o codziennych dos$wiadczeniach (Listopad 1-6). W uzyskaniu krytycznego wymiaru
wypowiedzi kompozycje wspomaga starannie dobrany kolor.

Artystka uzyskuje walor sekwencyjnosci nie tylko dzieki zastosowaniu matryc w réz-
nych konfiguracjach, tworzac serie co prawda podobnych, lecz jednak odmiennych prac.
Zblizony wymiar majq i pojedyncze grafiki, w ktérych, jak moduty, pojawiajq sie zmultipli-
kowane motywy tego samego rodzaju, rozniac sie miedzy sobg nasyceniem, ,0stroscig;
barwa. Prace charakteryzuje wtedy szczegdlne zrytmizowanie, wywotane heterogenicz-
noscia tych samych motywéw na poziomie drugorzednych cech.

Wiele zyciowych sytuacji powoduie, Ze regularnie dotad wykonywane czynno$ci (w tym
takze zwigzane z uprawianiem sztuki, realizowaniem pasji) zostajg czasowo ograniczone
lub zaburzone. Zachwianie ciggtosci moze by¢ odnotowane w dziele wiasnie dzigki ,powo-
tywaniu do zycia” (w swych tekstach artystka zwraca uwage na ,zeriskg nature” matrycy
drukujgcej) wariantéw i sekwencji grafik. Ich tworzenie i uzupefnianie, ciggte ingerowanie
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EXPERIENCING LIFE, EXPERIENCING ART

Katarzyna Zimna deliberately and effectively combines her creative work
with an academic insight. She defines her approach to art she creates,
ponders over the position of traditional disciplines and techniques,
including graphic arts, in today's digitalised culture. The artist studies
relations between plenitude and presence or absence, between what is
unique and repeatable in graphic arts, what is deliberate and accidental,
permanent and changeable. The physical work on a graphic print
becomes a simultaneous intellectual process; the reflection verbalised
in the scholarly article is not only a transfer of philosophical constatation
on paper.

In Katarzyna Zimna's works the function of art as imagery, representation
is confronted with the notion of art as an experience. The relationship
between art and life has special meaning here. One could say that in
this case the artistic activity becomes a component of everyday, ongoing
life which is often in opposition to the creation as something ceremonial
and special.

The artist certainly explores a wide range of issues, from the broadest,
universal, concerning the world order, the conditions, effects and
manifestations of its volatility, till the existential, including personal ones,
of autobiographical nature. That kind of considerations not only provide
us with knowledge about the author, contexts that determine creation of
a work of art. The construction of these — often intimate — expressions
also indicates the creative method adopted by her. Their analysis reveals
to what extent the applied strategy becomes a useful tool to retain the
experience.

The objective of this text is not to create a comprehensive monograph
of Katarzyna Zimna's artwork. When it comes to understanding her
intentions, we have the support of the author’s texts. Therefore, we can
focus on selected aspects of her creation to investigate how the declared
approach is reflected in some specific works.

There is an array of works that define the space of the artist's current
experience. As a whole, they constitute the image of everyday life
characterised by places, objects, emotional states, events. The artistic
space becomes a part of this territory, designated in a special way,
understood topographically and spiritually.

The individual contexts are obviously revealed, especially on the imagery
level, as a set of recognizable elements that build a kind of represented
world: In her works Katarzyna Zimna emphasizes above all what is
ordinary, daily, not bombastic. For example, in her view motherhood
is not only a manifestation of the miracle of existence, but also a state
burdened with obligations and restrictions and transformation of one's
identity (Transformation). Not only is this attitude presented by the
specific, purposeful selection of imagery elements, but sometimes also
by the use of non-standard printing grounds; the artist has printed on
a cotton nappy, a baby outfit, a tablecloth, napkins, filter paper.

The thing that is particularly important is the use of a trick of sequencing
images that can be observed in a series of various graphics that were
made of the same matrix (Transformation, the series of Microcosmos).
The inevitable evanescence is marked by the following graphic works
displaying the commonplace evidence of passage of time, such as the
repeatedly portrayed ironic 'soup of the day' (Microcosmos), supposedly
different every day, but still the same. There are more serious works
that present changes which take place either in the widely understood
nature or in the nearest environment that is subject to our perception.
They are a kind of notepad, a calendar retaining the image of physical
transformations, but also a repository of emotional memories of everyday
experiences (November 1-6). The carefully selected colour is the factor
that helps obtain the critical dimension of the composition.

The artist reaches the sequencing value through the use of matrices
in different configurations, creating series of admittedly similar, yet
still different works. Some single graphics, where there are multiplied
module-like motifs of the same type, that differ from one another with
saturation, 'sharpness' of colour, have also a similar character. The works are
then characterised by the particular rhythm, achieved due to heterogeneity
of the same motifs on the level of secondary characteristic features.

Many life situations temporarily reduce or impair the operations that
have been carried out on a regular basis so far (also those connected
with art, passions). Deterioration of continuity can be noted in a work
of art thanks to 'bringing to life’ the variants and sequences of graphics
(in her texts, the artist pays attention to the ‘feminine nature’ of the
printing matrix). Their establishment and supplementation, continuous
interference with the physical structure of the pattern attach processing

w fizyczng strukture wzorca nadaje dzietu (nie tylko produktowi oderwanemu od czynno-
$ci przygotowawczych) charakter procesualny, wigzac przy tym odbitki z formg utrwalong
w matrycach, Pozwala ujg¢ doswiadczenie jako zapis ciggu zdarzen rozgrywajacych sie
w czasie. Kazda ingerencja staje sie $ladem doznan fizycznych, intelektualnych, emocjo-
nalnych, jest Swiadectwem kondycji twdrcy. Przetworzone elementy obrazowe poszcze-
gélnych kompozycji, ewoluujgce skfadniki otoczenia w naturalny sposéb oddajg wtedy
charakter naturalnych zmian dokonujgcych sie w przestrzeni artystki. Biezgce doswiad-
czenie Staje sie rzeczywistym tematem dziefa.

Prace Katarzyny Zimnej jako cato$¢ - interpretowane z innej perspektywy pozwalajg
takze na ujecie doswiadczenia jako statycznego konstruktu (choé oczywiscie sktadniki
tego doswiadczenia same w sobie majg charakter dynamiczny), ktérym jest stan Swia-
domosci i kondycja czfowieka.

Warto zauwazy¢, ze w tworczosci todzkiej artystki, nie tak jak np. w konceptualizmie, gdzie
Swiade-ctwem podjecia aktu twdrczego bywata nieraz sama - czesto pozbawiona warto-
$ci estetycznych - dokumentacja, zapisy emocji to spektakularme dziefa graficzne. Zwraca
uwage nie tylko ich kompozycja czy z wrazliwoscig potozone kolory, ale tez i fakt, ze sg ele-
mentem ciagfych poszukiwar artystycznych; rozwazania na temat relacji miedzy brakiem
a obecnoscig ilustrowac moga na przyktad linoryty, w ktérych obraz powstat na zasadzie
negatywu, eksponujgcego znaczace elementy jako jasne motywy na ciemnym tle. Tym sa-
mym $wiadectwem do$wiadczenia staje sie takze efekt procesu - dzieto, ktére w licznych
przejawach sztuki wspdtczesnej nie jest koniecznym elementem konstytuujacym akt twér-
czy. Dziatanie Katarzyny Zimnej faczy dziefo i proces w jedng catos¢.

W swojej sztuce artystka w jakims sensie dekonstruuje jezyk ksztaftujacy obraz rzeczywi-
stosci. Zwraca uwage na to, ze waznym czynnikiem tego procesu jest tworzenie nowych
pojec i stow. Zestaw wykorzystywanych matryc moze stanowic zbidr umozliwiajgcy two-
rzenie permutacji - osobnych wypowiedzi ztozonych z réznych kombinacji znakow. Artyst-
ka sama okresla gramatyke rzadzaca aktem tworzenia wypowiedzi. Warto w tym miejscu
wspomnie¢ o tzw. fenomenie ,sztuki kobiecej" Jedng z cech ,Zeriskiej natury” ma by¢ nie-
stabilnos¢. Jest ona takze ,przypadfoscig” kobiecego jezyka, w tym jezyka ,kobiecej" sztu-
ki. W przypadku Katarzyny Zimnej mogfaby nig by¢ predylekcja do poddawania obrazéw
ciggtemu ruchowi i zmianie. Oznacza to poszukiwanie odpowiednich stéw i pojeé w celu
wykreowania nowego, gynomorficznego jezyka, takze wiare w to, Ze mozemy dotrze¢ do
istoty uniwersalnego kobiecego jezyka sztuki badajac mity, symbole i archetypy, uloko-
wane na pograniczu dwdch $wiatéw - rzeczywistego i ponadzmystowego, na pograniczu
jezyka i kultury (Alchemia. Zapomniany jezyk). Z tego punktu widzenia nie bedzie chyba
naduzyciem zwrdcenie uwagi na grupe prac przedstawiajacych symbole alchemiczne czy
tez - podlegajace przemianom w kolejnych wariantach - wyobrazenia wybranych zidt, ro-
$lin ,z tajemniczego ogrodu” kojarzonych (nie tylko w ludowej kulturze) z reprezentantkami
Swiata ,pogranicza; funkcjonujacymi poza spoteczeristwem, w harmonii z natura. Artystka
czyni podobnie - prébuje porzucic niektdre aspekty tradycji i przejs¢ na strong innej kultury.
Dziatania twércze Katarzyny Zimnej stanowig prébe znalezienia nowego typu relacji mie-
dzy polem artystycznym a przestrzenig spofeczna. Jej wypowiedzi, w tym takze instalacje
i inne dziatania performatywne, bywajg bliskie manifestacjom sztuki krytycznej, angazu-
jacej czy nawet partycypujacej. Pozwalajg na przywofanie znaczacych kontekstow, zmu-
szajg do stawiania pytan, wyzwalajg zywe reakcje u widza. Twdrczyni porzuca postawe
separacji sztuki od realnego zycia i wchodzi w dyskursy o charakterze pozaestetycznym.
Niektdrzy te nowa faze sztuki okreslajg jako ,postautonomiczng’

Dla Katarzyny Zimnej bycie artystg to nie tylko kwestia kreowania obrazéw czy przedmio-
tow. W tak traktowane] tworczosci sfera wizualna przestaje by¢ nadrzedna w stosunku do
sfery pojeciowej czy praktycznej, nacisk kfadziony jest na konstruowanie procesu raczej niz
obiektu. To, z czym tak naprawde sie mierzymy, to stan naszej Swiadomosci i ksztaft naszej
percepcji. Dziatania podejmowane przez artystke wptywajg na zmiane dotychczasowych
granic tego, co udaje nam sie dostrzec w przestrzeni naszego do$wiadczenia.

tédzka twdrczyni ma zdecydowany stosunek do tego co jest zmiang, eksperymentem
w sztuce. Podejmuje miedzy innymi dziatania oraz refleksje nad istotg zabawy/gry w ob-
szarze dziafaf twérczych, Prébuje uczynic z roznicy, z btedu, z nieidentycznosci - wartosé.
Czy podobne dziafania unicestwiajg grafike warsztatowa w jej dawnej postaci? Wydaje sie,
ze tylko jg wzbogacaja. Nadajg jej przy tym troche inny status - narzedzia utrwalajgcego
dodwiadczenie, a nie tylko warsztat artysty.

features to the work (not just the product isolated from the preparatory
activities), associating the prints with the form retained in matrices.
It allows for capturing the experience as a record of a sequence of
events taking place in time. Every interference becomes a trace of the
physical, intellectual, emotional experience, certifies the condition of the
creator. The processed imagery elements of particular compositions, the
evolving components of the surroundings reflect in a natural way the
character of common changes taking place in the artist's space. The
current experience is the real theme of the work.

Katarzyna Zimna's works, interpreted from another perspective, also
allow for recognition of the experience as a static construct (though
certainly the components of that experience are dynamic in their nature),
which is a state of human condition and awareness.

It is worth mentioning that in the artwork of the artist from Lodz
records of emotions are spectacular graphic works, not like eg. in
Conceptualism, where the documentation itself was a testimony of the
creative act, often devoid of aesthetic values. We pay attention to their
composition or colour sensitivity, but also to the fact that they are an
element of continuous artistic search; the reflections on the relationship
between the absence and presence may be illustrated, for example, by
linocuts where the image was created as a negative, exposing significant
elements as bright motifs against the dark background. Thus, the effect
of the process also turns into the testimony of the experience — a work
which in many aspects of contemporary art is not a necessary element
that constitutes the act of creation. Katarzyna Zimna's activity unites the
work of art and the process.

In her art the artist deconstructs the language shaping the image of
reality. She points out that an important factor in this process is to create
new notions and words. A collection of matrices may be helpful to create
permutations — separate works composed of various combinations
of signs. The artist herself defines the grammar of the act of creation.
It is worth saying here about the so-called phenomenon of ‘women's
art: Instability is supposedly one of the features of feminine nature! It is
also the ‘affliction’ of the feminine language, including the language of
‘women's art. In the case of Katarzyna Zimna it could be the predilection
to subject images to the continuous movement and change. It means a
search for new words and notions in order to create a new gynomorphic
language, also the belief that we can get to the essence of the feminine
universal language of art exploring myths, symbols and archetypes
located on the border of two worlds - the real and the supernatural
one, on the border of language and culture (Alchemy. The Forgotten
Language). Taking this point of view into account, we will probably be
right to choose a group of works depicting the symbols of alchemy, or —
subject to changes in subsequent versions — images of selected herbs,
plants originating from 'the secret garden; associated (not only in folk
culture) with representatives of the fringe’ world, functioning outside
the society, in harmony with nature, The artist does the same, trying to
abandon some aspects of tradition and to convert to another culture.
Katarzyna Zimna's creative action is an attempt to find a new type of
relations between the field of art and the social space. Her works,
including installations and other performative activities, tend to be
close to manifestations of critical, involving and even participating
art. They recall significant contexts, they make us ask questions, they
trigger the viewer's strong reactions. The artist gives up the attitude of
separation of art from the real life and she gets involved in a discourse
that goes beyond aesthetics. Some people define this new phase of art
as 'postautonomous.

For Katarzyna Zimna being an artist is not just the matter of creation of
images or objects. In art treated in this manner the visual sphere stops
to be superior to the conceptual or practical sphere; the focus is on
constructing a process rather than an object. The thing that we have to
face is the condition of our awareness and the shape of our perception.
The artist's actions affect the change in the existing boundaries of what
we are able to perceive in the space of our experience.

The artist has a definite approach to what change, an artistic experiment
mean. Among other things, she considers the essence of play/game
within the area of creative activities. She tries to find value in a difference,
an error, lack of similarity. Do similar activities annihilate graphic art in
its former character? They just seem to enrich it. At the same time they
give it a little different status — it is a tool that consolidates the artist's
craftsmanship and experience.
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LODZ - MIASTO GRAFIKI
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TRADYCJA WARSZTAT WYOBRAZNIA EKSPERYMENT

Wystawa ,+0dZ - miasto grafiki" obrazuje dorobek oraz potencjat kilku juz pokolen t6dz-
kich, i zwigzanych z todzig, twdrcow, zardwno tych, ktdrzy zaraz po wojnie ksztattowali
krajobraz artystyczny tego miasta - Klasykdw, zaliczanych do grona najwybitniejszych
polskich grafikéw, osobowosci twdrczych, a takze ich uczniow, ktdrzy juz stali sie Mi-
strzami i powoli klasycznieja, oraz Swietnych artystow Sredniego i mtodego pokolenia.
W kazdej z technik i w kazdej z generacji ta szczegdlna dziedzina artystycznej ekspres;i
reprezentowana jest przez interesujgcych twércow.

Mija wiasnie 40 lat od powofania - dzieki dziataniom Romana Artymowskiego, Stanistawa
Fijatkowskiego, Leszka Rézgi, i mtodszych: Janiny Tworek-Pierzgalskiej, Tomasza Jaskiewicza,
Krystyna Zielirskiego - Wydziatu Grafiki w PWSSP w todzi, instytucji, ktéra w najwigk-
szym stopniu utozsamiana jest z rozwojem grafiki w tym miescie. Nie ulega watpliwosci,
ze po roku 1971 szkolenie i rozwoj w zakresie tej pieknej dyscypliny przebiegat w sposdb
bardziej programowy, pozwalajgcy - przy zachowaniu szacunku dla tradycji - reago-
wac na przemiany w sztuce wspétczesnej, zachodzace zaréwno w zakresie technologii,
jak i idei. Z utworzeniem Wydziatu Grafiki i dalszego jej rozwoju zwigzani byli takze
znakomici tworcy spoza Srodowiska todzkiego, dzieki ktérym nastgpito od$wiezenie
i rozszerzenie mozliwo$ci edukacyjnych i twdrczych w Srodowisku. Wzbogacito sie ono
0 specjalistow tej miary co Roman Artymowski, Krzysztof Lenk czy Jerzy Grabowski.
Powstaty wtedy i dziataty wazne pracownie: plakatu Bogustawa Balickiego, fotografii
Ireneusza Pierzgalskiego, opakowan Stefana Krygiera i poligraficzna Krzysztofa Lenka.
Funkcjonowat wspaniaty warsztat drukarski z zecernig, fotosktadem, ktdry prowadzit
Andrzej Smoczyniski,

Nalezy jednak pamigtac, ze juz w latach piecdziesiatych i szescdziesigtych t6dzcy artysci
zaliczani byli do grupy czotowych polskich grafikéw, reprezentujgcych zaréwno tradycje
tddzkiej awangardy, jak i nurtu poetycko-metaforycznego. Wezesniej, w ciggu kilku lat,
w wyniku dziatart podejmowanych od 1949 roku, zlikwidowano de facto istniejacy Wy-
dziat Grafiki - niewielu wstepujacych artystéw mogto dokoriczy¢ dyplom w todzi, inni
musieli rozjechac sie po Polsce, udali sie do Warszawy czy Katowic. Takze i pdZniej byt
catej Szkoty bywat zagrozony. Wyrazano obawy, ze tddzka szkota stanie sie filig Akademii
Warszawskiej

tédzka uczelnia dtugo postrzegana byfa jako instytucja szkolaca projektantéw dla
przemystu w duchu idei konstruktywistycznej. Funkcjonowanie grafiki jako narzedzia
w procesie projektowania tkaniny, plakatu, opakowar, wydawnictw ksigzkowych czy
prasowych byta w todzi jak najbardziej na miejscu. Uzytkowy charakter powotanych
wydziatow i kierunkéw nie byt jednak przeszkoda, aby studiowac sztuki czyste. Mimo, ze
Szkota byta racjonalna, nastawiona na pragmatyzm, miafa szczegdlny charakter, w swo-
jej strukturze zaznaczafa nastawienie na sztuke uzytkowa, to tak naprawde szkolenie
w zakresie sztuk czystych nie odbiegato od edukacji w innych uczelniach. Zawsze pano-
wata tam réwnowaga przedmiotéw projektowych i warsztatowych. Uczono w rdwnym
stopniu grafiki projektowe;j i grafiki artystycznej. Gorgca potrzeba szkolenia graficznego

112

realizowana na poczatku w pracowni Stefana Krygiera,
zostata pdzniej wsparta przez przyjscie do Szkoty w 1967
roku Leszka Rdzgi, juz uznanego grafika, i objecie przez
niego pracowni. Ogromna popularno$¢ tej dyscypliny
ujawnifa sie z catg mocg po utworzeniu Wydziatu Grafiki;
wyrazita sie ona przechodzacg wszelkie oczekiwania licz-
b3 chetnych, ktdrzy cheieli studiowac na tym Wydziale, Od
razu tez zaktadano, ze powstanie Katedra Grafiki Warszta-
towej i Katedra Grafiki Projektowej,

Kontynuacja tej pierwszej tradycji syntezy i porzadku
geometrycznego - obecna zardwno w zakresie sztuk czy-
stych, jak i w przestrzeni projektowej - byta w zasadzie
zrozumiata, Jeszcze i dzi$, choéby w zakresie wpajania
okreslonych rygoréw kompozycyjnych brzmig echa tego
tradycyjnego  ksztattowania, Stanowigcego podstawe
edukacji w Szkole. Organizatorzy przegladéw mtodej gra-
fiki w Polsce nadal zwracajg uwage na obecno$é tego
ducha w pracach tddzkich twércw.

Przez dziesieciolecia przy réznych okazjach podkresla-
no - wybierzmy tylko kilka spostrzezen - i oryginalno$¢
J[odzkiej szkoty drzeworytu) i $miate wigczanie w obreb
grafiki zabiegéw fotograficznych (warto podkresli¢, ze
wprowadzenie w tddzkiej Uczelni nauczania fotografii jako
samodzielnej dyscypliny byto nowatorskie na skale cate]
Polski), i rozwdj oraz osiggniecia pracowni sitodrukowe;,
ktéra pozwalata na wyprowadzenie grafiki z obszaru sztuki
kameralnej,

Cho¢ wspomniane perspektywy mozna zalicza¢ do cha-
rakterystycznych - w pewnych okresach - cech tddzkiej
sztuki graficznej, to oczywiscie, tak jak i cata polska gra-
fika, byta ona zawsze wielokierunkowa i trudno wytonié
w niej przede wszystkim jakis dominujgcy typ obrazowa-
nia. Wida¢ to w przygotowanej ekspozycji. Dzigki temu
wystawa ilustruje réwnoczesnie wielorakos¢ probleméow
wspofczesnej sztuki od zagadnien technicznych po pro-
blemy merytoryczne.

Mozemy obserwowa¢ zmiane krajobrazu graficznego,
w ktorym obok starych, szlachetnych technik pojawiajg
sie stopniowo kolejno nowe sposoby wypowiedzi. Obok
akwaforty czy drzeworytu wiszg prace wykonane w tech-

nikach ,poligraficznych” - offsetu, druku solwentowego. Obok technik tradycyjnych
poswiadczajg swoje mozliwosci te, ktdre wykorzystujg fotografie i inne techniki, sto-
sowane w przemysle. Obecna jest grafika cyfrowa, Rozmaicie przetwarzana fotografia
czy sztuka komputerowa nie sg juz odbierane jako zagrozenie dla technik tradycyjnych,
sq raczej postrzegane jako elementy wzbogacajace dotgd dostepne Srodki wyrazowe.
tddzey artysci z duza swobodg przekraczajg granice dyscyplin, tgczg techniki najnow-
sze z historycznymi. Stad liczna obecno$¢ mieszanych oraz wiasnych technik, nieraz
bardzo oryginalnych, szczegdlnie w zakresie druku wypuktego.

Artysci dokonujg wyjscia w przestrzen poprzez reliefy, toczenie, faczenie grafiki
zrozmaitymi materiatami spoza dziedziny druku, naktadanie na siebie wielu warstw farby,
specjalne przygotowywanie podfoza, naklejanie réznych pod wzgledem fakturowym
powierzchni i wzbogacanie ich drukiem. A nade wszystko poprzez wigczanie drukéw
graficznych do zfozonych kompozycji przestrzennych.

W dziedzinie grafiki warsztatowej stopniowo znajdujg swoje trwafe miejsce nowe
sposoby obrazowania i druku. Graficy, podobnie jak inni artysci, tworza wizerunek swych
czasow i swego pokolenia za pomocg $rodkdw wiasciwych epoce, w jakiej zyjg, co
przydaje ich pracy wiarygodnosci i pefni.

Grafike artystyczng cechuje wyrafinowany $wiat formy i tresci. W takim wymiarze udo-
wadnia ona, ze jest w stanie podejmowac rozmaite watki problemowe od egzystencjal-
nych po estetyczne. Prace podejmujg zaréwno zagadnienia uniwersalne, ogélne o cha-
rakterze filozoficznych rozwazan, jak i skupiajg sie na mikroswiecie bliskim cztowiekowi,
jego otoczeniu, matej rzeczywistosci, zacisznej prywatnosci.

Artysci czasem ukazujg te problemy z dystansu chtodnej obojetnosci. Bardziej zaanga-
zowani odwotujg sie do bogactwa poezji, do metafory, pogtebiajg duchowy wyraz prze-
kazu, albo - z drugiej strony - operujg Srodkami surrealistycznej deformacji, pastiszu
historycznego i groteski.

Czynig to na rézne sposoby, uzywajac odmiennych jezykow: realistycznego, metaforycz-
nego, nacechowanego nieprzedstawiajgcg ekspresjg malarskg - zapetniajg obszary
sztuki od przedstawiajgcej po abstrakcyjng, od geometryzujgcej po graficzng odmiane
informelu.

Nawystawie mozna obejrze¢ prace, ktére przenosza na grunt grafiki wartosci zmalarstwa,
Zjego $wiattocieniem, walorowoscig, gtebig przestrzenna. Operuja klasycznymi Srodkami.
Inne walczg z malarstwem czy obecng sitg grafiki reklamowej. Niektdre prace wyrastajg
7 gestu, majg charakter $ladu, opanowane zostajg przez swobodny styl szkicowy, ale
sq tez takie, ktére reprezentujg typ matematyczny, o charakterze wyspekulowanego
geometrycznego zapisu.

Najmfodsza 6dzka grafika, moze najbardziej ze wszystkich okresow wielowymiarowa,
takze szuka wiasnego oblicza i formy wtasciwe] dla opisu $wiata, w jakim zyjemy.

Ma za sobg niewatpliwie szerokie zaplecze tradycji - tradycji Szkoty, jej Mistrzow, ale
nie zapominajmy, takze zaplecze, jakie dla ksztattowania sie formy graficznej stanowi

w todzi dziatalnosé innych waznych instytucji, jakimi sg
Miejskie Galerie Sztuki w todzi i organizowany przez nie
festiwal sztuki Mate Formy Grafiki czy Muzeum Sztuki, k-
rego niegdysiejszy dyrektor Ryszard Stanistawski gorgco
wspierat utworzenie w tdzkiej PWSSP Wydziatu Grafiki,
Pamietajmy takze, ze ,£6d7 graficzna’ to nie tylko wazne
sfery grafiki warsztatowej i uzytkowej w ich spektaku-
larnych wymiarach ekspozycji galeryjnych, czy znanych
projektach, liczne nagrody dla tddzkich grafikow na kon-
kursach krajowych i zagranicznych, ale takze obecnos¢
grafiki na co dzier pod postacig - z jednej strony - wiel-
koformatowych projekcji czy billboardéw, z drugiej - reali-
zacji graficznych o mniejszej skali, ale rdwnie duzej mocy
oddziatywania: ulotek, folderéw, wlepek, kart pocztowych,
ulotnych pism. To takze Internet i rézne obecne w nim for-
my graficzne.

Wspominana wczesniej ciggos¢ tradycji grafiki w todz-
kiej Uczelni i catym Srodowisku artystycznym tego miasta,
ciggtos¢ wielogeneracyjna, to ciggtosé przywigzania do
wspaniatego warsztatu graficznego, ochrona tradycyjnych
technik, a rownoczesnie otwarcie i gotowos$¢ szybkiego re-
agowania na nowe mozliwosci uprawianej dyscypliny, nie-
ustawanie w poszukiwaniach w obrebie technik i srodkow
przekazu plastycznego, podgzanie ku madrosci i wrazliwo-
$ci w procesie interpretowania rzeczywistosci,

W 2011 roku odbyfa sie w todzi, organizowana wspdlnie przez Migjska Galerie
Sztuki i tddzkg Akademie Sztuk Pigknych im. Wtadystawa Strzemiriskiego
- a prezentowana w Osrodku Propagandy Sztuki - wystawa ,tdZ - miasto
grafiki® Ekspozycja obejmowata prace kilkudziesieciu tworcow. Czes¢
grafik nalezata do kolekcji Galerii, a pozostate zostaty udostepnione bez-
podrednio przez artystéw z ich pracowni. Wystawa stanowita wnikliwe
spojrzenie na znaczacy czes$¢ f6dzkiego Srodowiska plastycznego. Po-
nizszy tekst byt jednym z kilku zamieszczonym w obszernym katalogu
imprezy.
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KONKURS ,
IM. WEADYSEAWA STRZEMINSKIEGO ,SZTUKI PIEKNE’
DLA STUDENTOW ASP W tODZI

Kazdego roku Firma i Galeria Amcor (Amcor Rentsch, Rentsch) przyznaje specjalng nagrode
wybranemu przez siebie uczestnikowi Konkursu im. W Strzeminiskiego ,Sztuki Piekne'
Konkurs organizowany jest przez Akademie Sztuk Pieknych w todzi dla studentow te]
Uczelni.

Impreza ta jest najstarszym (organizowanym od 1983 roku), najwiekszym i najbardziej
prestizowym przedsiewzieciem artystycznym Akademii. Celem Konkursu jest ,stymula-
cja pracesu twoérczego, sprzyjanie atmosferze pracy i inwencji artystycznej' Moga w nim
uczestniczy¢ studenci od 11l do V roku studiéw dziennych i magisterskich studiow uzupet-
niajgcych. Co roku do Konkursu zgtaszanych zostaje kilkadziesigt prac. S one prezento-
wane na terenie catej Uczelni. Najbardziej oryginalne i najwartosciowsze prace powstate
w danym roku akademickim sg nagradzane przez Sad Konkursowy ztozony z wybitnych
artystow i krytykéw sztuki zaproszonych przez Rektora Akademii. Nagrodzone prace sq
pdZniej prezentowane na specjalnej wystawie organizowanej w Galerii Kobro.

Obecnie Konkurs obejmuje dwie edycje tematyczne (,Sztuki Piekne" i ,Projekt”). Edycja
,Sztuki Piekne" obejmuje zakres dyscyplin ogdlnoplastycznych, takich jak malarstwo,
rysunek, rzezba, grafika warsztatowa i fotografia artystyczna. Edycja ,Projekt” obejmuje
sztuki projektowe, takie jak projektowanie ubioru, projektowanie bizuterii, projektowanie
tkaniny, formy przemystowe, grafika projektowa, wzornictwo.

Patronat honorowy nad imprezg sprawuje Ministerstwo Kultury i Dziedzictwa Narodowe-
go, a wsrdd fundatoréw nagréd znajdujg sie m.in.: Minister Kultury i Dziedzictwa Naro-
dowego, Marszatek Wojewddztwa tddzkiego, Wojewoda tddzki, Prezydent Miasta todzi,
instytucje kulturalne, muzea, galerie, firmy, instytucje i osoby prywatne.

Obu edycjom Konkursu towarzyszy katalog, w ktérym zaprezentowane zostajg wysta-
wiane prace i ich twércy, przedstawiani sg takze sponsorzy i fundatorzy nagréd. Impre-
za znajduje szeroki odzew w lokalnych mediach i krajowych magazynach branzowych.
Uroczysto$é wreczenia nagréd i wystawa przyciagaja licznych przedstawicieli szeroko
rozumianego Srodowiska artystycznego i kulturotwdérczego miasta oraz regionu.
Przedstawiciele Firmy Amcor przyznajg swojg nagrode, ktérg stanowi zorganizowanie
w Galerii Amcor indywidualnej wystawy (oraz uroczystego finisazu) wybranemu przez
siebie uczestnikowi Konkursu oraz wydanie katalogu zawierajgcego tekst krytyczny.

(Wykorzystano materiaty ze strony internetowej Akademii Sztuk Pieknych w todzi, dostep: 2812.2016)
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WEADYSEAW STRZEMINSKI COMPETITION
‘FINE ARTS' FOR STUDENTS OF THE ACADEMY
OF FINE ARTS IN tODZ

Every year the Company Amcor and the Amcor Gallery (Amcor Rentsch,
Rentsch) gives a special award to a selected participant of Wtadystaw
Strzemiriski Competition ‘Fine Arts: The Competition is organized by the
Academy of Fine Arts in £6d7 for its students. This event is the oldest
(organized since 1983), the biggest and most prestigious artistic project
held by the Academy. The goal of the Competition is to “stimulate the
creative process, to foster the atmosphere of work and artistic creativity!’
Students of the third to the fifth year of full-time and second series
programmes can take part in the Competition. Every year dozens of
works are submitted. They are presented on the school's premises. The
most original and most valuable works created in a given academic
year are awarded by the Jury consisting of prominent artists and art
critics invited by the Rector of the Academy. The winning works are
then presented at a special exhibition organized in the Kobro Gallery.
Currently the Competition includes two thematic editions (Fine Arts’
and 'Project’). The edition 'Fine Arts' covers a range of disciplines in
general art, such as painting, drawing, sculpture, printmaking and
artistic photography. The edition ‘Project’ relates to design arts, such as
fashion design, jewellery design, textile design, industrial forms, graphic
design, industrial design.

The event is organised under the honorary patronage of the Ministry
of Culture and National Heritage, and the founders of prizes are among
others: the Minister of Culture and National Heritage, the Marshal of the
t6d7 Region, the +4dZ Voivod, the Mayor of £6dZ, cultural institutions,
museums, galleries, companies, institutions and private donors.

Both editions of the Competition are accompanied by a catalogue
which presents the exhibited works and their creators, sponsors and
founders of the awards. There is a wide response to the event in the
local media and national art magazines. The award ceremony and
exhibition attract many representatives of the artistic environment of
the city and the region.

Representatives of the company Amcor give their own award, which is a
solo exhibition of a selected participant of the Competition (and a formal
finissage) held in the Amcor Gallery and the publication of a catalogue
including a critical text.

(Materials used from the website of the Academy of Fine Arts in t4d?,
access: 28.12.2016)

SKROCONA PERSPEKTYWA

Bohaterowie prac Natalii Biegalskiej zyja w ciasnej, czasami nawet klaustrofobicznej prze-
strzeni, Takze w plenerze nie majg jej zbyt duzo wokot siebie. Przestrzen obrazdw jest ptytka
i uproszczona, w wiekszosci rysunkow i grafik oczyszczona ze zbednych szczegétow.
Nawet prace pozbawione ludzkiego wizerunku ukazujg obszar w duzej mierze zamkniety,
zfozony z prostopadtosciennych blokow, zimny i jakby podgladany przez waskg szczeline.
Nieba jest tam niewiele, zostaje zastonigte przez wspinajace sie ku gérze masywy. Co
wazne, przestrzen nie jest takze okreslona - nie znamy dokfadnie jej wymiardw, charak-
teru i innych atrybutéw.

W konsekwencji takiego kreowania Swiata, to wiasnie ludzkie postaci wysuwajq sig na
plan pierwszy. Dodatkowo artystka wyraZnie skraca perspektywe, bohaterowie jej ry-
sunkéw i grafik jak w filmowym zbliZzeniu zostajg wystawieni na nasz oglad, zazwyczaj
Z pewnym zmieszaniem probujac patrze¢ nam w oczy.

Portretowani (postaci rzeczywiste i wykreowane) to w sensie dostownym i przeno$nym
0soby samotne. Tkwig w niemal absolutnej pustce, $wiat zewnetrzny nie pochyla sie wspot-
czujgco nad ich ,matymi dramatami’

Mimo podejmowanej przez widza wiwisekcji mfodzi ludzie pozostajg anonimowi. Dzieje
sie tak, mimo ze sq wyraZnie wykreowani, indywidualnie okresleni. Niektdrzy wygladajg
na spontanicznych i bezkompromisowych - ich gesty manifestujgce niezalezno$c sg jed-
nak raczej teatralne niz prawdziwe. Wydaje sie, ze za wyrazem pewnego znudzenia kryje
sie raczej poczucie niepewnosci i zagubienia. Mimika postaci, pozomie neutralna, kreuje
atmosfere smutku i zadumy. Wyglada na to, ze postaci, cho¢ stojg w centrum naszego zain-
teresowania, to tak naprawde zostajg z naszego Swiata w jakis sposob wykluczone.
Dodatkowo zostaty - dostownie i w przenosni - niemal ,zaaplikowane" w rzeczywistosc.
Wiele rysunkéw to kolaze; warstwy sg rzeczywiscie aplikowane, dzigki czemu rysunki pro-
buja wychodzié z ptaszczyzny w przestrzen. Nawet grafiki wygladajg jakby skomponowane
zostaty z naktadanych na siebie warstw kolordw.

Prace s bliskie monochromatyzmowi. Ich kolorystyka dobrana ze wzgledu na nastrdj, jaki
maja kreowaé, ogranicza sie do odcieni szarosci, biekitéw i brazow, wzbogaconych gdzie-
niegdzie czerwienia. Kolor w grafice traktowany jest takze fakturowo - ptaszczyzny barwne
sq chropawe i czesto rozmyte, nie pokrywaja sie z konturami form.

Rysunek - artystyczny gest jest w wigkszosci prac dynamiczny. Zageszczone linie stano-
wig rodzaj sieci, ktdra dodatkowo wiezi bohateréw oraz zamyka je w gestwinie powigzan
i relacji, ktorych mozemy sie tylko domysla¢. Niektdre prace sugerujg to bardziej otwarcie,
ujawniajgc w warstwie obrazowej ktebowisko wici oplatajgcych ciata postaci.

Artystka wykazuje sie w swoich pracach umiejetnoscig stosowania myslowych i formal-
nych skrotéw. Bliska jest jej poetyka ilustracji ksigzkowej i plakatu. Wsrdd licznych inspiracji
literackich i muzycznych przewazajq te, ktdre kreujq nastrj niepokoju, chtodu i tajemniczo-
$ci (cho¢ niektore prace graficzne nie s tez wolne od zjadliwej groteski).

Zestaw autordw i odniesier do konkretnych motywdw stanowi w jakims stopniu odbicie 0so-
bowosci i fascynacji samej autorki, ale sposdb, w jaki wptywajg one na kreowanie wizji $wiata
W jej pracach, pozwala przypuszczac, ze Natalia Biegalska nie proponuje nam tylko rodzaju
artystycznego ekshibicjonizmu. Jej tworczos¢ moze stanowi¢ rodzaj bardziej uniwersalnej
diagnozy wspétczesnego Swiata i miejsca cztowieka (szczegdlnie mtodego) w zhomogenizo-
wanej i nieprzyjaznej rzeczywistosci, w Swiecie zachwianych - albo moze nawet nieobecnych
- wartosci, wobec braku drogowskazéw w Swiecie chaosu i wewnetrznego zagubienia.

W pracach artystki cztowiek - gféwny przedmiot jej zainteresowania nie uzyskuje, jak moz-
na by sie spodziewaé, waloru symbolu. Nie staje sig centrum przestrzeni metaforycznej. Tu
postac, pozbawiona swego realistycznego, wyrazajacego sie w szczegdtach kontekstu, po-
zostaje 0sobna, samotna i nieco bezradna, W takim sposobie rozpoznawania Swiata obecne
sq z pewnoscig echa roznych tradycji, w tym tradycji egzystencjalnej. Jezeli moglibysmy
méwié o rodzaju - wyrazanej artystycznymi Srodkami - diagnozy, to jest to raczej wypo-
wied? na temat kondycji czasow i cztowieka, ktdry zyje tu i teraz.

Tworczo$¢ Natalii Biegalskiej mozna by okresli¢ jako tworczosc ,skroconej perspektywy”
- wspomniana bliskos¢ ogladu czfowieka i jego rozterek jest jednym z przejawdw takiego
whasnie sposobu postrzegania rzeczywistosci.

Mioda artystka szuka wiasciwego sobie jezyka, uzywa przy tym réznych technik graficz-
nych: akwaforty, suchej igty, drzeworytu. Porusza sie po ich obszarze ze swobodg. Wybrane
$rodki ekspresji, charakterystyczne dla poszczegélnych sposobow wypowiedzi, niewatpli-
wie wspdtgrajg z istotg emocjonalnego przekazu. Jest to z pewnoscig droga ku szlachetnej
prostocie - cichej, a jednak gtosniejszej niz niejedno puste wielostowie,

REDUCED PERSPECTIVE

The characters of Natalia Biegalska's works live in a cramped, sometimes
even claustrophobic space. Depicted outside, they also have hardly any
space around. The images' background is shallow and simplified, in most
drawings and graphic works it is purged of any superfluous details.
Even works that are deprived of the human image present the territory
that is closed to a large extent, composed of cuboid forms, cold, as if
observed through a narrow slit. There is little sky there, it has been
shaded by a soaring massif of mountains. What is essential here is that
the space is not defined either - we do not know its exact dimensions,
character and other attributes.

As a result of that way of creating the world it is human figures who
move forward to the foreground. What is more the artist explicitly
foreshortens the perspective, like in a film close-up the characters of
her drawings and graphic works are exposed to our voyeurism, trying to
keep eye contact with us, though usually a little bit embarrased.

The portrayed figures (real and invented characters) are literally and
metaphorically lonely. They got stuck in almost absolute desolation,
the external world does not symphatise with their 'ittle dramas:

Despite the viewer's vivisection the young people stay anonymous. It is so
even though they are certainly created, individually defined.

Some of them look as if they were spontaneous and uncompromising
- however, their gestures manifesting independence are theatrical rather
than authentic. It seems that the expression of boredom hides the feeling of
uncertainty and confusion. The figures' face expression, seemingly neutral,
creates the atmosphere of sorrow and reflection. The characters appear
to be in a way excluded from our world although they are in the limelight.
Moreover they were - literally and metaphorically - nearly ‘applied into
the reality. There are a lot of drawings that are collages; layers are actually
overlaid, which helps the drawings shift from plane to space perspective.
Even the graphic works appear to be composed of overlapping colour layers.
The works are close to monochromatism. Their colour scheme, selected
with regard to the mood they are to create, is limited to the hues of greys,
blues and browns, enriched by red there and here. In graphic works colour
is also treated in a textural way - coloured planes are coarse and often
blurred, do not converge with contours of forms.

In most works drawing - an artistic gesture - is dynamic. Thickened lines
make up a kind of net in which the characters are detained, it closes them
in the multitude of connections and relationships which we can just
presume. Some works suggest it more explicitly, showing a whirl of stems
weaving around the figures' bodies in the image layer.

In her works the artist reveals a skill to use conceptual and formal
simplifications. She is keen on the poetic of the book and poster illustration.
Numerous literary and musical inspirations are dominated by those which
create the mood of anxiety, chill and mystery (though some graphic works
do not avoid sarcastic grotesque).

To some extent the selection of authors and references to specific motifs
accounts for the reflection of personality and fascinations of the very artist,
yet the way they influence the creation of the world's vision in her works
lets us presume that Natalia Biegalska does not offer us merely a kind
of artistic exhibitionism. Her work might be regarded as a kind of more
universal diagnosis concerning the contemporary world and the position
of man (particularly the young one) in the homogenized and hostile reality,
in the world of unstable - or perhaps absent - values, facing the lack
of guideposts in the world of chaos and inner confusion.

In the artist's work man - the main subject of her interest - does not gain
the value of a symbol, as we could expect. They do not stand in the centre of
metaphorical space. The figures here are deprived of their realistic, detailed
context, they are left isolated, lonely and somewnhat helpless. In that kind of
the world's perception there are certainly the echoes of different traditions,
including the existential tradition. If we could talk about a kind of diagnosis
- formulated by artistic means of expression - it is rather a message
concerning the condition of the times and man who lives here and now.
Natalia Biegalska's work can be described as the creation of ‘foreshortened
perspective’ - the observation of man and human dilemmas in the close-
up is one of the manifestations of such a way of reality perception.

The young artist seeks a language of her own, at the same time she takes
advantage of a variety of graphic techniques: etching, drypoint, woodcut.
She uses them with great skill. The means of expression characteristic
of particular works undoubtedly harmonize with the essence of the
emotional message. It is certainly the way towards sophisticated simplicity
- tranquillised, yet louder than the frequently used circumlocution.
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DOMINIKA HAELAS

SWIATY NIEMOZLIWE

Postawa, jaka prezentuje w swojej tworczosci Dominika Hatas, nie jest dzi§ zbyt popu-
larna. Mozna nawet powiedzie¢, ze jest tez w pewnym sensie niemodna. Tworczos¢ ta
odsyfa nas w przestrzenie poprzecinane strumieniami niepokoju i tajemnicy, a czlowiek
tak bardzo taknie pewnosci i - choéby tylko wyspekulowanego - tadu.

Artystka powotuje do Zycia $wiaty, w ktdrych funkcjonujg nieoczekiwane zestawienia
obiektdw i zjawisk. One same stanowia skfadnik potocznego do$wiadczenia, ale ich spo-
tkanie dokonuije sie w sytuacjach bardzo niezwyktych. Niecodzienne asocjacje nadajg
bliskim nam przedmiotom nowe znaczenia, stajq sie Zrédtem metafizycznej aury. Zostaje
wykreowana - zwodnicza i mamigca - rzeczywistosé, ktora zachowata pozory prawdzi-
wosci, gdyz powstata przy uzyciu Srodkéw iluzjonistycznych. Glebia przestrzeni i zabiegi
$wiattocieniowe przydajg im wiarygodnosci. Zdajemy sobie sprawe, Ze sg to nierealne
i urojone przestrzenie, a mimo to wpatrujemy sie w nie, jak w pejzaze, ktdre potrafimy
rozpoznac i zinterpretowac.

Kompazycje stworzone przez Dominike Hatas nie powstaty jako proba uwiecznienia na
ptétnie swobodnego strumienia mysli i obrazéw. Skfadniki wykreowanego Swiata fgczg,
znane tylko autorce, sekretne wiezy, unoszg sie nad nimi utajone sensy. Niektére z mo-
tywdw przywotanych w obrazach wydobyta malarka z wiasnej, wypetnionej wspomnie-
niami pamieci; stanowig one znaki konkretnych zdarzen i ludzi. Jesli wiec powinnismy
w tym miejscu podkresli¢ zwigzki tej twdrczosci ze sztukg surrealistyczng, to trzeba
rownocze$nie dodac, ze nie sg to powinowactwa z jej odmiang ulegajgca powabom
automatyzmow. Jest to raczej rodzaj kreacji metaforycznej, poetyckiej, o zabarwieniu me-
tafizycznym, z dyskretng aluzyjnoscig przedmiotéw i dekoracyjnoscig formy,

Zaleznosci miedzy przedmiotami nie sg realnej natury, dlatego wywotuja u odbiorcy ro-
dzaj ciekawosci potaczonej z niepokojem. Odczucia te zostajg pogtebione przez zasade
taczenia przedmiotéw i zjawisk na obrazie, ktdrej podstawowymi sktadnikami sg anty-
nomie i labilno$¢ wartosci. W zakamarkach majestatycznej, klasycyzujacej architektury
egzystuja atrybuty ruchu i brzmienia. Mimo to $wiat zdominowaty bezruch i cisza, Tram-
waj wyglada, jakby sie zatrzymat, podobnie sptywajgce ze Scian tajemnicze, organiczne
formy. Morze cate zamieni sie wkrdtce w lodowg kre. Atmosfere wypetnita cisza, choé nie
brak w tym $wiecie instrumentéw muzycznych; te jednak nie odwazajg sie juz, badZ nie
moga, wyda¢ dZwieku. Zegar nie tyka - czas sie zatrzymat,

Drugim obszarem artystycznych poszukiwan, do ktérego odwotuje sie Dominika Hatas,
jest zestaw zagadnien podnoszonych w kregu twércow takich jak Adelbert Ames Jr,
Max Escher, Oscar Reutersvard czy Zenon Kulpa. W ich pracach - ktdre czesto powstajg
7 inspiracji matematycznych - formy przestrzenne ukazywane sg w sposéb sprzeczny
7 do$wiadczeniem wzrokowym, a pozornie logiczne i prawidtowe ukfady elementéw nie
z7gadzajq sie ze soba. Artysci potwierdzaja, ze taka rzeczywisto$¢é moze zaistnie¢ jedynie
W ujeciu graficznym.

W obrazach Dominiki Hatas takze stajemy wobec Swiata, w ktérym relacje odlegtosci
i gebi sg dziwacznie znieksztatcone, w efekcie dezorientujq i ktamig. Odczucie kierun-
kéw, podziat na dot i gdre, rozrdznienie czesci zewnetrznych czy wewnetrznych prze-
strzeni tracg tu swe tradycyjne znaczenie. Zenon Kulpa, definiujgc ,figure niemozliwg'
stwierdzat, ze jest to ,pfaski rysunek sprawiajacy wrazenie tréjwymiarowosci, ktdrego
interpretacja przestrzenna przyjeta przez obserwatora jest niemozliwa do realizacji, gdyz
zawiera wyraznie widoczne sprzeczno$ci’ Na ptétnach Dominiki Hatas mamy do czynie-
nia z ,niemozliwymi $wiatami’

Cho¢ tworczos¢ mitodej artystki jest surrealistyczna, jezeli chodzi o koncepcje, to jednak
cechuie ja klasyczne podejscie, jesli chodzi o $rodki. Znaczy to, ze jest ona dla niej takze
jedng z drdg sprawdzania i pogtebiania warsztatu, podobnie jak studiowanie i malowa-
nie martwych natur czy doskonalenie akademickiego rysunku. Stanowi jeden z przeja-
wow badania osobistej i artystycznej Swiadomosci (tu poszerzonej o impulsy ptyngace ze
$wiata irrealnego) na drodze ku zrozumieniu wiasnego powotania,
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IMPOSSIBLE WORLDS

The attitude represented by Dominika Hafas's creation is not widespread
nowadays. To be precise we can even say that itis in a way old-fashioned.
The creation refers us to the areas marked by intersecting streams of
anxiety and mystery, and the man desires certainty and order so much,
even if they are speculated.

The artist generates the world where unexpected juxtapositions of objects
and phenomena function. They are a component of common experience,
but their encounter occurs under very unusual circumstances. Specific
associations attribute the familiar objects with new meanings, they
become a source of metaphysical atmosphere. It is the beginning of
created - deceptive and alluring - reality which is seemingly authentic
as it originated from the use of conjuring means of expression. They
stand up due to the depth of space and the chiaroscuro effect. We are
aware of the fact that they are unreal imaginary spaces, nevertheless
we stare at them as if they were landscapes we can recognize and
interpret,

The compositions made by Dominika Hatas did not come into existence
as an attempt to preserve on canvas the free flow of thoughts and images.
The components of the created world are linked by secret bonds, which
are only well known to the artist herself, some mysterious meanings waft
over them. Some of the motifs recalled in the images derive from the
artist's memory; they stand for signs of specific events or people. Thus
if at this moment we should stress the connection of these works with
surrealism, we should also add that they are not relations with its variety
enticed by automatisms. It is rather a kind of metaphorical creation, the
poetic one with some metaphysical shade, with dicreet allusiveness of
objects and decorativeness of form.

Relations between objects are not of real nature, thus they infect the
audience with a kind of curiosity combined with anxiety. These feelings
are strengthened by the principle of combining objects and phenomena
in an image, the principle whose basic factors are antymonies and
lability of values. In the nooks of the majestic classicizing architecture
there are some traits of movement and sound. Despite this the world has
been dominated by stillness and silence. A tram looks as if it stopped.
Likewise the mysterious organic forms flowing down the walls. The sea
will soon change into the ice floe. The atmosphere is filled with silence
though there are some musical instruments in this world; however, they
do not dare or they can not make any sound. The clock does not tick
- time stopped.

Another area of artistic search Dominika Hatas is concerned with is
a set of issues being in the range of interest of such artists as Adelbert
Ames Jr, Max Escher, Oscar Reutersvard or Zenon Kulpa. In their works
- which often originate from mathematic inspirations - space forms
are presented in a way contradictory to our sight experience, and the
seemingly logical and proper arrangements of elements do not match
one another. Artists confirm that this type of reality may exist only in the
graphic approach.

In Dominika Hatas's paintings we face the world where the relations of
distance and depth are strangely distorted, and as a result they confuse
and lie. The sense of directions, the division into a lower and an upper
part, the distinction between external and internal parts of the space lose
their traditional meaning here. Defining ‘an impossible figure, Zenon Kulpa
stated that it is ‘a flat drawing giving an impression of three-dimensional
object, whose space interpretation assumed by an observer is impossible
to be worked out as it contains some visible contradictions: In Dominika
Hatas's canvases we are concerned with ‘the impossible world:

Although the creation of the young artist is surrealistic in its concept, it
is characterised by classical approach as far as the means of expression
are concerned. It means that it is also for her one of the ways of
checking and improving her skills, along with studying and painting
still lives or perfecting the academic drawing. It appears to be one of
the manifestations of examining her personal and artistic awareness
(hereby expanded by impulses coming from the unreal world) on the
way to understanding her own vocation.

SWIADECTWA ,PRZEWRAZLIWOSCI”

W swojej twérczosci Anna Marii Jurewicz penetruje wiele rzeczywistosci, cho¢ blizsze
prawdy bytoby stwierdzenie, ze prébuje uchwyci¢ istote $wiata uobecnionego w wielu
jego réznorodnych przejawach. Szuka fragmentdw, z ktérych mozna by zbudowaé
Cato$c. Ta moze by¢ roznie nazwana, choé artystka wyraznie odsyta nas do toposu Ksiegi
i towarzyszacych jej kontekstow. Zdaje sobie sprawe z niemozno$ci opowiedzenia i na-
zwania wszystkiego, z koniecznosci ukrycia (jak w Ksiedze) czesci za obrazem, metafora.
Niektdre znaczenia zostajg wiec wyrazone za pomoca jezyka sztuki. Arty$ci, by¢ moze, s
w stanie ukazac to, czego nie da sie opisa¢ sfowami.

Praces poznawania i artystycznego tworzenia staje sie dla artystki réwnoczesnie - nigdy
do korica nie odmdwiong - modlitwa, Refleksja wyrazona w malarstwie, grafice, ksigzce
artystycznej, ale tez i w stowie pisanym, w poetyckim poemacie, dotyka sfery, w ktcre;
kréluje zaréwno idea nieskoriczonego i niepoznanego Boga, jak i rzeczywistos¢ skoiczo-
nego i definiowalnego $wiata materii.

Obie te sfery przenikajq sie. Jedna wiedzie ku drugiej. W obrazach synagog wyraza sie nie
tylko potrzeba utrwalenia ,architektury” - ktéra przemawia do nas przeciez przede
wszystkim nie dbatoscig o szczegdty, ale rozlewnoscig pfaszczyzn - lecz rzeczywistos¢
duchowa kryjgca sie za materialnym $wiadectwem, $lady ludzkich loséw, echa ich czy-
néw i wreszcie utajona energia przedmiotéw.

W obrazach natury, nawet w skromnych wizerunkach usychajgcych ostéw, mozna odna-
leZé Boga, nie tego, ktdry ukrywa sie za groznym spojrzeniem bdstwa, ale tego, ktdry jest
obecny w kazdym przejawie zycia, tego, ktory wszystko zaplanowat i nad wszystkim
panuje.

W obrazach Anny Marii Jurewicz wszechobecne jest odczucie organicznosci, nawet
w elementach architektury - poprzez zaakcentowanie procesu zmienno$ci, przemijania,
ewolucji formy, jakg przeszfy, jak i przez sposob odwzorowania: ptynny, miekki, limfatycz-
ny - niemal biologiczny.

Obcujgc z naturg, z mato znaczacym - wydawatoby sie - elementem rzeczywistosci,
dotykamy czego$ ogdinego; w drobnym, niepozornym przejawie zycia odbija sie logika
i fenomen catego istnienia.

To przejaw postawy nacechowanej humanizmem, wiodgcej od kontemplacji natury do
odnalezienia i odczucia metafizyki, ,od Materii do Magil’ Rezultatem poszukiwar sg pra-
ce malarskie i graficzne, zaréwno te przedstawiajgce, ktdre s3 wywotane przez pejzaz,
jak i te bardziej abstrakcyjne, dla ktérych inspiracje stanowig indywidualne przezycia,
lub bedace odbiciem powszechnych archetypdw. Obrazy stajq sie wyrazem stanéw du-
chowych i obrastajg w symbole i metafory.

Charakter technik, ktore uprawia artystka, takze zawiera znamie Jej stosunku do natury.
Swoisty biologizm tkwi w cieple drzeworytniczego klocka, w strukturze czerpanego pa-
pieru, w wodnej epidermie akwarelowej farby.

Prace Anny Marii Jurewicz cechuje $wiadome akcentowanie dualizmu zjawisk. W Je]
twdrczosci, w warstwie obrazowe)j, tematycznej, sgsiaduje ze sobg to, co realne, i to, co
subiektywne, wynikfe ze snu lub wyobrazen. Artystke interesuje ito, co state, rzeczywiste,
i to, co zmienne, ezoteryczne. Ostre ksztatty towarzysza w pracach rozmytym ptaszczy-
znom. Ujete w strukture linii i ptaszczyzn kompozycje sasiadujg z uktadami form organicz-
nych i migkkich. Linie faczq i dziela, zgodnie z dwojakg naturg zjawisk. Swiatto w obrazach,
czesto zatomizowane, przeciwstawia sie ciemnosci i w znaczeniu plastycznym, i w sensie
metaforycznym.

Twdrczo$é Anny Marii Jurewicz jest bardzo malarska. Odnosi sie to nie tylko do Jej subtel-
nych w kolorze akwarel, ale tez do grafik, wykonanych w technice drzeworytu.

Efekt pracy akwarelisty jest dziefem unikalnym. Odbitki graficzne uzyskane przy uzyciu
wodnych farb zachowujg walory malarskiego pierwowzoru i pozwalaja na zrealizowanie
marzenia 0 powielaniu takiego obrazu,

Dialog z zyciem mozna prowadzié¢ na réznych ptaszczyznach, takze na poziomie sztuki.
To nie jest tylko ucieczka od prozy codzienno$ci, préba uwolnienia sie od przyziemnych
zdarzen. Ostatecznym celem tych dziatan jest zblizenie sie do Tajemnicy, a rdwnoczesnie
poznanie oraz doskonalenie siebie.

W przypadku Anny Marii Jurewicz cata Jej rzeczywistosé artystyczna jest juz bardzo spdj-
na, wyjatkowo dojrzata, wsparta szerokim kontekstem filozoficznym. Na szczescie nie
pozostaje tez wolna od spontanicznosci i tkwigcej w tle ,przewrazliwosci

TESTYMONY OF ‘SUPERSENSITIVENESS’

In her creation Anna Maria Jurewicz penetrates numerous realities,
though the statement that she tries to capture the essence of the world
present in its varied manifestations is closer to the truth. She searches for
fragments which could contribute to the Whole. The one that could be
named in many ways although the artist refers us to the topos of the
Book and the contexts associated with it. She is aware of the fact that it
is impossible to retell everything and to name everything, of the
necessity to hide a part behind an image, a metaphor (like in the Book).
Thus some meanings are expressed by means of the language of art.
Artists are probably able to reveal what can not be described by means
of words.

For the artist the process of cognition and artistic creation simultaneously
becomes a prayer, never said till the end. Thoughts expressed in painting,
graphics, artistic book as well as in a written form, in a poetic poem touch
the sphere which is dominated both by the idea of infinite and
transcendental God and by the reality of finite and definite world of the
matter.

These both spheres permeate each other. The former leads to the latter.
The images of synagogues not only reveal the need for preserving
‘architecture’ - which appeals to us mainly by spreading planes and not
by care for details - but they also show the spiritual reality standing
behind the material testimony, traces of human fates, echoes of human
deeds and finally the concealed energy of objects.

In images of nature, even simple pictures of a dried thistle, one can find
God, not that one which embodies the threatening eyes of the deity, but
the one which is present in every manifestation of life, the one which
planned everything and controls everything.

In Anna Maria Jurewicz's images the feeling of organicity is omnipresent,
even in the elements of architecture - through emphasizing the process of
changeability, transience, evolution of form which they underwent as well
as through the way they were copied - smooth, soft, lymphatic - nearly
biological one.

Being in contact with nature, seemingly not important element of reality,
we are in touch with some generalization; in the particular inconspicuous
manifestation of life there is logic and the phenomenon of the whole
existence.

It is a manifestation of the attitude characterized by humanism, starting
with contemplation of nature in order to find and experience metaphysics,
from the Matter to the Magic! The search results in painting and graphic
works, both those realistic, evoked by alandscape, and those more
abstract ones which are inspired by individual experiences or are the
reflection of common archetypes. The images become an expression of
spiritual condition, they are associated with symbols and metaphors.
The character of techniques which the artist uses presents her approach
to nature too. Warmth of a woodcut block, the structure of hand-made
paper, water epidermis of watercolour are endowed with the unique
biologism.

Anna Maria Jurewicz's works are characterized by conscious emphasizing of
dualism of phenomena. In her creation, in the image subject layer what is real
is juxtaposed with what is subjective, originating from dreams and
imagination. The artist is interested in what is constant, realistic and what is
transient, esoteric. In her works focused shapes are accompanied with
blurred planes. Compositions based on the structure of lines and planes are
arranged with organic and soft forms. Lines converge and go apart, according
to dual nature of phenomena. Light, often atomized, isin opposition to
darkness, both in the visual meaning and in the metaphoric sense,

Anna Maria Jurewicz's work is very painterly. Not only does it refer to her
subtly coloured watercolours, but also to graphic works, made in the
woodcut technique.

The effect of work of the watercolour painter is a unique piece of art,
Graphic prints obtained with the use of watercolours preserve the
painterly value of the original and let the dream to copy such a painting
come true.

The discourse with life can be led on different levels, on the level of art
too. It is not just an escape from the prose of everyday reality, an attempt
to be free from down-to-earth events. The final goal of this activity is, on
the one hand, to get closer to the Mystery, and on the other hand, it is
self-improvement and cognition.

In case of Anna Maria Jurewicz her artistic reality is already very coherent,
exceptionally mature, based on a wide philosophical context. Fortunately
it is still spontaneous, ‘supersensitive !

117

ANNA MARIA JUREWICZ



HANNA LASKOWSKA

DIALOG Z PEJZAZEM

Choc prace Hanny Laskowskiej zapefniaja formy bardzo proste, czasem niemal abstrak-
cyjne, to punktem wyjécia dla takiego obrazu jest zawsze rzeczywisty Swiat, bezposred-
nia percepcja i obserwacja natury,.

Z mnogosci bodZcow artystka wyabstrahowuje elementy, ktdre potem analizuje i uprasz-
cza, przeksztatca tak, aby podporzadkowac ich ksztatt zasadzie konstrukeji obrazu. Pozo-
staje jednak nadal na gruncie sztuki przedstawiajgcej, ktdra jedynie zmierza ku lirycznej
odmianie abstrakeji.

Prace majg charakter impresji, oddajgcych charakter i atmosfere spotkar z fragmentami
pejzazu.

Artystka nie dba o szczegdt, o fotograficzne odbicie rzeczywistosci, Brak w tych pracach
takze wizerunku czfowieka, ktéry wprowadzatby element dostownosci, konkret okreslo-
nego kontekstu.

Hanna Laskowska nie reprodukuje wiernie topografii krajobrazéw - konstruuje jedynie
ich wyraz za pomocg plastycznych znakdw, dajac w efekcie ich uogdlniajacg wrazeniowg
synteze. Stara sie ukazaC wystepujace w nich rozmaite zaleznosci, zwigzki i kontrasty.
Autorke prac interesuje kadrowanie, gra ptaszczyzn, relacje barw i ich walordw, wyzna-
czanie i godzenie kierunkdw napieg.

Kompozycje sq odbiciem nie tylko wrazer wzrokowych; uproszczone, z wyboru, struktury
obrazowe wyrazaja rozmaite emocje i odczucia. To dlatego mtoda artystka stosuje réz-
ne $rodki wypowiedzi, taczy swobodny rysunek z plamami barwnymi rodem z akwareli,
fakture wzbogaca prészami - na tym etapie drogi twdrczej rozpoznaje i wykorzystuje
potencjat litografii, techniki graficznej, ktdra - jak sie wydaje - zostata wybrana przez
autorke, gdyz daje wyjatkowo duze mozliwosci przeniesienia zamystu malarskiego na
ptaszczyzne drukowana,.

Hanna Laskowska ze swobodg ktadzie trafione plamy barwne. Podkresla ich walor dyna-
miczny. Roznicuje ich nasycenie i temperature, skazuje na sasiedztwo ksztatty stabilne
i szkicowe, zestawia formy o odmiennych fakturach. Gdzie trzeba, gra bielg karty papieru.
Brak tu konturéw przedmiotdw, a gdy te wystepuja, zazwyczaj nie pokrywaja sie z pla-
mga barwna. Linie biegng swobodnymi duktami, nie wyznaczajac granic przedmiotdw,
tworzac za to 0sobng wartos¢ rytmizujaca i dynamizujacg kompozycje. Efekt ten bierze
sie tez z rozmywania pfaszczyzn, z uderzer $wiezych i czesto odwaznych kolorow, ze
szkicowosci w obrazowaniu.

Impresje inspirowane miejskimi pejzazami Magrebu oddajg atmosfere tej przestrzeni
i tej kultury w kolorze, w gestosci i temperaturze atmosfery, w mirazowatosci chwiejnego
obrazu. Przetworzone widoki Urbino czy todzi zwracajg uwage na inne cechy tych prze-
strzeni, wytawiajg z nich tajemnicze, ukazane w monochromie zautki albo ostre pofacie
dachow, podkreslajg czerwien ceglanych muréw, wplatajg w pejzaz znaczace akcenty
kulturowe, jak choéby rzedy pochylonych macew.

Hanna Laskowska ceni swobodne, spontaniczne malarstwo i rysunek, probuje odzyskaé
dla siebie szczero$¢ i prawdziwos¢ wypowiedzi charakterystyczng dla ,dzikiej" sztuki
dzieci i prymitywow. Czesto korzysta z metod typowych dla tych obszaréw sztuki. Nie-
raz brak w jej pracach elementéw tradycyjnej perspektywy, ktdra u dziecka traktowana
jest jako zabieg narzucony, konwencjonalny i krepujgcy ekspresje; autorka stroni od ty-
powych $rodkéw zmierzajacych do ukazania tr6jwymiarowosci obiektow, w grafikach
dominuje dynamiczny ksztatt kompozycyjny, linia jest czasem tylko rejestracjg gestu,
kreska jest czesciej nieprzedstawiajgca niz przedstawiajaca, ekspresja barw odpowiada
odczuciom i emocjom.

Tego rodzaju postawa artystki potwierdza potrzebe zrozumienia przez nig samego pro-
cesu tworzenia, nabywania wiedzy na temat tego, co sama robi, zrozumienia tego, co nig
powoduje i tego, jak ksztattuje sie obraz bedacy przetworzeniem rzeczywistosci. Obok
aspektu artystycznego wazny jest wiec w tych pracach szczegélny aspekt poznawczy
i autopoznawczy. Hanna Laskowska wkraczajac na droge dojrzatych poszukiwan arty-
stycznych pragnie wesprzec odczucie i intuicje - Swiadomoscig wzbogacang w procesie
twdrczym, samowiedzg bedgcg suma kolejnych doswiadczen.
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DIALOGUE WITH A LANDSCAPE

Although Hanna Laskowska's works fill in very simple, sometimes nearly
abstract forms, the starting point for these images is always the real
world, direct perception and observation of nature.

From a variety of stimuli the artist obtains elements which later on she
analyses and simplifies, tranforms them so that she could conform their
shape to the rule of the image construction. However, she still stays
within the ground of representative art which merely tends towards
a lyrical variation of abstraction.

The works seem to be impressions, reflecting the character and
atmosphere of encounters with some fragments of a landscape. The artist
does not care for a detail, a photographic reflection of reality.

There is also no image of a human being that would introduce the element
of literalness, specifics of a given context.

Hanna Laskowska does not reproduce the exact topography of
landscapes - she only constructs their expression by means of visual
signs, finally giving their generalising impressionistic synthesis. She tries
to reveal a variety of relationships, associations and contrasts which
occur in them. The artist is interested in cropping, play on planes,
relations of colours and values, pointing out and compromising the
directions of tensions.

The compositions are not only the reflection of sight impressions;
deliberately simplified image structures express various emotions and
feelings. That is why the young artist uses varied means of expression,
combines free drawing with coloured patches originating from water
colours, texture is enriched by sprays - at this stage of her creation she
recognises and uses the potential of litography, the graphic technique
which seems to have been selected by the artist as it has a great
potential to transfer a painting idea onto a printing plane.

Hanna Laskowska freely lays proper patches of colour. She emphasises
their dynamic value. She varies their saturation and temperature
juxtaposing permanent and sketchy shapes, she puts forms of different
textures next to one another, Where it is necessary, she takes advantage
of the white of a sheet of paper.

There are no contours of objects here, and when they appear, they
usually do not go with the coloured patch. Lines run along casual routes,
not marking the borders of objects, yet creating a separate value which
rhythmises and dynamises the composition. The effect is also the result
of diffusing planes, of strokes of fresh, often brave hues, of the sketchy
character of images.

The impressions inspired by the urban landscapes of the Maghreb reflect
the mood of that space and culture in colour, intensity and temperature
of the atmosphere, in the mirage character of the wobbling image. The
transformed views of Urbino or +8dZ draw our attention to other traits of
these spaces, reveal their mysterious monochromatic nooks or sloping
planes of roofs, they stress the red of brick walls, mingle the landscape
with some significant cultural accents, like rows of slanted mazevahs.
Hanna Laskowska appreciates free spontaneous painting and drawing,
she tries to reach sincerity and genuineness of expression characteristic
of 'savage’ art of children and naive artists. She often uses methods
typical of these areas of art. Sometimes her works lack the elements
of traditional perspective, which in the case of children is treated as
a procedure which is imposed, conventional and hampering expression;
she avoids typical means of expression tending to present 3-dimensional
objects, her graphic works are dominated by a dynamic compositional
shape, the line is sometimes only a record of a gesture, it is more often
non-representative rather than representative, expression of colour
corresponds with feelings and emotions.

This kind of approach confirms the artist's need to understand the
very process of creation, to gain knowledge concerning what she is
doing, to be aware of her motifs and the way the image, which is the
transformation of reality, is shaped. Apart from the artistic aspect, the
particular cognitive and self-cognitive aspect is important here. Being
on the threshold of a mature artistic search Hanna Laskowska wishes
to maintain feelings and intuition - by awareness enriched in the
creative process, by self-recognition which is the sum of subsequent
experiences.

PEJZAZ EKOLOGICZNY

Dorobek artystyczny Mariki Michalskiej obejmuje prace stworzone w réznych techni-
kach. Duza ich czes$¢, wykonana z rozmaitych surowcdw, w wigkszosci zmierza ku abs-
trakeji. Cho¢ pozostate prace cechuje wigksza sugestywnosé elementdw wyrazowych,
przywotujgcych konkretne formy przedmiotowe, a niektdre z nich w tytule odwotujq sie
do Swiata rzeczywistych przedstawien, to w wigkszosci przynalezg one takze do domeny
sztuki nieprzedstawiajgcej.

W obrebie najbardziej spektakularnego cyklu artystka tworzy reliefowe, zréznicowane
w nastroju prace. W tle geometrycznych kompozycji ztozonych z pasm koloréw, niemal
regularnych form, rzeddw linii stojg z pewnoscig tradycyjne motywy, takie jak chociazby
pejzaz. W przypadku dziet mtodej artystki mozna by Smiato uzy¢ okre$lenia ,pejzaz ekolo-
giczny’ nie tylko ze wzgledu na przywotania gatunkowe, ale przede wszystkim ze wzgle-
du na przyjetg perspektywe ideowa. Marika Michalska uzywa plastikowych opakowar,
nakretek, folii, makulatury - materiatow ,z odzysku’ tych, ktére w sposdb jednoznaczny
kojarzg sie z recyklingiem. Spaja je na ptaszczyZnie za pomoca klejéw, tasm i sznurkdw.
tqczy je, jak w tkaninie, stosujgc ,szwy" i ,przeploty’ Zestawia razem elementy o roznych
kolorach, fakturach i charakterze powierzchni. Sposéb rozwigzywania zagadnier: kolory-
stycznych bliski jest w tych kompozycjach malarstwu. W tworzeniu atmosfery, a takze
wrazenia przestrzenno$ci, wspétdziatajg nie tylko subtelne efekty barwne, ale i dziatania
fakturowe, zréznicowanie grubo$ci, przejrzystosci i potyskliwosci warstw. Prace nabiera-
ja charakteru kompozycji rzezbiarskich.

Dzieta cechuje dyscypling, a zarazem prostota w budowaniu struktur oraz dbatos¢ o spdj-
nos¢ doboru tworzywa i stosowanych Srodkéw wyrazu. Sg to - co nawet zaskakuje, gdy
weZmiemy pod uwage charakter uzytych materiatow - prace odznaczajace sie oryginalng
dekoracyjnoscia. Uderza nas czystosc i zwieztos¢ przemyslanych kompozycji, trafiona rela-
cja wielkoSci i potozenia obrazowych sktadnikow dzieta, udane zestawienie barw.

Rzadko sie zdarza, aby autor tak mocno manifestowat w swoich pracach zaangazowa-
nie w podejmowaniu jakiego$ pozaartystycznego problemu; twdrcy nieraz wykorzystujg
rozmaite - takze znalezione, odzyskane - tworzywa, ale traktujq to jako element poszuki-
wan artystycznych, probe wykorzystania nowych, unikatowych materiatow; fakt uzycia
surowcow wtdrnych nie znajduje odbicia czy to w tytutach prac, czy nawet bezposred-
nich wypowiedziach autoréw. Tu twdrczyni postepuije inaczej, przez co jej dzieta nabiera-
ja charakteru wrecz interwencyjnego.

Prace wykonane przy uzyciu technik mieszanych na ptétnie oraz dzieta rysunkowe i graficzne
sq bardziej aluzyjne. Motywy Zrédtowe, sprowadzone w warstwie obrazowej do rozmytych
form sasiadujgcych z uktadami linii, ktdrych Zrédtem jest malarski gest, dzieki kompozycji, bar-
wie, $wiatfu, oddajg charakter i atmosfere rzeczywistych przedmiotéw i zjawisk. Odnajdujemy
w tych obrazach - wydaje sie - znane obiekty, sytuacje i uczucia, kompozycje stajg sie wy-
obrazeniami i odpowiednikami nastrojéw, niektdre uosabiajg pojecia abstrakcyjne.
Wspomniane prace, cho¢ zaledwie sugerujgce, odwotujg sie do szeroko pojetej obrazo-
wosci zwigzanej z cztowiekiem. To nie jest cztowiek obdarzony indywidualnoscig, z okre-
$lonym zasobem cech fizycznych i psychicznych. Zaréwno jego sylwetka, jak i elementy
kontekstu, w jakim sie pojawia - sg uproszczone, Otaczajaca go rzeczywistosé jest prze-
tworzona i pozbawiona zbednych szczegétow. Prace ukazujg raczej sytuacje cztowieka
w dzisiejszym Swiecie, najczesciej anonimowego, zagubionego w ttumie, walczacego
0 SWoje miejsce w przestrzeni zycia. Zarysy jego sylwetki, czasem ledwo uchwytne, wy-
taniajq sie z gestwiny - starannie wykreslonych za pomocg otéwka czy wegla - linii.
Dzieta stworzone przez Marike Michalskg nacechowane sg réwniez rodzajem swoistej orga-
nicznosci. Ich zwigzki z natura wynikaja z podobieristwa prac do kompozycji wykonanych
technikami tkackimi, obecno$cig quasi-wickien, ich pasm, a takze modutéw ,patchworko-
wych w pracach graficznych i rysunkowych dominaci ruchliwej organicznej linii kreslacej
formy obrazowe oraz rozmytych, jakby biologicznych, ptaszczyzn w obrazach. To, co stanowi
pretekst dla obrazéw recyklingowych (istniejgca w tle obecno$¢ natury i apel o potrzebie
jej ochrony) tu jest bardziej bezposrednia i widoczna, Tam organiczno$¢ zachowana zostata
w strukturze materii, tu znajduje ona odbicie w warstwie obrazowej,

Prace Mariki Michalskiej wywotujg rozmaite konteksty interpretacyjne, autorka pozostaje
otwarta na réznorodno$é wywotanych u odbiorcy odczuc i emacji. Cato$¢ jej twérczosci
cechuje niewatpliwie wspdlnota obszaru zainteresowan: jest nim czfowiek i Srodowisko,
w ktdrym zyje. Dotyka probleméw funkcjonowania cztowieka razem i obok innych lu-
dzi, a takze wobec innych skfadnikdw przyrody. Mtoda artystka odnajduje sens istnienia
w harmonii ze $wiatem Natury.

THE ECOLOGICAL LANDSCAPE

Marika Michalska's artistic work consists of works created in a variety of
techniques. Most of them, made from an array of different materials, tend
towards abstraction. Although the other works are characterised by greater
suggestiveness of means of expression, referring to some specific subject
forms, and some of them appeal to the world of real representations in their
title, most of them also belong to the realm of non-representational art.
Within the most spectacular series the artist creates relief works differentiated
in their mood. Against the background of complex geometrical compositions,
built of bands of colours, almost regular forms, rows oflines, there are certainly
traditional motifs such as eg. landscape. Considering the works created by
the young artist we can obviously use the term ‘ecological landscape, not only
with regard to some genre references, but mostly because of the conceptual
point of view taken here. Marika Michalska uses plastic packages, caps, foil,
waste paper - reused’ materials, those which are expressly associated with
recycling. She joins them on the surface by means of glue, adhesive tape
and strings. She combines them, like in fabric, taking advantage of ‘stiches'
and ‘weaves. She puts together elements of different colours, textures and
types of surface. In these compositions the way of colour solutions is close to
painting. To create the atmosphere, to make an impression of spaciousness,
she not only incorporates subtle colour effects but also textures, differentiated
thickness, transparency and glitter of particular layers. The works are
endowed with some features of sculptural compositions.

They are characterised by discipline as well as simplicity in building
structures and great care about coherence of materials and means
of expression. They are originally decorative, which is quite surprising,
when we take into account the character of selected materials. We are
struck by purity and conciseness of the well-thought-out compositions,
apt relation between the size and arrangement of the work components,
relevant juxtaposition of colours.

Artists seldom use their work to manifest so strongly their involvement in
any kind of non-artistic issue; they sometimes take advantage of various
- also found or reused materials - but they treat it as an element of their
artistic search, an attempt to use new unique materials. The fact that
recyclable materials appear in works does not imply the reflection of it in
titles or even artists' direct statements. Unlike the artist here who features
her works with a kind of intervention message.

The works made in mixed media on canvas, drawings and graphics are
more allusive. The source motifs, reduced in the imagery layer to blurred
forms juxtaposed with arrangements of lines, which originate from
a painting gesture, due to the composition, colour and light reflect the
character and atmosphere of real objects and phenomena. It seems that
we discover familiar objects, situations and emotions in these images,
the compositions become imaginary representations and equivalents of
moods, some of them embody abstract notions.

The works mentioned above, though hardly suggestive, refer to the widely
understood imagery associated with man. It is not an individual human
being, with defined physical and psychic features. Both the silhouette
and the elements of the context in which they appear are simplified.
The surrounding reality is transformed and deprived of redundant details.
It is more about presenting the condition of man in the contemporary
world, most often anonymous, mingled with the crowd, fighting for his own
space in life. The contours of his silhouette, sometimes scarcely tangible,
emerge from the congestion of lines carefully drafted by means of a pencil
or charcoal.

Works created by Marika Michalska are also featured with a kind of specific
organic qualities. Their connections with nature result from similarity of
works to compositions made in weaving techniques, the presence of quasi-
fibres, their strands, as well as ‘patchwork’ modules. Graphic and drawing
works are dominated by a vivid organic line creating imagery forms and
blurred, seemingly biological planes in paintings. The idea that makes up
a pretext for the recycling compositions (the presence of nature in the
background and the appeal concerning the need to protect it) is more
direct and perceivable here. In the former works the organic character is
preserved in the structure of the matter, in the latter it is reflected in the
imagery layer.

Marika Michalska's works evoke different interpretative contexts. The artist
is open to a variety of emotions experienced by the audience. Her whole
creation is undoubtedly characterised by the common area of interest: it is
man and the environment where we function. She is concerned with the
issue of man functioning together and next to other human beings, as well
as in connection with other elements of nature, The young artist discovers
the sense of existence in harmony with the world of Nature.
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PATRYCJA NURKAN

SItA BARWNE] SUGESTII

Punktem odniesienia dla kompozycji malarskich Patrycji Nurkan sgq zawsze impulsy
ptynace z otaczajgcego $wiata, a istotnym elementem aktu twdrczego jest bezpodred-
nia percepcja i obserwacja natury. Spotkania z wystepujacymi w niej spektakularnymi
formami, zjawiskami $wietlno-barwnymi stajg sie Zrédtem doznar i inspiracji artystycz-
nych. Z mnogosci bodZcow malarka wyabstrahowuije elementy, ktére potem analizuje
i przeksztatca; przetransponowane na znaki plastyczne tworza warstwe obrazowg dziet.
Oczywiscie kompozycje sg odbiciem nie tylko wrazeri wzrokowych, wyrazajg rozmaite
emocje | doznania (na przyktad odczucie ulotno$ci, zmiennosci, przemijania zjawisk).
Autorka nie opatruje prac tytutami, nie chcac zawezac obszaru mozliwych interpretacii
swoich prac.

Zrédet inspiracii artystycznych u Patrycji Nurkan mozna by szuka¢ w obszarach rozma-
itych pradéw sztuki wspétczesnej. Dostrzezemy, ze malarka zwraca sie gtéwnie ku nur-
tom zdominowanym przez warto$ci estetyczne, przez wyrazistg wrazeniowos¢. Nawet
tam, gdzie (jak np. w op-arcie) dochodzi do gfosu czynnik spekulatywny, formy stajg sie
bardziej nosnikiem i Zrddtem wartosci zmystowych niz dyskursywnych.

Wyraziste, nieco komiksowe w klimacie ,portrety’ ptétna charakteryzujace sie zywa
i ,oderwang od rzeczywistosci” kolorystyka, pozbawione sg ptaszczyzny dramaturgiczne;
i symbolicznej. Nie sg wizerunkami konkretnych oséh. Postaé ludzka uzyskuje walor wi-
zualnej syntezy zfozonej z geometrycznych form abstrakcyjnych. Liczy sie gtéwnie czyn-
nik estetyczny, nawet oderwany od semantycznego nosnika; ten jest tylko pretekstem,
wehikutem dla jakosci artystycznych.

Szczegine zainteresowania autorki potwierdzaja tez inne prace, zaréwno starsze, two-
rzace cykl aluzyjnych ,pejzazy kosmicznych” (inspirowanych chociazby zdjeciami sateli-
tarnymi), jak i nalezace do mtodszego, licznego juz cyklu ,optycznego’ Tu takze twdrczyni
skupia sie bardziej na aspektach formalnych niz na warstwie tresciowej obrazéw.
Artystka z gtebin chaosu wydobywa na powierzchnie - zorganizowane zazwyczaj wokot
jednoczacego centrum - elementy strukturalne kompozycji. Ujawnia, w sensie dostow-
nym i przeno$nym, wnetrze obrazu’, ktdre zaczyna dziatac jak swoista ,puszka Pandory”
uwalniajgca malarskie zywioty. Ze zmiennej ptynnej substanciji artystka powotuje do
istnienia przestrzen i forme. Zaréwno w pracach odwotujgcych sie do tradycji op-artu,
jak i w rozlewnych, aluzyjnych kompozycjach ,pejzazowych” rodzg sie z tej uwolnione]
energii: ruch i rytm; barwy plyng, Swiatfo, o charakterze wiru badz emanacji, walczy
0 prymat z ciemnoscia,

Mfoda artystka, skupiajac sie na wartosciach malarskich, poszukuje wcigz nowych ob-
szardw artystycznej inspiracji. Jej prace ukfadajg sie w rozpoznawalne serie; twdrczosé
przebiega wielotorowo.

Obok tradycyjnych, cho¢ réznorodnych, technik malarskich autorka uzywa wypracowanych
indywidualnych, pracochtonnych metod. Ma za sobg takze rozmaite proby w zakresie na-
drukowywania obrazu na rézne powierzchnie. W kazdym przypadku obrazy sq zazwyczaj
efektem - petnej dyscypliny - rozlegtej czasowo, zmudnej pracy. Patrycja Nurkan ceni
rzemiosto, ktre jest dla niej istotng jakoscig i cechg konstytutywng dziefa sztuki.

Prace, budujac i zwiekszajac samoswiadomos$¢ artystki maja w pewnej mierze auto-
tematyczny i autopoznawczy charakter, dotykajg istoty aktu twérczego. Demaskujg tez
mechanizmy naszych interpretacyjnych przyzwyczajen, pokazujac, w jaki sposéb, na-
wet czesto wbrew pierwotnym intencjom tworcy, ktdry nie buduje przeciez dostownego
przekazu, z zestroju rozpoznawalnych, albo tylko znajomych elementéw obrazowych
rodzi sie subiektywna jako$¢ semantyczna.

120

THE POWER OF COLOUR SUGGESTION

The point of reference for Patrycja Nurkan's painting compositions is
always an impulse coming from the surrounding world, and direct
perception and observation of nature is the essential part of the creative
act. Mestings with spectacular forms, colour-light phenomena occurring
in the world of nature become a source of experience and artistic
inspirations. With the multitude of stimuli the painter abstracts elements
which later on she analyses and transforms; transposed into the signs
of art they form the pictorial layer of her works. The compositions are
certainly a reflection of visual sensations; however, they also express
a variety of emotions and feelings (e.g. a sense of transience, volatility,
evanescence of phenomena). The author does not give titles to her
works as she does not want to narrow down the area of their possible
interpretations.

Patrycja Nurkan's source of artistic inspirations could be seen in the
areas of various trends of contemporary art. We observe that the
painter turns mainly to tendencies dominated by aesthetic values, by
distinctive impressionability. Even when a speculative factor prevails
(Iike in Op-Art), the forms are more a medium and a source of sensual
rather than discursive values.

Expressive, slightly comic-like ‘portraits; canvases characterized by
lively and 'unreal’ colouring are deprived of dramatic and symbolic
reference. They are images of any specific individuals. The human
figure gains the value of visual synthesis composed of geometric,
abstract forms. The thing that matters is mainly the aesthetic factor,
even detached from its semantic meaning; it is only a pretext, a vehicle
for the artistic quality.

The author’s particular interest is also confirmed by other works, both
older ones, forming a series of allusive ‘cosmic landscapes’ (they might
have been inspired by satellite images) and those belonging to the more
recent, already numerous ‘optical’ series. In these works, too, the artist
focuses more on formal aspects than on the message of the images.
Out of the depths of chaos she brings to the surface structural elements
of composition, usually organized around a unifying centre. In the literal
and figurative sense, she reveals the ‘interior of the painting, which
begins to act as a kind of 'Pandora’s box; releasing painting elements.
With the variable liquid substance the artist creates the space and form.
Both in the works referring to the tradition of op-art, as well as the free-
flowing, allusive landscape’ compositions this released energy evokes
movement and rhythm; colours flow, the whirling and emanating light
fights with darkness for primacy.

Focusing on painting values, the young artist continuously searches for
new areas of artistic inspiration. Her works make recognisable series;
her artistic quest goes in many directions.

In addition to traditional, though diverse painting technigues, the author
uses elaborate, individual, labour-intensive methods. She has also made
various attempts in the field of printing the image on different surfaces.
In each situation, the images are usually the result of disciplined, time-
-consuming, painstaking work. Patrycja Nurkan appreciates craftsmanship,
which for her is an important quality and a constitutive feature of a work
of art.

Forming and increasing the artist's self-awareness, the works are to
some extent self-referential and self-cognitive in their character, touching
the essence of the creative act. They also expose the mechanisms of
our interpretative habits, showing how a set of recognizable or merely
familiar imagery evokes a subjective semantic quality, often against the
original intentions of the artist, who does not build a literal message.

BYC JAK KAZDY?

Obrazy Joanny Proszak to, wydawatoby sie, obrazy niezaangazowane - po prostu ludzkie pej-
zaze. Ukazujg zwyczajne, codzienne sytuacje. Storice kfadzie sie w nich plamami na Scianach
kamienic, rozgrzewa chodniki, przeswietla wpatrzonych w nie ludzi. Pozornie chtodne, bezwy-
razowe kadry na pierwszy rzut oka deklaruja obojetnosé tworcy wobec przedstawionych tre-
$ci. Rzeczywistosé jest jednak tak ukazywana, Ze budzi w cztowieku ambiwalentne odczucia.
W tym - wydawatoby sie - spokojnym, sielankowym $wiecie pojawiaja sie bowiem niepokojace
akeenty. Gdy je dostrzezemy, budzg nasze zdziwienie. Bardziej nawet niz fakt, Ze tam sg, porusza
nas ich ,niestosowno$¢" Dodatkowe - jakby wrzucone w ukazang rzeczywisto$¢ - postaci, istni
Jnatreci; burzg nasz spokdj. Koriczy sie dobre samopoczucie, cierpi rutyna, odmienia sie dobrze
nam znany i codziennie kontestowany pejzaz. Podobnie czujemy sig, gdy ktos nagle, tuz przed
nacisnieciem migawki wkracza w starannie zakomponowany fotograficzny czy filmowy kadr.
Status ,wrzuconych” w przestrzed obrazu oséb jest niejasny. Postaci pozbawione s cienia.
Znajdujg sie w innej przestrzeni. Nie tylko w innej niz nasza ,przestrzeni wrazliwosci; ale
takze tej rozumiane fizycznie. Wysuwaja sie do przodu dzigki kontrastowi koloru i réznicom
walorowym. W poréwnaniu z rozmytymi, z lekka pfaszczyznowo potraktowanymi miesz-
kafcami tta raza ostroscia. Mimo Ze detale niektdrych partii obrazéw widoczne s jak przez
mgfe, ostatecznie uderza nas wyrazisto$¢ catego przedstawienia.

Owa dwuznaczno$¢ bierze sie z zastosowania specjalnego zabiegu technologicznego.
Wierzchnia warstwa obrazu to naklejona na powierzchnie folia. Dzieki temu, takze w kon-
tekscie metafizycznym, postaci réwnoczesnie nalezq i nie nalezg do $wiata przedstawionego
obrazow. Czy nie sg zatem tylko znakiem pewnego problemu? Bieda, samotnosc, cierpienie.
Dobrze wiemy, Ze ,to dzieje sig” wokot nas, ale tego nie dostrzegamy;, albo nie chcemy dostrze-
gac. Trzeba odnaleZ¢ to, co jest ukryte i co tkwi w ogladanym $wiecie, a czego nie widzimy,.
W obrazach dominuje kontrast kolorystyczny zéfcieni i biekitow. Zétcien to gwarant dobre-
go nastroju, chfodne biekity znamionujg obojetnos¢ anonimowego ttumu. Autorka dazy
réwnoczesnie do ustatycznienia kompozycji, ktdre stajg sie ,martwymi naturami’ Czujemy
zarazem prawdziwos¢ i sztuczno$c wykreowanej sceny. Rzeczywisto$¢ obrazéw Joanny Pro-
szak jest wiec obiektywna i nieobiektywna zarazem. Jest to ,iluzja iluzji’ Z obrazéw przebija
pozomo$¢ ich dokumentalnego charakteru. Relatywizacja, wyobcowanie motywdw pozosta-
je w stanie ostrego napiecia z ,naturalistyczng’ formg dziefa. Prace nawigzujg do aktualnych
wydarzen, znajomych scen. Powinny by¢ zrozumiate i akceptowane. Gdyby tylko nie te..
,Banalne" tematy za sprawg niedoskonatosci i przecietnosé ludzi, sygnalizowanej przez
brak szczegdtow w obrazie obojetnego ttumu, oddajg ,prawdziwg" rzeczywistosc. Ba-
nalnosé obrazéw jest odpowiednikiem naszych zdehierarchizowanych do$wiadczen
wizualnych. Jest odpowiedzig na fotograficznie doktadng, petng sensacyjnych detali rze-
czywistosc ,z drugiej reki’ produkowang przez Srodki masowego przekazu, by zaspokoic
rosnace zapotrzebowanie spoteczeristwa,

Temat ten podejmuie rdwniez seria grafik Joanny Proszak. Charakteryzuje je rzeczowos¢ w re-
dukowaniu rzeczywistosci do prostych konkretnych przedmiotéw i sytuacji. O ile w obrazach
refleksja jest wywotana dzieki innym sposobom istnienia elementdw tha i dodanego motywu,
0 tyle tu zwraca uwage redukcja, plakatowosc, skupienie uwagi na zawezonym zestawie ele-
mentow. Paradoksy otaczajacego $wiata oddaje ograniczony, ikonograficzny naskdrek. Obraz
namacalnej rzeczywistosci buduja postaci-idole. Plakatowe - opanowane przez szarosci i czer-
nie - kompozycje sprowadzone sg do kontrastu realistycznego wizerunku i geometrycznych
ptaszczyznowych form. Mozna by odnie$¢ wrazenie, ze specyficzne wypreparowanie przed-
miotu jest réwnoznaczne z jego ,0dzyskaniem’, z nadaniem mu tozsamosci i indywidualno-
$ci. Ale tak sie nie staje. Autorka, ktdra rozpoczeta od kreowania ekspresyjnych wizerunkéw,
porzucita je jednak na rzecz wyczyszczonych ze swobody i niedopowiedzer, obrazéw ludzi
wypreparowanych z tta, zblizajgcych do ideatu, do ikony. W czasach masowo produkowa-
nych celebrytéw, idoli, chwilowych autorytetéw oddalamy sie od istoty, skupiamy sie na
Letykiecie zastepcze;j: Poddajemy sie temu procederowi, gdyz dziatanie wyobrazni odbiorcy
Zwigzane jest ze skojarzeniami typu metaforycznego, jest nastawione na alegoryzacie.
Sztuka ta dotyka relacji pomiedzy oryginalnoscig (jedynoscig) a podobiefstwem, opozy-
cji podmiotowosci i przedmiotowosci. System napie¢ pomigdzy tymi czynnikami staje sie
szczegdlnie istotny w chwili, gdy wehodzimy w nie swojg role. Kiedy czynimy to $wiadomie,
nasze niezmienne atrybuty wzbogacone zostajg o cechy nowe, podejrzane u innych, row-
nocze$nie wyjatkowe i typowe dla tych, ktdrym juz sie udato. Kazdy moze sprébowaé staé
sie kim$ innym. W Zyciu przeciez tak czesto naktadamy maski. Bo - parafrazujgc sfowa
Andy'ego Warhola - ,kazdy moze by¢ jak kazdy"

BE LIKE EVERYBODY?

Joanna Proszak’s paintings seem to be neutral - just human landscapes.
They show usual everyday situations. There is the sun that lays its patches
on the walls of tenements, it warms up pavements, it permeates people
staring at it. Seemingly cool, non-expressive frames declare the creator’s
indifference towards the content message at first sight. However, the
reality is portrayed in such a way that it evokes ambivalent feelings. In that
- one could say - calm, idyllic world some disturbing accents appear. The
moment we notice them, they are surprising. Even more than by the fact
of their presence we are moved by their ‘inappropriateness. Some extra
figures - as if they were forced into the presented reality - real ‘intruders,
throw us off guard. That puts an end to our self-confidence, usual routine,
it changes the well-known landscape which is contested every day. We
feel alike when someone suddenly, just before pressing the shutter, enters
into a thoroughly composed photographic or movie frame.

Status of people forced in" the space of paintings is vague. The figures are
deprived of their shadow. They are in a different space. Not only ‘the space
of sensitivity' different from ours, but also the space understood physically.
They stand out due to the contrast of colour and a variety of values. When
compared with blurred, rather flat inhabitants of the background, they
strike our eye by their image sharpness. Despite the fact that details of
some parts of paintings are visible as if they were in mist, the expression of
the whole presentation is the final impression.

That ambiguity originated from the use of a special technological method. The
top layer of the painting is foil stuck onto the surface. Thanks to this, also in the
metaphysical context, the figures simultaneously belong and do not belong
to the world presented in the paintings. Aren't they in this way only a sign of
a certain problem? Poverty, loneliness, suffering. We do know ‘it happens'
around us, yet we do not perceive it or we do not want to notice it. We should
find whatis hidden, what bothers the world we observe, looking and not seeing.
The paintings are dominated by the contrast of yellows and blues. Yellow
quarantees a good mood, cool blue stands for the indifference of an
anonymous crowd. The artist simultaneously tends to reach stability of the
compositions which become ‘still lives: We feel both the truth and artificiality
of the created scene. Thus the reality of Joanna Proszak's paintings is both
objective and subjective at the same time. It is the ‘illusion for illusion’s sake!
The images give an impression of appearance of their documentary character.
Its relativity, isolation of motifs creates the condition of strong tension with the
‘aturalist’ form of a given work. The works refer to current events, familiar
scenes. They should be comprehensible and acceptable. But for those...
‘Banal' themes representing people’s imperfection and mediocrity,
signalled by the lack of details in the image of an indifferent crowd, express
the "truth” about the reality. Banality of paintings is the equivalent of our
dehierarchized visual experiences. It is the answer to photographically
accurate, full of sensational details ‘second-hand' reality, produced by mass
media to satisfy the growing demand of society.

It is also the subject of Joanna Proszak’s series of graphic works. They
are characterised by a matter-of-fact attitude, reducing reality to simple
concrete objects and situations. While in paintings the reflections are
evoked by different ways of juxtaposition of background elements and
other motifs, here our attention is focused on reduction, poster-like
character, concentrating on a limited set of elements. The paradoxes of the
surrounding world are represented by the restricted iconographic epidermis.
Figures-idols build the image of tangible reality. Poster-like - dominated by
greys and blacks - compositions are reduced to the contrast of a realistic
image and geometrical plane forms. We can have an impression that the
specific processing of an object is equivalent to its recovery, endowing it
with identity and individual features. However, it is not that way at all. The
artist began with creating expressive images. However, she gave them up on
behalf of people's images, deprived of freedom and ambiguity, isolated from
the background, bringing them closer to an ideal, to an icon. Nowadays when
mass celebrities, idols and temporary authorities are produced, we go away
from the essence, concentrating on a ‘substitute label: We surrender to this
procedure because the work of the audience's imagination is connected
with associations of metaphorical type, is intended for allegorization.

This art is concerned with the relationship between originality (uniqueness)
and alikeness, opposition of subjectiveness and objectiveness. The system
of tensions between these factors becomes particularly essential the
moment we take someone else’s role. When we are fully aware of this
act, our invariable attributes are enriched by new features, suspect when
referred to others, simultaneously exceptional and typical of those who
have already managed to do so. Everybody can try to become someone
else. We often put on masks in our everyday life. After all - paraphrasing
Andy Warhol's words - ‘everyone can be everyone else!
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JOANNA PROSZAK



ALINA SZYSZKO

NIC JUZ NIE BEDZIE TAKIE SAMO

Najpierw instalacja z zawieszonymi w przestrzeni, suszacymi sie na wietrze ubraniami
- usztywnionymi, cho¢ wczesniej poruszonymi przez podmuch powietrza. Potem szcze-
géine kompozycje - Sekretniki, a obok seria kolazy, ktdrych sktadniki zakomponowano
zgodnie z prywatnym algorytmem pamieci. Gdzie indziej tkaniny ztozone z nietypowych
wickien) takich jak chocby grzbiety przeczytanych ksiazek. | oczywiscie ,rzeczy do
noszenia" - proste, skromne i organiczne; biologiczng ich tkanke widaé w dyskretnych
motywach dekoracyjnych, w unerwieniu szwdw, w wybranych barwach materiatéw,
w poruszeniu form. Wszystko to prace Aliny Szyszko.

Przenika te odmienne przejawy ekspresji twérczej jakas wspélna nuta. Mozna by jg nazwac
nuta nostalgii, ktéra pozwala taczy¢ dzisiejsze stany uczuc ze Sladami z przesztosci.
Sekretniki - w nich zaszyfrowana dziwnym pismem i ukryta przez artystke za szkfem ta-
jemnica. Jak schowany kiedys pod cienkg warstwa ziemi ,sekret” (albo ,widoczek| ,niebko”
lub ,aniotek"). Kazdy wywotuje wspomnienia prowokowane forma, faktura, kolorem. To echo
Swiata cudownosci, tajemniczej, niepokojgcej krainy dziecinstwa, Pocieszamy sig, ze nawet
zapomniane, mimo naszej niewiernosci, same zachowujg pamiec o tym, co chielismy za-
trzymac na zawsze. Chwile, w ktdrych je konstruowalismy, byty jak rytuaty przejscia, rdwnie
znaczace jak moment, w ktdrym wstydliwie zaczeliSmy zakrywa¢ naszg nagosc.

Kwiaty, pidrka, patyki, kolorowe szkietka. Dzi$ takze ich fotografie, a takze strzepy gazet, odreczne
inskrypcje - znajdziemy je w kolazach - majg jeden cel: zachowuijg Slady przesztosci, utrwalajg
je dla nas, bo wierzymy, ze za ich sprawg emocje i uczucia mogg w kazdej chwili odzy¢ na nowo.
Nie tylko my tworzymy swoje prywatne sekretniki. Historia ma je takze, Przeszios¢ skiada obok
siebie okruchy zdarzer, Swiadectwa ideologii, pamiatki po ludziach. Alina Szyszko ujawniajac
swoje fascynacje, zestawia takie $lady, tworzy na ptaszczyZnie kompozycje obrazéw i tekstow,
ktére pozwalajg na osadzenie indywidualnych doznari w otaczajgcym nas uniwersalnym kon-
tekscie. Wszystkie kolaze - i te najbardziej prywatne, i te historyczne - zestawione razem dajg
obraz catodci. Stanowig tez pole inspiracji dla artystycznych wypowiedzi

Alina Szyszko dokfadnie przygotowuje kazdy projekt. Stworzenie odpowiednigj tkaniny
i wykonanie ubioru poprzedza dokfadna analiza, ktdra prowadzi do wizualizacji obejmujg-
cej zdjecia, szkice, refleksje filozoficzne, czesto ujete w formie odrecznych notatek. Ta swoista
wieloptaszczyznowa kwerenda Zrédtowa pozwala na tworzenie prac oddajacych charakter
Zrédetinspiracji — w kroju ubioréw, w liniach szwéw (widocznych, eksponowanych, a nie ukry-
wanych) tworzacych napiecia, w kolorystyce, ogdlnym charakterze ubioru (uniform!), Elemen-
ty materialne tej fazy majg znaczenie nie tylko ze wzgledu na zawarto$¢ merytoryczng, ale
takze z powodu ich wartosci formalnych, jako réznorodne sktadniki kompozycii kolazowych.
Fotografie, szkice, odreczne uwagi, rysunkowe projekty ciggle stojg w tle, powigzane ze
sobg stanowig kontekst dla gotowych realizacji - sg takze eksponowane autonomicznie
jako niezalezne byty artystyczne; nawet tkanina bywa nie tylko niezbednym skfadnikiem
budowy ubioru, ale i samodzielnym obiektem; zyje swoim zyciem, wchodzac - eksponowa-
na w przestrzeni - w dynamiczng relacje z otoczeniem.

W przypadku ubiordw ergonomia, dbatos¢ o wartosci uzytkowe prowadzg do uroczych
w swej prostocie pomystdw; takich jak ,dopasowane” do formy designerskich mebli elementy
konstrukcyjne odziezy czy przenoszona za pomocg uchwytu ksigzka-torebka, Oszczednosé
szczeg6téw i dyskrecja koloréw zwracajg uwage na sama forme, na idee, na emocje.
Niektdre z tych dziafan (takich jak chocby wymownie utrwalajgca i odbijajaca przesziosc
tkanina ,ksigzkowa") przywotujg pomysty artystow reprezentujgcych nurt arte povera,
a takze surrealistow (ready made objects). Na granicy podobnych idei lezy konceptualna w
zamysle martwa natura ztozona z kieliszkéw i ,rozlanych” (w istocie wykonanych z tworzy-
wa) plam wina, Utrwalone w ten sposdb echo jakiego$ spotkania, tamta” atmosfera, cisza
i napiecie przypominaja podobne w nastroju kompozycje matych mistrzow holender-
skich, tworzacych obrazy procesu przemijania, zwracajgcych uwage na nietrwato$é rze-
czy, potrafigcych réwnoczesnie zatrzymaé wspomnienie intrygujacej chwili, Ten aspekt
stat niewatpliwie u Zrodet innej instalacjiwspomnianej na poczatku tej wypowiedzi,
Ubrania, wygladajace jakby dopiero co wyjeto z nich ludzi, wiszg na sznurze od bielizny
targane wiatrem. Na dole wirujg w powietrzu liScie, wznosi sie do gdry dym z ogniska.
Autorka stworzyta materialny, trwaty wyraz rzeczy ulotnych i chwilowych, takich jak wiatr
czy dym, zjawisk nieuchwytnych zmystowo, takich jak przemijanie i pamie¢.
Kompozycje Aliny Szyszko wolne s3 od minoderii i pretensjonalnosci, potwierdzajg ogrom-
ne mozliwosci mtodej artystki. Wiele z zamierzen pozostajgcych na razie na poziomie szki-
cu, wstepnego projektu cierpliwie czeka, by poddaé sie jej wrazliwo$ci i intuicj.
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NOTHING WILL BE THE SAME ANY LONGER

First the installation with clothes hung in space, airing in the wind
- garments that are starched, yet moved by a gust of air before. Then
some specific compositions - Sekretniki along with a series of collages
whose components are designed according to a private algorithm of
memory. There follow fabrics composed of untypical fibres, such as
spines of books read some time ago. And of course ‘things to wear’
- simple, modest and organic; their biological tissue can be seen in
subtle decorative motifs, in the nerve system of stiches, in the selected
colours of fabrics in mobile forms. All of these are Alina Szyszko's works.

These various manifestations of expression are permeated by a common
mood. It could be defined as a sense of nostalgia which helps combine the
present states of emotions with traces from the past.

Sekretniki - including encoded in an odd writing mystery hidden by the artist
underthe glass. Like a secret’ (or ‘a view, 'ittle heaven' or 'an angel that used to
be hidden under a thin layer of soil). Each of them evokes memories provoked
by the form, texture, and colour. They are an echo of the world of wonders,
the mysterious disturbing land of childhood. We try to convince ourselves that
even ifthey are left forgotten, despite our inconstancy, they are the ones which
preserve memories we wished to stay eternal. The moments when we made
them were like rites of passage, equally significant as the moment when we
felt ashamed of our naked body.

Flowers, feathers, sticks, coloured glasses. Today they are also their photos as
well as scraps of newspapers, handwritten inscriptions - all of them can be
found in the collages. They have one purpose: to preserve traces of the past, to
keep them for us as we believe they will help revive bygone emations.

We are not the only ones who create our private secrets. History is made of
them too. The past puts together remnants of events, echoes of ideologies,
personal keepsakes left by people. Revealing her fascinations, Alina
Szyszko juxtaposes such traces, uses the plane to arrange compositions
of images and texts which let us settle our individual experiences in the
surrounding universal context. All the collages, even the most intimate
ones, and those historical arranged together give a picture of the whole.
They also provide inspiration for further artistic expression.

Alina Szyszko takes great care to prepare each project. A thorough analysis
which leads to visualisation including photos, sketches, philosophical
reflections, often in the form of freehand notes precedes the creation of
an appropriate fabric and an outfit design. That unique multilayer resource
query allows her to create works which reflect the character of the source of
inspiration - in the cut of the garment, in the stitching lines (visible, exposed,
not hidden) creating tenseness in colouring, in the general character of the
design (a uniform!). Material elements of this phase are significant not only
because of the substantive content but also due to their formal values as
various components of collage compositions. Photos, sketches, handwritten
remarks, drawing designs are in the background all the time, associated with
one another they form the context for the presented projects - they are also
exhibited autonomously as independent artistic existences; even a fabric
happens to be not just a necessary element of the garment construction but
an individual object; it leads its own life, establishing a dynamic relationship
with the surroundings when exposed in space.

As far as the clothes go, ergonomics, care for functional values lead to
astonishing charmingly simple ideas, such as construction elements of
clothes ‘adjusted' to the form of designers’ furniture or a book-handbag
carried by means of a handle. Spare style of details and discreet colours
draw attentions to their form, to the concept and emotions.

Some of these artworks (such as eg. the ‘book’ fabric meaningfully preserving
and reflecting the past) refer to the ideas of artists representing the trend arte
povera as well as surrealists (ready made objects). The similar ideas make the
ground for the conceptual still life consisting of glasses and ‘spilt' (actually
made of polymer) stains of wine. The memory of a meeting preserved in
this way, that" atmosphere, silence and tense mood remind us of the similar
in mood compositions of Little Dutch Masters creating paintings concerning
the process of passing, paying attention to evanescence of things, and
simultaneously being able to keep the memory of the intriguing moment.
That aspect undoubtedly stood behind another installation mentioned at the
beginning of this text. Clothes, looking as if people have just been taken out
of them, hang on the line, tossed in the wind. At the bottom there are leaves
swirling in the air, smoke of the bonfire soaring up into the sky. The artist created
a material permanent expression of things that are transient and temporary,
such as the wind or smoke, intangible phenomena like passing and memory.

Alina Szyszko's compositions are free of ingratiation and pretence; they confirm
the young artist's great potential to develop. A lot of preliminary projects, still in
the form of a sketch, patiently wait to be subject to her sensitivity and intuition.

DEKONSPIROWANIE PRZESTRZENI

Jedng z rozpoznawalnych cech dotychczasowej twdrczosci Agaty Wieczorek jest jej teatral-
no$¢. Niektdre prace mtodej artystki, szczegélnie te, w ktdrych Swiat budowany jest, warstwo-
wo, odwotujg sie do tego paradygmatu w sposéb bezposredni. Jak w kulisowych dekoracjach,
petnych zastawek i praktykabli, zamknietych dalekim horyzontem, rozwijajg sie w przestrzeni
kolejne pfaszczyzny budujgce wrazenie gtebi. Sfotografowane i $wiecace profilami wyciete
obiekty tworzg z jednej strony wiarygodny obraz konkretnego miejsca, z drugiej budujg wy-
obrazenie terytorium irrealnego i tajemniczego. W tle tych pociggajgcych wyobrazen stojg cza-
sem, weale nigpociggajace, choé traktowane z sentymentem widoki tédzkich ulic i podwarek.
Wspomniane niepokojace odczucia pogtebia fakt, ze w wykreowanym $wiecie makiet
nieliczne postaci ludzi ukazane s w spos6b uproszczony. Nie tylko dlatego, ze przy
pomniejszajacej elementy rzeczywistosci skali obrazu nikng liczne, ogladane z daleka
detale, ale tez chyba dlatego, ze nie jest zamiarem artystki kreslenie w swych pracach
wizerunkdw 0sob o okreslonej osobowosci i psychice, raczej budowanie znakéw postaci
w konkretnej sytuacji, reprezentantéw okreslonych typdw i idacych za nimi zachowar,
zyciowych i historycznych sytuacji, systemow wartosci.

Tadeusz Kantor w swoich realizacjach teatru $mierci” prébowat odpowiedzie¢ na pytanie,
czy w obszarze sztuki mozliwa jest rekonstrukcja pamiecii przesztosci. Udzielajac negatyw-
nej odpowiedzi wskazywat, Ze jedng z przeszkéd stanowi w tym procesie fakt, iz w naszej
pamieci obrazy z przesztosci jawig sie w sposéb statyczny, jak zatrzymane na fotografiach
$lady ludzi i minionych wydarzen. Tak tez dzieje sie w makietach Agaty Wieczorek, Sposéb,
w jaki komponuije ona swoje instalacje, jest odbiciem pewnego schematu myslowego, wy-
razajgcego nasz stosunek do przesztosci, budowanej we wspomnieniu z martwych, statycz-
nych obrazéw. Mimo iz niektdre fotografowane elementy przestrzeni (jak chocby pamistajace
czasy todzkiego getta domy) trwaja w teraZniejszosci, to ich realizm i dotykalno$c nie jest w
stanie zastapi¢ realnosci tamtych muréw i rozgrywajacych sie w nich wydarzen. Istotniejsze
jest w nich to, co ukryte, niewidzialne, a nie sam zewnetrzny sztafaz.

Wieloetapowe dziatania realizowane przy uzyciu réznych mediéw przywotujg nadal istotny
problem dotyczacy natury fotografii oraz przystawalnosci obiektu do jego obrazu w sztuce.
Paradoksalnie fotografowanie rozstawionych gteboko w przestrzeni kolejnych sktadnikdw
Jkulisowe] dekoracji" prowadzi do uzyskania (celowo!) zaledwie ptaskiego obrazu o zna-
mionach przestrzennosci.

Czescig kazdej historii opowiadanej przez artystke staje sie Swiatto. Dzieki niemu obraz uzysku-
je napiecie wizualne. Jest ono nawet wazniejsze od koniecznego efektu widzialnosci, Swiatfo
wystepuje tu nie tylko jako element plastyczny wywotujacy i okreslajacy przedmioty, sytuujgcy
je w przestrzeni,ale takze jako Srodek ekspresji iscie teatralngj czy filmowej - budujacy napiecie
i dramaturgie motyw nastrojotworczy. Wida to dobrze min. w serii prac wykonanych technikg
fotografii otworkowej, kidrej natura sprzyja uzyskiwaniu dramatycznych efektéw. Swiatto po-
trzebuje kontrastu, wiec rodzi sie z ciemnosci. | w instalacjach, i w kompozycjach na pfasz-
czyznie (fotografie, grafiki) Agata Wieczorek zawierza mrokowi, nawet czemi nocy. | ciszy.
Nasycenie obrazéw wartosciami emocjonalnymi, nacisk na site psychiczng czyni jej prace
blizszymi tradycji romantycznego niepokoju niz tradycji klasycznego umiaru i akcentowa-
nia formy plastycznej. Elementem takiej postawy jest obecny w pracach Agaty Wieczorek
dystans tamigcy wrazenie realistycznej konwencji, wyrazajacy sie miedzy innymi obecno-
$cig pierwiastkow ironii, sarkazmu i groteski. Nie bez przyczyny artystka wymieniajac Zrédta
swoich twdrczych inspiracji przywotuje z jednej strony nazwiska Lewisa Carrolla, Jonathana
Swifta czy Bolestawa LeSmiana, a z drugiej Kurta Vonneguta i Josepha Hellera. Przyjeta
postawa pozwala jej na méwienie o rzeczach najwazniejszych z pewnej perspektywy, na-
wet z ,btaznowaniem’ Bywa to czesto znacznie wymowniejsze niz drobiazgowa, powazna
opowies¢ oparta na narracji petnej szczegdtow, wyrastajgca z checi urealnienia opowiesci.
Uzycie rekwizytow i scenografii Swiadomie budujacych dystans dziata dramatycznie - jak
choéby w serii inscenizowanych fotografii ,militarnych” przypominajacych prezentowane
w mediach montaze atrakeji, ztozone z reportazowych uje¢ codziennych dramatéw spote-
czenstwa spektaklu. Nastrdj zagrozenia jest w nich niemal dotykalny, cho¢ widzimy, ze ar-
tystka postuzyta sie w tej kompozycji modelami obiektow, ze Swiat, ktdry stworzyta, epatuje
sztucznoscig wyzierajac zza blatdw stofdw, linek montazowych i statywdw. Dystans ujawnia
sie takze w vintageowym kostiumie, jaki naklada na szereg innych prac, w przyjetej - czesto
czarno-biatej lub opartej na brazach i szarosciach - kompozycii kolorystycznej, w efekcie
postarzenia i rozmycia obiektow utrwalonych za pomocg fotografii otworkowej,

Twdrczosé Agaty Wieczorek rozpieta jest pomiedzy powagg i groteska. Mioda artystka
prébuje umiejetnie pogodzi¢ te skrajne postawy; prezentowany porzadek rzeczywistosci
zostaje ujety w ramy adekwatnej formuty wizualnej.

UNMASKING SPACE

One of the features characteristic of Agata Wieczorek's artwork is its
theatricality. Some works of the young artist, particularly those where the
world is built in 'layers relate to that paradigm in a direct way. Like in stage
decorations, full of scenery flats and practicables, closed by a remote horizon,
planes develop in space, building the impression of depth. On the one hand,
cut out objects, photographed, with shiny profiles, create a credible image of
agiven place. On the other hand, they make an impression of a territory which
is unreal and mysterious. In the background of this eye-catching imagery stay,
sometimes uninviting, sentimental views of streets and backyards from t4dz.
The above mentioned unsettling feelings are even strengthened by the fact
that in this world of created maquettes few human figures are depicted in
asimplified manner. Not only because when the scale of the image minimises
the elements of reality, it conceals numerous details seen from the distance,
but probably because the artist's intention is not to draft in her works the
images of people with definite personality and psyche, but rather to build
signs of figures in a specific situation, representatives of some definite types,
characteristic behaviours and historical situations, systems of values.

In his performances of the 'theatre of death’ Tadeusz Kantor tried to answer
the question whether the reconstruction of memory and the past is
possible in the field of art. Giving a negative answer, he pointed out that one
of the obstacles in this process is the fact that in our memory images from
the past appear as static, as traces of people and past events retained in
photos. That is what happens in Agata Wieczorek's maquettes. The manner
she composes her installations is a reflection of a certain thought scheme,
expressing our attitude towards the past, built of still static images in our
memory. Despite the fact that some photographed elements of space (e.g.
houses which date back to the times of the £6dZ ghetto) stay in the present,
their realism and tangibility cannot substitute the reality of these walls and
the events which took place there. What is more essential there is what is
hidden, invisible, not the external staffage.

The multistage activity, realised by means of different media, connotes the
topical issue concerning nature of photography and the correspondence
of an object fo its image in art. Paradoxically, photographing the following
components of the ‘backstage decoration’ arranged deeply in space leads
to obtaining (deliberately!) a merely flat image with some marks of spatiality.

Light is a part of each story told by the artist. Due to the use of light
the image is endowed with visual tension. It is more important than the
necessary effect of visuality. Not only does light appear here as a visual
element that evokes and defines objects, situating them in space, but
also as a means of expression that is actually associated with theatre
or film - the mood-creating motif that builds tension and dramaturgy.
It is perfectly visible ia. in the series of works made in the technique of
pinhole photography, whose nature helps to achieve dramatic effects.
Light needs contrast so it comes out of the dark. Both in her installations
and in compositions on the plane (photographs, graphics) Agata
Wieczorek trusts to darkness, even the black of the night. And to silence.
Images saturated with emotional values, emphasis put on psychic
strength bring her works closer to the tradition of romantic anxiety than
the tradition of classical moderation and accentuated visual form.

The element of such an approach is the distance that breaks the impression
of realistic convention, expressed by the presence of elements of irony,
sarcasm and grotesque. When mentioning the sources of her creative
inspiration the artist has reasonable grounds to enumerate, on the one
hand, such names as Lewis Carroll, Jonathan Swift or Bolesfaw Lesmian,
and, on the other hand, Kurt Vonnegut and Joseph Heller. The attitude that
she has adopted lets her talk about the most essential things from a certain
perspective, even 'laugh things off! It is often far more meaningful than an
elaborate serious tale based on the narration full of details, the need to make
it realistic. The use of props and scenography intentionally creating the
distance has a dramatic effect - as in the series of stage designed military’
photos reminding us of edited attractions presented in media, consisting
of reportage shots of everyday dramas of the society of performance. The
mood of threat is nearly tangible there, though we can see that in this
composition the artist used models of objects, that the world which she
created emanates artificiality which comes out of tabletops, assembly ropes
and tripods. The distance is also revealed in the vintage character which
dominates a few other works, in the chosen - often black and white or based
on browns and greys - colour composition, in the effect of aged and blurred
objects retained by the technique of pinhole photography.

Agata Wieczorek's artwork is spread between solemnity and grotesque.
The young artist attempts to skilfully compromise between these two
extreme attitudes; the presented order of reality is put in the frame of the
adequate visual formula,
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KALENDARIUM WYSTAW ORGANIZOWANYCH W GALERII AMCOR RENTSCH,
GALERII AMCOR 1 GALERII AMCOR FLEXIBLES REFLEX W LATACH 2006-2016

PUBLIKACJE REALIZOWANO WE WSPOLPRACY Z FIRMA JURCZYK DESIGN (DO MAJA 2008 ROKU)
ORAZ PRZEZ STUDIO WW WE WSPOEPRACY Z TOMASZEM MATCZAKIEM (OD WRZESNIA 2008 ROKU)

10, Konkurs na Matg Forme Graficzng dla studentw Akademii Sztuk Pieknych im. W1, Strzemiriskiego w todzi,
Galeria Amcor. Galeria Amcor Flexibles Reflex. Wernisaz/finisaz: 24.11.2016
ISBN 978-83-62104-41-3

Magda Sobor - Dwie Strony. Prace na papierze recznie czerpanym.
Galeria Amcor, Galeria Amcor Flexibles Reflex. Wernisaz/finisaz: 06.10.2016
ISBN 978-83-62104-40-6

Joanna Paljocha - Obrazy, grafika. Galeria Amcor, Galeria Amcor Flexibles Reflex. Wernisaz/finisaz: 22.06.2016
ISBN 978-83-62104-39-0

Patrycja Nurkan - Obrazy. Laureatka nagrody Galerii Amcor w XXXII Konkursie im. W1, Strzemiriskiego ,Sztuki Pigkne"
dla studentow ASP w todzi. Galeria Amcor, Galeria Amcor Flexibles Reflex. Wernisaz/finisaz: 14.04.2016
ISBN 978-83-62104-38-3

9, Konkurs na Matg Forme Graficzng dla studentdw Akademii Sztuk Pieknych
im. WH, Strzemifiskiego w todzi. Galeria Amcor, Galeria Amcor Flexibles Reflex. Wernisaz/finisaz: 21.01.2016
ISBN 978-83-62104-37-6

Wiestaw Hatadaj - Grafika. Galeria Amcor, Galeria Amcor Flexibles Reflex. Wernisaz/finisaz: 2711.2015
ISBN 978-83-62104-36-9

Katarzyna Zimna - AUTOGRAPHIC. Galeria Amcor, Galeria Amcor Flexibles Reflex. Wernisaz/finisaz: 16.09.2015
ISBN 978-83-62104-35-2

Tomasz Chojnacki - Malarstwo, rysunek, grafika. Galeria Amcor, Galeria Amcor Flexibles Reflex. Wernisaz/finisaz: 23.072015
ISBN 978-83-62104-34-5

Fwa Latkowska-Zychska - Mate formy. Papier recznie czerpany. Galeria Amcor, Galeria Amcor Flexibles Reflex. Wernisaz/finisaz: 29.04.2015
ISBN 978-83-62104-33-8

Agata Wieczorek - Fotografia inscenizacji, fotografia, obiekt, grafika. Laureatka nagrody Galerii Amcor w XXXI Konkursie im. WH, Strzemifiskiego
,Sztuki Piekne” dla studentéw ASP w todzi. Galeria Amcor, Galeria Amcor Flexibles Reflex, Wernisaz/finisaz: 26.02.2015
ISBN 978-83-62104-32-1

8, Konkurs na Matg Forme Graficzng dla studentéw Akademii Sztuk Pigknych
im. Wt Strzeminskiego w todzi. Galeria Amcor, Galeria Amcor Flexibles Reflex. Wernisaz/finisaz: 1012.2014
ISBN 978-83-62104-31-4

Andrzej A. Sadowski - Malarstwo. Galeria Amcor, Galeria Amcor Flexibles Reflex. Wernisaz/finisaz: 06.11.2014
ISBN 978-83-62104-30-7

Marek Domarski - PSYCHOPOMPOS, Fotografie. Galeria Amcor, Galeria Amcor Flexibles Reflex. Wernisaz/finisaz: 14.09.2014
ISBN 978-83-62104-29-1

Gabriela Cichowska - Ilustracje. Galeria Amcor, Galeria Amcor Flexibles Reflex. Wernisaz/finisaz: 10.072014
ISBN 978-83-62104-28-4

Andrzej Fydrych - Formy styszalne. Malarstwo. Galeria Amcor, Galeria Amcor Flexibles Reflex. Wernisaz/finisaz: 08.05.2014
ISBN 978-83-62104-27-7

Alina Szyszko - [bez tytutu]. Laureatka nagrody Galerii Amcor w XXX Konkursie im. WH. Strzemifiskiego ,Sztuki Pigkne"
dla studentow ASP w todzi Galeria Amcor, Galeria Amcor Flexibles Reflex. Wernisaz/finisaz: 2702.2014
ISBN 978-83-62104-26-0

7 Konkurs na Matg Forme Graficzng dla studentéw Akademii Sztuk Pigknych
im. W1, Strzemiriskiego w todzi. Galeria Amcor, Galeria Amcor Flexibles Reflex. Wernisaz/finisaz: 2811.2013
ISBN 978-83-62104-25-3
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Witold Kalinski - Grafika, Galeria Amcor, Galeria Amcor Flexibles Reflex. Wernisaz/finisaz: 2410.2013
ISBN 978-83-62104-24-6

Anna Szyfo - Balansujac na nitce.. Grafika, rysunek, ilustracja, tkanina. Galeria Amcor, Galeria Amcor Flexibles Reflex.
Wernisaz/finisaz: 29.08.2013
ISBN 978-83-62104-23-9

Pawet Ciechelski - Grafika, malarstwo, rzezba. Galeria Amcor, Galeria Amcor Flexibles Reflex. Wernisaz/finisaz: 13.06.2013
ISBN 978-83-62104-22-2

Piotr Ciesielski - Obrazy, malarstwo. Galeria Amcor, Galeria Amcor Flexibles Reflex. Wernisaz/finisaz: 25.04.2013
ISBN 978-83-62104-21-5

Marika Michalska - Malarstwo, grafika, rysunek. Laureatka nagrody Galerii Amcor w XXIX Konkursie im. Wt Strzemiriskiego ,Sztuki Pigkne”
dla studentow ASP w todzi. Galeria Amcor, Galeria Amcor Flexibles Reflex. Wernisaz/finisaz: 24.01.2013
ISBN 978-83-62104-20-8

6. Konkurs na Matg Forme Graficzng dla studentdw Akademii Sztuk Pieknych
im. WA, Strzemifiskiego w todzi. Galeria Amcor, Galeria Amcor Flexibles Reflex. Wernisaz/finisaz: 30.11.2012
ISBN 978-83-62104-19-2

Ewa Wojtyniak-Debifiska. Drzewo - Ciato. Grafika. Galeria Amcor, Galeria Amcor Flexibles Reflex. Wernisaz/finisaz: 2610.2012
ISBN 978-83-62104-18-5

Mirostaw Koprowski - Zapach pfongcego granitu. Malarstwo. Galeria Amcor, Galeria Amcor Flexibles Reflex. Wernisaz/finisaz: 31.08.2012
ISBN 978-83-62104-17-8

Dariusz Kaca - Graficzny obraz nieba. Grafika, obiekty. Galeria Amcor, Galeria Amcor Flexibles Reflex. Wernisaz/finisaz: 04.072012
ISBN 978-83-62104-16-1

Grzegorz Sztabinski - Zakrycie, przesuniecie, znikanie. Malarstwo, grafika, rysunek.
Galeria Amcor, Galeria Amcor Flexibles Reflex. Wernisaz/finisaz: 13.04.2012
ISBN 978-83-62104-15-4

Natalia Biegalska - Grafika, rysunek. Laureatka nagrody Galerii Amcor w XXVIII Konkursie im. Wt Strzemiriskiego ,Sztuki Pigkne”
dla studentéw ASP w todzi. Galeria Amcor, Galeria Amcor Flexibles Reflex. Wernisaz/finisaz: 11.01.2012
ISBN 978-83-62104-14-7

5. Konkurs na Matg Forme Graficzng dla studentéw Akademii Sztuk Pieknych
im, WA, Strzemiriskiego w todzi. Galeria Amcor, Galeria Amcor Flexibles Reflex. Wernisaz/finisaz: 26102011
ISBN 978-83-62104-13-1

Andrzej Marian Bartczak - Kolaze, asamblaze. Stanistaw Fijatkowski - Grafika komputerowa.

Wernisaz potaczony z prezentaciq ksigzki: Andrzej Marian Bartczak, Sylwa. Profesorowi Stanistawowi Fijatkowskiemu,
Galeria Amcor, Galeria Amcor Flexibles Reflex. Wernisaz/finisaz: 23.09.2011

ISBN 978-83-62104-11-6

Henryk Ptdciennik - Monotypie. Galeria Amcor. Wernisaz/finisaz: 15.06.2011
ISBN 978-83-62104-10-9

Krzysztof Cichosz - Portrety, fotoinstalacje wybrane. Galeria Amcor. Wernisaz/finisaz: 20.04.2011
ISBN 978-83-62104-09-3

Joanna Proszak - Malarstwo, grafika. Laureatka nagrody Galerii Amcor w XXVII Konkursie im. Wt Strzeminskiego
dla studentow ASP w todzi. Galeria Amcor. Wernisaz/finisaz: 2701.2011
ISBN 978-83-62104-08-6

Dorota Sak - Kolekcje, obrazy, obiekty. Galeria Amcor. Wernisaz/finisaz: 0110.2010
ISBN 978-83-62104-07-9

4, Konkurs na Matg Forme Graficzng dla studentow Akademii Sztuk Pigknych
im. WA, Strzemiriskiego w todzi. Galeria Amcor. Wernisaz/finisaz: 26.11.2010
ISBN 978-83-62104-06-2

Jolanta Rudzka-Habisiak - Interlacje. Galeria Amcor. Wernisaz/finisaz: 04.06.2010
ISBN 978-83-62104-05-5
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2008

2007

2006

Tamara Sass - Grafika. Galeria Amcor Rentsch. Wernisaz/finisaz: 24.03.2010
ISBN 978-83-62104-04-8

Dominika Hatas - Wizjony. Malarstwo, rysunek. Laureatka nagrody Galerii Amcor w XXVI Konkursie im. Wt Strzemiriskiego
dla studentéw ASP w todzi. Galeria Amcor Rentsch. Wernisaz/finisaz: 13.0112010
ISBN 978-83-62104-03-1

3. Konkurs na Matq Forme Graficzng dla studentw Akademii Sztuk Pieknych im, W1, Strzemiriskiego w todzi,
Galeria Amcor Rentsch. Wemisaz/finisaz: 2511.2009.
ISBN 978-83-62104-01-7

Monika Jurkiewicz vel ALBE KANT - Malarstwo. Galeria Amcor Rentsch. Wernisaz/finisaz: 14.10.2009
ISBN 978-83-62104-00-0

Marzena tukaszuk - W poszukiwaniu straconego czasu. Wystawa grafiki i rysunku, Wystawie towarzyszyta prezentacja publikacji:
Jezozwierzyna, tekst Keynot & tukaszuk ilustracje. Galeria Amcor Rentsch. Wernisaz/finisaz: 15072009
ISBN 978-926104-9-6

Matgorzata Wyszogrodzka-Trzcinka - Tkanina unikatowa. Galeria Amcor Rentsch. Wernisaz/finisaz: 20.05.2009
ISBN 978-83-926104-8-9

Hanna Laskowska - Grafika. Laureatka nagrody Galerii Amcor w XXV Konkursie im. WH, Strzemirskiego dla studentow ASP w todzi.
Galeria Amcor Rentsch. Wernisaz/finisaz: 18,02.2009
ISBN 978-83-926104-7-2

Wojciech Kotlewski - Malarstwo. Galeria Amcor Rentsch. Wernisaz/finisaz: 1112.2008
ISBN 978-83-926104-6-5

2. Konkurs na Matg Forme Graficzng dla studentow ASP im. Wt. Strzeminskiego w todzi. Galeria Amcor Rentsch,
Wernisaz/finisaz: 26.10.2008
ISBN 978-83-926104-5-8

Dariusz Fiet - Malarstwo. Galeria Amcor Rentsch. Wernisaz/finisaz: 18.09.2008
ISBN 978-83-926104-4-1

Jerzy Grabowski 1933-2004 - Grafika i rysunek (Kooperatywa z Miejska Galerig Sztuki w todzi).
Galeria Amcor Rentsch. Wernisaz/finisaz: 15.05.2008
ISBN 978-83-925104-3-4

Anna Maria Jurewicz - Drzeworyt, akwarela. Laureatka nagrody Galerii Amcor Rentsch w XXIV Konkursie im. W1, Strzemirskiego
dla studentéw ASP w todzi. Galeria Amcor Rentsch. Wernisaz/finisaz: 21.02.2008
ISBN 978-83-926104-2-7

Grzegorz Fotograf Bojanowski - Piaskografie. Z fotografia prawie przez pétwiecze. Galeria Amcor Rentsch.
Wernisaz/finisaz: 0512.2007
ISBN 978-83-926104-1-0

Daniel Zagorski - Grafika komputerowa. Galeria Amcor Rentsch. Wernisaz/finisaz: 13.09.2007
ISBN 978-83-926104-0-3

Alicja Habisiak-Matczak - Grafika. Galeria Amcor Rentsch. Wernisaz/finisaz: 21.06.2007
ISBN 978-83-922102-9-8

Andrzej Graczykowski - Rysunek (Kooperatywa z Miejska Galerig Sztuki w todzi). Galeria Amcor Rentsch.
Wernisaz/finisaz: 08.03.2007
ISBN 83-922102-8-X

Andrzej tobodzinski - Grafika (Kooperatywa z Miejskg Galerig Sztuki w todzi). Galeria Amcor Rentsch.
Wernisaz/finisaz: 1412.2006
ISBN 83-89216-33-7

Artysci Galerii Rentsch Polska i Galerii Amcor Rentsch. Wystawa zbiorowa zorganizowana z okazji 10-lecia dziafalnosci Galerii
oraz z okazji wydania zbioru tekstow krytycznych Dariusza Le$nikowskiego pt. Czytanie sztuki Postawy - interpretacje. Galeria Amcor Rentsch.
ISBN 83-922102-6-3
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Andrze| Marian Bartczak - Sylwa. Profesorowi Stanistawowi Fijatkowskiemu /Sylwa. To Professor Stanistaw Fijafkowski
Porcelanowa biblioteka / The Porcelain Library, porcelana | porcelain, tekst: prof. S. Fijatkowski (2008), 234 x 21,7 cm, 2009

Bedzie mandat / You Will Be Fined, technika mieszana / mixed media, 195 x16,3 cm, 201
Cukierek albo psikus / Treat or Trick, technika mieszana / mixed media, 18 x 16 cm, 2011

ANDRZE] MARIAN BARTCZAK

Andrzef Manian Bartczak - kolaze, asamblaze | Galeria AMCOR, Amcor Flexibles Reflex, 2011
Wernisaz pofgezony z prezentacja ksigzki: Andrzej Marian Bartezak - Sylwa. Profesorowi Stanistawowi Fijatkowskiemu

130

NATALIA BIEGALSKA

Natalia Biegalska - grafika, rysunek | Galeria AMCOR, Amcor Flexibles Reflex, 2011
Laureatka nagrody Galerii Amcor w XXVIII Konkursie im. Wt Strzemifskiego ,Sztuki Pikne” dla studentow ASP w todzi

137



Z cyklu Piaskografie unistyczne 1996-1998 / From the series Unistic Sandgraphies 1996-1998, 60 x 48 cm
Bez tytutu / Untitled. 21,2 x 164 cm, 2001

Tryptyk A/ Triptych A
technika mieszana / mixed media, 200 x 300 cm, 2007

GRZEGORZ BOJANOWSKI

Grzeqgorz Fotograf Bojanowski - Piaskografie. / fotografia - prawie przez potwiecze | Galeria AMCOR RENTSCH, 2007

132

TOMASZ CHOJNACKI

Tomasz Chojnacki - malarstwo, rysunek, grafika | Galeria AMCOR, Amcor Flexibles Reflex, 2015

133



Skocznia Kwantowa / Quantum Ski Jump, olej na pfycie HOF / oil on the high density fibreboard, 110 x 90 cm, 2009 Portrety hybrydowe / Hybrid Portraits

Dogoni¢ Swatto Il / Chasing the Light Il olef na piycie HDF / oil on the high density fioreboard, 120x 100 cm, 2012 fotoinstalacja / photoinstallation, 9 elementow / 9 elements, 86 x 84 x 10 cm kazdy / each, 2010
Jarostaw Chrabaszcz. Przestrzenie i Wymiary - malarstwo | Muzeum w Tomaszowie Mazowieckim, 2009 Krzysztof Cichosz - portrety, fotoinstalacje wybrane | Galeria AMCOR, 201

134 135




Mistyka przywddztwa / Mystique of Leadership, kolaz | collage, 29 x 21 cm, 2014
Korupcja / Corruption, kolaz | collage, 29 x 21 cm, 2014

Niebo dla zbtgkanych / Heaven for Those Who Got Lost, inoryt / linocut, 64 x 50 cm, 1996
Hommage a Akiro Kurosawa / Homage to Akiro Kurosawa, drzeworyt [ woodcut, 99 x 64 cm, 2001

GABRIELA CICHOWSKA

Gabriela Cichowska - ilustracje | Galeria AMCOR, Amcor Flexibles Reflex, 2014

136

PAWEL CIECHELSKI

Pawet Ciechelski - grafika, malarstwo, rzezba, Galeria AMCOR, Amcor Flexibles Reflex, 2013

137
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Babskie lato / Feminine Summer, olej, akryl, patno / oll, acrylic, canvas, 150 x 120 cm, 2012 Miedzy-miejsca / In Between Places, fofografie / photographs

PIOTR CIESIELSKI

Piotr Cresielski - Obrazy, malarstwo | Galeria AMCOR, Amcor Flexibles Reflex, 2013

MAREK DOMANSKI

Marek Domanski - PSYCHOPOMPOS | Galeria AMCOR, Amcor Flexibles Reflex, 2014

138 139




Bez tytutu / Untitled, olej na ptotnie / oil on canvas, 92 x 73 cm, 2006
Bez tytutu / Untitled, olej na ptotnie / oil on canvas, 135 x 80 ¢m, 1990

29.X112015a.psd, druk cyfrowy / digital printing, 72,5 x 52,5 cm, 2015

DARIUSZ FIET

Dariusz Fiet - malarstwo | Galeria AMCOR RENTSCH, 2008

140

STANISEAW FIJALKOWSKI

Stanistaw Fijatkowski - grafika komputerowa | Galeria AMCOR, 2011

141



Bez tytutu / Untitled ofowek i tusz na papierze / pencil and Indian ink on paper, 100 x 70 cm, 2007

Kompozycja przestrzenna Il / Spatial Composition /ll, technika mieszana na ptdtnie / mixed media on canvas, 90 x 120 cm, 2012 Obraz M2 / Image of M2, ofowek  usz na papierze / pencil and Indian ink on paper, 100 x 70 ¢m, 2006
Andrzej Fydrych - formy styszalne, malarstwo / Galeria AMCOR, Amcor Flexibles Reflex, 2014 Jacek Galewski - rysunki, Srodmiejskie Forum Kultury, Dom Literatury w todzi, 2010

142 143




Obrazy i rysunki z wystaw w / Paintings and Drawings from the exhibitions in: Miejskiej Galerii Sztuki w todzi

Rozwazania o symbolice cyfr / Reflections on the Imagery of Digits, druk wypukly / relief printing, 70 x 100 cm, 1994 i Galerii Amcor Rentsch w todzi (prace nietytutowane / works untitled)
Jerzy Grabowski (1933-2004) - grafika i rysunek. Kooperatywa z Miejskg Galerig Sztuki w todzi / Galeria AMCOR RENTSCH, 2008 Andrzej Graczykowski - rysunek | Kooperatywa z Migjskg Galerig Sztuki w todzi / Galeria AMCOR RENTSCH, 2007

144 145




[ZABELA LAPINSKA

Anna 67, fotografia / photography, 50 x 70 cm, 2014

TAMARA SASS

Versus 1, akwaforta, migkki wemniks / etching, soft ground, 60 x 40 cm, 2014

ANNA FRACKOWICZ

Z cyklu Repasator mitosci: Portret matzonkow F. / From the series Restorer of Love: Portrait of Mr and Mrs £, len bielony / linen fibre bleached, 25 x 27 x 12 cm, 2014

Tajemnica / Mystery, olej, ptotno / oil, canvas, 32 x 27 cm, 201
Z cyklu Z dziennika podrdzy - 83 / From the series: From the Travel Journal - 83 akryl, ptotno / acrylic, canvas, 100 x 70 cm, 2013

GRUPA O+

Cykl wystaw Grupy 0+ /stnosc, Galeria Imaginarium, tDK, Galeria Re:Medium, 2015

146

MIROStAW GRZELAK

Mirostaw Grzelak - malarsiwo, Galeria ZPAP Na Pietrze’, todz, 2014

147



Tryptyk rzymski / Roman Triptych, akwatinta z akwafortg / aquatint and etching, 70 x 100 cm, 2006-2008

Giro tondo I, akwatinta z akwafortg / aquatint and etching, 495 x 695 cm, 2008 Appearance DP7, sucha igta / dry-point, 66,6 x 100 cm, 2013
ALICJA HABISIAK-MATCZAK WIESEAW HALADA]
Alicja Habisiak-Matczak - grafika | Galeria AMCOR RENTSCH, 2007 Wiestaw Hafadaj - grafika | Galeria AMCOR, Amcor Flexibles Reflex, 2015

148 149




A. olej na pfotnie / oil on canvas, 30 x40 cm, 2009

Synagoga (Waw) / A Synagogue (Waw), drzeworyt / woodcut, 415 x 28,5 cm, 2007
Synagoga (Bet) / A Synagogue (Bet), drzeworyt / woodcut, 415 x 28,5 cm, 2007

DOMINIKA HAELAS

Dominika Haftas - wizjony. Malarstwo, rysunek | Galeria AMCOR RENTSCH, 2010

Laureatka nagrody Galerii Amcor Rentsch w XXVI Konkursie im. W Strzemirskiego ,Sztuki Piekne” dla studentéw ASP w todzi

150

ANNA MARIA JUREWICZ

Anna Maria Jurewicz - drzeworyt, akwarela | Galeria AMCOR RENTSCH, 2008
Laureatka nagrody Galerii AMCOR RENTSCH w XXIV Konkursie im. Wt Strzeminskiego dla studentéw ASP w todzi

151



Ustata gra / A Game Stopped, olej na ptotnie / oil on canvas, 100 x 140 cm, 2009

Poszukiwanie wieloryba / Search for a Whale
drzeworyt barwny, rysunek piorkiem, papier Hahnemiihle 300 g/m? / coloured woodcut, pen-and-ink drawing, Hahnem(ihle paper 300 g/m? 123 x 230 x 15 cm, 2006

MONIKA JURKIEWICZ viL ALBE KANT

Monika Jurkiewicz vel ALBE KANT - malarstwo | Galeria AMCOR RENTSCH, 2009

152

DARIUSZ KACA

Dariusz Kaca - graficzny obraz nieba. Grafiks, obiekty | Galeria AMCOR, Amcor Flexibles Reflex, 2012
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Serducho ptonie / My Heart Is Burning

Kotysanka / Lullaby, linoryt / linocut, 60 x 895 cm, 2010 olej na ptotnie / oil on canvas, 65 x 81 cm, 2010

WITOLD KALINSKI MIROSEAW KOPROWSKI

Witold Kaliriski - grafika | Galeria AMCOR, Amcor Flexibles Reflex, 2013 Mirostaw Koprowski - Zapach pfongceqo granitu, Malarsiwo | Galeria AMCOR, Amcor Flexibles Reflex, 2012

154 155




829 lat Opactwa Cystersow w Wachocku / 829 Years of the Cistercian Abbey in Wachock
120 x 90cm, olef na ptétnie / oil on canvas, 2008

Nawrot litografia barwna / coloured lithography, 15 x 20 cm, 2008
Medina, litografia barwna / coloured lithography, 15 x 115 ¢cm, 2007

WOJCIECH KOTLEWSKI

Wojciech Kotlewski - malarstwo | Galeria AMCOR RENTSCH, 2008

156

HANNA LASKOWSKA

Hanna Laskowska - grafika | Galeria AMCOR RENTSCH, 2009
Laureatka nagrody Galerii AMCOR RENTSCH w XXV Konkursie im. Wt Strzeminskiego dla studentow ASP w todzi
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05D Droga do Itaki /05 D A Road to Ithaca, linoryt / linocut (7/17), 50 x 34,5 cm, 2005
Bez tytutu / Untitled, papier recznie czerpany / handmade paper, 42 x 59 cm, 2010

Zwodzony most / Drawbridge, linoryt / linocut (2/25), 46,5 x 315 cm, 1980

EWA LATKOWSKA-ZYCHSKA

Ewa Latkowska-Zychska - mate formy, papier recznie czerpany | Galeria AMCOR, Amcor Flexibles Reflex, 2015

ANDRZE] LtOBODZINSKI

Andrzej tobodzinski - grafika | Galeria AMCOR RENTSCH, 2006

Kooperatywa z Miejskg Galerig Sztuki w todzi
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Trzy przecinki / Three Comas, technika mieszana / mixed media, 9 x 19 cm, 2007
Wielowarstwowe / Multi-layered, technika mieszana / mixed media, 17 x 15 cm, 2007

Magta / Fog, litografia, algrafia / lithography; algraphy, 40 x 70 cm, 2014

MARZENA LUKASZUK

Marzena tukaszuk - W poszukiwaniu Straconego czasu. Grafika, rysunek | Galeria AMCOR RENTSCH, 2009
Wydawnictwo: Jezozwierzyna, tekst - Keynot & tukaszuk - ilustracje
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TOMASZ MATCZAK

Witold Warzywoda & Tomasz Matczak - litografia | Galeria ASP - TECHNOPARK t0dz, 2015
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Dapefniam Cie /| Am Complementary to You, kompozycja niebiesko-Z6fta / blue and yellow composition, akwarela / watercolour, 2014
Dopefnij mnie / Be Complementary to Me, kompozycja zielono-czerwona / green and red composition, akwarela / watercolour, 2014

Rozstanie / Breakup, technika mieszana na pfotnie / mixed media on canvas, 120 105 cm, 201

KRYSTYNA MATUSIAK

Krystyna Matusiak - Jaki jest Twoj kod. Malarstwo | Galeria Promocje, DOK Jelenia Gors, 2015
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MARIKA MICHALSKA

Marika Michalska - malarstwo, grafika, rysunex | Galeria AMCOR, Amcor Flexibles Reflex, 2013
Laureatka nagrody Galerii AMCOR RENTSCH w XXIX Konkursie im. Wi, Strzemifskiego ,Sztuki Piekne” dla studentow ASP w todzi
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Whetrze Obrazu / The Inside of the Picture - cykl obrazow unikatowych, technika mieszana / mixed media, 70 x 90 x 8 cm, 2014

Bez tytutu / Untitled, linoryt / linocut, 24 x 24 cm, 2014
Bez tytutu / Untitled, linoryt / linocut, 20 x 21 cm, 2014

PATRYCJA NURKAN

Patrycja Nurkan - Obrazy | Galeria AMCOR, Amcor Flexibles Reflex, 2016

Laureatka nagrody Galerii Amcor Rentsch w XXXII Konkursie im. W, Strzeminskiego ,Sztuki Piekne” dla studentow ASP w todzi
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JOANNA PALJOCHA

Joanna Paljocha - obrazy, grafiki | Galeria AMCOR, Amcor Flexibles Reflex, 2016
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Monotypia + AMCOR 23, (A.R), monotypia na papierze / monotype on papier, 65 x 50 cm, 201
Monotypia + AMCOR 30, (A.R), monotypia na papierze / monotype on papier, 65 x 50 cm, 201

Empatia Il / Empathy Il - tryptyk / triptych
olej na pfotnie, druk na folii matowej, pleksi / oil on canvas, print on matt foil, plexi, 100 x 120 cm, 2010

HENRYK PEOCIENNIK

Henryk Piociennik - monotypie | Galeria AMCOR, 2071
Henryk Pfdciennik. Monotypie + / Galeria Migjskiego Osrodka Kultury w Zgierzu, 2013

166

JOANNA PROSZAK

Joanna Proszak - malarstwo, grafika | Galeria AMCOR, 2011
Laureatka nagrody Galeril AMCOR w XXVII Konkursie im. W Strzeminskiego dla studentow ASP w todzi
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Wariacje na temat Celesta | / Variations on Celest

suchy tiok, przeplot, papier / goffrage, interlace, paper, 36 x 36 cm, 2010

JOLANTA RUDZKA-HABISIAK

Z cyklu: Impresje morskie - Rozjasnienie / From the series. Marine Impressions - Brightening, pastel, 315 x 48 cm, 1995

-

MARTA RAK-PODGORSKA

Marta Rak-Podgdrska - pastele | Miejska Galeria Sztuki Willa, todz 2007

Jolanta Rudzka-Habisiak - Interlacje | Galeria AMCOR, 2010
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Wenecja. Canale Grande VIl z kapliczka oraz patacami Dario i Barbaro / Venice. Canale Grande VIl with a Small Chapel, Dario Palace and Barbaro Palace
akryl, ptétno / acrylic, canvas, 50 x 73 cm, 1994

Z cyklu Rytmy czasu / From the series Rhythms of Time, akry! na ptdtnie / acrylic on canvas, 150 x 110 cm, 2007

ANDRZE] A. SADOWSKI

Andrzef A. Sadowski - malarstwo | Galeria AMCOR, Amcor Flexibles Reflex, 2014
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DOROTA SAK

Dorota Sak - kolekcje, obrazy, obiekty | Galeria AMCOR, 2010
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Kapiel Zuzanny / Zuzanna's Bath, akryl na pfotnie / acrylic on canvas, 150 x 110 cm, 2006
On / He, akryl na ptatnie / acrylic on canvas, 150 x 100 cm, 2005

Z cyklu Ostatnia wieczerza / From the series The Last Supper
akwaforta, miekki werniks / etching, soft-ground etching, 90 x 60 cm, 2007

MAREK SAK

Marex Sak - malarstwo | Uniwersytecka Galeria Sztuki w Kaliszu, 2013
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TAMARA SASS

Jamara Sass - grafika | Galeria AMCOR RENTSCH, 2010
Tamara Sass - Homo Decor. Okruchy | Muzeum Kinematografii, £ 0dz 20T
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Z cyklu Poza horyzontem / From the series Beyond the Horizon:
Ksiezyc / Moon, papier recznie czerpany / handmade paper, 8 200 cm, 2007
Storice / Sun, papier recznie czerpany / handmade paper, © 300 cm, 2009
Wenus / Venus, papier recznie czerpany / handmade paper, @ 200 cm, 2071
Mars / Mars, papier recznie czerpany / handmade paper, 8 250 cm, 2013
Pluton / Pluto, papier recznie czerpany / handmade paper, 0 250 cm, 2015

Korelacje Vi, Logoman niebiariski / Correlations VI, Heavenly Logoman,
akryl na ptotnie naklejonym na ptyte HDF, 5 talerzy ceramicznych / acrylic on canvas stuck on the high density fiberboard, 5 ceramic plates, 260 x190 cm, 2015

MAGDA SOBON

Magaa Sobori - Dwie strony. Prace na papierze recznie czerpanym | Galeria AMCOR, Amcor Flexibles Reflex, 2016
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PIOTR STACHLEWSKI

Piotr Stachlewski - Przestrzenie tozsamosci / Miejska Galeria Sztuki, OSrodek Propagandy Sztuki, t6dz 2016
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Podréz w czasie / Journey in Time, tkanina, aplikacja / textile, appliqué, 170 x 120 cm, 2008

Obraz drzewa / Image of a Tree, kiedka, akryl, olej, ptotno / crayon, acrylic and il on canvas, 54 x 65 cm, 1988 Pomiedzy ziemig a wodq / Between Earth and Water, tkanina, aplikacia / textile, applioue, 170 x 120 cm, 2008
Grzegorz Sztabinski - Zakrycie, przesuniecie, znikanie. Malarstwo, grafika, rysunek | Galeria AMCOR, Amcor Flexibles Reflex, 2012 Balansujgc na nitce.. Grafika, rysunek, ilustracja, tkanina | Galeria AMCOR, Amcor Flexibles Reflex, 2013
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Sad, instalacia przestrzenna, 800 x 400 x 250 cm, 2013. Projekt zrealizowany wiPrag Wﬂll i
Trace, spacial installation, 800 x 400 x 250 cm, 2013, The project realised in the Studig@i ulptu

Lekcja zoologii, wigcej: Ksigga Rodzaju 3, 8-24 / Lesson of Zoology, see more: Book of Genesis 3, 8-24, litografia barwna / colour lithography, 10,8 x 65 cm, 2004
W mojej pracowni, wiecej: Ks. Sedzidw 16, 4-5,15-22 / In My Studio, see more: Book of Judges 16, 4-5, 15-22, litografia barwna / colour lithography, 105 x 15,3 cm, 2003
Nocny pejzaz, wigcej: Ks. Rodzaju 28, 1-22 / Night Landscape, see more: Book of Genesis 28, 1-22, litografia barwna / calour lithography, T x 15 cm, 2003

ALINA SZYSZKO WITOLD WARZYWODA

Alina Szyszko - [bez tytufu] | Galeria AMCOR, Amcor Flexibles Reflex, 2014 Witold Warzywoda - Mata litografia, Galeria Stara’, todzki Dom Kultury, 2005
Laureatka nagrody Galerii Amcor w XXX Konkursie im. W Strzeminskiego ,Sztuki Piekne” dla studentéw ASP w todzi Witold Warzywoda & Tomasz Matczak - litografia | Galeria ASP - TECHNOPARK todz, 2015
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Udomowienie / HouseHold, fotografia inscenizacji / staged photography, 100 x 70 ¢m, 2013

Zapomniane szkice / The Island of the Previous Day; technika mieszana, barwiona, akwarela gwasz / mied media, coloured watercolour, guache, 38 x 32 cm, 2006/2014
Wyspa dnia poprzedniego / The Island of the Previous Day, technika mieszana, barwiona, akwarela gwasz / mixed media, coloured watercolour, guache, 38 x 32 cm, 2006/2014

AGATA WIECZOREK

Agata Wieczorek - fotografia inscenizacyi, fotografia, obiekt, grafika | Galeria AMCOR, Amcor Flexibles Reflex, 2015
Laureatka nagrody Galerii Amcor w XXXI Konkursie im. Wi, Strzeminskiego ,Sztuki Piekne” dla studentow ASP w todzi
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KRZYSZTOF WIECZOREK

Krzysztof Wieczorek. Granice. Wiezy. Mosty - grafika | Galeria Batucka w todzi, 2006
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W labiryncie muzyki / In the Labirynth of Music, technika mieszana / mixed media, 25,6 x 378 cm, 2011

Drzewociata V / Tree Bodies V., linoryt, serigrafia / linocut, screen printing, 70 x 50 cm, 2010
Drzewaciata | / Tree Bodies | llinoryt, serigrafia / linocut, screen printing, 70 x 50 cm, 2010

JOANNA WISZNIEWSKA-DOMANSKA

Joanna Wiszniewska-Domariska. Miasto - Biblioteka. Rysunek, grafika, ksigzka artystyczna
Galeria Biblioteki Uniwersyteckiej UW w Warszawie, 2015

182

EWA WOJTYNIAK-DEBINSKA

Ewa Wojtyniak-Debiriska. Drzewo - Ciafo. Grafika | Galeria AMCOR, Amcor Flexibles Reflex, 2012
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Niedzielny obiad / Sunday Lunch, druk cyfrowy / digital print, 42 x 21 cm, 2004

Ulotne / Transitory, dzianina, bawetna / machine knitting, cotton 14 x 14 x 14 cm, 2007 Modlitwa / Prayer, druk cyfrowy / digital print, 42 x 21 cm, 2004
MALGORZATA WYSZOGRODZKA-TRZCINKA DANIEL ZAGORSKI
Matgorzata Wyszogrodzka-Trzcinka. Tkanina unikatowa | Galeria AMCOR RENTSCH, 2009 Daniel Zagorski - grafika komputerowa | Galeria AMCOR RENTSCH, 2007
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Mikrokosmos / Microcosmos, linoryt na bibule filtracyjnej / linocut on filter paper, 6 / 40 x 40 cm, 2014

KATARZYNA ZIMNA

Katarzyna Zimna - AUTOGRAPHIC | Galeria AMCOR, Amcor Flexibles Reflex, Galeria AMCOR, 2015
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DZIESIEC EDYCJI KONKURSU NA MAEA FORME GRAFICZNA
DLA STUDENTOW AKADEMII SZTUK PIEKNYCH W LODZI
(2006-2010)

Plastyczne konkursy studenckie czesto ukazujg miode osobowosci tworcze na tle roz-
legtej problematyki poruszanej podczas zajeé akademickich i w kontekscie zadan sta-
wianych przez wykfadowcdw uczelni. Wiasciwos$¢ ta jest odczuwalna takze podczas
kazdego Konkursu na Mata Forme Graficzng dla studentow Akademii Sztuk Pieknych
w todzi. Rdwnoczesnie jednak przeglad prac ujawnia, zdecydowanie gérujgce nad
potrzebg poprawnosci, silne dazenie uczestnikdw do osiggniecia i zamanifestowania
wiasnej autonomii oraz oryginalnosci,

Wsréd prac zgtaszanych do Konkursu kiedy$ znacznie dominowaty ilosciowo grafiki
wykonane w technikach metalowych, reprezentowanych nie tylko przez - tradycyjnie
czeste - akwaforty i akwatinty, ale takze przez miedzioryt czy mezzotinte, Sporo byto
takze przykfadow druku wypuktego, przede wszystkim linorytéw, a takze serigrafii. Mniej
zgtaszano, czego mozna sie byfo spodziewac, prac litograficznych, Dzi$ te ostatnie poja-
wiajg sie znacznie czesciej, a ich autorzy zdobywaj nagrody konkursowe.
Prezentowane grafiki w duzej mierze stanowig przyktady rozwigzan podstawowych
problemdw dotyczacych przestrzeni, koloru czy $wiatta. Podejmuja je autorzy prac
w sposdb réznorodny i Swiezy. Niektorzy prébujq przedstawi¢ wybrane zagadnienie
na ptaszczyznie kilku grafik ujetych w cykl, dajac $wiadectwo wewnetrznego przymu-
su podjecia wnikliwszych poszukiwan. W kilku przypadkach wykreowana forma, przy
uzyciu tej samej techniki graficznej, zostaje w kolejnych pracach uobecniona poprzez
zastosowanie dodatkowych, odmiennych zabiegéw. W ten sposdb, czesto na zasadzie
kontrastu: forma ptaska - forma wypukta, kolorowo nadrukowana - odbijajaca biel pa-
pieru, artysci stawiajg pytania dotyczace ciggtosci i nieciggtosci zjawisk, tozsamosci
i nietozsamosci obiektow, wiarygodnosci i niewiarygodno$ci obrazu plastycznego.
Réwnoczesnie twarcy starajq sig, by - eksponujac mozliwosci wybranej techniki - zama-
nifestowaé swa indywidualnosc. Akcentowanie wiasnej osobowosci wyraza sie przede
wszystkim poprzez mocne dziatania fakturowe, bedace efektem trawienia pfyty czy
wzbogacajacych dziatai suchej igty, zabiegéw o charakterze kaligraficznych wiretdw,
a takze dzieki wklejkom czy ttoczeniom; w efekcie prace, mimo iz stanowig przyktady
odbitek z nakfadu, nabierajg charakteru unikatowego. Mtodzi twércy stronig przy tym
od dostownosci, ujeé narracyjnych czy fotograficznej dokfadno$ci, podazajac w strone
obszaru opanowanego przez metafore.

Wiele z prac co roku urzeka prostotg i pieknem. Jury niemal zawsze podkresla bardzo
wysoki poziom wykonania grafik, wykorzystanie mozliwo$ci tkwigcych w naturze sto-
sowanych technik oraz docenia oryginalno$¢ sposobéw, ktdre stuza wydobyciu istoty
zafozonego problemu.

10 EDITIONS OF THE COMPETITIONS FOR
SMALL GRAPHIC FORMS FOR STUDENTS
OF THE ACADEMY OF FINE ARTS IN tODZ
(2006-2016)

Art competitions for students often show young creative personalities
in the context of diverse issues discussed during academic classes and
assignments given by academic teachers. This characteristic feature can
also be observed during each Competition for Small Graphic Forms for
students of the Academy of Fine Arts in +ddz. At the same time the review
of the artwork reveals a strong desire of the participants to achieve and
manifest their own autonomy and originality, which definitely outweighs
the need for appropriateness.

Among the works submitted to the competition in the past, the
dominating ones were graphics made in metal techniques, represented
not only by the traditionally frequent etchings and aquatints, but also by
copper engravings and mezzotints. There were also many examples of
relief printing, in particular linocuts and serigraphy. It was quite obvious
that there were fewer lithographic works. Today the latter appear more
often and their authors win competition prizes.

To a large extent, the presented graphics are examples of solutions of
basic issues concerning space, colour or light. The authors deal with
these problems in varied and fresh ways. Some of them try to present
a selected issue on the plane of several graphic works which make
a series, giving testimony to the compulsion to take up a profound
search, In a few cases the created form, with the use of the same
graphic technique, becomes visible in the following works due to some
additional, totally different actions. In this way the artists raise questions
about continuity and transience of phenomena, identity and non-identity
of objects, credibility and incredibility of an artistic image, which is
often based on contrasts: a flat form - a relief form, coloured printing -
reflection of the white of paper.

In addition, exposing the potential of a selected technique, the artists try
to manifest their individuality. To emphasise their own personality they
mainly use specific textures, modifying them in the process of incising
the plate or enriching drypoint activities, calligraphic inclusions, as well
as sticker bombing or embossing. As a result the works, even though
they are examples of prints selected from the edition, become unique
in their character. Young artists avoid literality, a narrative approach
and photographic accuracy, heading towards the area possessed by
metaphor,

Every year there are a lot of works which enchants the viewer with
their simplicity and beauty. The jury mostly emphasise a very high level
of graphic execution, the use of the inherent possibilities characteristic
of the applied technique and they appreciate original methods used to
capture the essence of a given issue.
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LAUREACI
KONKURSOW
NA MAtA FORME
GRAFICZNA

Maski / Masks, linoryt / inocut, 29 x 23 cm, 2008

Konkurs na matg forme graficzng
dla studentow Akademii Sztuk Pieknych
e im. Wiadysfawa Strzeminskiego w todzi

0 Swicie IV / At Dawn
akwaforta, akwatinta, migkki werniks / etching, aguatint, soft ground,
2518 cm, 2008

Konkurs na matg forme graficzng
dla studentow Akademii Sztuk Pieknych
e im. Wiadysfawa Strzeminskiego w todzi

Jezioro 1/ Lake 1
akwaforta / etching, 17 x 23 cm, 2009

Konkurs na matg forme graficzng
dla studentow Akademii Sztuk Pigknych
® im. Wiadystawa Strzeminskiego w todzi

Po bezsennej nocy / After A Sleepless Night
mezzotinta / mezzotint, 21 x 14 cm, 2010

AGATA DONDZIK

IIl rok, Wydziat Grafiki | Malarstwa
Pracownia Technik Drzeworytniczych i Ksigzki Artystyczne
prof. Andrzeja M. Bartczaka
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MALGORZATA FILARSKA

V 1ok, Wydziaf Grafiki i Malarstwa
Pracownia Technik Wklesfodrukowych
prof. Krzysztofa Wawrzyniaka

ITA HAREZA

IV ok, Wydziat Edukacii Wizualng]
Pracownia Grafiki Warsztatowe]
prof. Tomasza Chojnackiego

ANDRZE] LEWANDOWSKI

V 1ok, Wydziat Grafiki i Malarstwa
Pracownia Technik Wklesfodrukowych
prof. Krzysztofa Wawrzyniaka
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Konkurs na matg forme graficzng
dla studentow Akademii Sztuk Pieknych
® im. Wiadysfawa Strzeminskiego w todzi

Czerwiec / June
akwaforta, akwatinta / etching, aquatint, 14,5 x 10 cm, 20T

Konkurs na matg forme graficzng
dla studentow Akademii Sztuk Pieknych
® im. Wiadysfawa Strzeminskiego w todzi

Przestrzeri | / Space |
akwaforta, akwatinta / etching, aquatint, T1x 12 cm, 2012

Konkurs na matg forme graficzng
dla studentow Akademii Sztuk Pieknych
e im. Wiadystawa Strzeminskiego w todzi

Poczatek pierwszego rysunku, Upadek Faetona |
The Beginning of the First Drawing, Faeton’s Fall |
cynkografia, linoryt / zinc etching, linocut, 19,6 x 14 cm, 2013

Konkurs na matg forme graficzng
dla studentow Akademii Sztuk Pieknych
e im Wiadystawa Strzeminskiego w todzi

Spotkanie / Meeting, linoryt / linocut, 14 x 10 cm, 2014

KATARZYNA SKOSKIEWICZ

V 1ok, Wydziat Grafiki i Malarstwa
Pracownia Technik Wklesfodrukowych
prof. Krzysztofa Wawrzyniaka

190

MALGORZATA MATUSZEWSKA

V 1ok, Wydziat Grafiki i Malarstwa
Pracownia Technik Wklesfodrukowych
prof. Krzysztofa Wawrzyniaka

SEBASTIAN GROCHOCKI

IV rok, Wydziaf Grafiki | Malarstwa
Pracownia Technik Drzeworytniczych i Ksiazki Artystyczng]
drhab. D Kacy

DARIA FLORCZYK

I Tok, Wydziat Grafiki i Malarstwa, Studia Niestacjoname Il stopnia
Pracownia Grafiki prof. K. Wawrzyniaka
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Konkurs na matg forme graficzng
dla studentow Akademii Sztuk Pieknych
® im. Wiadystawa Strzeminskiego w todzi

Konkurs na matg forme graficzng
dla studentow Akademii Sztuk Pieknych
® im. Wdystawa Strzeminskiego w todzi

Bez tytutu | / Untitled litografia / lithography, 15 15 cm, 2015

Urbino 1V, litografia / lithography, 15 x 21 cm, 2016

ALEKSANDRA ILKIEWICZ

IV rok, Wydziat Grafiki i Malarstwa
Pracownia Technik Litograficznych
prof, ASP Witolda Warzywody
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MARIA KRASNODEBSKA

V 1ok, Wydziaf Grafiki | Malarstwa
Pracownia Technik Litograficznych
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DARIUSZ LESNIKOWSKI

Kulturoznawca, teatrolog, krytyk sztuki. Adiunkt w Instytucie Kultury Wspotczesnej
Uniwersytetu todzkiego. Autor ksigzki Czytanie sztuki: postawy - interpretacye,
Galeria Amcor Rentsch, £odz 2006, redaktor i wspotredaktor wydawnictw z zakresu
sztuk plastycznych, literatury i teatru. Jego recenzje i artykuty publikowaty min.
Dialog, Kwartalnik Kulturalny ,Opcje; Kwartalnik Literacki Fa-Art} Text & Cover,
Art & Business, Spotkania z Zabytkami, Tygiel Kultury, Zeszyty ASP w todzi
wydawnictwa naukowe w Holandii, w Belgii, na Litwie. Autor ponad stu tekstow
krytycznych oraz recenzji zamieszczanych w katalogach i innych wydawnictwach
galerii w catej Polsce, Staty wspotpracownik Galerii Amcor w todzi.
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