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M agazyn Do magazynow dziet sztuki zazwyczaj
Stl.ld in wstep maja nieliczni — tylko wtajemnicze-
YJ y ni: pracownicy instytucji, konserwatorzy

Kolekcji czy badacze. W Centrum Sztuki Wspot-
Kuratorka czesnej Zamek Ujazdowski jest inaczej,
Ewa Gorzadek wprowadzona zostata bowiem zupetnie

nowa forma udostepniania zbiorow. Jest
to otwarty dla publicznosci Magazyn Stu-
dyjny Kolekciji, czyli oryginalna przestrzen
taczaca funkcje przechowywania zbiorow
z funkcja edukacyjna i programem kura-
torskim. Magazyn jest tak zorganizowany,
by publicznosé¢ podczas studyjnych wizyt
mogta z bliska zapoznac si¢ z wybranym
fragmentem kolekcji. Zainteresowane osoby
beda miaty okazje obejrze¢ w kameralnych
warunkach prace wspadtczesnych artystow,
gromadzone w Centrum Sztuki Wspot-
czesnej Zamek Ujazdowski od 1992 roku,
prezentowane w formie ,magazynowej”
Centrum Sztuki ekspozycji. Wszystkie zostaty umieszczo-
Wspoétczesnej ne na zaprojektowanych na zaméwienie
Zamek Ujazdowski meblach do przechowywania dziet sztuki,




Wstep

umozliwiajacych tatwy dostep do obiektow.

Przestrzen zostata zaaranzowana jako ot-
warty dla zwiedzajacych, nowoczesny ma-
gazyn, gdzie kluczowa jest osobista relacja
z dzietem sztuki.
W Magazynie Studyjnym znajduje si¢
ponad sto prac — gtéwnie sa to obrazy,
rzezby i instalacje — zarowno klasykow,
jak i mtodych artystow i artystek z Polski
i z zagranicy, a sam zbior stanowi repre-
zentatywna i r6znorodng czesc Kolekcji
Centrum Sztuki Wspdtczesnej Zamek
Ujazdowski. Wiekszosc¢ eksponatow byta
wczesniej pokazywana na wystawach
w Zamku Ujazdowskim, tworza zatem
interesujace potaczenie historii tej in-
stytucji z prowadzonym na biezaco pro-
gramem kuratorskim i edukacyjnym. Po
wczesniejszym umowieniu si¢ Magazyn

Studyjny moga odwiedzac¢ niewielkie gru-

py oraz indywidualni goscie, w tym spe-
cjalisci zajmujacy sie sztuka wspotczes-
na, kuratorzy i studenci historii sztuki.

Jest to miejsce, gdzie powstaje na biezaco
staty program kuratorski stuzacy aktywo-
waniu zbioréw. Przygotowane specjalnie
propozycje kuratorskie stuza ukazaniu
historyczno-artystycznego kontekstu dziet
sztuki, spetniaja tez zadanie wieloaspekto-
wej edukacji. Gtéwna role odgrywa tu dialog
z odbiorca, wypracowane formy aktywnego
uczestnictwa w poznawaniu zbiorow, inter-
dyscyplinarne podejscie do ich prezentacji,
w tym badanie roznych ptaszczyzn inter-
pretacyjnych zgromadzonych dziet. Udziat
w dziataniach angazujacych publicznos¢
biora kuratorzy Centrum Sztuki Wspotczes-
nej Zamek Ujazdowski i innych instytuciji, ar-
tysci, pisarze, muzycy, teoretycy i historycy
sztuki. W ramach budowania kontekstu dla
zasobow Magazynu Studyjnego Kolekcji pra-
cujemy nad wyselekcjonowaniem z Media-
teki dokumentacji zwigzanej z Kolekcja od
1992 roku do dzisiaj. Tego typu materiaty sa
obok wywiaddow z autorami prac najbardziej
pomocne przy interpretacji i budowaniu
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historii poszczegélnych dziet sztuki. Krytycz-

ne ich zestawianie z dokumentami archi-

walnymi tworzy bardzo inspirujacy i bogaty

kontekst dla refleksji i pracy edukacyjne;j,

w ktorej oba rodzaje swiadectw — dzieto

i archiwum — sa bardzo wazne.
Otwieranie muzealnych magazynow dla
publicznosci to trend popularny na swie-
cie, w ostatnich latach coraz bardziej. Zja-
wisko to jest skutkiem ewolucji pogladow
na temat roli muzeow i instytucji kultury
posiadajacych zbiory. Coraz czesciej uwa-
za sig, ze ich zasadnicza funkcja jest nie
tyle gromadzenie obiektéw, czyli budo-
wanie kolekcji, ile gromadzenie spotecz-
nosci wokot tych kolekcji. Zmienia sie tez
widz i jego potrzeby. Dzi$ nie jest on juz
tylko ogladajacym; coraz czesciej staje
sie uczestnikiem propozyc;ji kulturalnych.
Nierzadko tworzy wtasng opowiesé, chce
wchodzi¢ w relacje z przedmiotami, po
swojemu poznawac ich historie. Znosze-
nie barier miedzy publiczno$cia a dzietem

z kolekcji wprowadza wyjatkowy rodzaj
intymnosci, ptynacej z bezposredniego
kontaktu ze sztuka. Jednak powstajace
coraz liczniej magazyny studyjne musza
wypracowac réwnowage miedzy do-
stepem i otwartos$cia a koniecznoscia
zapewnienia optymalnych warunkow
konserwaciji i przechowywania zbiorow.
Za miejsce narodzin idei magazynu otwar-
tego uwazane jest Muzeum Antropologii
na Uniwersytecie Kolumbii Brytyjskiej
w Vancouver — tam powstat pierwszy, juz
w 1976 roku, kiedy muzeum przeniosto sie
do obecnie zajmowanego budynku. Autorka
koncepcji udostepnienia publicznosci cze-
$ci magazynowanej kolekcji byta kuratorka
Audrey Hawthorn, ktora opracowata ten
pomyst jako czes¢ strategii wystawienniczej,
zaktadajac, ze programowe ekspozycje sa
przeznaczone dla szerokiej publicznosci, ma-
gazyn otwarty za$ to przestrzen dla studen-
tow, badaczy i wszelkich profesjonalistow
zajmujacych sie dziedzictwem kulturowym.
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Stata si¢ ona jedna ze strategii realizujacych
polityke rzadu kanadyjskiego w zakresie
demokratyzacji zbioréw i zwiekszania wiedzy
dostepnej dla ludnosci. Kolejne byto Strong
Museum w Rochester w Stanach Zjednoczo-
nych (1982), a pierwszym wielkim $wiato-
wym muzeum, ktére zorganizowato otwarty
magazyn, jest Metropolitan Museum of Art

w Nowym Jorku, gdzie w 1988 roku otwarto
Centrum Studiow nad Sztuka Amerykanska
im. Henry’ego R. Luce [The Henry R. Luce
Center for the Study of American Art]. Pro-
ces udostepniania kolekcji przechowywanych
w magazynach przybierat na sile, co szczegol-
nie widoczne stato si¢ na poczatku obecnego
stulecia, kiedy muzea w wielu krajach zreali-
zowaly projekty réznego typu otwartych ma-
gazynow — np. Metropolitan Museum of Art
w Waszyngtonie, Ermitaz w Sankt Petersbur-
gu, Museo Larco w Limie, Jiidisches Museum
w Wiedniu, MAS Museum w Antwerpii, Muze-
um Sztuki Dekoracyjnej w Pradze czy Victoria
& Albert Museum w Londynie.
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W Polsce magazynéw studyjnych jest
juz catkiem sporo: mamy m.in. Magazyn
Studyjny w Muzeum Sztuki w todzi,
Magazyny studyjne rzezby XX/XXI wieku
w Muzeum Rzezby im. Xawerego Duni-
kowskiego (oddziat Muzeum Narodowe-
go w Warszawie), a takze w Centrum
Konserwacji Wrakow Statkow w Tczewie
(oddziat Narodowego Muzeum Morskie-
go w Gdarsku), Galeri¢ Magazynowa

w Muzeum Patacu Krdla Jana Ill w Wila-
nowie, Thesaurus Cracoviensis — Cen-
trum Interpretacji Artefaktow w Muzeum
Historycznym Miasta Krakowa. Swoje
magazyny studyjne przygotowuja Muze-
um Slaskie w Katowicach, Centralne Mu-
zeum Widkiennictwa w todzi, Muzeum
Historii Miasta Poznania, a takze Muzeum
w Kolbuszowej i Muzeum Podkarpackie
w Krosnie, gdzie w piwnicach Domu Ma-
zurkiewiczow na krosnienskiej staréwce
zostang umieszczone zbiory szkia.

Otwieranie dla zwiedzajacych magazynéw
pozwala instytucjom kultury zdemokraty-
zowac swoje kolekcje i zapewni¢ bardziej
przejrzyste, otwarte relacje z publicznoscia,
Tendencja ta wspotgra z aktualnymi strate-
giami kuratorskimi, w ktérych duzy nacisk
ktadzie sie na funkcje komunikacyjna wystaw
i na zapraszanie zwiedzajacych do interak-
cji, do rozmowy. W ostatnich latach muzea

i instytucje dysponujace zbiorami sztuki
przechodza wyrazna transformacje od bycia
dla czegos do bycia dla kogos — dla publicz-
nosci. Magazyny studyjne sa tego potwier-
dzeniem: to miejsca wyjatkowo przyjazne
wielbicielom sztuki, ktorzy teraz moga na

wiasna reke odkrywac dzieta szczegolnie do
nich przemawiajace.
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Jacek Adamas

(ur. 1955) rzezbiarz, autor akgji i instalacji, dzia-
tacz ekologiczny i aktywista. W latach 1988-1993
studiowat na Wydziale Rzezby Akademii Sztuk
Pieknych w Warszawie, gdzie uczeszczat do
pracowni prof. Grzegorza Kowalskiego. W 2020
roku otrzymat doroczna Nagrode Ministra Kultury,
Dziedzictwa Narodowego i Sportu. Wraz z rodzing
mieszka we wsi Wortawki na Warmii.
W tworczosci Jacka Adamasa istotne miej-
sce zajmuja watki odnoszace sie do sztuki
partycypacyjnej, aktywizmu, ekologii, obrony
interesow lokalnych spotecznosci oraz de-
konstrukcji oficjalnych narracji historycznych.
Jest jednym z najbardziej radykalnych polskich
artystow-aktywistow, dziata przede wszyst-
kich na polu spotecznym, wykorzystujac
typowo artystyczne strategie, takie jak per-
formans czy happening. Protestowat miedzy
innymi przeciwko powstaniu wysypiska $mieci
w poblizu siedzib ludzkich czy przeciwko nie-
legalnemu zwirowisku. Nie zgadzajac si¢ na
wycinke drzew, rozwiesit na nich biate catuny,
a kiedy lokalni urzednicy nie odpisywali na jego

podania, powiekszy! je i zaaranzowat z nich
wystawe na podtodze Urzgdu Wojewddzkiego
w Olsztynie. W 2006 roku przed urzedem
wojewody olsztyriskiego Adamas urzadzit
akcje Czyste rece, rozktadajac biate reczniki
i mydetka, przed olimpiada w Chinach w 2008
roku wystat do Migdzynarodowego Komitetu
Olimpijskiego w Lozannie maszynke do miele-
nia migsa. 10 kwietnia 2010 roku ustawit przed
Centrum Sztuki Wspotczesnej Zamek Ujaz-
dowski kilkanascie pomalowanych na czarno
stalowych tarcz strzelniczych w ksztatcie ludz-
kich figur.
W swojej tworczosci, odwotujacej sie do spotecz-
nego aktywizmu, Adamas egzekwuje obywatelskie
prawo do krytyki sposobu wykonywania wtadzy,
rozlicza urzednikéw z praworzadnosci i monitoruje
ich dziatalnos¢.

/N Lista artystow 19



Jacek Adamas

Artforum

2011, obiekt; papier, druk

W 2009 roku w ramach obchodéw
dwudziestej rocznicy wyboréow

4 czerwca 1989 roku — symbolizu-
jacych koniec komunizmu w Polsce
i powstanie wolnego demokratycz-
nego panstwa — Pawet Althamer
zaprosit swoich sasiadow z bloku na

Plan oy a1 39 00,
e X

warszawskim Brddnie na wycieczke
ztotym samolotem do Brukseli. Wszy-
scy uczestnicy przebrani byli w ztote
kombinezony, a ich zdjecie zrobione
na ptycie brukselskiego lotniska po-
jawito sie na oktadce prestizowego
pisma o sztuce ,Artforum”.

e

[

Jacek Adamas, kolega Pawta Altha-
mera ze stynnej Kowalni (pracowni
prof. Grzegorza Kowalskiego na Wy-
dziale Rzezby warszawskiej Akademii
Sztuk Pigknych), od lat wystepuje

z pozycji krytyka neoliberalnego kapi-
talizmu i Polski okresu transformaciji,

opowiadajac sie po stronie tych,
ktorzy stali sig ofiarami przemian
ekonomiczno-spotecznych po 1989
roku. Kiedy trafit do niego egzemplarz
JArtforum” ze ztotym boeingiem na
okfadce, artysta dokleit na tylnej
oktadce magazynu zdjecie wraku
prezydenckiego tupolewa, ktéry rozbit
si¢ pod Smoleriskiem. Roztozone
oktadkami do gory czasopismo nabra-
to po interwencji Adamasa wyraznie
oskarzycielskiego tonu.
Zestawienie obu fotografii jest
symbolicznym przywotaniem
dwach obrazow Polski: tej cele-
brujacej sukces Ill RP i tej drugiej,
dla ktorej transformacja okazata
sie tragiczna w skutkach.

Zakup pracy do Kolekcji Centrum Sztuki

j Zamek Uj; i zostat dofi-
nansowany ze srodkéw Ministra Kultury i Dzie-
dzictwa Narodowego w ramach programu
Narodowa kolekcja sztuki wspotczesnej.
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Klocki

2014, instalacja; drewno, sklejka, farba

Praca Klocki przywodzi na mysl zabawke edukacyjna dla
dzieci. To wielkie drewniane szesciany z kolorowymi litera-

mi polskiego alfabetu, z ktérych mozna uktada¢ dowolne
napisy. Byta ona uzywana w licznych interwencjach arty-
stycznych w przestrzeni publicznej (na przyktad podczas
protestow przeciwko tak zwanym olsztynskim Szubienicom,
czyli Pomnikowi Wyzwolenia Ziemi Warminsko-Mazurskiej).
Czestym kontekstem uzycia klockowych szesciandw byty
proby przepracowywania trudnej dwudziestowiecznej historii
Polski. Klocki wielokrotnie wykorzystywane byty do ,zabawy”
i aktywnego udziatu publicznosci w organizowanych przez
artyste happeningach. Znaczenie pracy aktualizowane jest
kazdorazowo przy uktadaniu nowego napisu. Trudno nie skoja-
rzy¢ obiektow Jacka Adamasa i dziatan odbywajacych sie przy
ich uzyciu jako odwotania do prac stanowiacych dzisiaj kanon
sztuki krytycznej, odnoszacych sie do dziecigecych zabawek,
takich jak Lego. Oboz koncentracyjny czy The Doll You Love to
Undress Zbigniewa Libery.

Zakup pracy do Kolekcji Centrum Sztuki Wspot j Zamek Uj;
zostat dofinansowany ze srodkéw Ministra Kultury i Dziedzictwa Narodowego
w ramach programu Narodowa kolekcja sztuki wspotczesnej.




Pawet Althamer

(ur. 1967) rzezbiarz, performer, akcjoner,
tworca instalacji i filmow wideo, aktywnie
dziatajacy w polu spotecznym. W latach
1988-1993 studiowat na Wydziale Rzezby
Akademii Sztuk Pieknych w Warszawie.
Byt uczniem prof. Grzegorza Kowalskiego,
tworzac miedzy innymi z Katarzyna Kozyra,
Katarzyna Gorna, Jackiem Markiewiczem

i Arturem Zmijewskim tak zwana Kowalnie,
stanowiaca jedno z ciekawszych zjawisk
mtodej sztuki lat 90. Jest laureatem pre-
stizowej Nagrody im. Vincenta van Gogha
(2004). Laureat Paszportu ,Polityki” za rok
2009 w kategorii kreator kultury. Od ukon-

czenia studiow po dzis$ dzien artysta prowa-

dzi warsztaty ceramiczne dla Grupy Nowo-

lipie, zrzeszajacej chorych na stwardnienie

rozsiane i inne przewlekte schorzenia.
Pawet Althamer z sukcesem taczy

w sztuce dwie rozbiezne dyscypliny: tra-

dycyjna rzezbe i radykalny performans.
Opanowat warsztat figuratywnego

rzezbiarza i przeszedt edukacje w Ko-
walni prof. Grzegorza Kowalskiego,
ktory postrzegat dzieto sztuki w kate-
goriach procesu i gtosit, ze sposob rea-
lizacji idei jest wazniejszy od wytwarza-
nych przez artyste przedmiotow.
Althamer od poczatku konsekwentnie
wprowadzat do swojej tworczosci aspekt
performatywny, ktdry czynit z widza ak-
tywnego uczestnika, bez ktérego dzieto
sztuki nie dopetnitoby si¢ (migdzy innymi
Brédno 2000, Wspdlna sprawa, Kongres
Rysownikéw). Wynika to z wiary Althamera
w komunikacyjna moc sztuki, zaangazowa-
nia w ,estetyke relacyjna’. Jego dziatalnos¢
przyczynita sie do przedefiniowania pojecia
,rzezba spoteczna”. Jest takze pomysto-
dawca Parku Rzezby na Brddnie, w ktorym
realizowane sa projekty artystyczne (od
2009 roku). W 2011 roku Althamer zaczat
projekt Almech, wprowadzajac do kolej-
nych dziatan artystycznych fabryke plastiku
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swojego ojca, funkcjonujaca pod taka
wtasnie nazwa. W kolejnych latach konse-
kwentnie wykonywat rzezby w polietylenie,
tworzac m.in. portrety zbiorowe ludzi zwia-
zanych z miejscami, gdzie organizowane
byly wystawy jego sztuki.
Althamer $cisle wspotpracuje z czton-
kami marginalizowanych spotecznosci,
organizuje wyjazdy i akcje performa-
tywne z sasiadami, dzie¢mi, imigranta-
mi, bezdomnymi, odrzuconymi i chory-
mi. Kontekstualizacja oznacza w jego
wypadku taczenie sztuki z nieartystycz-
nymi metodami, formatami i mediami,
ale tez zaswiadcza o traktowaniu zycia
jako sztuki.



Pawet Althamer

Skora

1998, obiekt; odziez uzywana

Skora to autoportret Pawta Altha-

mera, wykonany z ubran kupionych

w warszawskim second handzie.
Praca powstata na prosbhe 6wczes-
nego dyrektora Centrum Sztuki
Wspotczesnej Zamek Ujazdowski,
Wojciecha Krukowskiego, jako
zamiennik dla innego autopor-
tretu artysty, ktéry znajdowat sie
w Kolekgji na prawach depozytu
i zostat z niej wycofany. Althamer
odniost sie w tej pracy do dwoch
bliskich mu tematow: ubrania jako
ciata spotecznego oraz ciata jako
worka, w ktorym przebywa $wia-
domos¢. Na ubraniach uformowa-
nych w postac¢ ludzka widoczne
s skdrzane genitalia oraz sutki
z guzikoéw. Artysta, wykorzystu-
jac roznego rodzaju materiaty
i konwencje, od poczatku swojej
kariery chetnie siegat do tematu
postaci ludzkiej, w tym szczegol-
nie czesto do autoportretu; motyw
ten byt takze przedmiotem jego
pracy dyplomowej.

W pokrytym woskiem Autoportrecie
21993 roku, wykonanym w skali 1:1

z trawy, konopi, zwierzecych flakow

i wosku, Althamer osiagnat wery-
styczne mistrzostwo. W innym sensie
réwnie realistyczny byt jego nastepny
autoportret, Ubranie (1994); w tej
pracy Althamer szczelnie zafoliowat
swoje ubranie, zegarek, dokumenty,
klucze i pieniadze. Zestawiajac oba te
autoportrety, mozna je potraktowac
jako dyptyk, w ktorym to, co natural-
ne — cialo, spotyka to, co kulturowe

— ubranie. Inna praca Althamera —
Obserwator (1995) — przedstawia po-
sta¢ wykonang z uzywanych meskich
ubran, zawieszonych na stalowej siat-
ce; postac w pilotce podglada swiat
przez kamere 8mm. Artysta czesto
powraca w swoich rzezbach, ale takze
w wielu akcjach i filmach, do proble-
mu definiowania tozsamosci.



Eric Andersen

(ur. 1940) artysta intermedialny, wspéttwérca
neoawangardowego kolektywu artystycznego
Fluxus, ktory znaczaco przyczynit sie do zmiany
oblicza sztuki wspotczesnej. W dziecinistwie
studiowat muzyke, pobierajac lekcje kompozy-

cji u znanych dunskich kompozytorow. W 1959
roku zainteresowat sie sztukg intermedialna,
ktora w potowie lat 60. spopularyzowat artysta
Fluxusu Dick Higgins. Termin ,intermedia”, czyli
,media miedzy mediami”, okresla tendencje do
przekraczania granic klasycznych gatunkow sztuki
i tworzenia dziet niedajacych sie zaklasyfikowac
do konkretnej kategorii artystycznej. W listopadzie
1962 roku Andersen dotaczyt do Fluxusu, biorac
udziat w jednym z pierwszych, legendarnych

koncertow Festum Fluxorum w Sankt Nikolaj Kirke
w Kopenhadze. Do jego najwybitniejszych dziet
naleza Hidden Paintings, Crying Spaces, Lawns
that turn towards the Sun. Byt czgstym gosciem
krajow bytego Bloku Wschodniego. W Polsce
wystawiat migdzy innymi w galeriach Akumulato-
ry 2 w Poznaniu, Potocka w Krakowie, Awangarda
we Wroctawiu, a takze Centrum Sztuki Wspot-
czesnej Zamek Ujazdowski. W swoich akcjach
performatywnych i instalacjach Andersen bada
relacje i interakcje z widzami, ktorzy zawsze sa ak-
tywna czescia jego prac. Jako jeden z pierwszych
artystow stosowalt praktyki partycypaciji i wiaczat
widzow w tworzenie dzieta sztuki.
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Eric Andersen

Crying Stone [Kamien do ptaczu]

1989, obiekt; drewno, kamien, metal

Prace te Eric Andersen zrealizowat

na zamoéwienie Francesca Conzy,
kolekcjonera z Werony. Sktadata sie

z dziewietnastu wypolerowanych
kamiennych potkul o elipsowatym
ksztatcie, kazda z dwoma wgtebienia-
mi do zbierania tez. Wykonane zostaty
z najwyzszej jakosci czerwonego mar-
muru Verona. Wedle koncepc;ji artysty
jest to podrézny kamien do ptaczu,
ktory zawsze mozna miec¢ przy sobie

i uzywa¢ w momentach wzruszenia.
Marmur znajduje si¢ w eleganckim
pudetku z mahoniu, wyposazonym tez
w drobne akcesoria, jak buteleczka do
z ptynem do polerowania powierzchni.
Catos¢ wazy dwanascie kilogramoéw.
Kamien jest tak wyprofilowany, ze
tatwo go trzymac¢ w ramionach pod-
czas ptaczu, a fzy spadaja doktadnie

do dwdch matych zagtebien. W ide-
alnej wersiji tej pracy kazdy cztowiek
na $wiecie miatby swoj kamien do
ptaczu, ktory jako bardzo cenny
przedmiot przechodzitby z pokolenia
na pokolenie, a po czterystu latach
wyptakane tzy zmienityby ksztatt mar-
muru za sprawa mineratow, ktore sie
w nich znajduja. W Kopenhadze, w Ni-
kolaj Kunsthal, znajdujacym sie w sta-
rym kosciele, mozna obejrze¢ stata
instalacje Erica Andersena Przestrzen
do ptaczu z sze$cioma Kamieniami.
Umieszczone w niej zostaty takze roz-
ne przedmioty i pomoce wywotujace
ptacz — igty, piora, nozyczki, cebula
czy tasma z zawodzeniem profesjo-
nalnych ptaczek. Praca ozywa, gdy
wiacza sie w nig aktywnie ktos$ ze
zwiedzajacych.




Mirostaw Batka

(ur. 1958) rzezbiarz, tworca wideo, foto-
grafii i rysunkéw. Studiowat na Wydziale
Rzezby warszawskiej Akademii Sztuk Piek-
nych; dyplom w pracowni prof. Jana Kucza
uzyskat w 1985 roku. W latach 2005-2007
byt profesorem wizytujacym na Wydziale
Rzezby i Dziatan Przestrzennych Akade-
mii Sztuk Pigknych w Poznaniu, gdzie do
2008 roku prowadzit Pracownie Dziatan
Przestrzennych w Katedrze Intermediow.
Od roku 2011 prowadzi Pracowni¢ Dziatan
Przestrzennych na Wydziale Sztuki Mediow
warszawskiej Akademii Sztuk Pieknych.

W latach 1986-1989 tworzyt z Mirostawem
Filonikiem i Markiem Kijewskim grupe
artystyczna Neue Bieriemiennost’. Jest
cztonkiem Akademie der Kiinste w Berlinie.
W 1993 roku reprezentowat Polske na Bien-
nale Sztuki w Wenec;ji. Laureat Paszportu
LPolityki” w kategorii plastyka za rok 1995.
W 2009 roku zrealizowat projekt How It Is
w Turbine Hall, Tate Modern w Londynie.
Jest autorem pomnika ofiar katastrofy

promu Estonia w Sztokholmie (1998), a tak-
ze realizacji przestrzennych, miedzy innymi
AUSCHWITZWIELICZKA, Krakow (2010)
oraz HEAL, University of California, San
Francisco (2009). W 2015 roku stworzyt
scenografi¢ do opery Pawta Mykietyna Cza-
rodziejska gora.
Ciato, pamie¢, przemijanie, tworzenie
prywatnej mitologii to najistotniejsze
watki tworczosci Mirostawa Batki, ktore
odnalez¢ mozna juz w najwczes$niejszych
jego realizacjach. Zawarte w nich znaki,
kody, odniesienia maja zrédta w biogra-
fii artysty i tylko poprzez nig staja sie
w pefni czytelne.
Batka konsekwentnie postuguje sie stowni-
kiem zredukowanym do najprostszych form
i Srodkow wyrazu. Ciato obecne jest w jego
pracach nie poprzez swoja reprezentacje,
ale w sposdb posredni i zaszyfrowany. Arty-
sta interesuje sie formami, ktore na drodze
zycia towarzysza ciatu (t6zko, trumna, urna
itp.) oraz $ladami, jakie ciato zostawia
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(pot, mocz, sperma, {zy). Do konstruowania
ascetycznych obiektow czy instalacji wy-
korzystuje wymiary wiasnego ciata, ktore
spetniaja role statego modutu i wzorca, co
nadaje jego pracom walor silnie osobisty.
Podkresla go jeszcze wyjatkowa rola, jaka
w tworczosci Batki petni dom rodzinny

w Otwocku, w ktorym wychowat sie, a po-
tem urzadzit swoja pracownie. W ostatnich
latach artysta tworzy réwniez aranzacje
przestrzenne z uzyciem projekcji wideo.



Mirostaw Batka

7x7x1010

2000, instalacja; mydto, drut stalowy




Mirostaw Batka

7x7x1010

Batka wykonat te prace na wystawe Scena 2000
w Centrum Sztuki Wspotczesnej Zamek Ujazdow-
ski. Realizacje poprzedzata zbiorka uzywanych
mydet, ktére mozna byto wrzuca¢ do szklanego

pojemnika w holu gtéwnym Zamku lub przysta¢
poczta. Niektore z mydet byty zapakowane jak
prezenty pod choinke — z kartkami, wierszami.

Towarzyszyty im tez listy, w ktorych ludzie opowia-

dali historie danego mydta. Praca przedstawiona
na wystawie byta 10-metrowej dtugosci rzezba

z blisko tysiaca kostek mydta nanizanych na sta-
lowg linke. Kazde z nich niosto ze soba osobista

opowiesc¢ osoby, ktora sie nim myta. Mycie sie jest

dziataniem intymnym, zwigzanym z poznawaniem
wiasnego ciata, ktdre zmienia si¢ wraz z uptywem
czasu. Nawleczone na drut kostki mydta przywo-

dza na mysl figure ludzkiego zycia, trwania w cza-

sie. Stare mydto to rowniez obiekt sentymentalny:

kawatki pojawiajace sie w wielu innych pracach
Batki pochodza z zapasow babci artysty, ktora la-
tami zbierata niezmydlone do konca kostki.




Mirostaw Batka

2120x52,5x(67x6x800)

2001, instalacja; beton, sél, stal, stearyna, mechanizm obrotowy

Praca znalazla sig na indywidualnej
wystawie Batki Around 21°15'00"E
52°06'17"N + GO-GO (1985-2001)
w warszawskiej Zachecie. Zbudowana
jest z betonowego kregu studzien-
nego wypetnionego sola kuchenna,
usypana na obracajacej sie bardzo
powoli i zgodnie ze wskazéwkami
zegara podstawie. Cembrowina po-
chodzi z podwérka domu rodzinnego
artysty w Otwocku, podobnie jak
inne materiaty czesto uzywane przez
Batke, takie jak drewno, sol, popiot,
zelazo, mydto. ,To zegar, praca o tru-
dzie zycia” — mowit autor. Nad kre-
giem, na wysokosci wzrostu artysty,

29

zawieszony jest podwajny trapez

z zardzewiatych rurek i metalowych
linek. Rurki zalane zostaly parafing ze
$wiecy, a w ich wnetrzach ukryte sa
dwie gromnice. ,Uduchowienie mini-
malistycznych gestéw” — dopowiadat
artysta. Symbolika soli w pracach
Bafki jest bardzo bogata, a jednym ze
znaczen jest ,wysuszony pot”. Niebie-
ska fala z1990 roku to pierwsza praca
Batki, w ktorej sol pojawia si¢ jako
komponent, jeszcze bez symbolicz-
nego bagazu, jako namiastka stonej
wody. Od tego czasu substancja ta
czesto powraca w rzezbach artysty
jako nosnik symbolicznych znaczen.

Kolekcja Centrum Sztuki

j Zamek Uj:
depozyt m.st. Warszawy



Krzysztof M. Bednarski

(ur. 1953) rzezbiarz, autor instalaci,
obiektow, akcji, tworca wideo i plakatow.
W latach 1973-1978 studiowat na Wydziale
Rzezby Akademii Sztuk Pieknych w War-
szawie; jest uczniem prof. Jerzego Jarnusz-
kiewicza i prof. Oskara Hansena. W latach
1976-1982 byt zwigzany z poszukujacym
Teatrem Laboratorium Jerzego Grotow-
skiego. Jest twdrca miedzy innymi pomnika
Federica Felliniego w Rimini (1994) oraz
pomnika nagrobnego Krzysztofa Kieslow-
skiego na Powazkach (1996). Otrzymat Na-
grode im. Katarzyny Kobro (2004), Nagrode
Artystyczna Kwartalnika ,Exit” (2005);
w 2011 roku zostat odznaczony Ztotym Me-
dalem ,Zastuzony Kulturze Gloria Artis”.
Bednarski tworzy dzieta o uniwersalnym
przestaniu, dla ktorych inspiracja jest
przede wszystkim jego indywidualna
biografia, literatura, a takze specyfika
konkretnego czasu i miejsca ich pow-
stawania. Mistrzowskie opanowanie
klasycznych kategorii materii, formy

i czasoprzestrzeni rzezby pozwala mu
taczy¢ podejscie tradycyjne z nowator-
skim, poszerzajac jezyk tego medium

o performatywny gest, poszukiwanie
dzwigkowego wymiaru form wizualnych
i plastycznego modelowania przestrze-
ni. We wczesnym okresie tworczosci
Bednarski komentowat swoimi rzezbami
spoteczno-polityczna sytuacje w Polsce,
tworzac dla niej wyraziste metafory
(Portret zbiorowy, 1980; Victoria—Victo-
ria, 1983; Sfinks, 1984). Wsrod jego do-
konan artystycznych wyroézniaja sie dwa
duze cykle rzezb: jeden, Portret totalny
Karola Marksa, zostat zapoczatkowany
juz jako temat pracy dyplomowej w 1978
roku, drugi, Moby Dick, pojawit si¢

w 1987, po podrdzy artysty nad Zatoke
Gwinejska, przyjmujac pierwotnie po-
sta¢ instalacji Moby Dick — 16 wycinkéw
na nieskoriczonosc. Oba cykle sa nadal
otwarte i rozwijane. Bednarski traktuje
je jako nieustajaca rozmowe z samym
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soba i ciagta prace nad jezykiem rzez-
by. Jak sam podkresla, prace zwigzane
z Marksem okreslaja relacje artysty
z rzeczywistoscia, w ktorej zyje — prze-
de wszystkim w sensie politycznym
i spotecznym. Moby Dick z kolei dotyczy
sfery utajonej zycia, wymiaru metafizycz-
nego. Oba te watki, te dwie figury, jedna
zorientowana na $wiat zewnetrzny, dru-
ga do wewnatrz, dopetniaja sie.
W latach 90. Bednarski tworzyt roztozony
w czasie cykl instalacji Pasaze. Artysta
wykorzystat w nim przestrzenne moduty
w postaci metalowego stotu-ottarza oraz
przedmioty domowej codziennosci, miedzy
innymi ozdobne naczynia, koronkowe ser-
wetki. W latach dwutysiecznych Bednarski
wykonat wiele prac dedykowanych waznym
dla niego tworcom, takim jak Joseph Con-
rad, Tymoteusz Karpowicz, Andrzej Szew-
czyk, Paul Celan, Jerzy Grotowski, Dylan
Thomas i inni.



Krzysztof M. Bednarski 31
Portret zbiorowy

1980, rzezba; aluminium, zelazo, szkto

Kameralna rzezba wysokosci 31 cm, sktadajaca sie
z o$miu identycznych profili przylegajacych jeden
do drugiego oraz jednego profilu w samym srodku
tego zestawu, z otwartymi do krzyku ustami, zwro-
conego w przeciwng strong. Powigkszony do skali
pomnikowej Portret zbiorowy miat w 2005 roku
upamietnia¢ 25-lecie powstania Solidarnosci. Pro-
jekt nie zostat zrealizowany, a w przewidywanym
dlann miejscu w Warszawie stanat pomnik generata
de Gaulle’a. Sladem po tych zamierzeniach jest
Portret zbiorowy II, replika pracy w nowym mate-
riale, przezroczystym szkle akrylowym.




Krzysztof M. Bednarski

Biaty pasaz

32

1990, instalacja; metal, drewno, materace, zaréwki, maka

Metalowe stoly o takich wymiarach
Bednarski po raz pierwszy zapre-
zentowat w 1986 roku w instalacji
La rivoluzione siamo noi / Omaggio
a Joseph Beuys. Pierwsze instalacje
z serii Pasaze pokazat w 1990 roku

w galerii Studio w Warszawie (wysta-

wa Trzy pasaze). Bialy pasaz to frag-

ment instalacji Pasaz Vision & Prayer,

indywidualnej prezentaciji artysty

inspirowanej poezja Dylana Thomasa,

ktora odbyta sie w Centrum Sztuki

Wspotczesnej Zamek Ujazdowski

w 1990 roku.
Pasaz — czyli przejscie —
zaktada czasoprzestrzenna
strukture. Szes¢ par metalowych
stotéw pomalowanych na biato
i potaczonych ze soba w pionie
nogami buduje dtugi, jasny pasaz

w powtarzalnym uktadzie, co wywo-
tuje mocny efekt rytmu. Kazda para
stotow tworzy specyficzng rame, usta-
wiona w réwnej odlegtosci od sasied-
nich modutow. Lezace na posadzce
blaty sa pokryte biata derma tak jak
tapicerka, w blatach gornych nato-
miast wyciete zostaty otwory, przez
ktore przetozono swiecace zarowki
na dtugich biatych kablach. Ostatnia
para stotdw, ustawiona w nieco wigk-
szej odlegtosci, zostata wykonana

z pordzewiatego metalu. Na dolnym
blacie wysypana jest maka, natomiast
gorny stot wyglada jakby wierzgat:
jest przyspawany tylko jedna noga do
stotu dolnego, cata reszta uniesiona
jest dramatycznie ku gorze.



Krzysztof M. Bednarski
Biaty pasaz




Krzysztof M. Bednarski
Trawa, tylko trawa

1996, instalacja; drut kolczasty, tworzywo sztuczne,
wata bawetniana, zarowki, torf, drewno

Praca wykonana z 1800 metréw drutu  Z pewnej odlegtosci Trawa, tylko
kolczastego powleczonego zielonym trawa do ztudzenia przypomina zwy-

plastikiem. Potmetrowej wysokosci kta roslinna rozsade, dopiero z bliska
Jodygi” ozdobione sa zabarwionymi widac, ze trawa ,cierpi”, pokryta czer-
na czerwono kulkami bawetnianej wonymi jak krew kropelkami. W ten
waty. Trawa zostata ,zasadzona” sposob artysta odnosi sie do skoja-

w skrzynkach wypetnionych torfem. rzen, jakie w naszej czesci Europy
Istotnym elementem instalacji jest budzi drut kolczasty (zasieki, wojna,
zapach, ktory pochodzi z podgrze- obozy koncentracyjne).

wanego specjalnymi lampami torfu.

Zakup pracy do Kolekcji Centrum
Sztuki Wspotczesnej Zamek
Ujazdowski zostat dofinansowany
ze srodkéw Ministra Kultury

i Dziedzictwa Narodowego

w ramach aprogramu Znaki Czasu.




Agata Bogacka

(ur. 1976) malarka, autorka fotografii, rzezb

i rysunkow. W latach 1996-2001 studiowata na
Wydgziale Grafiki Akademii Sztuk Pieknych w War-
szawie (na dyplomie aneks z malarstwa). Bogacka

od poczatku prezentuje w swych obrazach charak-

terystyczny styl: maluje akrylem na ptétnie, ptasko
ktadzione plamy koloru wydobywa z jednolitego
zazwyczaj tta mocnym, graficznym konturem. Jej
malarstwo jest syntetyczne, plakatowe; artystka
uzywa ograniczonej gamy barw. Kompozycja
obrazow jest doktadnie przemyslana, pozbawiona
wszelkich zbednych detali. W pierwszych latach
po studiach rejestrowata w ten sposob swoje
stany emocjonalne i codzienne przezycia, tworzac
intymny dziennik i rodzaj malarskiej autobiografii.
Przygotowujac obraz, wykonywata najpierw sesje
fotograficzne wedtug wczesniej opracowanego
scenariusza. Modelem byta sama Bogacka lub
osoby emocjonalnie z nig zwigzane. Pdzniej z obra-
zow znikneta anegdota i dostownosé, pojawita sie

natomiast analiza podswiadomosci. Zniknat tez
wyrazisty kontur, obrazy staty sie bardziej ptynne,
trudne do zdefiniowania, czasami wrecz abstrak-
cyjne, z przenikajacymi sie planami.
Najnowsze obrazy Bogackiej sa abstrakcyjne,
budowane na napieciu migdzy geometria for-
my a gestem malarskim. Opowiadajac o nich,
artystka zwraca uwage na wtoski termin pen-
timento, okreslenie na slady po wczesniejszym
elemencie obrazu, pozniej przemalowanym.
Na nowych ptétnach Bogacka swiadomie po-
zostawia fragmenty wczesniejszych warstw,
ksztattow czy sladow pedzla — stanowia one
réwnoprawny element skoriczonego obrazu.
W ten sposdb pokazuje odbiorcom malarstwo
nie jako wytacznie ukonczone, zamkniete
dzieto, ale pewien proces, w ktorym nastepuja
zmiany decyzji artystycznych, widoczna jest
dynamika tworzenia.
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Agata Bogacka

36

Wspotoddziatywanie

2002, akryl na ptotnie

W 2003 roku w Centrum Sztuki
Wspotczesnej Zamek Ujazdowski od-
byta sig indywidualna wystawa Agaty
Bogackiej Ja krwawie. Artystka poka-
zaka na niej szesnascie prac — wszyst-
kie ptotna taczyty watki autobiogra-
ficzne. Obrazy przypominaty rebusy,
mozna byto w nich odkry¢ ,klucze”
odnoszace sig do zycia prywatnego
artystki, odczytac ukryta refleksje
budujaca autoportret emocjonalny
autorki. We Wspétoddziatywaniu
widzimy nagiego mezczyzne stoja-
cego nad czyims ciatem, widocznym

jedynie fragmentarycznie przez drzwi.
Mozna sig¢ domysla¢, ze obraz przed-
stawia intymna sytuacje z zycia ar-
tystki. W jednym z wywiadow z 2003
roku Bogacka powiedziata: ,Maluje
swoje zycie. Tych, z ktorymi tacza
mnie wspdlne przezycia. Czasem tych,
ktérym czegos zazdroszcze, albo ko-
gos, kogo chciatabym przy sobie
zatrzymac. Malowanie jest dla mnie
jak terapia albo pisanie pamiegtnika.
Prowadze malarski dziennik stanow
psychicznych. Ale mysle, ze opowia-
dam tez jakas uniwersalna historig”.

ki zostat dofi

Zakup pracy do Kolekcji Centrum Sztuki
ze srodkow Ministra Kultury i Dziedzict

j Zamek Uj:
Znaki Czasu.

go w ramach prog



Wtodzimierz Borowski

(1930-2008) artysta awangardowy, malarz,
autor obiektow, environmentow, happeningow,
performansow i instalacji, prac o charakterze kon-
ceptualnym oraz tekstow teoretycznych. W latach
1956-1959 studiowat historie sztuki na Katolickim
Uniwersytecie Lubelskim, byt wspétzatozycielem
grupy Zamek, zrzeszajacej mtodych artystow
i krytykow sztuki. W 1973 roku otrzymat Nagrode
Krytyki im. Cypriana Kamila Norwida.
Droga tworcza Borowskiego odbija wigkszosé
przemian, jakim podlegata awangardowa sztu-
ka polska od potowy lat 50. po schytek lat 70.
Jego prace powstate w okresie istnienia grupy
Zamek (1956-1960) uwazane sa za jedno
z najwyzszych osiagnie¢ polskiego malarstwa
strukturalnego. W latach 1958-1963 wykony-
wat Artony — unikatowe obiekty i asamblaze
z tworzyw sztucznych, $wiatet, elementow
organicznych i zmodyfikowanych odpa-
dow, nierzadko ruchome i zasilane pradem.

0d 1966 tworzyt Pokazy synkretyczne — byta
to autorska formuta wystapienia artystyczne-
g0, ktéra uczynita z niego jednego z pionierow
sztuki performansu w Polsce. Stynne byty jego
manilusy z kawatkow luster oraz konceptual-
ne realizacje. W kolejnych latach aktywno$¢
twoércza artysty ulegta ograniczeniu: poza spo-
radycznymi wystawami Borowski skupit sie na
dziatalnosci teoretycznej. W latach 80. uczest-
niczyt w prezentacjach organizowanych pod
patronatem Kosciota. W roku 1992 w Centrum
Sztuki Wspdtczesnej Zamek Ujazdowski zor-
ganizowana zostata retrospektywna wystawa
jego prac pod tytutem Sladly (zrekonstruowano
na niej wiele obiektow Borowskiego, ktore si¢
nie zachowaly). Krytyka uznata go za prekur-
sora postawy postmodernistycznej w Polsce,
widocznej w dystansowaniu sie od moderni-
stycznej wiary w autonomie sztuki.
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Wiodzimierz Borowski 38

Formuta

1966,1992 (rekonstrukcja), instalacja; lustra

Praca Formuta wywodzi si¢ z idei ma-
niluséw, ktora Borowski przedstawit
w 1963 roku. Okreslenie manilus jest
neologizmem powstatym z potaczenia
pierwszych sylab MANIfestu LUStrza-
nego, tekstu wyjasniajacego intencje
artysty i cele wykorzystania lustrza-
nych tafli. Manilusem okreslat on po-
dtuzne (najczesciej) lustro osadzone
na drewnianym stelazu. W kompo-
zycjach z pasow lustrzanych umiesz-
czanych na scianach galerii pojawiaty
si¢ odbicia postaci zwiedzajacych
wystawe. ,Kawatkuje i zwielokrotniam

cztowieka pasami luster, dodaje jego
odbiciu rézne akcesoria i obserwuje
go” — pisat artysta. W ramach | Sym-
pozjum Artystow i Naukowcow, odby-
wajacego sie w 1966 roku w Putawach
pod hastem Sztuka w zmieniajacym sie
$wiecie, Borowski umiescit w jednym

z pomieszczen kombinatu zmontowa-
ne z pasow luster znaki plus i minus,
tworzac matematyczno-filozoficzna
formute. Pawet Polit uwaza te prace
za ,jedna z pierwszych artykulacji
Swiadomosci konceptualnej w Polsce”.

Zakup pracy do Kolekcji Centrum Sztuki

j Zamek Uj;

zostat dofinansowany ze srodkéw Ministra Kultury i Dziedzictwa

Narodowego w ramach prog; Znaki Czasu.




Wtodzimierz Borowski

Zbior trzepakowy
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1967,/1992 (rekonstrukcja), instalacja; metal, ni¢

W latach 1967-1968 Wtodzimierz
Borowski zrealizowat serie prac na-

zwanych zbiorami: Zbiory trzepakowe,

Zbiory stojakowe oraz Zbiory roslinne
i kwiatowe. Zanim powstat Zbior trze-
pakowy, artysta wykonat w 1967 roku
cykl prac Niciowce. Sktadaty sie nan
szafy, szafki lub szuflady pomalowane
na czarno i ozdobione zgeometry-
zowanymi ornamentami roslinnymi.
Wewnatrz tych obiektow Borowski
zawieszal nici w roznych kolorach,
nadajac uzytkowym sprzetom cechy
organiczne. Barwne niciowtosy odno-
sily sie tez bezposrednio do medium
malarstwa, a szpulki byty traktowane
przez artyste jak tubki farb.

Zbiér trzepakowy jest rekonstrukcja
wykonana w 1992 roku na wystawe
indywidualna artysty Slady w Cen-
trum Sztuki Wspotczesnej Zamek
Ujazdowski. To pomalowany czarna
farba typowy trzepak podworkowy, na
ktorym wisza rownej dtugosci koloro-
we nitki, przywodzace na mysl struzki
farb, zas sam trzepak wydaje sie by¢
blejtramem. Mozna odczytac te prace
jako przestrzenne malarstwo, ktore
bezposrednio reaguje na otoczenie,
gdy ruch powietrza sprawia, ze wisza-
ce nici delikatnie faluja.



Olaf Brzeski

(ur. 1975) rzezbiarz, autor instalacji, rysun-
kow i filmow. W latach 1994-1995 studio-
wat na Wydziale Architektury Politechniki
Wroctawskiej, nastepnie (1995-2000) na
Wydziale Rzezby Akademii Sztuk Pieknych
we Wroctawiu. Zadebiutowat w 2001 roku,
wygrywajac konkurs na pomnik Pomaran-
czowej Alternatywy — zaprojektowat ka-
miennego krasnala stojacego na postumen-
cie w formie czubka palca (ulica Swidnicka
we Wroctawiu).
Artysta najczesciej pracuje w brazie,
stali, zywicach, lateksie i ceramice.
Tworzy zazwyczaj narracyjne projekty,
ktore ukazuja mocno znieksztatcona
rzeczywistos¢, zanurzona w poetyce
absurdu, surrealistycznych wizjach i sen-
nych koszmarach. Jego obiekty bywaja
hermetyczne, bardzo mocno oddziatuja
wizualnie i nierzadko wymykaja sie
probom interpretacji. ,Moje prace sa
skonstruowane na bazie skojarzen. To
jest jak z poezja — cata jej sita polega na

zestawianiu ze soba odpowiednich stow,

chociaz one moga by¢ odlegte znacze-
niowo i w ogéle nie taczy¢ sie w zadna
opowies¢”. Realizacje Brzeskiego hot-
duja estetyce brzydoty, charakteryzuja
sie deformacja, destrukcja, zaburzeniem
skali czy proporcji. Formalnie przyjmuja
zwykle postac rozbudowanych environ-
mentéw. Gtéwnym tematem jego twor-
czosci jest postac ludzka, ukazywana
w wymiarze fizycznym, psychologicznym
i emocjonalnym.
W cyklu wystaw z lat 2007-2008 (mie-
dzy innymi Pan mysliwy w Galerii Okna
Centrum Sztuki Wspotczesnej Zamek
Ujazdowski) Brzeski przedstawit niemal
apokaliptyczna wizje swiata, w ktérym
toczy sie nierozstrzygniety konflikt miedzy
natura a kultura. Czarnym charakterem
tych projektow byta posta¢ Pana Mysliwe-
go, ktory byt w nich wielkim nieobecnym,
w przeciwienstwie do pozostawionych po
sobie sladéw — szkieletow zmutowanych
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zwierzat, zdeformowanych ceramicznych
trofedw, strzelby zamienionej w sucha kosc,
domowych sprzetéow walajacych sie w $ciot-
ce lesnej i chaszczach zarastajacych jego
gabinet, ktory stat si¢ miejscem przejetym
przez nature i zamienionym w cmentarzy-
sko. W 2013 roku w Centrum Sztuki Wspot-
czesnej Zamek Ujazdowski w Warszawie
miata miejsce przekrojowa wystawa Olafa
Brzeskiego — Samolub. Prezentowata dwa
gtéwne watki jego tworczosci: fascynacje
koszmarem i agresja oraz eksploracje meto-
dy i materii rzezbiarskiej.



Olaf Brzeski

Blask

2013, rzezba; stal

. To 10-sekundowy szkic, ktéry
zrobitem podczas wpatrywania si¢

w storice az do momentu wyodreb-
nienia sie z jasnosci matego krazka
samej gwiazdy, ktory zdawat sig by¢
w ciagtym ruchu. Potem ten malutki
rysunek powtdrzytem w skali 20 : 1,
poswigcajac mu znacznie wigcej cza-
su, kazda kreske kopiujac w stalowym
precie”. Komentarz tworcy jest w tym
wypadku bardzo przydatny, bez

niego bowiem nie od razu wiadomo,
co przedstawia kunsztownie wykute
w stali dzieto. Wizualna zagadke
pomaga tez rozwiazaé tytut pracy

— jasno$¢, moment ol$nienia, co$

tak niematerialnego i ulotnego, jak
moze byc tylko swiatto. To praca prze-
strzenna zrealizowana po znacznym
powigkszeniu prostego rysunku, wtas-
ciwie gryzmotéw wykonanych przez

14

artyste bezposrednio po intensywnym
patrzeniu prosto w storice. Wydaje
sig, ze Brzeski usitowat zatrzymac ten
moment, zmaterializowac go. Uwage
zwraca jednak przekorny kontrast
miedzy szybkim, niezgrabnym szkicem
a solidnych rozmiarow trojwymiaro-
wym metalowym obiektem zespawa-
nym ze stalowych pretow.
Brzeski lubi uzywac¢ tradycyjnych
materiatow rzezbiarskich — takich
jak braz, stal, ceramika. Narzucaja
one nie tylko warsztatowa dy-
scypling, ale takze skojarzenia ze
sztuka akademicka; przypisywana
jej powage artysta neutralizuje
w swoich pracach elementami
humoru badz ironii. Duza wage
przywiazuje do fizycznosci swoich
dziet, jezyka materii i rzemiosta.

Zakup pracy do Kolekcji Centrum Sztuki Wspotczesnej Zamek Ujazdowski zostat dofinansowany ze

srodkow Ministra Kultury i Dziedzictwa Narodowego w ramach programu Regionalne kolekcje sztuki

wspotczesnej.



Marek Chlanda

(ur. 1954) rysownik, grafik, rzezbiarz, perfor-
mer, malarz, autor instalacji i spektakli rzez-
biarsko-choreograficznych. Studiowat na
Wydgziale Grafiki Akademii Sztuk Pieknych
w Krakowie, dyplom uzyskat w 1978 roku.
Pracowat jako pedagog na macierzystej
uczelni, w Vestlandets kunstakademi w Ber-
gen (Norwegia) oraz w filii Uniwersytetu
Slaskiego w Cieszynie. Laureat Nagrody
Fundacji Nowosielskich za rok 1997.
Chlanda pracuje na pograniczu wielu
medioéw, a jego tworczosé opiera sig
na mocnym fundamencie konceptual-
nym. Debiutowat pracami rysunkowymi
w potowie lat 70. i do dzi$ rysowanie
pozostaje nieodtacznym elementem
jego wypowiedzi artystycznej. Z czasem
zaczat dodawacé do rysunkow proste ma-
terialy, takie jak sznurek, nieobrobione
drewno, wosk, gips, kawatki metalu, co
doprowadzito go w potowie lat 80. do

zwrotu w strone rzezby i instalacji. Rysu-
nek i rzezba to najwazniejsze pola twor-
czej dziatalnosci Chlandy, ktére w jego
pracach wzajemnie na siebie oddziatuja
i sie tacza. Artysta wielokrotnie inte-
growat rysunek takze z performansem,
muzyka, dokumentacja, ktadac nacisk na
procesualnos¢ tworczego aktu.
Charakterystyczne dla Chlandy sa serie prac
(jak sam to okresla: ,rodziny™), nad ktorymi
zwykle dtugo pracuje. Realizacje te maja
najczesciej postac¢ wieloelementowych
unikalnych konstrukcji w formie instalacji
przestrzennych, tworzonych z mysla o kon-
kretnym wnetrzu. Sa bogate w odniesienia
do literatury, sztuki, filozofii, mitologii i his-
torii — zawsze w formie aluzyjnej, pozbawio-
nej dostownosci, zawsze tez opatrzone ko-
mentarzami artysty. Twdrczos¢ Chlandy to
szczegolne zespolenie poetyckiego klimatu
z silnym pierwiastkiem intelektualnym.
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0Od 1974 roku Marek Chlanda zrealizowat
ponad 30 serii rysunkowych (migdzy
innymi Droga Krzyzowa, 1979-2000;
Gammel Kongevej, 1981; Ostatnia wie-
czerza, 1982; Apocalypsis cum figuris,
1991; Kodeks Jerozolimski, 1993).
W jego nowszych seriach, takich jak Kodeks
Nadwislariski (2001-2002), Pamigtniki
Boga, Zaswiaty, Pudetka nagrobne (2003
2004), w rysunkach i obiektach dominuja
formy abstrakcyjne i odniesienia do natury.
W ostatnich latach artysta zrealizowat kilka
cykli malarskich (migdzy innymi Beatyfika-
cje, 2006-2007, i Uzdrowisko (2011-2012).



Marek Chlanda

Cykl Dobranoc

Marek Chlanda jest tworca taczacym rézne dziedziny sztuki:
rzezbe, muzyke i taniec. Unikalnym eksperymentem choreo-
graficzno-rzezbiarskim byta jego wspétpraca z brazylijska
tancerka Elizabeth Brodin przy spektaklu Dzier dobry / Bue-
nos Dias. Brodin zaprojektowata choreografie, inspirujac si¢
rzezbami Chlandy, on natomiast tworzyt rzezby, obserwujac
ruchy tancerki. Brodin w ptasiej masce tanczyta wokot rzezb,
a kazdy jej ruch byt odpowiedzia na otaczajace ja obiekty.

Po raz pierwszy spektakl zostat zaprezentowany w Muzeum
Sztuki w kodzi w 1995 roku. Powtdrzono go w warszawskiej
Zachecie oraz na Gwangju Biennale w Korei w 1996 roku. Cykl
rzezb Dobranoc powstat w zwiazku ze spektaklem pod tym
samym tytutem. Obie prace odnosza si¢ do nocy i zwiazanego
z ta pora stanu ciata i umystu.




Marek Chlanda
Dobranoc 2

1995, rzezba; metal, papier maché, wosk, gips

Ta woskowa forma o zebrowej, lekko skreconej
konstrukcji zbudowana jest na planie elipsy. Jest
zamknigta, lekko zwezajaca sie ku gorze, zwien-
czona otworem takze w formie elipsy. Osie obu
elips sa przesuniete wzgledem siebie. Rzezba
sprawia wrazenie ksztattu zatrzymanego podczas

obrotu wokot whasnej osi. Jedno z zeber figury jest

mocniej wysuniete do przodu, jakby przejmowato
ciezar ciata. Nad nim wisi przytwierdzona do kra-
wedzi gornej obreczy kawatkiem metalu biata ma-
ska, uzywana przez tancerke podczas pracy nad
spektaklem. Metalowe, obszyte tkaning obrecze
byly naktadane na tyt glowy. Z prawego kacika ust
maski wybiega w przestrzen biaty promien, kieru-
jacy sie tagodnym tukiem ku ziemi. Pod nim stoi na
podtodze biate, puste naczynie.




Marek Chlanda
Dobranoc 3

1995, rzezba; metal, wosk, papier, gips

Jest to figura na planie niepetnej elipsy, w ktora

w jednym miejscu wpisany zostat odcinek prosty.
Konstrukcja skfada sie z pionowych metalowych
zeber, uktadajacych si¢ diagonalnie z lewej strony
na prawa, jakby akcentujac w ten sposob dynami-
ke obrotu lub skretu. Sciany figury sa wykonane

z metalowej siatki pokrytej ptotnem i woskiem.
Rzezba otwiera sie jak rozchylone poty ptaszcza.
Wewnatrz znajduja si¢ dwie maski, na gorze

tekturowo-woskowa, na dole gipsowa, pokryta od
srodka woskiem; obie taczy metalowy pret. Z ust
gornej maski wychodzi delikatna forma, jakby bia-
fa struna czy promien.




Tomasz Ciecierski

(ur. 1945) malarz, autor rysunkéw, kolazy
i fotografii. Studiowat malarstwo na war-
szawskiej Akademii Sztuk Pieknych. Dyplom
uzyskat w 1971 roku w pracowni prof. Kry-
styny tady-Studnickiej. W latach 1972-1985
byt wyktadowca macierzystej uczelni. Otrzy-
mat Nagrode im. Jana Cybisa za rok 1999.
Malarstwo Ciecierskiego, tworzone
w cyklach, przypomina swoisty trak-
tat o malarstwie, ktory artysta zawart
w swoim dziele. W jego wczesnych
obrazach mozna znalez¢ odniesienia
do historii malarstwa europejskiego,
a cata jego tworczosc jest nieustannie
prowadzona refleksja nad istota sa-
mego malarstwa, co pozwala artyscie
weryfikowacé i aktualizowac to medium.
Malarstwo Ciecierskiego zawsze miato
charakter przedstawieniowy, chociaz
w latach 80. artysta zrezygnowat z nar-
racyjnego i figuratywnego sposobu
obrazowania i zaja}t sie przede wszyst-
kim pejzazem, ujetym syntetycznie, na

granicy abstrakcji. Odrzucit tez tradycyj-

ne pojmowanie obrazu i zaczat tworzyc
reliefowe kompozycje, ktore sktadaty
sie z naktadanych na siebie warstwami
matych olejnych obrazkow. Charaktery-
styczna cecha twdrczosci Ciecierskiego

jest konstruowanie prac, zarowno rysun-

kowych, jak i malarskich, z fragmentoéw,
osobnych ptdcien lub kartek, sktadanie
ich w wieksze catosci. Wybor takiej
strategii artystycznej podyktowany byt,
miedzy innymi, upodobaniem artysty
do zestawiania roznorodnych formalnie
elementow w obrebie jednego dzieta.

0Od poczatku lat 90. wiodacym tematem

w malarstwie Ciecierskiego staty sie
pejzaze, wchioniete z rzeczywistosci
podczas licznych podrozy; to takze
pejzaze mentalne, malarskie rejestracje
nastrojow i emoc;ji.
Ciecierski kolekcjonuje pocztowki, wy-
cinki, zdjecia z polaroidu, amatorskie
fotografie, ktore wkleja czesto na ptétno
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jako integralna czes¢ obrazu, za$ kartki

ze starych kalendarzy wykorzystuje jako tto
dla rysunkéw. Z obrazu, z ktérego nie jest
zadowolony, wycina najlepszy fragment, aby
uzy¢ go w innej swojej pracy. To rodzaj kon-
ceptualnej gry z obrazem, w ktoérej malar-
stwu na prawach rownych do malarskiej
plamy i kreski towarzyszy reprodukcja, po-
cztéwka, fotografia czy kolazowa wstawka.
To réwniez ujawnienie prywatnego archi-
wum i wprowadzenie w materie malarstwa
osobistych fascynacji i wspomnien zareje-
strowanych w niemalarskich materiatach.



Tomasz Ciecierski

Bez tytutu

1992, olej na ptétnie

Motyw pejzazu, ktory pojawiat sie

w obrazach Tomasza Ciecierskiego

prawie od poczatku, w latach 70.

i 80. stat sie niemal statym elemen-

tem sktadowym jego kompozyciji.

W latach 90. powstawaty przewaznie

kompozycje przestrzenne badz swoi-

ste reliefy, budowane z wielu matych

obrazkow, faczonych ze soba na

zasadzie kolazu. Czgsto tematem tego

typu prac byt pejzaz morski.
Praca z Kolekcji Centrum Sztuki
Wspotczesnej Zamek Ujazdowski
zbudowana jest z kilkunastu
niewielkich obrazow potaczonych
w wieloptaszczyznowa catosc.
Kazdy z nich przedstawia inny
widok krajobrazu z motywem
wody i zaznaczona linia horyzontu.
Obrazy Ciecierskiego maja struk-
ture patchworku i sa malarska
wizualizacja filozofii patrzenia ich
autora. Brak jednego punktu wi-
dzenia, wielo$¢ kadrow, mnogos¢
naktadajacych sie na siebie przed-
stawien kojarzy si¢ z wizja rozbita
na atomy, z pragnieniem zapisu
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zmiennosci postrzegania natury.
Jest to rzeczywistosc¢ artystyczna
powstata jako efekt oddziatywania
wewnetrznego spojrzenia tworcy,
wydobywania z jego pamieci
wspomnien miejsc i zwiazanych
Z nimi emocji.
Ciecierski nie maluje bezposrednio
z natury — tworzy w pracowni, wyko-
rzystujac fotografie i pocztowki, na
ktorych utrwalone zostaty slady po
miejscach i nastrojach. Na jego ptot-
nach natura jest zawsze zaposredni-
czona przez mechaniczne narzedzie
rejestracji — obraz fotograficzny.
Przeszlos¢ miesza si¢ z terazniejszos-
cig, wiosna z jesienia, artysta taczy
ptotna pokazujace rézne ujecia tego
samego motywu, rejestrowanego
z roznych punktow widzenia. Zwielo-
krotnienie motywu i ukazanie w roz-
nych kontekstach daje artyscie szanse
na ukazanie natury w jej nieustannej
transformacji.



Elzbieta i Emil Cieslarowie od poczatku
pracuja w tandemie autorskim. Rzezbiarze,
projektanci, akcjonerzy, tworcy instalacji

i innych form sztuki efemerycznej, animato-
rzy dziatan artystycznych.

Elzbieta Cieslar,

z domu Dembinska
(ur.1934), studiowata w latach
1956-1961 na Wydziale Rzezby Akademii
Sztuk Pigknych w Warszawie, gdzie uzy-
skata dyplom w pracowni prof. Jerzego
Jarnuszkiewicza. W latach 1973-1978
razem z mezem Emilem kierowata ga-
leria Repassage w Warszawie, wazna
instytucja kontrkultury tamtych lat,
wokot ktorej skupiali sie artysci polskiej
neoawangardy.

Elzbieta i Emil Cieslarowie

Emil Cieslar
(ur.1931) w latach 1953-1959 stu-
diowat na Wydziale Rzezby Akademii
Sztuk Pieknych w Warszawie. Dyplom
uzyskat w pracowni prof. Jerzego Jar-
nuszkiewicza. W tym samym roku pod-
jat prace pedagogiczna jako asystent
prof. Oskara Hansena, ktérym pozosta-
wat do 1964. W latach 1964-1976 z ini-
cjatywy prof. Jerzego Sottana prowadzit
samodzielng pracownie rzezby na Wy-
dziale Architektury Wnetrz macierzystej
uczelni. Od 1982 roku zajmuje sie pro-
jektami opierajacymi sie na teorii barw,
tworzy Kolekcje koloréw jako podstawe
dziatan kombinatorycznych, ktéra stano-
wita poczatek jego Muzyki barw. W 1985
roku skonstruowat pierwszy instrument
Organy koloréw, pozwalajacy grac kolo-
rowym swiattem tak, jak gra si¢ muzyke.

Prace nad Muzyka barw Emil Cieslar kon-

tynuuje do dzis.
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Cieslarowie kwestionowali role sztuki jako
zjawiska wyznaczajacego granice miedzy
artysta i odbiorca, prowadzili badania for-
malne — oddziatywania przestrzenne form,
oddziatywania wizualne struktur. W latach
70. ich zainteresowania przesunety sie

w strone spotecznego oddziatywania obiek-
tow rzezbiarskich i nawiazania kontaktu

z odbiorca, w swojej tworczosci dazyli do
nawiazywania kontaktu z drugim cztowie-
kiem (Kalejdoskop — Popatrz przez rure,
akcja Zbior butow uzywanych, seria dziatan
Karuzela postaw). Tworzyli rowniez prace

i podejmowali dziatania o wymowie poli-
tycznej. W 1978 roku Cieslarowie wyjechali
na state do Paryza, a od 1994 mieszkaja

w Sabaudii. Od tego czasu prace artystycz-
ne realizujg indywidualnie. Emil kontynuuje
prace nad muzyka koloréw, Elzbieta tworzy
cykl rzezb interaktywnych i performansow.
W 2003 roku w Centrum Sztuki Wspotczes-
nej Zamek Ujazdowski odbyta sie ich wysta-
wa retrospektywna.
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Wykroje krawieckie

1972, instalacja
papier, karton, sklejka, folia, sznurek, drewno




Elzbieta i Emil Cieslarowie
Wykroje krawieckie

Instalacja byta czescia dziatania

i wystawy Elzbiety i Emila Cieslarow
w galerii Sigma (pézniej galeria
Repassage) w 1972 roku. Opis archi-
walny artystow: ,W przestrzeni galerii
zostaly wykonane z papieru pako-
wego wszystkie 16 modeli strojow
kobiecych narysowanych na arkuszu
wykrojow krawieckich. Dzieki temu
wyzwolone z ich znaczen estetycz-
nych, mody, spotecznych — prestizu
wiasciciela, fizjologicznych — ochrona

ciata, pojawiaja sie tak, jak na polu
bitwy: obcigta szyja, porzucona skora,
pusty cztowiek... Z bezsensu naszych
manipulacji powstat obraz wiecznego
happeningu zycia. W zataczonej dia-
poramie mozna obejrze¢ fotografie
strojow, pozostate arkusze papieru

z otworami po wycietych strojach,
szafe na 16 papierowych ubran i jeden
stroj z przezroczystego plastiku dla
dziewczynki”.
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Martin Creed

(ur. 1968) brytyjski artysta postkonceptual-
ny i muzyk. W 1990 roku ukonczyt londynska
Slade School of Fine Art, w 2001 roku zostat
laureatem prestizowej Nagrody Turnera.
Creed tworzy minimalistyczne prace
petne humoru i dystansu do siebie
i Swiata. Zmusza ludzi do konfrontaciji
z najprostszymi rzeczami — pognie-
ciong kartka papieru, nadmuchanymi
balonami — ktére umieszcza w kon-
tekscie galerii, nie nadajac im zadnego
innego znaczenia: jesli prace Creeda
cos$ przedstawiaja, to tylko same siebie.
W zamierzeniu artysty nie niosa zadnej
metafory, nie maja drugiego dna. Creed
postuguje si¢ pojeciami tak ogolnymi,
ze mozna wypetnié je niemal dowolna
trescia. W jego btyskotliwych dzietach
chodzi o zabawe, ale tez o to, by ludzie
zobaczyli codzienno$¢ w innym swietle.

W Pracy nr 227 instaluje mechanizm,
ktory na przemian zapala i gasi $wiatto
w galerii. Czy to metafora zycia i Smier-
ci¢ A moze dobra i zta? Creed odpowie,
ze to gasnace i zapalajace si¢ swiatto.
Praca nr 850 z 2008 roku byta serig bie-
gow sprinterskich przez galeri¢ Duveen,
odbywajacych sie miedzy zaskoczonymi
goscémi. Jezeli te prace maja w ogole
jakiekolwiek znaczenie, to powstaje ono
w wyobrazni widza. Prace Creeda maja
swoja numeracje tak jak numery katalo-
gowe w bibliotece. Pomyst ten zaczerp-
nat z muzyki klasycznej, z katalogu utwo-
row Beethovena. Wszystkie jego prace
nalezy traktowac rowno, niezaleznie od
tego, czy jest to mata, czy duza rzecz. Na
$cianie londynskiej Tate Gallery artysta
napisat kiedys: ,Caty swiat + dzieto sztu-
ki = caty $wiat”.
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Martin Creed konstruowat rowniez na fa-
sadach budynkow instalacje swietlne z ne-
onow przekazujace przechodniom informa-
cje, ze Wszystko bedzie dobrze (Everything
Is Going To Be Alright). Pierwsza z nich po-
jawita sie w 1999 roku na londynskim budyn-
ku Portico, potem na gmachu galerii Tate

w Londynie (2000), a w 2003 roku na state
w Nowym Jorku na $cianach Gavin Brown’s
Enterprise (przy Greenwich Street). Creed
znany jest takze na londynskiej scenie arty-
stycznej jako muzyk minimalistyczno-punko-
wego trio Owada (1997-2000). Wystepom
zespotu towarzyszyly przygotowane przez
niego projekcje wideo.



Martin Creed

Praca nr 325: RZECZY

2004, instalacja; z6tty neon

Praca nr 326: UCZUCIA

2004, instalacja; bialy neon

52

Oba minimalistyczne neony zostaty
przygotowane na indywidualna
wystawe artysty w Centrum Sztuki
Wspétczesnej Zamek Ujazdowski

w 2004 roku. Eksponowane sa na
$cianie, z widocznymi kablami i elek-
tronika. Pulsujacy zéttym swiattem
neon Rzeczy jest wizualizacja piosenki
Creeda Lubie rzeczy (Praca nr 114,
1995). Artysta zwraca uwage na
zwykle rzeczy, nie precyzujac samego
pojecia — chodzi o rzeczy, ktore sa
wokot nas. W jednym z wywiadow

wyznal, ze zaczat tworzy¢, poniewaz
dzieki temu czesciej nawiazywat kon-
takty z ludzmi: ,w 50% chodzi o to, co
robig, a w 50%, co inni sadza na ten
temat”. Dlatego Uczucia sa rewersem
Rzeczy i vice versa. Oba neony Cree-
da odegraty kluczowa role podczas
prezentacji Kolekcji Centrum Sztuki
Wspotczesnej Zamek Ujazdowski

w 2010 roku, ktoéra nosita tytut Rzeczy
budza uczucia, akcentujac zwiazek
miedzy materialno$cia przedmiotow

i ich potencjatem emocjonalnym.

Depozyt Martina Creeda oraz galerii Hauser & Wirth.



Attila Cs6rg6

(ur. 1965) autor rzezb, instalacji, rysunkéw i foto-
grafii. Ukonczyt w 1994 roku Wydziat Malarstwa

i Wydziat Intermediow na Uniwersytecie Sztuk
Pieknych w Budapeszcie. Studiowat rowniez

w Rijksakademie van Beeldende Kunsten w Am-
sterdamie. Reprezentowat Wegry na 48. Biennale
Sztuki w Wenecji w 1999 roku. Jest laureatem
Nam June Paik Award (2008). Csérgé pracuje

na pograniczu sztuki i nauki, jego poszukiwa-

nia wiaza sie z fascynacja naukami $cistymi,

a zwtaszcza geometria. Tworzy instalacje taczace
wiele mediow, takich jak fotografia, rzezba i ry-
sunek. W poszukiwaniu mechanizméw percepcji

analizuje relacje miedzy ptaszczyzna, czasem

i przestrzenia, wykorzystujac osiagniecia kinetyki,
optyki oraz geometrii. Artysta znany jest z wy-
konanych metoda ,zrob to sam” kinetycznych
konstrukcji, odnoszacych sie do relacji miedzy
brytami platoriskimi. Jego realizacje tacza fantazje
i cieckawos¢, reprezentuja rozne zjawiska fizyczne
i matematyczne, tworzac oryginalne spojrzenie na
rzeczywistosé. Prace Csorgd, wykorzystujace kota
pasowe, patyczki i sznurki, s3 na pozér zabawne,
ale stawiaja istotne pytania o to, jak konstruujemy
nasza wizje swiata. A takze o to, gdzie jest granica
miedzy sztuka a nauka.

/N Lista artystow 53



Attila Csorg6 54

Platonic Love

1998, instalacja kinetyczna; metal, drewno, sznurek, silnik elektryczny

We wszechséwiecie istnieje tylko

pig¢ bryt regularnych: czworoscian,
szescian, o$mioscian, dwunastoscian
i dwudziestoscian. Pierwszy znany
ich opis znajduje si¢ w pismach Pla-
tona, stad nazwa bryly platonskie.
Wszystkie one moga by¢ wpisane

w kule, a w kazdej bryle wszystkie
ptaszczyzny, krawedzie i wierzchotki
sa tej samej wielkosci. Platonic Love
z Kolekcji Centrum Sztuki Wspoét-
czesnej Zamek Ujazdowski opiera si¢
na szczegolnych aspektach geome-
trycznej zgodnosci migdzy dwiema
pierwszymi z pieciu bryt, co zauwazyt
artysta, wykonujac proste dziatanie
matematyczne: policzyt liczbe kra-
wedzi w czworoscianie i szescianie.
Okazato sig, ze czworoscian ma do-
ktadnie o potowe mniej krawedzi niz
szescian. W celu stworzenia wizualnej

reprezentacji tego faktu artysta skon-
struowat ruchomy model z patyczkow,
sznurkow, cigzarkow, przektadni

i silniczkow elektrycznych. Mechanizm
poruszajacy sznurkami rozciaga prety,
dekonstruujac figury geometryczne.
Symetrycznie ustawione dwa czwo-
rosciany tacza si¢ w szescian, a na-
stepnie szescian ponownie dzieli sie
na dwa czworos$ciany. Czas trwania
metamorfozy jest znacznie dluzszy

niz ten, w ktorym bryly pojawiaja sie
jako odrebne formy. To zacheca do
postrzegania pracy Csoérgé jako wie-
lokierunkowego, pulsujacego ciagtym
ruchem ciata z dwiema ponadczaso-
wymi formami w koricowych fazach
transformaciji. Jakos¢ wizualna ma wy-
miar zmystowy, artysta wykorzystuje
w niej estetyke geometrycznych ciat.



Zenona Cyplik-Olejniczak

malarka, graficzka, autorka obiektow, instalaciji,
happeningoéw, filméw. Absolwentka Panstwowej
Wyzszej Szkoty Sztuk Plastycznych w Poznaniu
(dyplom z malarstwa u prof. Zdzistawa Kepin-
skiego, z litografii u prof. Lucjana Mianowskiego

i drzeworytu u prof. Zbigniewa Lutomskiego). Jej
prace wystawiane bylty w Galerii Miejskiej Arsenat
w Poznaniu na wystawie Babka, matka, corka
(2015), na wystawie Historiofilia. Sztuka i polska
pamieé w Starej Drukarni w Warszawie (2017),
na Zamku Krdlewskim w Warszawie na wystawie
Znaki wolnosci. O trwaniu polskiej tozsamosci
narodowej (2018-2019). Publikuje wiersze, opo-
wiadania, eseje o sztuce, pisze scenariusze filmo-
we i realizuje autorskie filmy: Wynijdzmy na pole
(1988-1989), Poznari, 9 grudnia 1989 roku, godz.

11.59 — 12.13 (2007), Swiatta domu (2003-2007).

Jej prace znajduja sie w kolekcjach prywatnych
w Australii, Austrii, Belgii, Danii, Francji, Holandlii,

Japonii, Kanadzie, Monako, Niemczech, RPA,
Stanach Zjednoczonych, Szwajcarii, Szwecji, Who-
szech, Wielkiej Brytanii, Wyspach Kanaryjskich,

a takze w Polsce — w zbiorach prywatnych i pan-
stwowych. Stypendystka Ministerstwa Kultury

i Sztuki w 1991 roku. W swoich pracach uwypu-
kla symboliczne tresci odnoszace sie do takich
uniwersalnych poje¢, jak przemijanie i ciagtos¢,
obumieranie i wzrost, nietrwatos¢ i zakorzenienie,
chaos i pamie¢, a takze kobieco$é¢, macierzynstwo
i nadzieja. Cyplik-Olejniczak czesto znajduje te-
maty do swoich prac we wtasnej biografii i historii
rodzinnej. Tworzy obiekty i instalacje ze starych,
zuzytych przedmiotow czy dawnych zdje¢, na-
dajac im range artefaktow i nowe znaczenia. Jej
tworczosé to proba ocalenia od zapomnienia nie
tylko materii, ale przede wszystkim wspomnien,
mysli i wydarzen.

/N Lista artystow 55



Zenona Cyplik-Olejniczak 56
Ciepta koszulina dla céreczki — relikwiarz

2017, instalacja; papier, szkto akrylowe, tusz

Praca sktada si¢ z przezroczystego W listach dominuje osobisty ton,
relikwiarza-domku, w ktorym umiesz-  jednak wiele z opisywanych wydarzen
czono koszule uszyta z oryginalnych jest zakorzenionych w faktach histo-

listow, pisanych do artystki przez jej rycznych, majacych wptyw na intymna
matke. Dzieto porusza czgste w twor-  relacje miedzy rodzicem i dzieckiem.
czosci artystki zagadnienia zwiazane ~ Wszystko to umieszczone jest w re-

z relacja miedzy znanymi z podrecz- likwiarzu, sakralizujacym zwiazek
nikow wydarzeniami historycznymi miedzy czlonkami rodziny i zawarte
a indywidualnymi losami jednostek. w listach wspomnienia.
Zakup pracy do Kolekcji Centrum Sztuki Wspok j Zamek Ujazdowski zostat dofi y ze
srodkow Ministra Kultury i Dziedzi dowego w ramach prog; arod kolekcja sztuki

wspotczesnej.




Tatiana Czekalska i Leszek Golec

Duet artystyczny dziatajacy od 1996 roku. Artysci od poczatku podejmowali w swoich pra-
cach tematyke zaangazowana ekologicznie, ktora w latach 90. byta jeszcze w Polsce zja-
wiskiem niszowym. Uwazani sa za pionieréw $wiadomosci ekologicznej i polskiego posthu-
manizmu. Statym elementem ich prac jest poszukiwanie harmonii ze swiatem natury, biorg
w obrone zwierzeta lub pracuja z nimi, pozwalajac im wzia¢ udziat w procesie tworczym.
Sztuka duetu Czekalska + Golec ma gteboki wymiar etyczny, dostrzega najmniejsze

i najstabsze przejawy zycia, a ich prace maja na celu pomoc w przetrwaniu malenkim isto-
tom, narazonym na cywilizacyjne zagrozenia.

Tatiana Czekalska Leszek Golec

(ur. 1966) zajmuje sie fotografia,
malarstwem, rysunkiem, rzezba oraz
projektowaniem ubioru. W 1995 roku
uzyskata dyplom na Wydziale Projek-
towania Ubioru Akademii Sztuk Pigk-
nych im. Wtadystawa Strzeminskiego
w kodzi.

(ur. 1959) fotograf, kurator wystaw,
autor instalacji, rzezb i obiektow. Ab-
solwent Wyzszego Studium Fotografii

w Warszawie. W latach 80. i 90. zwia-
zany z nurtem tédzkiej neoawangardy,

skupionym wokot Galerii Wschodniej.
Kurator w Centrum Rzezby Polskiej
w Oronsku. Cztonek Zwiazku Polskich
Artystow Fotografikow.
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Avatar | Ag
1996,2009 (rekonstrukcja), obiekt; srebro, szkto, metal

Artysci nazywaja projektowane przez  miejskim. Sama praca sktada sie¢

siebie prace Avatarami. Avatar | Ag z niewysokiej, metalowej kolumny,
jest prototypem przedmiotu, ktory na szczycie ktdrej umieszczony jest
moze sie przyda¢ do ratowania owa- szklany klosz, ostaniajacy znajdujacy
dow i innych malenkich zwierzat. We-  si¢ wewnatrz srebrny przedmiot.

dle opisu towarzyszacego pracy jest Wszystkie Avatary sa niewielkie, este-
ona przeznaczona do zastosowania tyczne i precyzyjnie zaprojektowane,
dla ,pieciopalczastej istoty wyzszej” wykonane ze szlachetnych materia-

i ma ,utatwia¢ pomoc zagrozonym tow — zlota i srebra, ktére odznaczaja
istotom, ktore w tym zyciu otrzymaly  si¢ whasciwosciami antyseptycznymi.
niekorzystne tymczasowe ciato owa- Ich minimalistyczne formy kojarza sie
da”, stuzy zatem ,do przenoszenia z elegancka bizuteria lub narzedziami
drobnych, zywych, ruchomych, czuja-  stuzacymi zaawansowanym techno-
cych istot”. Avatar | Ag ma utatwia¢ logiom. Artysci zawsze dotaczaja do
przenoszenie ich w bezpieczne miej- nich doktadne instrukcje obstugi, dzie-

sce, a tym samym chroni przed smier- ki czemu sg w petni funkcjonalnymi,
cia, jaka moze je czeka¢ w srodowisku  bezpiecznymi urzadzeniami.




Andrzej Dtuzniewski

(1939-2012) tworca konceptualny, zajmowat sie
malarstwem, rysunkiem, fotografia, instalacja, byt tez
autorem plakatow oraz réznych form literackich, od
beletrystyki po poezje konkretna. W latach 1958-1960
studiowat architekture na Politechnice Wroctawskiej,
w latach 1960-1961 jako wolny stuchacz uczeszczat
na Wydziat Filozofii na Uniwersytecie Warszawskim.
W 1962 rozpoczat studia na Akademii Sztuk Pigknych
w Warszawie na Wydziale Rzezby w pracowniach
prof. Mariana Wnuka i prof. Oskara Hansena, ktore
ukonczyt w 1968 roku. Od 1970 wyktadat na wydziale
Architektury Wnetrz warszawskiej Akademii Sztuk
Pigknych, gdzie w 1991 otrzymat tytut profesora
nadzwyczajnego. W latach 1980-1993 z zona Emilia
Matgorzata, absolwentka malarstwa, organizowat
wystawy, odczyty i spotkania artystow polskich i za-
granicznych (migdzy innymi prezentacje ruchu Fluxus)
w mieszkaniu przy ul. Piwnej 20,26, ktére w tym
czasie stato si¢ waznym osrodkiem zycia artystyczne-
go. Laureat nagrod im. Katarzyny Kobro (2003) oraz
im. Jana Cybisa za rok 2006.
Intelektualna i sktaniajaca do refleksji tworczosé
Dtuzniewskiego nietatwo poddaje si¢ analizie.
Artysta czesto zmieniat artykulacje jezyka sztuki
i siegat po najrozmaitsze srodki wyrazu. Zainte-
resowania lingwistyczne zblizaty go do koncep-
tualizmu, podobnie jak bliska artyscie tworczos¢
podejmujaca refleksje o sztuce. Uwazat, ze sztuka

powinna by¢ uzyteczna, przez co rozumiat jej zdol-
nos¢ wywotywania refleksji nad dzietem, szczegol-
nego rodzaju prowokaciji intelektualne;j.
W latach 70. Dtuzniewski sformutowat koncepcje
.hieobecnego obrazu” i ,obrazu nieobecnego obrazu”,
wychodzac z zatozenia, ze w procesie powstawania
obrazu abstrakcyjnego naprawde ,miejsce cech szcze-
g6Inych zajety cechy ogélne, a wsréd nich nieobecnos¢
jako swoista forma bytu”. W potowie lat 80. Diuz-
niewski skupit si¢ na zagadnieniach lingwistycznych,
konkretnie za$ interesowato go badanie zwiazkéw
migdzy znaczeniem stow a ich rodzajem gramatycznym
w réznych jezykach. Przegladajac album z rysunkami
Diirera, zauwazyl, ze $mier¢ przedstawiana jest jako
mezczyzna, w odroznieniu od ikonografii stowianskiej,
w ktdrej wystepuje jako postac kobieca. Okazato sie,
ze tych roznic jest wigcej, a dotycza tak fundamental-
nych poje¢ jak wojna, niebo, wiara, dom, przestrzen.
Zainteresowania lingwistyczne Andrzeja Diuz-
niewskiego znalazty naturalne odbicie w obrazach
i aranzacjach przestrzennych — artysta szukat
dla nich odpowiedniej formy. W 1991 roku wydat
ksiazke T. — swoiste potaczenie monografii i dzieta
autorskiego artysty, odstaniajacego zwiazki migdzy
sztuka wizualna, poezja i refleksja nad prostymi,
a waznymi pojeciami. Ksiazka powstata z okazji
wystawy Sfowa i rzeczy w Centrum Sztuki Wspot-
czesnej Zamek Ujazdowski.
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W 1997 roku artysta ulegt wypadkowi samochodo-
wemu, w wyniku ktérego stracit wzrok. Od 1998 roku
tworzyt z pamieci, a obrazy wedtug jego koncepciji
wykonywat syn Kajetan, zona Emilia Matgorzata lub
przyjaciel, Maciej Sawicki. Powstaja obrazy tekstowe,
miedzy innymi Jak Picabia, 1998 (litery biato-czarno-
-czerwone), Kak eto?, 1998 (pisane cyrylica z nama-
lowanym zielonym storicem), Jesli czerwone, okragte

i meskie to niebo [der Himmel], a niebieskie, kwadra-
towe i Zenskie to ziemia; to co to jest to biate i dalej,
czym zatem jest szare, 1999, Jak trudno liczy¢ motyle,
1999 (z prawie niewidocznym napisem) i Bog, 1999.
Na wystawie w Centrum Sztuki Wspotczesnej Zamek
Ujazdowski w 2000 roku artysta zaprezentowat prace
Geonauci. Na krawedzi duzego, pomalowanego na
biato kubika ustawione byly miniaturowe rzezby z bra-
zu, malerikie postacie istot, ktore zgodnie z opisem
artysty byty niewidoczne i przylecialy z krotka wizyta
na nasza planete.



Andrzej Dtuzniewski

Stonce |

1989, akryl na ptétnie

W potowie lat 80. Dtuzniewski podjat
w swoich pracach temat zwiazku stow
zich rodzajem gramatycznym, badajac
to zagadnienie w roznych jezykach
europejskich (gtownie polskim,
angielskim, francuskim, niemieckim

i rosyjskim). Na szarym, surowym
ptotnie widnieja w centrum kom-
pozycji, napisane jedno pod drugim

w trzech kolorach, stowa oznaczajace
storice w jezykach francuskim, nie-
mieckim i rosyjskim. Pole ze stowami
obwiedzione zostato namalowana

w tych samych kolorach ramka. Te od
zewnetrznej strony obiega druga rama
— w kolorze zottym. Kolorystyka stow
odnosi si¢ do ich rodzaju gramatyczne-
go, wedle zasady ustalonej wczesniej
przez artyste: czerwony dla rodzaju
meskiego, niebieski dla zenskiego i zie-
lony dla nijakiego. Z6tty pas reprezen-
tuje swiatto emitowane przez stonce.
Barwa pehni wigc tu nie tylko funkcje
analityczna, umozliwiajac jezykowe
analizy prowadzone przez artyste, ale
takze symboliczna, przez wskazanie na
ceche obrazowanego zjawiska.
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- Ziemia, dom, niebo

1990, instalacja; sklejka, akryl

Jeszcze jeden przyktad dzieta prezentujacego
zainteresowania lingwistyczne Andrzeja Diuzniew-
skiego, wyrazajace sie w poszukiwaniu zaleznos$ci
miedzy sensem i rodzajem gramatycznym. Praca
sktada sig z grupy czterech wertykalnych obiek-
tow o identycznym ksztalcie, ale zréznicowane;j
kolorystyce. Stowa ,ziemia”, ,dom”, ,niebo” w je-
zykach polskim i niemieckim wymalowane zostaty
na kazdym obiekcie (ziemia na dole, dom w czesci
centralnej i niebo na samej gorze). Artysta zasto-
sowat tu przyjety wczesniej system kolorystyczny
zwiazany z rodzajami gramatycznymi stow. W pra-
cach Diuzniewskiego kolor odgrywa podwadjna
role: elementu symbolicznego i porzadkujacego
zarazem, ukazujac jednoczesnie roznice kulturowe
tkwigce w samym jezyku. Praca w metaforyczny
sposdb wskazuje miejsce cztowieka w $wiecie,
miedzy ziemia a niebem.
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Stonce Il

1991, instalacja; MDF, akryl

Instalacja sktada sie z trzech wertykalnych form
zwezajacych sie ku gorze w szpic, pomalowanych
w kolorach niebieskim, zielonym i czerwonym,

z z6ttymi koncowkami i napisem ,storice” w trzech
jezykach. To kolejna praca Dtuzniewskiego podno-
szaca kwestie, dlaczego w wielu jezykach te same
pojecia i stowa maja rézny rodzaj gramatyczny

i czy/jak ten fakt wptywa na ich pojmowanie przez
cztowieka. Artysta bada to zjawisko niczym lingwi-
sta, ale wyniki swoich rozwazan prezentuje

za pomoca jezyka form i koloréw. Dociekania
semantyczne dotycza zaréwno sfery leksykalnej,
zwiazanej z rodzajem stowa (meski, zenski, nijaki),
jak i wizualnej — odnoszace;j sie do formy i symbo-
liki barw.

Zakup pracy do Kolekcji Centrum Sztuki Wspotczesnej Zamek Ujazdowski
zostat dofinansowany ze srodkéw Ministra Kultury i Dziedzictwa Narodowego
w ramach programu ionalne kolekcje sztuki wspot €j.




Andrzej Dtuzniewski 63
Bog

1999, akryl na ptétnie
Praca powstata dwa lata po wypadku, w ktérym
artysta stracit wzrok. W centrum surowego,
niezagruntowanego ptétna widnieje czerwony
napis ,Bog”. Artysta zastosowat czerwien, po-
niewaz w jezyku polskim stowo bog jest rodzaju
meskiego. Obraz okala wzdtuz krawedzi czerwo-
na ramka, od wewnetrznej strony zdublowana
ciensza ramka zotta (kolor $wiatta stonecznego
i ekwiwalent ztota, symbolu boskosci). Minima-
listyczna forma wizualna dzieta miesci w sobie
bogaty tadunek tresci. Dtuzniewski, postugujac
sig bardzo oszczednymi srodkami wyrazu, wchodzi
w dialog z tradycja artystyczna i odnosi si¢ do
fundamentalnych dla naszej kultury znaczen oraz
sensow. Z jednej strony nawiazuje do historycz-
nego sporu migdzy zwolennikami i przeciwnikami
przedstawiania bostwa na obrazie, z drugiej,
prezentujac wizerunek Boga ($wiadczy o tym
format obrazu, typologicznie zwiazany z kategoria
portretu), pozbawia go jakichkolwiek odniesien
do figuraciji i abstrakcji, pozostawiajac w postaci
wypisanego stowa.




Stanistaw Drozdz

(1939-2009) twérca i jeden z gtéwnych
animatorow poezji konkretnej. Absolwent
filologii polskiej Uniwersytetu Wroctawskie-
g0 (1959-1964). W 1967 roku zaczat pisa¢
teksty konkretne, a w 1979 roku opracowat
i opublikowat ksiazke Poezja konkretna.
Wybér tekstow polskich oraz dokumentacja
z lat 1967-77. W 2001 roku zostat laureatem
Nagrody Fundacji Nowosielskich; w 2003
reprezentowat Polske na 50. Biennale Sztu-
ki w Wenecji.

Punktem wyjscia jego prac byty stowa,

litery, znaki interpunkcyjne i symbole

matematyczne. Tworzyt wydruki, odbitki,

maszynopisy, obiekty, instalacje oraz
prace interaktywne. Artysta tak cha-
rakteryzowat swoja twadrczosc: ,poezja
konkretna polega na wyizolowaniu, zau-
tonomizowaniu stowa. Wyizolowaniu go
z kontekstu jezykowego, wyizolowaniu
go takze z kontekstu rzeczywistosci po-
zajezykowej, zeby stowo jak gdyby samo
w sobie i dla siebie znaczyto. W poezji

konkretnej forma jest zdeterminowana
trescia, a tres¢ forma. Poezja tradycyjna
opisuje obraz. Poezja konkretna pisze
obrazem”.
Powstajace prace Drozdz od poczatku okre-
$lat terminem pojecioksztatty. Nazwa wy-
wodzi sie od ksztattow pojec, ktore realizujq
sie w momencie ich przestrzennego uformo-
wania. Artysta tworzyt teksty na ptaszczyz-
nie dwuwymiarowej i teksty w przestrzeni
— bardzo rozne: teksty literowe, stowne
(na przyktad Klepsydra, Zapominanie, 1967),
teksty cyfrowe (na przyktad Samotnosc,
1967), teksty znakowe (na przyktad Nie-
pewnosé-wahanie-pewnosé, 1968) i teksty-
-obiekty (na przyktad Miedzy, 1977). Te
ostatnig prace zrealizowat w Galerii Foksal.
Wnetrze galerii, biatego prostopadtoscianu,
pokryto rownymi rzedami przypadkowo
utozonych czarnych liter, sktadajacych sie
na stowo ,miedzy”. Samo stowo nigdzie si¢
jednak nie pojawito w zapisie nastepujacych
po sobie liter. Artysta wprowadzit widza
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jakby do wnetrza tekstu i do wnetrza stowa
,miedzy”. Jak zauwazyt Tadeusz Stawek,
ogladajacy te prace ludzie mieli wrazenie,
jak gdyby to oni byli czytani przez tekst.
Sam Drézdz sugestywnie okreslit proces
patrzenia na tak rozmieszczony tekst jako
obserwowanie go ,z pozycji muchy”.
W 2001 roku w ramach prezentacji
Zewnetrznej Galerii AMS na 400 bill-
-boardach w kilkunastu miastach w catej
Polsce pojawita sie praca Stanistawa
Drozdza Lub. W 2003 roku ta sama
praca zostata zrealizowana w monumen-
talnej skali (85x12 m) na frontonie bu-
dynku Gornoslaskiego Centrum Kultury
w Katowicach (nieco zmodyfikowana
przez artyste). W projekcie Alea iacta
est przygotowanym na 50. Biennale
Sztuki w Wenecji Drozdz uzyt stotu bilar-
dowego i kostek do gry.






Stanistaw Drozdz

Bez tytutu

1974, obiekt; ptyta pilsniowa, akryl

e
—
' — =) m—— 3= ]

(?)

) ? (2)
(?) ?
?2 (1)

Praca skomponowana zostata ze
znakow zapytania, wykrzyknikow i na-
wiasow, ktére mozna interpretowac
jako ekwiwalent okreslonych stanow
emocjonalnych: niepewnosci, pew-
nosci czy wahania. Artysta ukazuje
monotonieg i rownoczesnie prostote
tych trzech abstrakgji, ktére w ogrom-
nym stopniu decyduja o naszym
zachowaniu. Pojedynczy znak buduje
tutaj przestrzen w typograficznym,
estetycznym, a nawet konceptualnym
rozumieniu.

Drozdz pozbawiat wykorzystywa-

ne w swych pracach stowa ich

naturalnego kontekstu i umiesz-
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albo czarne). Oprocz stow two-
rzywem prac Drozdza byty takze
litery, cyfry, znaki interpunkcyjne

i diakrytyczne, symbole matema-
tyczne oraz linia: prosta lub wijaca
sie. Prace te uruchamiaja w wyob-
razni widza skojarzenia z typogra-
fia, grafika i rysunkiem. Zazwyczaj
artysta postugiwat sie $cisle okre-
$long technika; litery lub stowa
wyklejano najpierw na papierze,
fotografowano, a nastepnie wyko-
nywana byta odbitka sporych roz-
miarow, ktora naklejano na ptyte
pilsniowa lub drewniana.

—
o ==

tryptyki i poliptyki. Tto tych prac
jest zawsze neutralne: biate albo
czarne, a kolor czcionek kontrastu-
je z kolorem tta (tez bywaja biate

czat bezposrednio na planszy lub
) I ? kilku planszach, tworzac dyptyki,
]
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Bez tytutu

1974, obiekt; ptyta pilsniowa, akryl

Drozdz potrafit wydobyc¢ to, co znak moze znaczyc¢
na wielu poziomach, nie tylko gramatycznym czy
wizualnym. Ta praca jest ztozona z matematycz-
nych znakéw mniejszosci i wiekszosci, ktore two-
rza pie¢ par, za kazdym razem w innych relacjach.
Znaki zamieniaja sie miejscami, mamy tu do czy-
nienia z dynamicznym procesem i odwracaniem
wartosci. Kiedy patrzy si¢ na nie od gory do dotu,
widag, ze zblizaja sie do siebie, w samym centrum
kompozycji naktadaja sie, by na powrot sie rozejsc.
Figura umieszczona centralnie przywodzi na mys|
rung ingwaz, symbolizujaca migdzy innymi ptod-
nosc i odrodzenie.



Stanistaw Drozdz 68
Stowo

1974, obiekt; ptyta pilsniowa, akryl

Prace Drdzdza sa caly czas aktualne. Ich znacze-
nie artystyczne zamyka sie w obrebie poematu
wizualnego i nie zalezy od kontekstu innych prac
czy tez od uzasadnien zewnetrznych. Dla artysty
wazna byta konkretna materia pojedynczych liter
lub stow, uwazat bowiem, ze ,stowa nie ktamia,

a zdania ktamia”. Uzyte przez artyste znaki, stowa
czy litery funkcjonuja zaréwno na planie seman-
tycznym, jak i semiotycznym. Ich realizacja prze-
strzenna sprawia, ze powotane przezen do zycia
formy nabieraja réwniez znaczenia wizualnego.
Jednak dopiero zabieg wzajemnego sprzegniecia
tresci i formy czyni, ze prace te staja sie czytelne
i nie poddaja sie kaprysom koniunktury.



Edward Dwurnik

(1943-2018) malarz, autor rysunkow.

W latach 1963-1970 studiowat na Wydziale
Malarstwa warszawskiej Akademii Sztuk
Pieknych w pracowni prof. Eugeniusza
Eibischa oraz na Wydziale Rzezby w pra-
cowni prof. Jerzego Jarnuszkiewicza. Byt
laureatem licznych nagréd, m.in. krytyki
artystycznej im. Cypriana Kamila Norwida
(1981), Komitetu Kultury Niezaleznej Soli-
darnosci (1983), Nagrody Coutts Contem-
porary Art Foundation (1992). Byt artysta
niezwykle ptodnym. Jego dorobek obejmuje
ponad 4,5 tysiaca obrazow, 3,5 tysiaca
akwarel oraz okoto 13 tysiecy rysunkow.
Zwykle uktadat obrazy w cykle — Droga,
Gipsowy plener, Rozne btekity, Chmury,
Chwila, Paryz, Podroze autostopem, Krzyz,

Warszawa, Namietnosci, Dyplom, Robotnicy,

Droga na Wschaod, Od Grudnia do Czerw-
ca, Niech zyje wojnal, Wyliczanka to tylko

najwazniejsze z nich, powstajace w réznych
okresach jego kariery artystycznej, nieraz
przez wiele lat. Tworczosé Dwurnika jest
mocno osadzona w realiach wspoétczesnej
mu historii Polski: przez ponad pot wieku
malowat z pasja kronikarza rzeczywistosc,
ktora obserwowat z perspektywy zycia
codziennego Polakéw, ich obyczajow, fru-
stracji, problemdw i traum. Polska i polskie
spoteczeristwo odbijaja si¢ w jego obrazach
niczym w krzywym zwierciadle: spojrzenie
artysty czesto bywato bowiem krytyczne,
czasami o groteskowym wrecz wyrazie.

W potowie lat 60. Dwurnik wypracowat
charakterystyczny styl, w ktorym tworzyt
praktycznie przez reszte zycia. Malowat

W manierze przypominajacej malarstwo
naiwne, operujac rysunkowa, pospieszng
forma, komiksowym sposobem narraciji,
mnozac szczegoty przedstawienia.
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Punktem zwrotnym w jego tworczosci byto
spotkanie z malarstwem prymitywisty Niki-
fora Krynickiego — Dwurnik po raz pierwszy
zobaczyt je w 1965 roku i odtad stato sie
dla niego wielka inspiracja. Od Nikifora
przejat dosadny realizm i swoistg postawe
antyestety, ale wptyw na jego sztuke miaty
tez strategie sztuki lat 70. XX wieku — reje-
stracja, zapis i dokumentacja. Wyroznikiem
tworczosci Dwurnika stata sie narracyjnosc
obrazow — sam artysta mowit o nich, ze sa
filmowe. W latach 80. jego malarstwo stato
sie ekspresyjne i dramatyczne. Po 2000
roku obrazy przybraty forme kompozyciji
oscylujacych miedzy ekspresja a wizualiza-
cjami popartowskimi. Przez kilka lat artysta
tworzyt tez obrazy czysto abstrakcyjne, na-
wiazujace do malarstwa Jacksona Pollocka.
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Btekitny powiat

z cyklu Gipsowy plener

1970, olej na ptotnie
Na debiutanckiej wystawie, ktora odbyta sie
w 1971 roku w galerii Wspoétczesnej w Warsza-
wie, artysta pokazat kilka serii obrazéw, migdzy
innymi Gipsowy plener. Od 1966 roku Dwurnik
malowat swdj najdtuzszy cykl obrazéw, Podroze
autostopem, ktory postuzyt mu takze za tto do
Gipsowego pleneru (czyli ,gtow w pejzazu”, jak
mowit artysta). Autostopy nazywat malowaniem
opowiadanek z lotu ptaka. ,Malowatem podwoérko,
mogtem zajrze¢ do srodka, w garnek. Wielokrotnie
mowitem, ze mogtem przesuna¢ tego bohatera
w inne sytuacje, inny czas, mogtem go postarzy¢,
odmtodzi¢. W kazdym momencie przerzuci¢
wszystkie elementy architektoniczne, pomieszac.
To byto bardzo pociagajace”. Natomiast Gipsowy
plener to sa gtowy na tle Autostopow. ,Pézniej ro-
bitem Gipsowy plener. Z nim byta jeszcze ciekaw-
sza praca, bo Autostopy, ktore robitem wczesniej,
traktowatem jako tworzywo. Wziatem nozyczki,
ciatem obrazy, wklejatem, robitem z nich tta, wyci-
natem gtowy itd.”.




Edward Dwurnik

W obronie idola

z cyklu Gipsowy plener

1971, olej na ptdtnie
Edward Dwurnik malowat pejzaze miejskie naj-
czesciej bez linii horyzontu — obserwowane z lotu
ptaka, z charakterystycznym nagromadzeniem
motywoéw. Chociaz zazwyczaj przedstawiaja one
konkretne polskie miasta, artysta nie pozostawat
wierny topografii ani perspektywie. Na obrazach
z tego cyklu sasiadowa¢ moga ze soba obiekty
i budynki w rzeczywistosci oddalone od siebie
o wiele przecznic. Miasta Dwurnika zasiedlaja
ludzie oraz caty zestaw artefaktow. Jednym
z czestszych sg ,idole” — monumentalne pomniki-
-gtowy, symbolizujace wtadze totalitarna, ktérych
idea uksztattowata sig latem 1970 roku. Na tych
ptétnach zwykle wiele sie dzieje, kompozycje
przyttaczaja detalami. kacza one w sobie cechy
dokumentu i malarstwa symbolicznego, oddajac
atmosfere polskiej rzeczywistosci. Nieobce jest
im takze poczucie humoru.




Mirostaw Filonik

(ur. 1958) rzezbiarz, autor instalacji. W latach

1980-1985 studiowat na Wydziale Rzezby Akade-

mii Sztuk Pieknych w Warszawie. Dyplom otrzy-
mat w pracowni prof. Jana Kucza. W 2008 roku
uzyskat tytut doktora w Akademii Sztuk Pieknych
w Poznaniu (obecnie Uniwersytet Artystyczny).
W 1985 roku, wraz z Mirostawem Batka i Markiem
Kijewskim, zatozyt grupe Neue Bieriemiennost’
(dziatata do 1989), zaliczana do najwazniejszych
ugrupowarn lat 80. w sztuce polskiej. Jej czton-
kowie tworzyli w tym okresie prace o podobnym
charakterze, mieszczace sie w nurcie tzw. rzez-
by postmalarskiej. Od 1989 roku Filonik uzywa

w swoich instalacjach lamp jarzeniowych o wy-
jatkowej jasnobtekitnej barwie, produkowanych
specjalnie dla niego przez firme Philips Lighting
Poland. Jego realizacje cechuje minimalizm

srodkow, kreslenie $wiattem uproszczonych

form geometrycznych lub znakéw oraz taktyka
interwencji. Instalacje Filonika, projektowane

z mysla o konkretnych wnetrzach lub otwartych
przestrzeniach, powstaja w dialogu z miejscem,
czesto wydobywajac niedostrzegane wczesniej
cechy danej przestrzeni — jak w przypadku pracy
Daylight, prezentowanej w 1992 roku w Centrum
Sztuki Wspotczesnej Zamek Ujazdowski. Wpro-
wadzajac swoje $wietlne konstrukcje w zastang
przestrzen, Filonik odrealnia ja i zarazem podkre-
$la: linia $wiatta, opisujac kwadrat wnetrza sali,
przebija $ciany i pietra. Swiatto jest sugestywnym
komunikatem, szczegélnie waznym w réznych
odmianach wschodnich filozofii, ktére Mirostaw
Filonik zgtebia od lat.
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Mirostaw Filonik
Fish

1989, instalacja; drewno, $wietlowki

Fish to praca z przejsciowego okresu
tworczosci Filonika, pierwsza rzezba
ze $wietlowkami, a jednoczesnie
ostatnia figuratywna. Monumentalna
instalacja zostata zaprojektowana
jako praca site-specific. Zawieszona

w przestrzeni drewniana forma przed-
stawiajaca gigantyczna rybe jest prze-
bita prosta linia $wietlowek. Deski do
budowy ryby pochodzity z rozebranej
szopy, stojacej na podworku domu
rodzinnego artysty w Biatymstoku.

Instalacja byta pierwsza praca, w kto-
rej artysta wykorzystat lampy
fluorescencyjne, bedace od tego
momentu znakiem rozpoznawczym
jego tworczosci. Filonik nie stara

sie ukry¢ czesci technicznej swoich
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prac — statecznikow, kabli, systemu
podwieszer i catego instrumentarium
niezbednego, zeby swietlowki swieci-
ty. Zawsze stanowia one rownoprawny
element dzieta.



Adam Garnek

(ur. 1964) rzezbiarz, tworca obiektow,
machin, instalacji. W latach 1983-1988
studiowat na Wydziale Malarstwa, Grafiki
i Rzezby w Panstwowej Wyzszej Szkole
Sztuk Plastycznych (obecnie Uniwersytet
Artystyczny) w Poznaniu. Laureat Nagrody
Artystycznej Miasta Poznania w 1991 roku,
stypendysta The Pollock-Krasner Founda-
tion w 1995 oraz Ministra Kultury i Sztuki
w 2003 roku.
Garnek to artysta zafascynowany
mechanika ruchu oraz forma, powotu-
jacy do zycia obiekty wymykajace sie
jednoznacznym klasyfikacjom. Jego
prace ustawione w przestrzeni galerii sa
postrzegane w kategoriach rzezby, ale
z uwagi na konstruktorska pomystowosé
kaza tez widzie¢ w sobie produkty epoki
industrialnej, ktore wyszty spod reki
inzyniera. W latach 90. artysta tworzyt
konstruowane z inzynierska wyobraznia
mechanizmy: mobile, pojazdy, maszyny,
wehikuly, niemal wszystkie pozostajace

w istotnym zwiazku z jakas postacia
mechanicznego ruchu, pojawiajaca sie
za sprawg sity miesni albo dzieki uzyciu
silnika elektrycznego. Obiekty te tylko
pozornie miaty stuzyé¢ praktycznym
celom — proponowaty uzytkownikom
udziat w dziataniu, w ktérym ruch miat
jedynie czysto estetyczne zastosowanie.
Jest w nich jednoczesnie miejsce na
dowcip, ironie, zart. Prace Garnka z tego
okresu budowane byty zazwyczaj ze
starych, nieuzywanych juz elementow
metalowych, takich jak kota, sprezyny,
przektadnie, tozyska, ramy, kawatki bla-

chy, ktore artysta znajdowat na ztomowi-

skach. Zaawansowanie technologiczne
czy wrecz terror wspotczesnej cywi-
lizacji technicznej Garnek wysmiewa

w swoich realizacjach, stosujac czasami
jezyk tagodnej ironii lub groteski, pozwa-
lajac widzowi napawac sie ideg mecha-
nizmu, ktérego jedyna funkcja jest samo
dziatanie. W latach dwutysiecznych
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Garnek zaczat tworzy¢ nowy rodzaj
prac — maszyny do rysowania na piasku
i na papierze, a takze podreczne instru-
menty do rysowania. W ostatnich latach
(2017-2018) powstat Ekran, praca
zbudowana z kilku tysiecy osadzonych
w stalowej ramie ruchomych blaszek,
reagujacych na dotyk cztowieka, oraz
kilkumetrowa Kartka-pocztowka, za-
montowana w przestrzeniach Starego
Browaru w Poznaniu.



Adam Garnek
Forma IX

1991, obiekt; metal

Adam Garnek konstruuje urzadzenia, zwykle

w formie mobilow, ktore tylko pozornie stuza
praktycznym celom. Sa to najczesciej przedmioty
surrealistyczne, a nawet absurdalne. Ten mobil

to pierwszy z cyklu pojazdow, ktore artysta wy-
konat w latach 90. Jego realizacja stata si¢ dla
Garnka okazja do zapoznania sie ze specyfika
stali, sposobow jej ksztattowania, budowania kot,
spawania itp. Inspiracja byt zamyst wykonania
duzej machiny, wielokotowego pojazdu zdolnego
do poruszania sie po ulicach. Juz w trakcie pracy
nad mobilem artysta stwierdzit, ze wystarcza
dwa kota, zeby wehikut dato sie wprawi¢ w ruch.
Pojazd moze towarzyszy¢ cztowiekowi podczas
spacerow, daje si¢ nim sterowac i toczy¢ go na
metalowych obreczach w dowolnym kierunku. Nie
bez znaczenia jest w tym wypadku watek transfor-
macyjny — na poczatku lat 90. polskie spoteczen-
stwo otwierato sie na Zachdd, na ulicach naszych
miast pojawito sie wiele wspaniatych samocho-
dow, ktore budzity fascynacje i podziw autora.
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. Adam Garnek
Zotty rower

1995, obiekt; metal, farba

.Mysle, ze sposrod wszystkich przedmio-
tow, ktore czlowiek stworzyt — wyznawat
na poczatku lat 90. artysta — najbardziej
pokochat ten, ktory potrafi sie przemiesz-
cza¢”. Ta praca réwniez pochodzi z okresu,
gdy Adam Garnek fascynowat sie¢ pojazda-
mi i roznego rodzaju wehikutami. Tworzyt
mobilne obiekty spetniajace funkcje
uzytkowania, w ktorych proponowat zara-
zem oryginalne rozwiazania techniczne.
Pojazd jest metalowy, stosunkowo cigzki,
napedzany pedatem zamontowanym przy
przednim kole, co sprawia, ze poruszanie
sie nim jest dos¢ trudne. Rower zostat po-
malowany na kolor z6tty, ktory podkresla
forme, a takze dodaje obiektowi lekkosci.
Bardzo wyraziscie zaznacza tez jego
obecnosc¢ w przestrzeni. W dzietach z tego
okresu utopia artystyczna Garnka dotyczy
bezinteresownego kontaktu cztowieka

i maszyny. Artysta proponuje odbiorcy
szczegolna droge poznania, dzieki ktorej,
wchodzac w partnerski kontakt z jego
machinami, mozemy dowiedzie¢ si¢ czegos
waznego o sobie, jak réwniez o otaczajacej
nas rzeczywistosci.




Stefan Gierowski

(1925-2022) wybitny przedstawiciel
wspotczesnej awangardy malarskiej, klasyk
polskiej nowoczesnosci. Studiowat w latach
1945-1948 w Akademii Sztuk Pieknych
w Krakowie, w pracowniach prof. Zbigniewa
Pronaszki i prof. Karola Frycza. Od 1962 do
1996 roku prowadzit dziatalno$¢ dydaktycz-
na na warszawskiej Akademii Sztuk Piek-
nych, petniac tez funkcje dziekana Wydziatu
Malarstwa. W 1986 otrzymat tytut profesora
zwyczajnego. Laureat Nagrody im. Jana
Cybisa za rok 1980. Gierowski byt wybitnym
pedagogiem — z jego pracowni, ktora stano-
wita odrebne zjawisko w ramach warszaw-
skiej ASP, wywodza sie niektorzy malarze
z Gruppy, miedzy innymi Marek Sobczyk
i Jarostaw Modzelewski.
We wczesnych obrazach figuratywnych
widoczny jest wptyw estetyki postku-
bistycznej, jednak juz okoto 1957 roku

Gierowski wypracowat charakterystycz-
ny dla siebie styl abstrakcyjny, oparty na
poszukiwaniach kolorystycznych. Odtad
jego obrazy graja przede wszystkim
ptaszczyzna, swiattem i barwa; czasami
sa niemal monochromatyczne, przeta-
mane dominanta jednego intensywnego
koloru. Aleksander Wojciechowski
okreslit jego sztuke tego czasu mianem
,abstrakcji autonomicznej”, co wydaje
sie najtrafniej charakteryzowac twor-
czo$¢ artysty. Potozenie nacisku na sam
fenomen obrazu wskazuje, ze Gierowski
rozpoczat poszukiwania nowej formuty
malarstwa pozbawionego tresci — poza
tymi, jakie niesie dziatanie koloru. W tym
samym czasie porzucit nadawanie obra-
zom tytutow i od tej pory konsekwentnie
oznacza je rzymska numeracja Cnie za-
wsze wedtug kolejnosci).
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Ewolucja twérczosci Gierowskiego prze-
biegata w strone wzmocnienia czynnika
intelektualnego. W potowie lat 60. artysta
zblizyt sie do poszukiwan charaktery-
stycznych dla malarstwa opartowskiego,
aczkolwiek byto to podobienstwo czysto
formalne i zewnetrzne. Od lat 70. wiecej
uwagi skupiat na wzajemnych oddziatywa-
niach padl barwnych, to skontrastowanych,
to rozbitych na plamy czystego pigmentu.
W obrazach z lat 80. na pierwsze miejsce
wysuneto sie emocjonalne oddziatywanie
koloru, Gierowski zaczat sie wypowiadac

w sposdb bardziej subiektywny, a nawet
duchowy. W ostatnich pracach operowat
podstawowymi ksztattami geometrycznymi
i intensywnymi kolorami. Niektore obrazy sa
niemal monochromatyczne, budowane jedy-
nie intensywnoscia barwy.



Stefan Gierowski

CDLV

1980, olej na ptotnie

Jako mtody twoérca Stefan Gierowski
malowat kompozycje figuratywne, ale
z czasem doszedt do malarstwa nie-
przedstawiajacego. Figuracja byta dla
niego zbyt ograniczajaca, nie dawata
petnej wolnosci w przedstawieniach
tresci o charakterze ogolnym, idei,
emocji czy poje¢. Obrazy Gierowskie-
go dziataja przede wszystkim barwa,
jest on mistrzem ekspresji chroma-
tycznej. Na prezentowanym ptétnie
widzimy naprzemiennie malowane
poziome strefy kolorow zimnych

i cieptych. Artysta analizuje sposdb,

w jaki oddziatuja na siebie poszcze-
g6lne barwy. Uktady horyzontalne
zestawione tu zostaly z podziatami
wertykalnymi, uzyskanymi za sprawa
iluzji wklestosci i wypuktosci faktury.
Dla Gierowskiego bardzo wazne jest
$wiatto, dzieki ktoremu buduje gtebie
kompozycji. Czestym motywem na
jego ptotnach — jak i na tym obrazie
— s3 emanujace energia jasniejace
$ciezki na ciemnym tle, niby szczeliny,
przez ktore wydostaje sig blask. Za
pomoca skrajnie zredukowanych

elementow malarskiego jezyka artysta
podjat badania wzajemnych relacji
miedzy linia a kolorem. Linia niesie
w sobie zaréwno spokoj, jak i emocje;
moze dynamizowac ptaszczyzne, ale
takze ja unieruchamiaé. Moze by¢
elementem zamykajacym kompozycje
badz otwierac ja na inng przestrzen.
W latach 80. linia byta gtéwnym
elementem budowy obrazu u Gierow-
skiego; stata si¢ nosnikiem energii —
Swiattem, ktore porusza przestrzen.
W jednym z wywiadow artysta
odnidst si¢ do pojawiajacych si¢
W jego obrazach linii: ,Linia ma
w sobie element tresciowy — tak
bym to powiedziat — opisuje cos,
co okresla; to jest linia, ktora dazy
dokads, albo linia, ktora obryso-
wuje cafq przestrzer; linia, ktora
przecina przestrzen; linie, ktore si¢
powtarzaja, multiplikuja — kazda
ma odrebna tres¢. Sprawa linii
byta jednym z elementow budowy
czesci obrazéw. Wracata co pe-
wien czas jako przyczyna nastep-
nych obrazow”.
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Mariusz Gill

(ur. 1961) rzezbiarz, autor instalacii i realizacji
plenerowych. W latach 1980-1984 studiowat
rzezbe w Panstwowej Wyzszej Szkole Sztuk Pla-
stycznych w Poznaniu, a nastepnie byt asystentem
W pracowni rzezby na tej uczelni. W 1990 roku
wyemigrowat na state do Danii. Jest autorem
kilku monumentalnych projektow rzezbiarskich,
na state wpisanych w krajobraz, zrealizowanych
w Polsce i za granica, migdzy innymi grupy czte-
rech kamiennych prac w zbaszynskim parku (pra-
ca dyplomowa z 1984 roku) czy ,tysiacletniego”
dzwonu z granitu, usytuowanego w poblizu Oden-
se w Danii (1988). Artysta wykorzystuje zaréwno
szlachetne materiaty (granit, braz, stal), jak i tanie
(piasek, popiot, chleb, krede, wosk). Jego prace
maja czesto metafizyczny wymiar i — wedtug stow
Jarostawa Koztowskiego — w zamierzeniu staja sie
narzedziem dialogu z Absolutem, kryja w sobie
Tajemnice. Czesto mozna znalezé w jego tworczo-
$ci odniesienia do symboliki religijnej, najczesciej
chrzescijanskiej. Gilla interesuje transformacja
tych symboli, nastepujaca wraz z rozwojem cy-
wilizacji i $wiadomosci cztowieka. Jak mowit sam

artysta: ,Najwazniejsza jest dla mnie mozliwosé
odkrywania pierwotnosci. Jest to jedna z tych
stref, o ktorych nie daje sie mowié, lecz czasem
udaje sie je stworzy¢”. W sztuce Gilla aspekty in-
telektualne splataja sie z poetyckim czy wrecz mi-
stycznym postrzeganiem Swiata. Artysta poprzez
swoje prace zadaje podstawowe pytania — czy
symbole funkcjonujace przez wieki w réznych kul-
turach i systemach religijnych maja znaczenie dzi-
siaj¢ czy nadal sa nos$nikami tresci, ktore niegdys
stanowity o ich sile2
Tworzywa, formy i konteksty, jakie tworza
w przestrzeni sa w pracach Gillla uzupetniane
przez tytut, ktory petni role klucza do inter-
pretacji i buduje kolejny poziom znaczen:
Jeden z ostatnich przedmiotéw starego
$wiata starannie opakowany, Materia czysta
w stanie oczekiwania, Principia pneumatica,
0 bezprzedmiotowosci ofiarowani czy Ostat-
nia wieczerza wedtug Mariusza Gilla.
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Mariusz Gill
Praca w Bfekicie,
Czerni i Ztocie

1991, instalacja rzezbiarska; drewno, szkto, farba

Ta praca rzezbiarska pokazana byta w 1993 roku
w Centrum Sztuki Wspotczesnej Zamek Ujaz-
dowski w ramach wystawy indywidualnej artysty
Dialogi z niebem.
Praca w Bfekicie, Czerni i Ztocie powstata pod
wptywem fascynacji autora kultem Czarnych Ma-
donn.SpalonadrewnianaMadonnaz Dziecigtkiem
pokrytajestresztkamipoztotyi zamknietaw prze-
szklonej niebieskiej gablocie z otwierajacymi sie
drewnianymiskrzydtami.Formaskrzyninawiazuje
do szafkowych Madonn relikwiarzowych. Figura
Madonny ustawiona jest tytem do widza, jej ztote
wiosy sptywaja na plecy.
Artysta z duzym pietyzmem wyrzezbit w drewnie
Madonne z Dzieciatkiem, nastepnie ja spalit, a na
koniec starannie odrestaurowat. Konstrukcja,
destrukcja, rekonstrukcja — préba symbolicznego
oczyszczenia mitug




Wanda Gotkowska

(1925-2013) malarka, autorka obiektow i insta-
lacji przestrzennych oraz rysunkow; animatorka
zycia artystycznego, inicjatorka wystaw i akcji
zwigzanych z mail artem. W latach 1946-1952
odbywata studia polonistyczne na Uniwersytecie
Wroctawskim i studia artystyczne w Paristwowej
Wyzszej Szkole Sztuk Plastycznych we Wroctawiu.
Dyplom uzyskata w pracowni prof. Eugeniusza
Gepperta. Prowadzita dziatalnos¢ pedagogiczna
na macierzystej uczelni, gdzie w 1991 roku uzyska-
ta tytut profesora zwyczajnego. Nalezata do ugru-
powan artystycznych Poszukiwania Formy i Koloru
(1957-1961) i Grupa Wroctawska (1962-1976).

0Od potowy lat 50. Wanda Gotkowska byta zwiaza-
na z powojenng awangarda wroctawska. Zaliczana
jest do grona prekursoréw polskiego konceptuali-
zmu, mail artu, op artu oraz strukturalizmu. Przeto-
mowym wydarzeniem dla artystki byto | Biennale
Form Przestrzennych w Elblagu w 1965 roku —
zrealizowata wowczas rzezbe, w ktorej podejmo-
wata zagadnienie relacji miedzy obiektem a jego
otoczeniem: potraktowata tréjwymiarowy obiekt
jako rysunek w powietrzu, ktorego elementy

petnity funkcje linii organizujacych przestrzen.

W 1968 artystka sformutowata koncepcje dzieta
sztuki jako ,uktadu otwartego”, o niedomknigtej
formule, w ktorym przypadek i obecno$¢ rucho-
mych detali wprowadzaty mozliwo$¢ modyfikaciji.
Wiaczajac w dzieto elementy otoczenia takie jak
ruch, $wiatto, przestrzen, a niekiedy i dzwiek, oraz
zaktadajac aktywny udziat odbiorcy, Gotkowska
podkreslata role percepcji, czynnika decydujacego
o ostatecznym ksztalcie dzieta. Jednoczesnie gto-
sita prymat koncepcji nad realizacja, co wpisywato
jej prace w nurt sztuki konceptualnej. W latach 70.
stworzyta cykl Kolekcje, w ktorym taczyta sztuke
konceptualna z elementami abstrakcyjnymi. Od
potowy lat 90. w jej pracach zaczety sie pojawiac¢
inspiracje naturg — w wykonywanych wowczas
pejzazach Gotkowska postugiwata si¢ rowniez je-
zykiem form geometrycznych.
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Wanda Gotkowska 82

Dezaprobator

19722010 (rekonstrukcja)
realizacja przestrzenna; drewno, farba, folia PCV, papier silikonowany

Prace Wandy Gotkowskiej z lat 1967-
1972 byly krytycznymi wypowiedziami
na temat sztuki i zawrotnego tempa,
w jakim powstawaty w tamtym czasie
coraz to nowe propozycje artystycz-
ne. Dezaprobator jest dzietem nadal
aktualnym, porusza bowiem problem
odbiorcy zagubionego wsrod wielkiej
ilosci wydarzen kulturalnych. Jest

to obiekt w postaci ogromnej szpuli

z czg$ciowo nawinieta papierowa

tasma z roli, z wypisanym na niej
manifestem artystki. Pozostata czes¢
tasmy jest zawieszona na $cianie

(w innej wersji lezy rozwinigta na pod-
todze). Na tasmie znajduije sig napis:
,Nadprodukcja dziet sztuki i nadmiar
informacji utrudniaja mozliwos¢
wyboru i zacieraja roznice migdzy
autentycznoscia a wtérnoscia. Au-
tomatyzm i przyzwyczajenie nazywa
sig czgsto koniecznoscia wypowiedzi
artystycznej, zawartej w kilometrach

i tonach materiatow, dostepnych

w warunkach ziemskich. Nieunikniony
— produkowany nadmiar energii musi
by¢ akumulowany”. Reszta manifestu,
jesli w ogole istnieje, znajduje si¢ na
odcinku tasmy nawinietym na rolce.
Artystka postulowata stworzenie
Swiatowej Sktadnicy Informacji
Artystycznej, dziatajacej na zasadzie
zblizonej do urzedu patentowego;
miatoby to przeciwdziata¢ powtarza-
niu pomystow i tematow w sztuce,
zapobiec ich wtornosci oraz brakowi
kryteriow wartosciowania.

Zakup pracy do Kolekcji
Centrum Sztuki Wspot-
czesnej Zamek Ujazdow-
ski zostat dofinansowany
ze $rodkow Ministra
Kultury i Dziedzictwa
Narodowego w ramach
programu Regionalne
kolekcje sztuki wspot-
czesnej.




Wanda Gotkowska
Dezaprobator




Pawet Grunert

(ur. 1965) projektant, rzezbiarz. Studiowat na Wy-
dziale Architektury Wnetrz warszawskiej Akademii
Sztuk Pieknych, gdzie w 1990 roku w Pracowni
Mebla uzyskat dyplom z wyréznieniem. W latach
1990-1991 pracowat jako asystent w tej pracowni,
a w latach 1993-1994 w Pracowni Form Wizu-
alnych. Najbardziej lubi projektowac i tworzyé
krzesta; te wtasnie sprzety byty przedmiotem jego
pracy dyplomowej Moje krzesta. ,Marza mi sie
pola zasiane krzestami, ktére hoduje sie jak wino-
rosle we Francji”, mowit artysta. Zaprojektowat

i wykonat kilkaset mebli, rzezb i aranzaciji prze-
strzennych, a jego prace czesciej mozna spotkac
w galeriach niz w sklepach. Wsréd zaprojekto-
wanych przez niego obiektow sa rosnace krzesta
z bluszczu, krzesto z korzeniami, t6zko ze zboza,
stot z ziemi i bujane schody.

Grunert tworzy obiekty z pogranicza rzezby

i sztuki uzytkowej. Poszukuje niekonwencjo-
nalnych rozwiazan formalnych, uktadéw prze-
strzennych i zestawien réznych struktur. Bada
mozliwos$ci materiatdw, prébujac znalezé ideal-
na forme dla swoich projektow. Uzywa zaréw-
no materiatow naturalnych — gatezi, stomy,
ziemi, trawy, siana, trzciny, drewna — jak i ce-
giet, tkanin i stopow metali, a takze surowcow
wtérnych. Butelkowiec (2009), czyli szezlong
z butelek po wodzie mineralnej, stat sie jednym
z jego najbardziej rozpoznawalnych mebli.
Artysta prdobuje znalez¢ odpowiedzi na istotne
pytania pojawiajace sie we wspotczesnym
wzornictwie. Czy istnieje granica migdzy rzez-
ba a meblem2 W jakim stopniu mebel moze
zmieni¢ sie w dekoracje? Czym sa eko-meble?
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Pawet Grunert

Tron dla wiatru
1994, obiekt; wiklina, metal

Meble Pawta Grunerta to dzieta sztuki
nawiazujace do typowych ksztattow
domowych sprzetow. Jego krzesta,
fotele czy inne siedziska petnia jednak
przede wszystkim funkcje estetyczna.
Praca Tron dla wiatru zostata przygo-
towana na ogdlnopolski konkurs Krze-
sto 94 w Krakowie, gdzie otrzymata
trzecia nagrode. Idea dla tej oryginal-
nej formy byto inne niz zwyczajowe

podejscie do mebla wiklinowego. Ar-
tysta postawit sobie zadanie stworze-
nia obiektu, ktory nie bedzie pleciony

i nie bedzie nawiazywat do krajobrazu.

Prototyp byt pézniej modyfikowany
przez artyste, miedzy innymi powiek-
szono siedzisko, wmontowano kotka
pod konstrukcje. Do tej pory powstato
15 egzemplarzy Tronu.
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Pawet Grunert

Krzesto przewrotne

1994, obiekt; drewno, farba

Ten obiekt takze powstat na
konkurs Krzesto 94. Niestety,
praca zostata zdyskwalifiko-
wana, gdyz podczas siadania
zle zespawany element pekt

i odpadta noga. To projekt
zartobliwy, autor idzie tropem
absurdu i odwracania znaczen
w designie.

86



Aneta Grzeszykowska

(ur. 1974) artystka wizualna, wykorzystujaca me-
dium fotografii i filmu, autorka rzezb, obiektow,
instalacji. W latach 1994-1999 studiowata na Wy-
dziale Grafiki warszawskiej Akademii Sztuk Piek-
nych. Po dyplomie pracowata w duecie z Janem
Smaga (gtosna realizacja Plany, 2001-2003); od
20005 realizuje gtéwnie wtasne projekty artystycz-
ne. Laureatka Paszportu ,Polityki” w kategorii
sztuki wizualne za rok 2013.
Gtownym medium, w ktérym pracuje Aneta
Grzeszykowska, jest fotografia. Artystka bada
role fotografii w dokumentowaniu obecnosci
i kreowaniu tozsamosci cztowieka. Proces
ten analizuje na przykfadzie swoim i swoich
najblizszych, dlatego w wielu pracach pojawia
sie jej wiasny wizerunek lub cztonkéw rodziny.
Prowadzi te gre z tozsamoscia na wielu po-
ziomach, interesuje ja potencjat manipulacji
obrazem oraz performatywny wymiar fotogra-
fii. W Albumie (2004) wykorzystata rodzinne
zdjecia gromadzone przez ostatnich 30 lat i za
pomoca Photoshopa usuneta z nich swoja po-
sta¢. W ten sposob powstata dokumentacja

niemal catego jej zycia, ale bez gtéwnej bohaterki.
Praca niejako dopetniajaca Album jest seria Por-
trety (2006), komputerowo wygenerowane foto-
graficzne wizerunki nieistniejacych oséb. Artystka
czesto odwotuje sie do kanonu sztuki powojennej,
powtarzajac na przyktad w 2006 roku kultowy
cykl Untitled Film Stills Cindy Sherman lub reinter-
pretujac film At Land Mai Deren (2013) — sieganie
po prace innych artystow w celu nadania im no-
wych znaczen to jedna ze strategii Grzeszykow-
skiej. Obok fotografii do jej najbardziej znanych
prac naleza rzezby-lalki szyte od 2007 do dzis$ jako
autoportrety lub wymyslone portrety z przysztosci
corki artystki. Jest tez autorka kilku filmow animo-
wanych — jak Black (2007) czy Bél gtowy (2008),
w ktorych porusza problemy reprezentacji ciata
(materiatem wizualnym jest jej whasne ciato).
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Aneta Grzeszykowska

Franciszka 2025

rzezba; wetna, metal

2016,



Aneta Grzeszykowska
Franciszka 2025

Grzeszykowska od dawna szyta
lalki. Jako nastolatka wykonywata je
takze dla swojego mtodszego brata,
ktoremu niechcacy uszkodzita oko
(nieszczesliwie obsuneta jej sie reka
zigta). W 2006 roku Grzeszykowska
sfotografowata z bliska znieksztatco-
na zrenice w oku brata i datowata to
zdjecie 1993-2006. Do zdjecia uszyta
rzezbe — odtworzyta zabawke, ktora
wtedy dla niego robita: czarnego dia-
betka (Diabet, 2007). Od tego czasu
na dobre wrdcita do szycia lalek. Te,
ktore zaczely wowczas powstawac,
s jednak duzo wigksze i staly sie
rzezbami.
Artystka tworzy dwie serie szytych
recznie obiektow. Wczesniej poja-
wily sie czarne lalki, ktore odnosza
si¢ do przesztosci i sa z reguly
autoportretami artystki, wykony-
wanymi na podstawie fotografii
z jej dziecinstwa; odtwarzaja takze
ubrania, ktére wowczas nosita.
Pdzniej zaczety powstawac biate
lalki, przedstawiajace corke artyst-
ki, Franciszke, w przysztosci,

w kolejnych etapach jej zycia — za
dwa, piec¢ lub dziesig¢ lat. Postacie

sa tworzone zawsze ,na wyrost”, jako
prognozy na przysztosc, ale nie sa
portretami w dostownym tego stowa
znaczeniu. Kazda wetniana Franciszka

zostanie uzupetniona fotograficznym

wizerunkiem corki artystki w momen-

cie osiagniecia przez nig okreslonego
wieku — w wypadku lalki przechowy-

wanej w Magazynie Studyjnym Kolek-

cji: w roku 2025.
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Izabella Gustowska

(ur. 1948) artystka wizualna, pionierka
sztuki feministycznej w Polsce; pracuje
w réznych mediach: malarstwo, grafika,
fotografia, instalacje, performans, wideo,
film. W latach 1967-1972 studiowata w Pan-
stwowej Wyzszej Szkole Sztuk Plastycznych
(obecnie Uniwersytet Artystyczny) w Poz-
naniu. Przez wiele lat byta pedagogiem na
macierzystej uczelni, gdzie uzyskata tytut
profesora i prowadzita Pracownie Dziatan
Filmowych i Performatywnych. W 1984 roku
otrzymata Birgit Skiold Memorial Prize za in-
nowacyjnosc¢ w grafice, dwukrotnie (w 1983
i1987) brata udziat w Biennale Sztuki w Sao
Paulo, a w 1988 w Biennale Sztuki w Wene-
cji. W latach 1970-1978 nalezata do para-
teatralnej grupy Od Nowa, od 1979 do 1994
prowadzita poznanska galeri¢ ON.
Gustowska w centrum swojej sztuki sta-
wia figury kobiecosci, wizerunki kobiet,
autoportrety, portrety przyjaciotek. Do
tych tematow i watkow artystka wcigz
na nowe sposoby powraca od lat 70.

w rozbudowanych cyklach prac. Do naj-
bardziej znanych naleza Wzgledne cechy
podobienstwa, w ktorym pojawia sie
zagadnienie podwdjnosci/blizniaczosci
i poszukiwania kobiecej tozsamosci.
Artystka opracowata w nim unikalna
technike, polegajaca na rzezbiarskiej
materializacji fotografii i malarstwa.
0Od lat 90. w sztuce Izabelli Gustowskiej
wazna role zaczeto odgrywac wideo: artyst-
ka zrealizowata w tym medium takie cykle
jak Sny (1990-1994), Ptynac (1994-1997),
Spiewajace pokoje (1996-2001). Obraz
filmowy taczyt sie w nich z przestrzennymi
aranzacjami, istotna role odgrywaty tez
swiatto i dzwiek, dopetniajac wizualny
aspekt realizacji. Charakterystyczne dla
instalacji Gustowskiej sg projektowane
przez nia zagadkowe obiekty, w ktorych
umieszcza monitory z obrazami wideo; cza-
sami otwieraja sie one jak wielkie muszle
lub puzderka do przechowywania cennych
wspomnien. Prace artystki wywotuja
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efekt odrealnienia, napiecia miedzy tym,

co realne, a tym, co wyobrazone. Ryszard
Kluszczynski nazwat te specyfike jej sztuki
,syndromem onirycznym”. Za przygode arty-
styczng zycia artystka uznaje rozbudowane
w trzynastu przestrzeniach Media Story
SHE (2008) i prace nad filmem Przypadek
Josephine H.(2012-2013), w ktérym postaé
artystki, muzy i zony amerykanskiego ma-
larza Edwarda Hoppera ,,0zywa” — zostaje
odegrana przez kilkanascie wspoétczesnych
mieszkanek Nowego Jorku.



Izabella Gustowska

W dzien zacmienia — Czas herbaty

2000, mobilna wideoinstalacja; ekran, stelaz metalowy, silnik, projekcja wideo

antene lub sonde kosmiczna. Na
krawedziach obiektu, symetrycznie
naprzeciw siebie, wbudowane sg dwa
niewielkie monitory. Owalny ekran

w formie czaszy porusza sie wahad-
towym ruchem za sprawa silniczka,
przechylajac sie powoli raz na lewa
strone, raz na prawa. Widoczna na
nim projekcja przedstawia akcesoria
do picia herbaty — filizanke, czajni-
czek i cukiernice z tyzeczka — oraz
siggajaca po nie dton. Projektowany
obraz poddawany jest zapetlonej
transformacji: ulega lustrzanemu
zdwojeniu wzgledem centralnej osi,

a takze rytmicznie oddala sig i zbliza.
Podczas procesu przetwarzania obra-
zu zestaw do herbaty zamienia si¢

w wizerunek piersi oraz stylizowanej
lilii, symbolu kobiecej seksualnosci.

I1zabella Gustowska jest autorka ta- w latach 2000-2002. Zasadnicza jej ‘ o !
Kolekcja Centrum Sztuki Wspotczesnej

jemniczych obiektow o wyszukanych czes¢ stanowi duzy ruchomy obiekt Zamek Ujazdowski, depozyt m.st. Warszawy

formalnie i technicznie konstrukcjach. o owalnym ksztalcie, petniacy role

Praca przechowywana w Magazynie ekranu. Zbudowany jest w formie

Studyjnym Kolekcji nalezy do cyklu azurowej konstrukceji z metalowych

Wzgledne cechy podobieristwa Il pretow i przezroczystego szkta akry-

— L’amour passion, realizowanego lowego. Catos¢ przypomina olbrzymia



Thomas Hirschhorn

(ur. 1957) rzezbiarz, twérca obiektow,
instalacji, prac performatywnych i wideo.
W latach 1978-1983 studiowat w Kunstge-
werbeschule w Zurychu. W 2011 roku re-
prezentowat Szwajcarie na Biennale Sztuki
w Weneciji. Jest laureatem wielu nagrod,
miedzy innymi imienia Marcela Duchampa
(2000), Josepha Beuysa (2004), Kurta
Schwittersa (2011) i Meret Oppenheim
(2018). 0d 2002 roku realizuje cykl projek-
tow pod nazwa Presence and Production
(Obecnosé i produkcja), w ramach ktérego
powstaty miedzy innymi Bataille Monument
w Kassel (2002), 24H Foucault w Palais de
Tokyo w Paryzu (2004), Gramsci Monument
w Nowym Jorku (2013), a takze Robert
Walser-Sculpture w Biel (2019).

Od lat 80. — poczatkowo jako cztonek

grupy Grapus — Hirschhorn tworzy

w galeriach, muzeach oraz w przestrze-

niach publicznych instalacjei konstrukcje

rzezbiarskie odnoszace sie do aktualnych
problemow spoteczno-politycznych. Uzywa
jednorazowych, masowo produkowanych

i fatwo dostepnych materiatow: wycinkow
prasowych, tasmy klejacej, kartonow, pa-
pieru pakunkowego, plastiku. Elementy
swoich instalacji taczy grubymi warstwami
szarej tasmy (to jego znak rozpoznawczy),
budujac réwnolegty wszechswiat hybry-
dowych form i fascynujacych akumulaciji.
Efemeryczne praktyki z gatunku rzezby
spotecznej Hirschhorna wywarty znaczny

wptyw na zmiane myslenia o rzezbie w prze-

strzeni publicznej, ktora wedtug artysty
powinna mie¢ forme nietrwata, ,biedna”,
Lpublicystyczna”, powinna by¢ tez negocjo-
wana z lokalnymi spotecznosciami, stuzy¢
ich interesom i potrzebom. Kilka z bardziej
znanych jego prac, ktére zostaty umiesz-
czone w zaniedbanych dzielnicach czy na
obrzezach miast, to ,pomniki” poswiecone
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mysli takich filozoféow, jak Antonio Gramsci,
Baruch Spinoza czy Gilles Deleuze. Te na
pot rzezbiarskie, na pot architektoniczne,
bardzo rozbudowane instalacje sg réwnie
tymczasowe i nietrwate jak pozostate dzie-
ta Hirschhorna. Artysta czesto podkresla

w wywiadach, ze jego celem jest pokazanie
brutalnej rzeczywistosci, takiej, jaka faktycz-
nie jest, bez uciekania sie do poetyckich me-
tafor. Dlatego ogladajacy jego prace widz
jest bombardowany dziesigtkami obrazow
przemocy, $mierci czy pornografii, jak w in-
stalacji Théatre précaire z Rennes (2010)
czy wideo Touching Reality, pokazanej w Pa-
ryzu (2012).



Thomas Hirschhorn

' Subjecter (Manifa)

93

2010, rzezba; tworzywo sztuczne, tkanina syntetyczna,
metal, tasma pakowa, wydruki na papierze

Praca pochodzi z aukcji zorganizowa-
nej w Centrum Sztuki Wspotczesnej
Zamek Ujazdowski przez Fundacje Ra-
zem Pamoja, ktdra podarowata Subje-
ctera do Kolekcji. Nalezy do serii rzezb
Thomasa Hirschhorna pod tym samym
tytutem. Wszystkie wykonane sg na
bazie kobiecych manekinow ubranych
w suknie zrobione ze zdjec i czotowek
artykutow prasowych. W oczy rzucaja
si¢ przede wszystkim hasta i obrazy
konfliktow spotecznych, wojen oraz
katastrof. Stowo subjecter jest neo-
logizmem utworzonym przez artyste
od stowa subject (temat, przedmiot,
podmiot). Nowe stowo i tytut prac

z tej serii jest, jak wyjasnia artysta,
proba nadania formy ,podmiotowi”

w dziataniu: aktywowany podmiot
staje si¢ podmiotem zachegcajacym
widza do refleksji. Sukienka na kaz-
dym z Subjecterow jest niepowtarzal-
nym egzemplarzem, stanowi osobny,
zamkniety $wiat. Hirschhorn od kilku
juz lat wykorzystuje w swojej sztuce
manekiny, uwazajac je za tworzywo

znane odbiorcom, bezpretensjonalne,
demokratyczne i proste, tak jak tasmy
klejace, folig¢ aluminiowa i wycinki

z gazet, ktore zwykle pojawiaja si¢

w jego instalacjach.




Zuzanna Janin

(ur. 1961) artystka sztuk wizualnych, tworzy rzez-
by, instalacje, environment, prace site-specific,
obiekty fotograficzne, rysunki, wideo i performan-
se. W latach 1980-1987 studiowata w Akademii
Sztuk Pieknych w Warszawie. Od 2003 roku
wspottworzy lokal_30, miejsce sztuki w Warsza-
wie. Jest finalistka Adi Prize for Art 2003, w 2006
otrzymata nagrode gtéwna na Viennafair (wraz
z Agnieszka Rayzacher).

Artystke interesuja tematy zwigzane z tozsa-

moscia, pamiecia, przemijaniem. Czerpie inspi-

racje ze swojej biografii emocjonalnej, pamieci
ciata, jego relacji z otoczeniem. Pamigc¢, jeden
z podstawowych watkéw twaérczosci Zuzanny
Janin, pojawia sie w jej pracach m.in. jako pa-
mie¢ miejsca, przedmiotu, pamie¢ genetyczna
zapisana w ciele, jako zaséb informacji prze-
chowywanych w umysle. Artystka w swojej
twoérczosci wychodzi od tego, co jej najblizsze,
i odkrywa to, co nieujawnione i nieoczywiste.
Podejmuje probe dotarcia od istoty wtasnej
tozsamosci, koncentruje sie na tym, co skryte,
co pomiedzy, w procesie.
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Zuzanna Janin 95

Stodka dziewczyna (Melka)
Stodki chtopak (Krzysiek)

2001, rzezby; drut mosiezny, wata cukrowa

Poczawszy od lat 90. artystka wy-
konata kilka obiektow rzezbiarskich

z uzyciem produktow spozywczych.
Z 1997 roku pochodzi Stodka dziew-
czyna (Zuzanna) o charakterze au-
tobiograficznym, z 2001 roku Sfodki
chtopak (Krzysiek) i Stodka dziew-
czyna (Melka), wzorowane na ciatach
modeli: 15-letniej corki artystki oraz
19-letniego boksera, z ktorym Janin
pracowata podczas tworzenia wideo
I Love You Too (2001). Azurowe figury
w skali 1:1 zostaty pokryte puszysta

i stodka wata cukrowa, a widzowie

w galerii mogli si¢ nia czgstowac na
wernisazu. W tej fazie obiekty wygla-
daty bardzo ponetnie i ,stodko”. Jed-
nak po uptywie pewnego czasu wata
zaczeta sie krystalizowacé, brazowieé
i opadac, odstaniajac znajdujacy sie

pod spodem szkielet. Wykorzystany
tu materiat dat artystce mozliwosc
pokazania procesu; jest niestaty, wiec
rzezba zmienia si¢ az do momentu
zestalenia waty cukrowej w skrysta-
lizowane sople. Praca ewokuje tresci
wanitatywne: artystka wykorzystata
bardzo silny kontrast formalny i zna-
czeniowy miedzy puszysta wata

i zimnym szkieletem. Rzezby poddane
takiemu procesowi przestaja byc
przyjemne wizualnie, staja si¢ brzyd-
kimi szkieletami, ulegaja destrukcji.
Prace Janin to opowiesc o ciele, ktore
podlegajac kolejnym przemianom,
traci swa fizyczna atrakcyjnosé. Wata
cukrowa kojarzy sie z przemijaniem,
nietrwatoscia zycia, jest to bowiem
smakotyk czesto sprzedawany

u bram cmentarzy.

Kolekcja Centrum Sztuki j Zamek Uj

depozyt m.st. Warszawy



Zdzistaw Jurkiewicz

(1931-2012) malarz, tworca rysunkéw, fo-
tografii i instalacji. W latach 1950-1956 stu-
diowat na Wydziale Architektury Politechniki
Wroctawskiej. Uczeszczat rowniez do pra-
cowni malarstwa prof. Eugeniusza Gepper-
ta. Podjat prace dydaktyczna w Katedrze
Architektury, Malarstwa i Rzezby w macie-
rzystej uczelni, uzyskujac w 1996 roku tytut
profesora zwyczajnego sztuk plastycznych.
0d 1979 wyktadat takze w Panstwowej Wyz-
szej Szkole Sztuk Plastycznych w Poznaniu.
Zdzistaw Jurkiewicz byt artysta wszech-
stronnym, bardzo §wiadomym wypracowa-
nej postawy tworczej. Nalezat do czotowych
przedstawicieli wroctawskiej sztuki awan-
gardowej oraz polskiej sztuki konceptualnej,
byt cztonkiem Grupy Wroctawskiej. Repre-
zentowat Polske na Biennale Sztuki w Sao
Paulo (1974) oraz na legendarnej wystawie
Présences Polonaises w Centre Pompidou
w Paryzu (1983). W 1974 roku zostat laure-
atem Nagrody Krytyki im. Cypriana Kamila
Norwida. Bogata tworczos¢ Jurkiewicza jest

$wiadectwem jego wyjatkowej wrazliwosci

i ciekawosci zwroconej ku intrygujacym go
zjawiskom zachodzacym w wielu obszarach
rzeczywistosci. Artysta byt refleksyjnym
obserwatorem swiata, zarowno w jego
makroskali, interesujac si¢ kosmologia czy
ruchem planet, jak i w mikroskali — uprawia-
jac w domu egzotyczne rosliny czy hodujac
japonskie myszki i chomiki. Jurkiewicz inspi-
rowat sie w swojej sztuce naukami scistymi,
pasjonowat sie muzyka jazzowa, poezja. Od
konca lat 60. badat pojemnos$¢ i granice me-
dium malarstwa. W cyklu Strefy pojawita sie
polaryzacja barw niebiesko-czerwona, ktéra
na wiele lat stata sie¢ znakiem firmowym
artysty. Czerwien jako biegun ciepta i btekit
jako biegun chtodu. Wowczas tez Jurkiewicz
zaczat realizowac ide¢ ,ksztattu ciagtosci”,
tworzac serie rysunkow, obrazéw, obiektow
i dziatan. Artysta bardzo konsekwentnie
oczyszczal, upraszczat tworzone przez siebie
malarstwo: najpierw zrezygnowat z odwzo-
rowywania rzeczywistosci, potem zaczat
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usuwac z obrazow kolory, by w koncu porzu-
ci¢ takze sam akt malowania. Od potowy lat
70. stopniowo ograniczat gest artystyczny,
przyjmujac postawe bardziej kontempla-
cyjna. W 1972 roku powstaty pierwsze foto-
grafie, w ktorych artysta rejestrowat ruch
planet, obrazy nieba, a takze ,tapat stonce”,
wykorzystujac do tego samodzielnie zbudo-
wany teleskop. W 1977 roku w jego pracowni
i tworczosci pojawity sie hodowlane myszki

i chomiki; zaprojektowat dla nich budowle ze
szkta, wielopietrowa piramide z labiryntem
na parterze. Byt to patac dla ulubionych
gryzoni, rodzaj environment, ktéry miat by¢
pokazany w Galerii Foksal, ale sie pottukt.

W latach 80. gryzonie w pracach Jurkiewi-
cza zostaty zastapione przez rosliny donicz-
kowe, ktore z pasja uprawiat. Z dzisiejszej
perspektywy byty to prekursorskie dziatania
o zabarwieniu ekologicznym. Od 1978 roku
Jurkiewicz, obok tworczosci plastycznej,
zajmowat sie tez poezja. W 1997 ukazat sie
tomik jego wierszy Tylko jedynie zawsze.



Zdzistaw Jurkiewicz

Schody nieosiggalne

19701999, obiekt; drewno, farba

Schody nieosiggalne to praca z okre-
su, kiedy Jurkiewicz rozpoczynat
konceptualna faze tworczosci. Status
tej pracy jest niejednoznaczny. Przez
ponad 30 lat istniata tylko w formie
rysunku, zrealizowano ja dopiero

w 2000 roku z okazji wystawy Reflek-
sja konceptualna w sztuce polskiej.
Doswiadczenia dyskursu 1965-1975
w Centrum Sztuki Wspétczesnej Za-
mek Ujazdowski. Zgodnie z projektem
technicznym, ktory artysta wykonat
w 1999 roku, obiekt zostat zbudowany
z drewna i sklejki. Schody Jurkiewicza
odwracaja swéj bieg po siodmym
stopniu, jakby w lustrzanym odbiciu,
co czyni dalsza wspinaczke niemozli-
wa, Jest to konstrukcja odizolowana
od struktury architektonicznej, w pet-
ni autonomiczna. Praca zdaje si¢ by¢
wizualizacja idei niekoriczacego si¢
ruchu o charakterze ciagtymi jest dla
widza doswiadczeniem natury inte-
lektualnej.
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Zdzistaw Jurkiewicz

169 szarych

z cyklu Obrazy ostateczne
1980, akryl na ptdtnie
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W latach 70. Jurkiewicz zaczat malowac kompo-
zycje z ciagnacych sie metrami réwnolegtych linii
niebieskiej i czerwonej; format ptécien zostat ujed-
nolicony do wymiaréw 55,5 x 60 cm. Okoto 1975
roku nazwat je ,obrazami ostatecznymi”, traktujac
jako swego rodzaju podsumowanie malarstwa.
Artysta uzywat naczynia na farbe o pojemnosci

1 cm3, ktére naprzemiennie napetnial niebieska

i czerwona farba. Do nanoszenia linii stuzyta mu
przyktadnica i specjalny lejek, jakiego uzywaja
architekci. Nalewat do niego farbe niebieska lub
czerwona i przesuwat go wzdtuz przektadnicy,
wskutek czego powstawaty rownolegte linie.
Efekt byt catkowicie nieprzewidywalny. Rysujac
horyzontalne linie, celowo wprowadzat drobne
zaktocenia, przypominajace pomarszczona wode.
Tytuty obrazéw informowaty o liczbie namalowa-
nych paséw. —>



Zdzistaw Jurkiewicz

Bez tytutu (187)

z cyklu Obrazy ostateczne
1975-1980, akryl na ptétnie

— Koncepcja Jurkiewicza stanowita probe dojscia
do autoanalitycznych badan malarstwa, do zgte-
biania refleksji nad jezykiem sztuki.Tak o tym pisat:
,Obraz ostateczny miat zawiera¢ w sobie cate
doswiadczenie malarstwa. Dlatego wiasnie byt tak
cenny, tak nieosiagalny — jak utopia doskonata”.
Artysta zakonczyt te serie prac, uswiadomiwszy
sobie, ze za kazdym razem ,obraz ostateczny”
okazywat sie jednak tylko czastkowym i tymczaso-
wym obrazem.

Zakup prac 169 szarych, Bez tytutu (187) oraz 155 czerwonych na ciemnym tle
z cyklu Obrazy ostateczne do Kolekcji Centrum Sztuki Wspotczesnej Zamek
ki zostat dofi y ze $rodkéw Ministra Kultury i Dziedzictwa
go w ramach prog Znaki Czasu.
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Zdzistaw Jurkiewicz 100

155 czerwonych na ciemnym tle

z cyklu Obrazy ostateczne
1979, akryl na ptotnie
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llya Kabakov, Joseph Kosuth

llya Kabakov Joseph Kosuth

(ur. 1933) gtéwny przedstawiciel moskiew-
skiego ruchu konceptualnego z lat 60. i 70.,
mieszkajacy od lat 90. na state w Stanach
Zjednoczonych. W potowie lat 80. zastynat jako
autor instalacji totalnych, obrazujacych umy-
stowos¢ i kondycje cztowieka zdominowanego
przez ideologie. Jego dzieta taczyty w sobie roz-
norodne media — rysunek, rzezbe, malarstwo,
poezje i muzyke — tworzac oddziatujace na
wszystkie zmysty dramatyczne doswiadczenie.
Twérczosé Kabakova jest gteboko zakorzeniona
w radzieckim kontekscie spotecznym i kultu-
rowym, w ktorym spedzit duza czesc¢ zycia, ale
ma wymiar uniwersalny. Od 1988 roku zwykle
wspotpracuje ze swoja obecng zong Emilia.

(ur. 1945) amerykanski artysta, jeden z pionie-
row $wiatowej sztuki konceptualnej i sztuki
instalacji. Jego prace z lat 60. bazowaty na
jezyku i strategiach zawtaszczania. W swojej
tworczosci Kosuth konsekwentnie bada role
jezyka i znaczenia w sztuce. Pierwsze prace
konceptualne zaprezentowat w 1967 roku; dwa
lata pozniej zostat amerykanskim redaktorem
LArt and Language”. Jego prawie czterdziesto-
letnie badania nad zwiazkiem jezyka ze sztuka
przybieraty forme instalacji, wystaw muzeal-
nych, publicznych zamoéwien i publikaciji.



llya Kabakov, 102
Joseph Kosuth

Korytarz dwoch
banalnosci

1994, fragment instalacji;
drewno, papier, farba

Wspoélna praca dwaoch czotowych
przedstawicieli nurtu konceptualnego
w sztuce wspotczesnej, zaprojektowa-
na specjalnie na wystawe w Centrum
Sztuki Wspotczesnej Zamek Ujaz-
dowski. Sktadata sie ze stu dwunastu
uzywanych stotow i takiej samej liczby
krzeset. Stoty ustawiono w salach
parami tak, by stworzyly dtugi, nie-
przerwany rzad biegnacy przez srodek
wszystkich przestrzeni galeryjnych

Al d! . na parterze Zamku. Na srodku stotow
Vil : = WANID S e
S, : B zostata narysowana linia; po jednej jej

stronie blaty zamalowano na szaro,
druga potowa pozostata nietknieta.

-



llya Kabakov, Joseph Kosuth 103
Korytarz dwoch banalnosci

—> Strefa szara nalezata do Kosutha,
na jej blatach wyklejono wykonane
technika sitodruku cytaty z wypo-
wiedzi znanych politykow, filozofow,
pisarzy (m.in. Stalina, Rousseau, Tro-
ckiego, Watgsy). Kabakov po swojej
stronie przykleit wydruki barwnych
kolazy taczacych motywy ikonogra-
ficzne jezyka propagandy radzieckiej
z maszynopisami donoséw lokatoréow
moskiewskich mieszkan komunalnych
na innych lokatoréw, wysytanych

do milicji i sadow. Blaty stotow sta-
nowity obszar pozornego spotkania
ludzi stawnych i zwyktych: tak jakby
siedzieli po przeciwnych stronach,
naprzeciwko siebie, ale nie styszeli
siebie nawzajem. Widzowie poruszali
sie po obu stronach stotow, wzdiuz
instalacji i czytali teksty tego ,podwoj-

nego monologu”. Sale byty zatopione Zakup pracy do Kolekcji Centrum Sztuki Wspok j Zamek Uj
w p()lcieniu — $wiatto pochodzilo zostat dofinansowany ze $rodkéw Ministra Kultury i Dziedzictwa Narodowego
w ramach prog; Narodowa kolekcja sztuki j

z nisko wiszacych stabych zaréwek,
oswietlajacych tylko powierzchnig
stotow i teksty.




Koji Kamoji
(ur. 1985) malarz, twérca rysunkéw, obiektow,
instalacji. Pochodzi z Japonii, gdzie latach 1953~
1958 studiowat w Akademii Sztuk Pieknych Mu-
sashino w Tokio w pracowni profesoréw Saburo
Aso i Choonan Yamaguchi; w 1959 roku przyjechat
do Polski i podjat studia w warszawskiej Akademii
Sztuk Pieknych, gdzie w 1966 roku uzyskat dyplom
w pracowni prof. Artura Nacht-Samborskiego. Jest
laureatem Nagrody Krytyki im. Cypriana Kamila
Norwida (1975) oraz Nagrody im. Jana Cybisa za
rok 2015.
W tworczosci Kojiego Kamojiego daleko-
wschodni rodowdd splata sie z praktyka i do-
Swiadczeniem srodkowoeuropejskim. Artysta
jest wizualnym poeta, ktory poprzez minimali-
styczny gest i duchowe skupienie potrafi zmie-
niac rzeczywistos¢. Jego prace przypominaja
lapidarnoscia i skrotowoscia haiku, w ktérych

japonscy poeci utrwalali nastroj przemijania.
,Nie chodzi mi o budowanie czegos nowego —
mowi — lecz odnalezienie i utrwalenie rzeczy,
o ktérych zapominamy, i swiata, od ktorego sie
oddalamy. Chciatbym znalez¢é taka forme, by
uzyskac ich obecnosc¢”.

W swoich pracach wykorzystuje surowe materiaty:

sklejke, kamienie, metalowe prety, aluminium,
papier, wode. Poczatkowo Kamoji tworzyt moc-
no fakturalne, ekspresyjne obrazy, ktore szybko
ustapity miejsca oszczednym pod wzgledem for-
my i koloru pracom wykorzystujacym geometrie.
Nastepnie artysta tworzyt reliefowe kompozycje
z drewna, a kolejnym krokiem byto wyjscie w prze-
strzen i siggniecie po forme instalacji. Japonia,
w ktorej dorastat, caly czas silnie pobrzmiewa

w kazdej z jego prac, gdzie operuje symbolika
natury.
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Koji Kamoji 105

todki z trzciny

1997, instalacja; aluminium

Na prace sktadaja sie arkusze wypole-
rowanej blachy aluminiowej i wycigte
z niej formy przypominajace ksztattem
todke z trzciny. Artysta nawiazuje do
wspomnien z dziecinstwa spedzonego
w Japonii, do zabaw nad rzeka, ale
jest to zarazem refleksja o uptywie
czasu i tym, co w nas zostaje. ,Be-
dac dzieckiem, robitem mate todki

z lisci trzciny: byty ich dwa rodzaje.
Jedne miaty zagle, inne nie. Pusz-
czatem je z brzegu rzeki, nad ktora
mieszkatem. Wiatr i prady unosity

je daleko” — opowiadat w jednym

z wywiadow. Praca inspirowana jest
tez minimalistycznymi ogrodami zen,
widac w niej wschodnie podejscie

do mistyki pejzazu, w ktorym artysta
dorastat. Instalacje Kamojiego zwykle
wymagaja osobnego pomieszczenia
zamykajacego dzieto. Sa to prace nie
tylko do ogladania — pozwalaja wejs¢
do swego wnetrza. Wazna jest tez
aura miejsca: artysta chetnie realizuje
swoje prace w przestrzeniach, ktore
nie sa dla niego obojetne i maja wy-
czuwalna, specyficzng atmosfere.




Tadashi Kawamata

(ur. 1953) tworca projektow z pogranicza sztuki

i architektury, ktore traktuje jako dziatania spo-
tecznie uzyteczne; autor performansow. W 1984
roku uzyskat stopien doktora w Geidai (Tokijskim
Uniwersytecie Sztuki), gdzie nastepnie wyktadat
w latach 1999-2005. Od 2007 zwiazany z Ecole
nationale supérieure des beaux-arts w Paryzu.
Jego tworczos¢ artystyczna wywodzi sig z ar-
chitektury i urbanistyki, powstaje na styku tych
dziedzin z wykorzystaniem strategii dizajnu,
performansu i praktyk budowlanych DIY. Czesto
kojarzona jest z nurtem dekonstrukciji, kierunku
wymierzonego przeciwko tradycyjnemu rozumie-
niu architektury. W wielu projektach Kawamata
stosuje recykling i tworzy z resztek tego, co
mozna znalez¢é na marginesie wysokiej klasy ar-
chitektury. Realizuje projekty na catym swiecie,
aich skala i charakter bardzo réznia sie od siebie
— od kameralnych, tymczasowych interwencji na

marginesach miejskich przestrzeni, zwanych field
works (ktore realizuje od 1984 roku), po ztozone
koncepcje rekonfiguracji catych miast. W Toron-
to ze starych desek stworzyt architektoniczng
plombe migdzy zabytkowymi budynkami (1989);
w Barcelonie postawit most miedzy nowoczesnym
budynkiem Muzeum Sztuki Nowoczesnej a wy-
burzanym starym osiedlem (1996 ); wérod holen-
derskich pol koto Alkmaar z udziatem pacjentow

z osrodka terapeutycznego wybudowat dla osob
uzaleznionych wielokilometrowy drewniany pasaz
prowadzacy do miasta (1996-2000). Po tsunami,
ktdore nawiedzito Japonie w 2011 roku, Kawamata
wykonat prace Under the Water, ktora robi wraze-
nie spektakularnymi rozmiarami. Stworzona z uzy-
wanych mebli instalacja nawiazuje do poteznych
fal, gigantycznych scian wodnych, ktdére nagle
pojawiaja sie na powierzchni oceanow.
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Tadashi Kawamata 107
Rekonstrukcja

(Model rewitalizacji XIX-wiecznych piwnic na zewnetrznym dziedzificu Zamku Ujazdowskiego)

2001—2003, makieta; sklejka, pianka poliestrowa

je tylko o tyle, o ile to byto konieczne.
Zmiany ograniczaly si¢ do przebicia
wejscia do cysterny, poszerzenia
przejs¢ miedzy jej pomieszczeniami,
zbudowania schoddw i ocieplenia
surowego, ceglanego wnetrza przez
wytozenie podtogi deskami. Catos¢
zostata przykryta szklanym dwuspa-
dowym dachem. Tak przygotowana
podziemna architektura przeznaczona
zostata na aktywna przestrzen do
dziatan tworczych. Projekt Kawamaty,
sytuujac sie na granicy dziatania arty-
stycznego i sztuki konserwacji, wska-
zal na wzajemne relacje migdzy war-
tosciami historycznymi, artystycznymi
i estetycznymi. Na uwage zastuguje
tez fakt, ze byta to pierwsza stata in-
stalacja w tworczosci Kawamaty, zas
kolejna w najblizszym otoczeniu Za-
mku Ujazdowskiego, gdzie planowano

Makieta do projektu rewitalizacji wodno-kanalizacyjnego Szpitala renowacji i adaptacji podziemi przed ~ umieszczac realizacje przestrzenne
XIX-wiecznych piwnic przed Zamkiem  Ujazdowskiego. Konceptualna pier- fasada Zamku Ujazdowskiego. Artysta ~ Wybitnych artystow wspotczesnych,
Ujazdowskim, ktore stanowity niegdys ~ wotnie interwencja japonskiego ar- starat sig nie naruszy¢ historycznego polskich i zagranicznych.

rezerwuar wody, fragment systemu tysty zapoczatkowata proces dalszej charakteru miejsca, przeksztatcajac



Marek Kijewski

(1955-2007) rzezbiarz. W latach 1981-1985
studiowat w Akademii Sztuk Pieknych w War-
szawie na Wydziale Rzezby (dyplom w pracowni
prof. Jerzego Jarnuszkiewicza ). Z Mirostawem
Batka i Mirostawem Filonikiem wspadttworzyt
formacje artystyczna Neue Bieriemiennost’. Od
1996 roku pracowat z Matgorzata ,Kocur” Ma-
linowska (1959-2016) pod szyldem Kijewski /
Kocur, okreslajac strategie czy tez metode twor-
cza, ktora sie postugiwali, skrotem SSS: surfing,
scanning, sampling.
Marek Kijewski badat mozliwosci wspotczesnej
rzezby, eksperymentujac przy tym z réznymi
estetykami, sposobami tworzenia narracji,
budowania obrazow oraz ich kontekstow
w przestrzeni ponowoczesnej kultury. Tuz po
studiach tworzyt figuratywne rzezby wiazane
z nurtem Nowej Ekspresji. Pod koniec 1987
roku jego tworczosé zaczeta wytracaé ekspre-
syjnos¢ i figuratywna forme na rzecz kontem-
placyjnosci, mistycznych dociekan i abstrakciji.

Artysta po okresie upraszczania formy stopniowo
pozbawiat swoje rzezby wymiaru fizycznego, reali-
zujac prace z wykorzystaniem swiatta. W potowie
lat 90. Kijewski rozszerzyt pole zainteresowan

o obszar szeroko pojetej wspotczesnej kultury wi-
zualnej, gtdwnie masowej, i zaczat tworzy¢ prace
z wykorzystaniem nieartystycznych materiatow,
czesto zaczerpnietych z zycia powszedniego
(Portret Johna Cage’a — puszki po piwie, baranek
marmurowy, prezerwatywy, guma; Jestem w cigzy
— orzechy wtoskie, sklejka, guma; Krélowa Midas
szuka Bugsa — klocki Lego, beton, 24-karatowe
zloto, guma). Rozszerzenie pola zainteresowan
szto w parze z kontynuacja watkow z kultury wy-
sokiej, tropow prowadzacych do kanonéw kultury
Swiatowej, odniesien do filozofii i religii oraz z for-
malnym nawigzaniem do klasycznych form rzez-
biarskich. Zaskakujace potaczenia materiatow,
form oraz watkow i tradycji z repozytorium kultury
wysokiej i niskiej tworza niezwykle oryginalny,
subiektywny, a zarazem wspdlny nam wszyst-

kim stownik znaczen sktadajacych sie na petng
sprzecznosci duchowos¢ epoki.
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Marek Kijewski
Pierwszy porzadek

1992, rzezba; technika wtasna
(grecki marmur, stal, szkto sodowe, argon, tekst)

Rzezba pochodzi z wystawy indywidualnej Marka
Kijewskiego Prime Order prezentowanej w Cen-
trum Sztuki Wspétczesnej Zamek Ujazdowski

w 1992 roku. W neonowych swiattach Pierwszego
porzadku artysta przywotat mistyczny charak-

ter wschodniego chrzescijaristwa, a w prostych
formach z greckiego marmuru nawiazat do po-
czatkow rzezby. Praca ta odznacza sie prostotg

i syntetycznym ujeciem. Kijewski od 1989 roku
wykorzystywat w swojej sztuce elementy swietlne

[

:

|

— poczatkowo byty to jarzeniowki, pézniej neony. S==
Swiatto pozbawiato rzezby fizycznego cigzaru, 'g//’
otwieralo je takze na interpretacje prowadzace 3“-..,-:_//\/;
ku metafizyce. Od 1992 roku integralnym elemen- :?":f;'.

tem wielu kolejnych pokazéw Kijewskiego stat sie
tekst. Poczatkowo byt to jeden tekst dla catej wy-
stawy, fragment dotyczacy koloru swiatta z dzieta
Pawta Florenskiego Ikonostas i inne szkice. Pézniej
poszczegdlne prace wyposazone zostaty w indywi-
dualne teksty.




Marek Kijewski

Herma

1994, rzezba; technika wtasna (szkto sodowe, argon,
traba anielska, bielun dzigdzierzawa, smalec, guma)

Szklane rurki emituja biate i btekitne wersje starogreckiej hermy, stawianej
$wiatlo, rozchodzace sig zgodnie na rozstajach drég ku czci Hermesa,

z tréjcztonowym podziatem pierscieni  opiekuna podréznych, kupcow i zto-

i rdzenia szklanej rzezby. Swietlisty dziei. Stupy te byly wykorzystywane
stup ,unoszony” jest przez trabe aniel-  jako punkty orientacyjne lub znaki
ska — jeden z ukrytych elementow identyfikacyjne, stuzace tez do wy-
konstrukcyjnych. Praca przenosi wi- znaczania drég i granic. Wierzono, ze
dzow w $wiat antyczny, mozna ja bo- powstrzymuja one zte duchy, wrogow
wiem interpretowac jako wspoétczesna i chronia przed przeciwnosciami losu.

i e
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Marek Kijewski

| Krzemien z Syberii

1995, rzezba; technika wtasna (pierze, amanita muscaria,

psilocibe polonica, szkto sodowe, argon, guma)

Praca pochodzi z wystawy indywidualnej

Marka Kijewskiego Positive w Centrum Sztuki
Wspotczesnej Zamek Ujazdowski w 1995 roku.
Jest jedna z wielu realizacji artysty wymyslonych
w duchu zabawy, zartu i fantazji. Przypomina
wielki, psychodeliczny muchomor, unoszony

w powietrzu przez zarzace sie btekitnym blaskiem
faliste rurki neonéw. Kijewski konstruowat wiele
prac z nietypowych dla rzezby tworzyw, takich jak
landrynki, klocki Lego, $wietlowki, zywica, ktore
dopetniat materiatami przywodzacymi na mysl
symbolike spoteczenstw przednowoczesnych —
futrem, pierzem, rogami zwierzat, ztotem,
roslinami psychoaktywnymi (konopie, bielur).

m



Marek Kijewski 12
Fred Flintstone z Knossos

1995, rzezba; beton, pawie piora, pianka PUR,
malinki Haribo, farba, bycze rogi, silikon

Wakacje na Krecie zainspirowaty Kijewskiego

do wykonania kilku rzezb, wérdd nich Freda
Flintstone’a z Knossos (inne prace to Tatuaze Wil-
my Flintstone, Krolowa Midas szuka Bugsa i Krél
Minos feminista). Fred Flintstone taczy w sobie fi-
gure mitycznego Minotaura oraz postac z popular-
nej kreskowki telewizyjnej. Bohatera wspotczesnej
kultury masowej artysta umiescit w kontekscie
starozytnej kultury minojskiej, nadajac pracy for-
me klasycznego popiersia na postumencie. Rzezba
sprawia wrazenie duzej zabawki dla dorostych,
ktora jednak mimo oczywistego elementu humoru
niesie tez gorzka refleksje. Pojawia sig ona przy
poréwnaniu wartosci, jakie stoja za swiatem mi-
tow greckich, z kiczowatymi postaciami z amery-
kanskich komiksow — Bugsem czy Jaskiniowcami.
Kijewski akceptowat ten nowy swiat i komercjali-
zujaca sie kulture, ale pragnat nasycic ja wartos-
ciami duchowymi, szamanskimi, mistycznymi.




Grzegorz Klaman

(ur. 1959) rzezbiarz, autor instalacji i obiektow.
W latach 1980-1985 studiowat na Wydziale
Rzezby Panstwowej Wyzszej Szkoty Sztuk Pla-
stycznych w Gdarnsku (obecnie Akademia Sztuk
Pigknych), gdzie od 1996 roku prowadzi Katedre
Intermediow. Jest wspdttworcea licznych inicjatyw
w Gdansku, takich jak galeria Wyspa, Otwarte Ate-
lier, Centrum Sztuki Wspotczesnej kaznia czy In-
stytut Sztuki Wyspa, odgrywajacych bardzo waz-
na role w ksztattowaniu polskiej sztuki krytycznej.
W latach 80. Klaman dziatat pod wptywem idei
land artu, podejmujac interwencje w krajobra-
zie (na przyktad Most, 1983) czy akcje ,zakopy-
wania”, zwiazane z jego ideg ,archeologii od-
wrotnej”. Wtedy tez rzezbit ekspresyjne figury
w drewnie, zaliczane do rzezby postmalarskiej
(okreslenie Andy Rottenberg) — migdzy inny-
mi Cztowiek trzymajacy gtowe (1987), Glowa
na trampolinie (1987), Liebenspaar (1987).
Pod koniec tej dekady stat sie znany jak autor

monumentalnych instalacji o brutalnej este-

tyce i symbolicznej wymowie, budowanych

z uzyciem konstrukcji drewnianych i stalowych.

Byty to miedzy innymi Gnosis-oftarze (1989),

a takze trzy prace — Brama, Wieza, Rotunda —

stworzone w 1990 roku na wystawe Raj utra-

cony w Centrum Sztuki Wspotczesnej Zamek

Ujazdowski.
W latach 90. tworczo$¢ Klamana coraz czesciej
podejmowata dyskurs sztuki krytycznej, a artysta
korzystat w swoich pracach z budzacych kontro-
wersje materiatow, takich jak surowe mieso czy
formalinowe preparaty anatomiczne. Po 2000
roku w sztuce Klamana pojawily sie jeszcze wyraz-
niej symbole narodowe oraz tematy takie jak pa-
miec¢ zbiorowa, historia, polityka czy globalizacja.
Wiele jego prac odnosito sie do historii i terenu
Stoczni Gdanskiej, eksplorowanej przez artyste
w kontekscie symboliki tego miejsca, tak mocno
zwiazanego z najnowsza historia Polski.
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Grzegorz Klaman 14

Kleczacy w czerwonym
ptaszczu

1987, rzezba; metal, drewno, farba

Od potowy lat 80. Grzegorz Klaman
sktaniat si¢ ku rzezbie figuratywnej.
Jego pierwsze monumentalne figury
zaliczane sg do nurtu rodzace;j sie
wowczas Nowej Ekspresji i byty
wykonywane z dostepnych artyscie
materiatow, najczesciej z drewna,
kawatkow blachy, tektury. kaczyty

w sobie rys kontestacji spotecznej
oraz silne pigtno egzystencjalne.
Aneta Szytak opisywata je jako
Jfigury z drewna, wycigte z kloca za
pomoca siekiery i pity, noszace slady
ran zadanych brutalnym narzedziem,
naznaczone czarng i czerwong farba
dla wzmozenia efektu «odarcia ze

skory»”. Wyciosany w surowym drew-
nie Kleczacy w czerwonym ptaszczu
takze nosi wyrazne slady tworczego
procesu. Artysta uzywat zamiast diuta
siekiery, ktora pozostawita widoczne
slady ciosania czy raczej rabania. Taka
technika wydobyta z drewna mocny
walor ekspresyjny. Wyciosana posta¢
pochyla si¢ w przykleku na jedno
kolano, jakby pod ciezarem pomalo-
wanej na czerwono blachy-ptaszcza.
Polichromia rzezby naktadana byta

w sposob dynamiczny, przez chla-
panie farba, co dodatkowo poteguje
ekspresje formalna,



Grzegorz Klaman

Flaga dla Ill RP

2003, obiekt (limitowana edycja numerowana); karton, ptétno

W latach 90. Klaman wiacza sie

w dominujacy w polskiej sztuce tej
dekady nurt sztuki krytycznej, repre-
zentowany gtownie przez studentow
prof. Grzegorza Kowalskiego (ze
stynnej pozniej ,Kowalni™), takich jak
Katarzyna Kozyra, Artur Zmijewski czy
Jacek Markiewicz. W Gdarisku innym
artysta wykorzystujacym bardzo in-
tensywnie idiom sztuki krytycznej byt
Robert Rumas. Klaman w duchu funk-
cjonowania sztuki w kontekscie poli-
tyki i sSwiadomosci spotecznej doko-
nuje artystycznej operacji na jednym
z gtéwnych polskich symboli narodo-
wych — fladze. Od 2001 roku tworzyt
serie prac Flagi dla Ill RP, w ktorych
do oficjalnej reprezentacji polskiej
flagi dodawat pas czarnego koloru.
.Nie miat on ulokowania w jednym
miejscu — postanowitem zaprojekto-
wac wedrowki owej czerni na biato-
-czerwonej fladze. Znalazta sig u gory,
w $rodku, na dole, w postaci klina jak

we fladze czeskiej — w sumie powsta-

to pie¢ wersiji. Istotne byto przede
wszystkim to, co oznaczaja te barwy:

biel — niewinnos¢, bohaterstwo;

czerwien — krew bohaterow; czern —
przeciwstawienie bieli, ciemna strona
naszej tozsamosci narodowej. Troche

jak w Jin i Jang czern nie miata definio-

wacé negatywnie, ale dopetniac reszte.
Stwierdzitem, ze przy weryfikacjach
stereotypow narodowych wprowa-
dzenie czarnego koloru stanowitoby
rodzaj samokrytycyzmu, ktory mogtby
by¢ komponentem naszej s$wiadomo-
$ci. Taki byl motyw powotania flagi

— wystepowata w serii pudetek, ktore
mozna byto sobie kupic i wiesza¢”,
ttumaczyt artysta. Whrew zakazowi
prezentowania flagi na Akademii
Sztuk Pigknych w Gdarnsku, gdzie
miescita si¢ wowczas prowadzona
przez Klamana galeria Wyspa, w maju
2001 roku artysta zorganizowat hap-
pening, podczas ktorego powiewat
flaga z okna uczelni. Flaga dla Ill RP
22002 roku powstata w kontekscie
oskarzenia Doroty Nieznalskiej o obra-
z¢ uczuc religijnych.

Zakup pracy do Kolekcji Centrum Sztuki

j Zamek Ujazdowski zostat
dofinansowany ze $rodkow Ministra Kultury

i Dziedzictwa Narodowego w ramach progra-

mu Znaki Czasu.
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Komar i Melamid

Witalij Komar (ur. 1943) i Aleksander Melamid

(ur. 1945) urodzili sie w Moskwie; w drugiej
potowie lat 70. wyemigrowali do Izraela, za$ od
1978 roku mieszkaja w Nowym Jorku. Rozpoczeli
wspotprace juz w 1967 roku, a od 1972 roku zaczeli
podpisywac wszystkie realizacje dwoma nazwi-
skami, niezaleznie od tego, ktory z nich je wykonat.
Jako duet artystyczny tworzyli do poczatku lat
dwutysiecznych. Sa twércami nurtu w powojennej
sztuce radzieckiej zwanego soc-artem — krytycz-
nej, nonkonformistycznej i konceptualnej formy
pop-artu, opartej na zawtaszczeniu socrealistycz-
nej ikonografii oraz ulicznej propagandy. W socar-
towym stylu powstawaty humorystyczne, czesto
groteskowe prace — plakaty, obrazy i banery. Obaj
artysci wzieli udziat w ,buldozerowej wystawie”,
ktdra odbyta sie w 1974 roku na przedmiesciach
Moskwy. Prezentowana na niej sztuke moskiew-
skich artystow awangardowych zréownaty z ziemia
wystane przez wtadze buldozery.

Najbardziej znane prace Komara i Melamida po-
wstate na emigracji w Stanach Zjednoczonych

to projekt The People’s Choice oraz opera Naked
Revolution z 1998 roku. W tym samym roku artysci
wyjechali do Tajlandii, by nauczy¢ stonie malowa-
nia, czego efektem byta ksiazka When Elephants
Paint: The Quest of Two Russian Artists to Save
the Elephants of Thailand. W 2000 roku w domu
aukcyjnym Christie’s odbyta sie pierwsza w histo-
rii aukcja obrazéw namalowanych przez stonie,

a dochdd z niej przeznaczono na wsparcie tych
zwierzat i ich opiekunow. W 2001 roku Komar

i Melamid rozpoczeli prace nad swoim ostatnim
duzym wspolnym projektem — Symbols of the Big
Bang — w ktorym zgtebiali duchowosé i zwiazek
miedzy mistyka a nauka. W 2003 roku wykonali
kilka witrazy odnoszacych sie do tematu tej pra-
cy, planujac pokazac je podczas moskiewskiej
odstony wystawy Berlin-Moscow,/Moscow-Berlin
1950-2000 (odstona berlinska odbyta si¢ w Gro-
pius Bau), ale wtadze rosyjskie nie dopuscity do tej
prezentacji. Komar i Melamid zaprzestali wspot-
pracy w 2003 roku.
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Komar i Melamid

Poland: Most Wanted

2001, akryl na ptétnie

Praca pochodzi z wystawy Witalija
Komara i Aleksandra Melamida
Wybor spoteczeristwa. Najbardziej
pozadany i najmniej pozadany, ktora
odbyta si¢ w Centrum Sztuki Wspot-
czesnej Zamek Ujazdowski w 2001
roku. Realizowany przez Komara

i Melamida od 1994 roku projekt

The People’s Choice: Most Wanted &
Least Wanted dotyczy krytyki stoso-
wania w sztuce regut i mechanizmow
demokratycznych. Aby dowiedzie¢
sig, czego oczekuja od sztuki ludzie
w réznych czesciach swiata, artysci
zlecili firmom specjalizujacym sie

w badaniu opinii publicznej przepro-
wadzenie specjalnie opracowanych
ankiet. Umiescili w nich okoto setki
pytan, zaczynajac od wieku respon-
dentow, a koriczac na wiedzy o mala-

rzach. —)
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Poland: Least Wanted

2001, akryl na tekturze

— Kazdorazowo efektem tych badan
byly namalowane na ich podstawie
dwa obrazy: Typ (Most Wanted)

i Antytyp (Least Wanted); pierwszy
zawierat cechy wskazane przez
respondentow jako pozadane, drugi
— niechciane. Komar i Melamid zapo-
znali si¢ w ten sposdb z preferencjami
artystycznymi mieszkancow wielu
krajow, migdzy innymi Chin, Danii,
Finlandii, Francji, Niemiec, Islandii,
Wrioch, Kenii, Holandii, Portugalii,
Rosji, Turcji, Ukrainy i Polski. Ankieta

i powstate w jej wyniku obrazy pre-
zentuja popularne wyobrazenia na
temat sztuki. Okazalo sie, ze najbar-
dziej pozadany przez statystycznego
Polaka obraz przedstawia gorski
pejzaz z jeziorem, a przewazaja w nim
barwy niebieskie i zielone. Ukochana
w naszym kraju zwierzyne reprezen-
tuja sarna i jelen. Na ptotnie znalezli
sie tez ludzie — dwaj ptynacy todka
mezczyzni. Najmniej pozadanym
dzietem jest natomiast geometryczna

abstrakcja utrzymana w gamie
fiotkowo-rozowo-pomaranczowej

ze ztotymi elementami. Wyniki badan
przeprowadzonych w roznych krajach
okazaty sie zaskakujaco zbiezne.
Ulubionym kolorem mieszkaricow
Ziemi jest niebieski, wszedzie — poza
Holandia, ojczyzna Pieta Mondriana
— powszechna jest nieche¢ do sztuki
abstrakcyjnej. Chinczycy opowiedzieli
sig za obrazami przedstawiajacymi
ludzi przy pracy. Paranaukowy charak-
ter przedsigwzigcia pozwolit ujawnic¢
uprzedzenia i stereotypy na temat
sztuki, a takze obnazyt absurdalnosé¢
idei sztuki demokratycznej, tworzonej
z uwzglednieniem upodoban mas.



Jarostaw Kozakiewicz

(ur. 1961) dziata na pograniczu sztuk wizualnych,
nauki i architektury. Jest tworca konceptualnych
rzezb i instalacji, autorem projektow architekto-
nicznych pomyslanych jako instrumenty krytyki
architektury i urbanistyki. Ma w swoim dorobku
rowniez realizacje nawiazujace do environmental
art. Absolwent Wydziatu Rzezby Akademii Sztuk
Pieknych w Warszawie, na ktorym studiowat w la-
tach 1981-1985 i obronit dyplom (1989) oraz The
Cooper Union for the Advancement of Science
and Art w Nowym Jorku. Tytut profesora otrzymat
na warszawskiej uczelni, gdzie prowadzi Interdy-
scyplinarng Pracownie Projektowa na Wydziale
Wzornictwa. Jest laureatem wielu prestizowych
konkursow architektonicznych, miedzy innymi na

projekt Centrum Sztuki Wspotczesnej w Toruniu
(2004) i Muzeum Sztuki Nowoczesnej w Warsza-
wie (2007). W 2005 roku projekt Kozakiewicza
wygrat migdzynarodowy konkurs na Park Pojed-
nania w poblizu Muzeum w Auschwitz-Birkenau,
aw 2007 roku ukoriczono jego Projekt Mars,
wielohektarowa rzezbe ziemna, przeksztatcajaca
krajobraz po dawnej kopalni wegla brunatnego
wokot jeziora Baerwalde w Niemczech. Inne pro-
jekty Kozakiewicza to miedzy innymi propozycje,
czesto utopijne, rozwiazan ekologicznych lub sym-
bolicznych w zakresie planowania przestrzennego

(Transfer, 2006) lub architektury (Oxygen Towers,

2005). W 2006 roku Kozakiewicz reprezentowat
Polske na Biennale Architektury w Weneciji.
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Jarostaw
Kozakiewicz

Wypas

2002, instalacja;
drewno, tworzywo
sztuczne, tkanina




Jarostaw Kozakiewicz
Wypas

Praca sktada si¢ z kwadratowego
drewnianego stotu, ktorego blat
pokryty jest zielong wyktadzina,
czterech krzeset przystawionych do
bokow stotu oraz miniaturowych pla-

stikowych figurek owiec w dwoch wa-

riantach: z podniesiong lub opuszczo-
na gtowa. Kozakiewicz prezentowat
Wypas w 2002 roku w galerii Arsenat
w Biatymstoku na wystawie Wfadza
ludu, odnoszacej si¢ do idei demo-
kracji i jej funkcjonowania w polskim
kontekscie. Zielony, lekko chropawy
blat stotu przypomina pastwisko; stoi
na nim w wielkim kregu kilkadziesiat
figurek owiec. Ustawione sa one

w rownych odlegtosciach od siebie,

naprzemiennie: jedna skubiaca trawe,

jedna patrzaca przed siebie. Wsrod
tropow interpretacyjnych tej pracy
pojawia si¢ migdzy innymi przewrot-
ne nawiazanie do chrze$cijaniskiej
ikonografii Dobrego Pasterza, ktory
troszczy sie o swoje owieczki, a takze
refleksja o odmiennych perspekty-
wach postrzegania swiata. Z krzesta
przy stole, ktére umozliwia spojrzenie
,Z lotu ptaka”, widac¢, ze miniaturowe
stado owiec ,kreci sig” w kétko. Szer-
sza perspektywa jest zatem szansa
na pogtebienie wiedzy o otaczajacym
Swiecie. Wypas nawiazuje do spraw
spotecznych, ale przywotuje tez sko-
jarzenia ze stolikiem do gry, rozdawa-
niem kart jako metafora wykreslania
politycznych sfer zainteresowari.




Jarostaw Kozakiewicz

Geometria wnetrza

2005, instalacja; model oraz dwa filmy animowane na DVD (14'30", 4'06'"), zywica epoksydowa

Geometria wnetrza to niezwykty pro-
jekt budynku kina. Artysta planowat
umieszczenie go w przestrzeni miej-
skiej, przy Placu Pitsudskiego — w pobli-
zu Zachety, Teatru Narodowego i biu-
rowca Metropolitan w Warszawie. Bryta
kina powstata na bazie zapisu ruchow
ludzkiego ciata podczas o$miogodzin-
nego snu. Komputer rejestrowat zmiany
potozenia $piacej, tworzac siatke linii
wyprowadzonych z otworéw jej ciata.
Obraz atraktora (to pojecie stosowane
miedzy innymi w teorii chaosu, ozna-
czajace obszar przyciagania punktéw
w trakcie zmiennego w czasie zjawi-
ska) stat sig podstawa do stworzenia
nieregularnej bryty budynku. Jarostaw
Kozakiewicz przeksztatcit zapis ruchu
ciata ludzkiego w petnowymiarowa for-
me architektoniczna. W tym projekcie
Sciany kina sa potprzezroczyste, dzigki
czemu filmy mozna ogladac z zewnatrz
i od wewnatrz. Jesli pomyslimy o gene-
zie bryty budynku, czytelna stanie sie
dla nas koncepcja artysty zatarcia gra-
nicy miedzy tym, co prywatne, a tym, co
publiczne, migdzy snem i jawa.




Jarostaw Koztowski

(ur. 1945) artysta konceptualny. Najczesciej
realizuje swoje prace w formie instalacji

z wykorzystaniem roznych mediow, takich
jak rysunek, swiatto, dzwiek, fotografia,
przedmioty. Jest tez autorem ksiazek ar-
tystycznych, prac rysunkowych, fotografii

i obrazoéw, wykonuje performanse. W latach
1963-1969 studiowat na Wydziale Malar-
stwa w Panstwowej Wyzszej Szkole Sztuk
Plastycznych w Poznaniu (obecnie Uni-
wersytet Artystyczny), gdzie do 2019 roku
prowadzit dziatalnos¢ dydaktyczna i gdzie
uzyskat stopien profesora zwyczajnego. Od
1972 do 1990 roku prowadzit galeri¢ Akumu-
latory 2 w Poznaniu, w latach 1991-1993 byt
kuratorem programu galerii i kolekcji Cen-
trum Sztuki Wspétczesnej Zamek Ujazdow-
ski w Warszawie. W 2006 roku reprezento-
wat Polske na Biennale Sztuki w Sao Paulo.
Prekursor i wspottworca sztuki pojeciowej
w Polsce, uwazany za jednego z najwybit-
niejszych artystow tego nurtu.

Konceptualna tworczosé¢ Koztowskiego ce-
chuje krytyczno-analityczny dyskurs ze sztu-
ka i mechanizmami percepcji, autorefleksja

i budowanie korelacji migedzy gramatyka jezy-
ka artystycznego a sfera znaczen. Jest auto-
rem wielu prac podejmujacych problematyke
obecnosci modernistycznych tradycji, a takze
spotecznego i politycznego kontekstu sztuki.
Wspélnym mianownikiem jego wczesnych
prac z lat 60. i 70. jest refleksja nad jezykiem.
W latach 70. artysta tworzyt prace czysto
lingwistyczne, interesowaty go gry jezykowe,
przenoszenie zasad rzadzacych zdaniami
logicznymi na rzeczywistosé i odwrotnie.
Powstaty w tym okresie miedzy innymi takie
prace jak Rysunki modalne, Cwiczenia z se-
miotyki, Metafizyka, Fizyka, Yka, Cwiczenia

z estetyki. W dtugiej serii prac z lat 80. na-
zwanych Mitologiami sztuki Jarostaw Koztow-
ski dekonstruowat mity zwiazane ze sztuka,
takie jak mit artysty, mit wolnosci sztuki, mit
oryginalnosci, mit wartosci i bezinteresowno-
$ci. Byty to gtownie prace o strukturze insta-
lacji, w wiekszo$ci z uzyciem dzwieku.
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W latach 90. Koztowski podejmuje probe
wejscia w tak zwany trzeci krag (termin
stworzony przez artyste), alternatywne
terytorium sztuki, ktdre nie jest ,ani mitem,
ani rzeczywistoscia”. Jest to strefa, w ktorej
przedmioty, ready made, tworza cata sie¢
relacji i znaczen na innych niz dotad zasa-
dach. Powstaja wowczas instalacje Ostre
przedmioty (1991), Miekkie zabezpieczenia
(1994-1995), Przedmioty tymczasowe
(1997). 0d konica lat 90. w sztuce Jarostawa
Koztowskiego coraz bardziej wyczuwalna
staje si¢ tendencja do reagowania na kon-
kretne fakty wspotczesnej rzeczywistosci.
Jego w duzej mierze komentatorskie prace
ironicznie ilustruja przemiany spoteczne

i polityczne, co wyraznie mozna zauwazy¢
w cyklach Standardy europejskie i Zjedno-
czony swiat. Od 2006 roku Koztowski reali-
zuje projekt zatytutowany Figury retorycz-
ne, dotyczacy miedzy innymi aktualnosci
idei modernistycznych.



Jarostaw Koztowski

Ostre przedmioty

1991, instalacja; drewno, metal, tkanina, tworzywo sztuczne




Jarostaw Koztowski
Ostre przedmioty

Instalacja sktada sie z gotowych
przedmiotow, mebli i sprzetow
domowych. Artysta potraktowat te
bezbronne rzeczy bardzo brutalnie:
wszystkie zostaly pomalowane czar-
na farba i przebite ostrymi kosami.
Jednak patrzac na te prace, nie
odbieramy ich w kategoriach ofiar,
sprawiaja raczej wrazenie uzbrojo-
nych wojownikow, strzegacych swojej
niezaleznosci. Elementy instalacji
zostaly wyjete z uzytkowego kon-
tekstu ,rzeczywistosci realnej”, ale
tez pozbawione interpretaciji, jakimi
obarcza je znaczeniowo$¢ sztuki.
Fotel nie pozwala, by ktos$ si¢ na
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nim rozsiadt, telewizor wzbrania sie
przed przekazywaniem ogtupiajacej
papki informacyjne;j i taniej rozrywki,
maszyna do pisania zbuntowata sie
przeciw wykorzystywaniu alfabetu.
Zakamuflowane i uzbrojone przed-
mioty prowadza z nami swoja gre.
,Zyskuja inng tozsamos$¢, a wraz z nig
odzyskuja swoja zagubiona godnos¢”
— wyjasnia Koztowski. Artyscie nie
chodzi jednak o samo pokazanie tych
przedmiotow, najistotniejsze zdaja sie
relacje migdzy nimi. Przy wnikliwym
ogladaniu widz zauwazy na kazdym
sprzecie malutki, niezamalowany frag-
ment ich oryginalnej powierzchni.

Kolekcja Centrum Sztuki Wspotczesnej Zamek Ujazdowski,

depozyt m.st. Warszawy



Zbigniew Libera

(ur. 1959) autor obiektéw, instalacii, filméw
wideo, fotografik i performer. W latach
80. wspottworzyt todzka Kulture Zrzuty,
czasopismo ,Tango”, grupy muzyczne NAO
i Sternenhoch, aktywnie uczestniczyt w $ro-
dowisku skupionym wokat Zofii Kulik i Prze-
mystawa Kwieka. Uwazany jest za prekurso-
ra i czotowego przedstawiciela nurtu sztuki
krytycznej. Jego prace w przenikliwy i prze-
wrotny sposéb prowadza dyskurs z trady-
cyjnymi modelami wychowania, kulturowym
postrzeganiem cielesnosci, kodami kultury
masowej, poruszaja kwestie manipulowania
rzeczywistoscia przez media.
Zadebiutowat na poczatku lat 80., a jego
pierwsze filmy: Obrzedy intymne (1984),
Perseweracja mistyczna (1984), Jak tre-
suje sie dziewczynki (1987), zapowie-
dziaty epoke sztuki ciata, ktora w Polsce
rozpoczeta sie w latach 90. Wowczas
Libera tworzy juz cykl Urzadzen korek-
cyjnych (1994-1999), czyli obiektow
lub zabawek, ktére w ironiczny sposob

pokazuja, jak jednostka dostosowuje
sie do norm spotecznych. Byly wsrad
nich zestawy dla chtopcéw — Universal
Penis Expander, Body Master — oraz
dla dziewczynek: Ciotka Kena, You Can
Shave the Baby, The Doll You Love to
Undress, t6zeczka porodowe dla dziew-

czynek. Wiekszos¢ tych prac zostata po-

kazana na wystawie indywidualnej arty-
sty Urzadzenia korekcyjne w 1996 roku
w Centrum Sztuki Wspdtczesnej Zamek
Ujazdowski. Poddajac je nieznacznym
modyfikacjom i osadzajac w obcym dla
nich kontekscie, Libera pokazuje role,
jaka w procesie socjalizacji odgrywaja
przedmioty codziennego uzytku. Naj-
gtosniejsza z tych prac jest Lego. Obéz
koncentracyjny, cykl fotografii i opa-
kowar klockéw Lego, z ktérych mozna
zbudowac obdz koncentracyjny.

Libere interesuje rowniez ikonografia
wspotczesnej kultury, ktora ksztattuje pa-
mie¢ wizualna odbiorcy i wptywa na jego
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postrzeganie historii. W cyklach fotograficz-
nych Pozytywy i Mistrzowie (2001-2003)
artysta analizuje relacje miedzy tym, co
widzimy, a tym, co pamietamy z przekazow
medialnych. Wskazuje na mechanizmy
umozliwiajace manipulacje przekazem foto-
graficznym i fabrykowanie dowolnej infor-
macji posiadajacej znamiona prawdy. W la-
tach 2008-20009 Libera prowadzit oparta
na idei Formy Otwartej Oskara Hansena pra-
cownie na praskiej Akademii Sztuk Pieknych
(AVU) — nazwat ja Studiem Formy Otwartej.
Artysta jest tez autorem cyklu Przewodnik
po sztuce, prezentowanego w TVP Kultura.
Do najnowszych realizacji artysty naleza
m.in. akcje parateatralne (Walka dobra ze
ztem, Stary Teatr w Krakowie, 2016) i opra-
cowanie scenografii do spektakli (Hamlet,
rez. Maja Kleczewska, Teatr Polski w Pozna-
niu, 2019).



Zbigniew Libera
Kaczka

1992, wideoinstalacja; szkto akrylowe, aluminium, lampa kineskopowa, telewizor, kaseta VHS

Praca wykorzystuje gre stow rzeczywiscie przypomina tego
i ksztattow: kaczka nazywane  ptaka. Obiekt wykonany zostat
jest naczynie do oddawania szkta akrylowego na matym
moczu, przeznaczone w szpi- monitorze pokazuje ciurkajaca
talach dla obtoznie chorych wode.

mezczyzn, ktére ksztattem
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Kapielowicz

1991, wideoinstalacja; szkto akrylowe, aluminium, lampa kineskopowa, telewizor, kaseta VHS

Na podtodze ustawiony jest tele-
wizyjny kineskop, umocowany na
spiralnej konstrukcji z przezroczystych
ptytek ze szkta akrylowego, ktora
przypomina skrecona rure. Obok stoi
pozbawiony obudowy magnetowid,
wychodzace z niego kolorowe kable

i druty prowadza do kineskopu. Film
przedstawia wir wody wyptywajacej
z wanny, co tworzy alegorig odcho-
dzenia, przemijania, $mierci. Praca ta,
podobnie jak wideoinstalacja Kaczka,
zdaniem Ryszarda W. Kluszczynskiego
.zderza chtod elektronicznej techno-
logii z goraczka smiertelnej materii”.
Tytut pracy pochodzi z zargonu pra-
cownikow zaktadow pogrzebowych,
ktorzy kapielowiczem nazywajq
zmartego cztowieka, ktérego myje
si¢ przed pogrzebem. W opisie pracy
znajduje sig cytat z ksiazki Trup. Od
biologii do antropologii Louisa-Vin-
centa Thomasa: ,Rowniez po to, aby
zdystansowac si¢ wobec zmartego,
pracownicy zaktadow pogrzebowych
nazywaja go zabawnie «kapielowi-
czem» (le baigneur)”.




1 bigniew Libera

ly Master. Zestaw zabawowy dla dzieci do lat 9
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Body Master. Zestaw zabawowy dla dzieci do lat 9

1994, instalacja; metal, skora syntetyczna, wydruk

BODY MASTER

Praca, nalezaca do cyklu Urzadzenia
korekcyjne, sktada si¢ z dwoch zesta-
wow do ¢wiczen dopasowanych do
proporcji ciata 7-9 letniego chtopca
oraz z planszy reklamowej. Przyrzady
nadaja sie do uzytkowania, wykonane
sa bowiem na wzor urzadzen kultury-
stycznych dla dorostych, od ktérych
rdznia sie jedynie bardzo lekkimi cig-
zarami. Body Master Libery stuzy do
osiagniecia przez kilkuletnich chtop-
cow wyimaginowanego cielesnego
ideatu z odpowiednio rozbudowana
muskulatura. Plansza reklamowa po-
kazuje wzor narzucany przez media:
chtopca kulturyste w groteskowym
wydaniu. Jednak urzadzenie korek-
cyjne Libery jest w gruncie rzeczy
zabawka i ¢wiczy¢é moze jedynie psy-
chike dziecka. Praca miesci sie w nur-
cie sztuki krytycznej, artysta odnosi
sie w niej do problemu wspétczesnej
kultury konsumpcyjnej, ktora nakreca
popyt na produkty i ustugi majace
wspomaoc w osiagnieciu cielesnego
Jideatu”.

Praca powstata w dwoch wer-
sjach; pierwsza, probna, znajduje
sie w kolekcji Centrum Sztuki
Wspotczesnej Zamek Ujazdowski
w Warszawie. Jak ttumaczyt arty-
sta w jednym z wywiadow:
Jest to zestaw dla dzieci do lat
dziesieciu, bo od dziesiatego roku
zycia mozna ¢wiczyé naprawde. [...]
Jak przystato na towar komercyjny,
mojemu urzadzeniu bedzie towarzy-
szyt rodzaj billboardu reklamowego
z rysunkami pokazujacymi, jak poten-
cjalnie mogtyby sie wyrobi¢ migsnie
dziesigciolatka, gdyby uzywat Body
Mastera. Rysunki nie sa artystyczne.
Wykonatem je wedtug atlaséw ana-
tomicznych, wyobrazajac sobie, jak
zmieniatyby si¢ poszczegoélne migsnie
dziewiecioletniego chtopca”.



Zbigniew Libera

The Doll You Love To Undress

1997, obiekty; karton, tworzywo sztuczne

W 1996 roku odbyta si¢ w Centrum

Sztuki Wspotczesnej Zamek Ujazdow-

ski indywidualna wystawa Zbigniewa
Libery pod tytutem Urzadzenia
korekcyjne. Artysta pokazat na niej
prace nawiazujace forma do seryjnie
produkowanych przedmiotow, ktore

jednak w znaczacy sposéb zmodyfiko-

walt, nadajac im krytyczna wymowe.
Byty to migdzy innymi Placebo, You
Can Shave the Baby, Lego. Oboz

koncentracyjny, t6zeczka porodowe,

zestaw do zabawy dla dziewczynek

i Ciotka Kena.
W 1997 roku powstaty kolejne re-
alizacje z cyklu Urzadzenia korek-
cyjne, a wsrod nich The Doll You
Love to Undress. Punktem wyjscia
dla tej pracy byty zabawki dla

dziewczynek — masowo wytwarza-

ne i pakowane w kartonowe pu-
detka z przezroczystym frontem
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Artysta zmienit pierwowzor, nadajac
mu funkcje zabawki edukacyjnej,
przywodzacej na mysl anatomiczne
modele do nauki medycyny: ,wypatro-
szyt” brzuchy lalek i umiescit w nich
plastikowe wnetrznosci, pomalowane
na kolory przypisane w atlasach me-
dycznym poszczegdlnym organom.

Te nieco makabryczna prace mozna
interpretowac jako przypomnienie, ze
ludzie nie miewaja zahamowan, obna-
zajac sig, nawet w obecnosci swiad-
kow. W pracach z cyklu Urzadzenia
korekcyjne Libera zwraca uwage na
fakt, jak bardzo zabawki od najmtod-
szych lat ksztattuja wzorce zachowan,
aw zwiazku z tym, jak fatwo moga sie
sta¢ narzedziem manipulacji.

Kolekcja Centrum Sztuki Wspétczesnej
Zamek Ujazdowski, depozyt m.st. Warszawy



Richard Long

(ur. 1945) brytyjski rzezbiarz i artysta tworzacy
w nurcie sztuki ziemi (ang. land art), autor rysun-
kow i efemerycznych akcji. Studia — Saint Martin’s
College of Art w Londynie, pod kierunkiem
Anthony’ego Caro — ukoriczyt w 1968 roku.
Richard Long stynie ze spacerow, ktore podwa-
zaja konwencjonalne wyobrazenia o tym, czym
jest sztuka. Od czasu wykonanej jeszcze na
studiach pracy A Line Made by Walking (1967)
zaliczany jest do brytyjskiej awangardy sztuki
konceptualnej. Artysta spacerowat w linii pro-
stej po podlondynskiej tace, a na zakonczenie
dziatania sfotografowat linig, ktora wydeptat
w trawie. Zdjecie nie byto dzietem sztuki.
Nie byt nim tez §lad, ktory po sobie zosta-
wit — zreszta nie pozostat on dtugo widoczny.
Dzietem sztuki byto samo chodzenie. W 1980
roku w czasie siedmiodniowej podrozy po Walii

Long wykreslit linig o dtugosci 226 mil. Trasa,
ktora przebyt w 1998 roku, ustawiajac 33 ka-
mienie — znaczace 33 dni marszu z Lizard do
Dunnet Head — mierzyta 1030 mil.
Spacery Longa plasuja sie na pograniczu efeme-
rycznej rzezby i performansu. Z racji dziatan w na-
turze krytycy zaliczaja jego prace takze do sztuki
ziemi, chociaz tworczos¢ tego artysty jest bardziej
powsciagliwa, mniej spektakularna i bardziej pry-
watna niz na przyktad dziatania amerykanskich
artystow z nurtu land art. Oprocz spacerow klu-

czowym dziataniem artysty jest uktadanie kregow.
,Moge zrobi¢ krag stéw, moge zrobic¢ krag kamieni,

moge zrobic krag btota rekami na scianie, moge
chodzi¢ w kregu przez sto mil”, powiedziat wiele
lat temu.
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Richard Long 133
Kamienne koto

1992, instalacja; kamienie

Kamienne kofo Richarda Longa po-
wstato z okazji wystawy Kolekcja 1,
prezentowanej w Centrum Sztuki
Wspotczesnej Zamek Ujazdowski
w 1992 roku. Zostato wykonane zgod-
nie z instrukcja artysty. Przywiezione
do Warszawy z potudnia Polski kamie-
nie utozono w koncentrycznych kre-
gach w taki sposdb, zeby kazdy z nich
lezat blisko nastepnego, lecz go nie
dotykat. W Magazynie Studyjnym
Kolekcji przechowywane sa kamienie
z ostatniej prezentacji pracy w ra-
mach wystawy Kolekcja 4, w latach
2001-2005.
Uktadanie kamieni w kregi lub
w linii prostej jest jak odtwarzanie
starozytnych rytuatow i przywodzi
na mys| megalityczne budowle
pozostawione przez naszych
przodkow. Pierwszy kamienny krag
Richarda Longa powstat w Andach
w 1972 roku. Od tego czasu artysta
tworzyt kregi z tupkéw, kamieni,
drewna, a nawet igiet sosnowych.
Jego prace zostaty zrealizowane
na wielu kontynentach.




Luxus

Grupa Luxus to jedna z najwazniejszych grup arty-
stycznych w polskiej sztuce lat 80. i 90. Powstata
we Wroctawiu, najaktywniej dziatata w latach
1983-1995. Jej sktad zmieniat sig, ale trzon grupy
stanowili: Pawet Jarodzki (lider i tworca nazwy,
zmart w 2021 roku), Ewa Ciepielewska, Bozena
Grzyb-Jarodzka, Matgorzata Plata, Szymon Lu-
binski, Jacek ,Ponton” Jankowski, Jerzy Kosatka,
Stanistaw Sielicki (zmart w 2019 roku).
Z zatozenia cztonkowie Luxusu robili sztuke
popularna, dostepng dla wszystkich, odcinajac
sie tym samym od obowiazujacego wowczas
~akademizmu”, za jaki uwazana byta sztuka
konceptualna. Jedno z haset grupy brzmiato:
,Nie abstrakcja, lecz atrakcja”. Mtodzi artysci
Luxusu byli admiratorami ruchu Fluxus i jego
idei, zwlaszcza tej mowiacej, ze sztuka jest
sposobem na zycie. Grupa znana byta

z tworzenia sytuaciji artystycznych osadzonych

w wielkomiejskiej codziennosci. Ich projekty sta-
nowity przesmiewcza reakcje na rzeczywistosc
polityczna, spoteczng i obyczajowa. Artysci spod
znaku Luxusu czerpali catymi garsciami z za-
chodnich wzorcow kultury masowej i pop-artu,
preferowali swobode twércza, chetnie postugiwali
sie pastiszem, siegali do tradycji dadaistycznych
kolazy i korzystali z mozliwosci, jakie daje techni-
ka szablonu. Estetyka prac grupy byta punkowa,
nawiazujaca do haset DIY (Do It Yourself), za$
ulubiona strategia jej cztonkéw byto ironiczne

i subwersywne trawestowanie popularnej iko-
nosfery. Artysci Luxusu nie podpisywali swoich
prac, tworzyli trashowe obiekty, szablony i kolaze,
w ktorych manifestowaty si¢ wartosci grupy i jej
ambiwalentna fascynacja kultura pop.
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Luxus

Voodoo Africa

2015, asamblaz; technika mieszana

Praca jest darem grupy Luxus i Fundacji Razem
Pamoja dla Centrum Sztuki Wspdtczesnej Zamek
Ujazdowski po charytatywnej aukcji Poznawad,
dziatac, dzieli¢ sie z 2016 roku. Asamblaz w ksztat-
cie kontynentu afrykanskiego jest efektem
kilkudniowej wspolnej pracy cztonkéw grupy na
ich wystawie w Ksiggarni|Wystawie w Krakowie.
Zbudowany zostat z réznego rodzaju zniszczonych
przedmiotow, $mieci, odpadkow, rzeczy znalezio-

nych, takich jak zabawki, telefony komarkowe, pa-
piery. Zgromadzone przez artystow pozostatosci
ulegtly przeksztatceniu i postuzyty do stworzenia
wiasnej opowiesci o Afryce.




Matgorzata Mirga-Tas

(ur. 1978) polsko-romska artystka sztuk wizual-
nych i aktywistka. W 2004 roku ukorniczyta studia
na Wydziale Rzezby Akademii Sztuk Pieknych
w Krakowie. Wyrozniona na 42. i 44. Biennale
Malarstwa Bielska Jesien (2015, 2019), stypen-
dystka Ministra Kultury i Dziedzictwa Narodowego
(2018), laureatka Paszportu ,Polityki” w kategorii
sztuki wizualne (2020). W 2022 roku reprezen-
towata Polske na 59. Biennale Sztuki w Weneciji.
Angazuje si¢ w liczne projekty spoteczne i arty-
styczne przeciwdziatajace wykluczeniu, dyskrymi-
nacji rasowej i ksenofobii. Od 2011 roku organizuje
miedzynarodowy program rezydencji artystycz-
nych Jaw Dikh! w Czarnej Gorze, przeznaczony dla
artystow romskich i nieromskich.
Mirga-Tas od czaséw studiow rozwija w swojej
pracy watki zwigzane z kulturg romska, histo-
ria Romdw, porusza problematyke ztozonej
tozsamosci romskiej i romsko-polskiej oraz
transkulturowego i transnarodowego doswiad-
czenia bycia Romka. Wypracowata rozpozna-
walny ,patchworkowy” styl malarski — taczacy
prace pedzlem z wykorzystaniem ornamentow

gotowych tkanin. Odwazne zestawienia ja-
skrawych kolorow i dekoracyjnosci uzytych
materiatéw tworza kompozycje odwotujace
sie do romskiej kultury i tradycji. Artystka czer-
pie z wtasnych doswiadczen, ale tez dorobku
wuja, Andrzeja Mirgi, cenionego etnografa,
specjalisty od kultury romskiej. Najczesciej
przedstawia sceny rodzajowe z zycia wspolno-
ty, ale nie omija tez dramatycznych watkow,
jak Porajmos, czyli romska Zagtada. Mirga-Tas
jest autorka pierwszego na swiecie pomnika
upamietniajacego Zagtade Romow w czasie

Il wojny swiatowej, ktory w 2011 roku stanat

w Borzecinie Dolnym. Pie¢ lat pozniej nieznana
grupa sprawcow zniszczyta wykonany z drew-
na monument, rabiac go na kawatki siekierami.
Artystka podjeta wowczas decyzje, aby szczat-
ki zniszczonych postaci Roméw z pomnika
odla¢ w delikatnych materiatach — wosku,
porcelanie, mydle, by moc je w nieskoriczono$é
multiplikowac.
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Matgorzata Mirga-Tas 137
Romani Kali Daj

2017, obiekt; akryl, tkanina, ptyta wiorowa, drewno

Prace Matgorzaty Mirgi-Tas

z kolekcji Centrum Sztuki
Wspatczesnej Zamek Ujaz-
dowski to kolazowe obrazy na
plétnie, obiekty wzorowane
na ludowych kapliczkach czy
formie parawanu, ktore staty
sie znakiem rozpoznawczym
artystki. 5>

=

te

Zakup pracy do Kolekcji Centrum Sztuki Wspoétczesnej
Zamek Ujazdowski zostat dofi y ze srodkow
Ministra Kultury i Dziedzictwa Narodowego w ramach
programu Narodowa kolekcja sztuki wspotczesnej.




Matgorzata Mirga-Tas
Ditoseskro Dziwes

2019, obiekt; tkanina, akryl

—> Dla tworczosci Matgorzaty
Mirgi-Tas charakterystyczne
jest patchworkowe taczenie
malarstwa z tkaninami, zwykle
pochodzacymi z uzywanych
ubran znajomych i rodziny.

W pracach pojawiajg sie takze
cekiny, sznurki, fredzle; wida¢
wyraznie przywiazanie artystki
do ornamentalnych form i linii.
Wszystkie obrazy bazuja na pro-
stych formach. Artystka maluje
akrylami, uzywajac intensyw-
nych barw, obwodzac ksztatty
wyraznym konturem. —>

Zakup pracy do Kolekcji Centrum Sztuki Wspotczesnej
Zamek Ujazdowski zostat dofi y ze $srodkow
Ministra Kultury i Dziedzictwa Narodowego w ramach
programu Narodowa kolekcja sztuki wspotczesnej.
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Matgorzata Mirga-Tas

Miri Phuri Daj

2019, obiekt; akryl, drewno, tkanina, piora
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— Prace wykonane w latach
2017-2019 przedstawiaja mie-
dzy innymi sceny rodzajowe

z zycia codziennego romskich
spotecznosci, z udziatem ludzi,
zwierzat, roslinnosci. Mirga-Tas
chetnie portretuje romskie
kobiety, takze te ze swojej ro-
dziny, przedstawiajac je na de-
koracyjnych ttach parawanéow
i kapliczek.

Zakup pracy do Kolekcji Centrum Sztuki

Wspot j Zamek Ujazdowski zostat dofi-
nansowany ze srodkoéw Ministra Kultury i Dzie-
dzictwa Narodowego w ramach programu

Narodowa kolekcja sztuki wspotczesnej.



Jarostaw Modzelewski

(ur. 1955) malarz. Studiowat w latach 1975-1980
na Wydziale Malarstwa Akademii Sztuk Pieknych
w Warszawie pod kierunkiem prof. Stefana Gie-
rowskiego. W 1982 roku z piecioma innymi absol-
wentami Akademii — Ryszardem Grzybem, Paw-
tem Kowalewskim, Wtodzimierzem Pawlakiem,
Markiem Sobczykiem i Ryszardem Wozniakiem —
zatozyt Gruppe, najwazniejsze ugrupowanie tak
zwanej nowej ekspresji lat 80. Jej cztonkowie
dawali wyraz napieciom i dylematom czasu stanu
wojennego. Laureat Paszportu ,Polityki” w kate-
gorii plastyka za rok 1998 oraz Nagrody im. Jana
Cybisa za rok 2004. Do 2020 roku prowadzit pra-
cownie malarstwa na macierzystej uczelni, gdzie
uzyskat tytut profesora.

Malarstwo Modzelewskiego ewoluowato

przez lata od niemal abstrakcyjnego znaku

w strone coraz bardziej realistycznego po-

dejscia do obrazu. W latach 90. artysta trak-

towat temat dosy¢ umownie, oczyszczat tto

i monumentalizowat forme. Sugestywny, nie-
rzadko niepokojacy klimat ptdcien podkreslat
wyostrzona gama barwna. Jak zauwazyta traf-
nie Marta Tarabuta, malarstwo Modzelewskie-
g0 naznaczyta pracownia prof. Gierowskiego

i przekonanie, ze ,,obraz musi by¢ konstruowa-
ny, to znaczy oparty na wewnetrznej struktu-
rze form: barw i ksztattow”. Doszta do tego
fascynacja tworczoscia Andrzeja Wroblewskie-
go, ideami Kazimierza Malewicza i Wtadystawa
Strzeminskiego — ikon awangardy XX wieku.

Kiedy w 1997 roku artysta zmienit technike ma-

lowania z olejnej na tempere z6ttkowa, estety-
ka jego obrazéw wzbogacita sie o detal, slady
pedzla i indywidualny gest. Modzelewski wiele
uwagi poswieca cztowiekowi, ale interesuje
go tez pejzaz i martwa natura. Zaliczany jest
do najwybitniejszych wspotczesnych artystow
polskich, nazywany czasami ,malarzem ikon
codziennosci”.
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Jarostaw Modzelewski

Hygene

1990, olej na ptotnie

Jarostaw Modzelewski na poczatku
lat 80. chetnie korzystat z wycinanek

i szablonéw, w jego pracach pojawiaty
sie motywy wycinanych w czarnym
papierze portretow sylwetowych,
spopularyzowanych w XVIII wieku pod
nazwa silhouette. Potrzebne ksztatty
— zwykle ideogramy, znaki — wycinat
w formie szablonéw, ktére nastepnie
powielat wielokrotnie na ptotnie, co
nadawato jego obrazom pewien rys
dekoratywnosci. Zapozyczona z wyci-
nanki metoda pracy dobrze pasowata
do goracej atmosfery tamtych cza-
sow. Pod koniec lat 80. Modzelewski
wrdcit do scen figuralnych, takze trak-
towanych ptasko i dekoracyjnie — jak
na obrazie Hygene. W tym zwrocie do
figuratywnosci pomogto mu znale-
zienie podrecznika do nauki jezyka
rosyjskiego, w ktorym postacie na
ilustracjach utrzymane byly w duchu
socrealizmu. Paradoksalnie, byta to
dla niego, jak sam wspomina, lekcja
uzywania jezyka malarskiego, skupia-
nia sig tylko na tym, co nalezy wyrazic¢.

141

Obraz Hygene jest bardzo dekora-
cyjny, a zarazem monumentalny.
Kompozycja obramowana jest z gory
i z dotu rytmicznym wzorem z kwa-
dratéw, a ten na gorze przypomina
wrecz perforacje na kliszy fotogra-
ficznej. Oprocz kwadratow na ptdtnie
widnieja jeszcze kropki i paski, w tym
dominujaca forma pasiastej zastony
prysznicowej. Cata scena zostata
jakby zawieszona w czarnym wnetrzu
lub moze raczej na czarnym, gtadkim
tle. To sprawia, ze kompozycja nabiera
uniwersalnej wymowy, a bohaterowie
tej sceny — siedzacy na stotku nagi
mezczyzna oraz stojaca za zastong
druga posta¢, o niezbyt wyraznych
ksztattach — staja sig aktorami
pewnej metafory. Moze zatem w tym
obrazie nie chodzi jedynie o wspdlng
kapiel pod prysznicem?



David Nash

(ur. 1945) rzezbiarz. Studiowat w Kingston Col-
lege of Art (1963-1967) oraz w Chelsea School
of Art (1969-1970). W 2004 roku otrzymat Order
Imperium Brytyjskiego za zastugi dla sztuki. Nash
pracuje przede wszystkim z drewnem, ktore
zostato powalone w sposéb naturalny lub wy-
ciete z powodu wieku, choroby czy ze wzgledow
bezpieczenstwa. Wykonuje rdwniez tak zwane
realizacje sadzonkowe — zasadza drzewa, czyniac
z nich zywe, rosnace rzezby w ramach dtugoter-
minowych projektow, ktore trwaja dziesiatki lat.
Do jego wczesnych prac nalezy Ash Dome (1977)
— zasadzone w krag na zboczu wzgérza w doli-
nie Ffestiniog dwadziescia dwa jesiony, ktorych
korony utworzyty w ciagu nastepnych dziesigcio-
leci monumentalna kopute. W 1978 roku artysta
rozpoczat realizacje pracy Wooden Boulder,

ktora nazwat ,rzezbg idacy”. Za pomoca pity
tanicuchowej wyrzezbit kulista péttonowa forme
z pnia $cietego wczesniej dwustuletniego debu,
ktdra nastepnie ustawit na zboczu walijskiej
gory. Rzezbiona kula z drewna w ciagu wielu lat
stopniowo, w naturalny sposdb przemieszczata
sie w kierunku Oceanu Atlantyckiego, w ktérym
znikneta w 2015 roku. Podczas gdy jego prace sa
wystawiane w muzeach na catym $wiecie, dzieta

o najwiekszych formatach Nash stworzyt dla York-

shire Sculpture Park w Wakefield, a takze ustawit
w otoczeniu wtasnego domu, w Blaenau Ffest-
iniog w Walii. Nash mieszka w dawnej kaplicy,
imponujacej pod wzgledem wymiaréw. Znajduja,
sie w niej niektore z jego najstarszych dziet, ktore
Nash lubi przerabia¢, co $wiadczy o jego cyklicz-
nym podejsciu do czasu.
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David Nash 143

Bez tytutu (pien drzewa)

1991, rzezba; drewno, technika wtasna

Obie prace przechowywane w Magazynie Stu-
dyjnym Kolekcji — Bez tytutu (pien drzewa) oraz
todka — pochodza ze wspdlnej wystawy Davida
Nasha i Leona Tarasewicza w Centrum Sztuki
Wspodtczesnej Zamek Ujazdowski w 1991 roku.
Wszystkie prezentowane na niej obiekty artysta
wykonat na miejscu. Za materiat do Pnia postuzyta
wielka sprochniata topola z Parku tazienkowskie-
go w Warszawie, do innych prac drewno zostato
pozyskane w Nadlesnictwie Wality (deby, olchy),
w sasiedztwie miejsca zamieszkania Leona Tara-
sewicza. Topola zostata poddana procesowi opa-
lania, co bardzo wyraziscie podkreslito ostateczna
forme pracy. Drewno spala sig, tworzac gtebokie,
czarne, aksamitne powierzchnie, potegujace
ekspresje dzieta. Rzezby w drewnie brytyjskiego
artysty powstaja przy uzyciu cigzkiego sprzetu,

pit tannicuchowych i palnikow. —>




David Nash

todka

1991, rzezba; drewno,
technika wiasna

— Nash zwykle wykorzystuje
powalone drzewa, jego dzieta
rozwijaja sie zgodnie z natura
materiatow poddawanych
interwenc;ji rzezbiarskiej —
drewno mowi o swojej naturze
i sposobie, w jaki artysta z nig
wspotdziata. Nash spedzit
znaczng czesc¢ lat 80.190.,
podrozujac i robiac wystawy
na catym $wiecie. Jego motto
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w tamtych latach brzmiato:
,Masz siekiere, bedziesz pod-
rézowal”. Zwykle przyjezdzat
i szukat materiatow w poblizu
miejsca wystawy. Z nich rozwi-
jaty sie, czesto spontanicznie,
pomysty. ,Mysle, ze ludzie
znajduja materiat poprzez
swoj temperament. Ja jestem
sprinterem, a nie biegaczem
dtugodystansowym”.



Lu dWlka Ogorzelec N Lista artystow 145

(ur. 1953) artysta rzezbiarz. Urodzona w Chobieni Tworzy oryginalne rzezby-konstrukcje o geste;j,
na Dolnym Slasku. Studiowata w Panstwowej nasyconej strukturze. Uzywa drewna, szkta,
Wyzszej Szkole Sztuk Plastycznych (obecnie metalu i celofanu (od 2001), jednak kluczo-
Akademia Sztuk Pigknych) we Wroctawiu (1978— wym elementem jej dziet jest przestrzen,
1983, dyplom w pracowni rzezby prof. Leona Pod- z ktorej powstaja. Ogorzelec juz na poczatku
siadtego). Nauke kontynuowata w Ecole nationale drogi tworczej zadecydowata, ze to whasnie
supérieure des Beaux-Arts w Paryzu (1985-1987), przestrzen bedzie jej podstawowym tworzy-

w pracowni Césara, ktory w 1985 roku po obej- wem rzezbiarskim.

rzeniu jej prac na fotografiach przywiezionych Swoje dziatania tworcze zasadniczo grupuje

z Polski zaproponowat jej prace w swoim atelier. w dwa liczace wiele prac cykle: Przyrzady réwno-

W ten sposob wyjazd za granice, planowany jako  wazne (realizowany od lat 80. minionego wieku)
krotki, przerodzit sie w diuzszy pobyt. Od 1985 oraz Krystalizacje przestrzeni(od lat 90.), bedace
roku Ludwika Ogorzelec ma swoja pracownie bezposrednim nastepstwem rozwazan i ekspery-
w Paryzu, jednak ze wzgledu na specyfike jej pro-  mentowania z przestrzenia podczas tworzenia po-
gramu tworczego — zwthaszcza cyklu Krystalizacja  szczegélnych rzezb cyklu Przyrzady réownowazne.
przestrzeni — realizuje prace w roznych czesciach

Swiata. Zwykle sa to rzezby typu site-specific,

w przestrzeniach zastanych: galeriach, muzeach,

miejscach publicznych. Przez 40 lat kariery zawo-

dowej pokazata swoje prace na ponad stu wysta-

wach niemal na catym $wiecie (73 indywidualnych

i 34 grupowych).



Ludwika Ogorzelec

Kokon

z cyklu Przyrzady rownowazne
2004, rzezba; drewno

Praca byta prezentowana na wysta-
wie indywidualnej Ludwiki Ogorzelec
Paryskie napigcia w galerii Roi Doré
w Paryzu w 2010 roku. Jest to jedna
z jej najnowszych prac nalezacych

do realizowanego w drewnie cyklu
rzezb Przyrzady rownowazne. W za-
wieszonym w przestrzeni Kokonie
mozna znalez¢ odniesienia do kulistej
formy, jaka Ogorzelec skonstruowata
w 2000 roku w galerii Le Punxes

w Barcelonie w instalacji z cyklu Kry-
stalizacja przestrzeni oraz do pracy
Pojednanie z galerii Fiorella Lattuada
w Mediolanie (2001).

Bezposrednim impulsem dla uksztat-
towania si¢ autonomicznej drogi
tworczej Ogorzelec byto ¢wiczenie
zadane przez prof. Leona Podsiadtego
na czwartym roku studiow, ktorego
tematem byta ,réownowaga”. Roz-
poczeto ono cykl rzezb mobilnych
Przyrzady réwnowazne. W pracach
tych Ogorzelec taczy na zasadzie
harmonii znaczenia zaczerpnigte ze
$wiata obiektywnego i subiektywnego
— $wiata natury i $wiata stworzonego
przez cztowieka (maszyny, przyrzady,
literatura, taniec). Analizuje problemy
sensu i absurdu oraz szuka momentu
réwnowagi.




Roman Opatka

(1931-2011) malarz, autor instalacji. W la-
tach 1949-1950 studiowat w todzkiej
Panstwowej Wyzszej Szkole Sztuk Pla-
stycznych, a przez nastepnych szesé lat
w warszawskiej Akademii Sztuk Pieknych,
w 1956 roku uzyskujac dyplom w pracow-
ni prof. Edwarda Kokoszki. Brat udziat
w Biennale Sztuki w Sao Paulo (1969 i 1977)
i Documenta w Kassel (1977); w 1995 roku
reprezentowat Polske na Biennale Sztuki
w Wenecji. Byt laureatem Nagrody Krytyki
im. Cypriana Kamila Norwida w 1970 roku,
Kaiser Prize w 1993 roku; w 2009 otrzymat
odznaczenie Komandora Orderu Sztuki i Li-
teratury we Francji i Ztoty Medal ,Zastuzony
Kulturze Gloria Artis” w Polsce. W 1977 roku
zamieszkat na state we Francji.
Roman Opatka to jeden z najbardziej
znanych i cenionych polskich artystow
na swiecie. W drugiej potowie lat 50.
inspirowato go malarstwo materii, eks-
perymentowat z obrazami abstrakcyjny-
mi i monochromatycznymi, ktore

nazwat Chronomes (1959-1963). Pozniej
powstaty Fonematy (1963-1964), Alfabet
grecki (1965), obiekty przestrzenne z serii
Poduszkowce i Integracje (1964-1966).
W 1965 roku rozpoczat monumentalny
projekt, ktoremu pozostat wierny do
konca zycia i ktory przyniost mu najwiek-
sze uznanie — obrazy liczone. Projekt,
zatytutowany pierwotnie 1965,/7—,
zwiazany byt z idea progresywnego li-
czenia na ptotnie. Po kilku latach artysta
nazwat swoje dzieto w procesie Opatka
1965. Od jednego do nieskoriczonosci
i tworzyt juz wytacznie obrazy i rysunki
wypetnione linearnymi kompozycjami
liczb. Obrazy liczone nosza nazwe De-
tale, a rysunki, ktére tworzyt, gdy nie
mogt malowag, to Kartki z podrozy. Ce-
lem dziatania Opatki byta utopijna idea
zobrazowania mijajacego czasu, a takze
catkowite zespolenie sztuki z zyciem.
Pierwszy obraz liczony, ktdry zostat zapi-
sany liczbami od 1 do 35327, znajduje sie
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w kolekcji Muzeum Sztuki w odzi. Cyfry
malowane byty biatym pigmentem na
szarym tle. W 1972 roku artysta rozpo-
czat proces rozhielania tta obrazow tak,
ze kazde nastepne byto o jeden procent
jasniejsze od poprzedniego. Cztery lata
wczesniej zaczat cykl autoportretowych
fotografii, codziennie wykonujac jedno
zdjecie. Jest na nich ubrany zawsze tak
samo — w biatg koszule. W 1972 roku za-
czat tez nagrywac siebie, wypowiadaja-
cego po polsku kazda malowana liczbe.
Do smierci w 2011 roku zapisat ponad
pie¢ milionow liczb (ponad trzydziesci
osiem milionow cyfr); ostatnia zapisana
to 5 607 249.



Roman Opatka
Kompozycja abstrakcyjna

1964, olej na ptétnie

W pierwszej potowie lat 60. Opatka
malowat abstrakcyjne, monochro-
matyczne kompozycje o wyraznej
fakturze. Pobruzdzona, gesta materia
ptocien zwracata uwage wyrafino-
waniem i wyrazistoscia. Artysta pra-
cowat cyklami — powstaty wowczas
migdzy innymi utrzymane w tonacji
szaro-czarnej Fonematy i abstrakcyj-
ne obrazy olejne o grubej fakturze,
nazywane greckimi literami: Kappa,
Lambda czy Omicron. W latach 1963—
1965 Opatka malowat Kompozycje
abstrakcyjne, reliefowo modelowane
przy uzyciu szerokiej szpachli, tak jak
praca znajdujaca si¢ w Kolekcji. Ar-
tysta pokrywat ptotno warstwa farby

i szeroka szpachla zgarniat ja, tworzac
na powierzchni charakterystyczne

LJistewki”. Bozena Kowalska nazywata
je ,fugami” czy ,etiudami na jedno
narzedzie”. Cechuje je bogata skala
niuanséw chromatycznych w ramach
restrykcyjnie ograniczonej gamy
barwnej. Rytmiczny uktad pionowych
pasow kompozycji wprowadza porza-
dek i tad. Na reliefowych listewkach”
zatamuje sie $wiatto, tworzac na
powierzchni ptotna subtelny swiatto-
cien. Jednoczesnie wklgste i wypukte
pola kompozycji sugeruja przestrzen-
na gtebie obrazu. Kontemplacyjny
charakter Kompozycji abstrakcyjnych
Opatki odroznia je od klasycznych
obrazéw z nurtu malarstwa materii,
Antoniego Tapiesa czy Alberta Bur-
riego, zwykle bardziej dramatycznych
w wyrazie.

Kolekcja Centrum Sztuki Wspot j Zamek Uji
depozyt m.st. Warszawy
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Witodzimierz Pawlak

(ur. 1957) malarz, performer, twérca rzezb
i obiektow, poeta i teoretyk sztuki, pedagog.
W latach 1980-1985 studiowat malarstwo
w warszawskiej Akademii Sztuk Pieknych.
Byt jednym z zatozycieli formacji artystycz-
nej Gruppa (z Ryszardem Grzybem, Pawtem
Kowalewskim, Jarostawem Modzelewskim,
Markiem Sobczykiem i Ryszardem Woznia-

z najwazniejszych obrazéw w polskiej
sztuce po 1989 roku). Artysta nie
uciekat tez od cierpkiej refleksji egzy-
stencjalnej. Pod koniec lat 90. porzucit
figuracje w malarstwie na rzecz swoi-
stego dialogu z klasykami awangardy
konstruktywistycznej, w szczegoélnosci

z Kazimierzem Malewiczem i Wtadysta-
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magnum Pawlaka to Dzienniki — artysta
naktada pasami na ptétno gruba warstwe
farby (najczesciej biatej), ktora tworzy po-
ziome wybrzuszenia, przypominajac relief,
a nastepnie ryje w niej otféwkiem kreski
symbolizujace uptyw czas. Kazdy obraz
oznaczony jest kolejnym numerem i rokiem
powstania.

kiem), ktora dziatata w latach 1982-1992.
Aktywnie uczestniczyt w niezaleznym ruchu
artystycznym lat 80. W latach 1986-2006
wyktadat na Wydziale Wzornictwa Przemy-
stowego macierzystej uczelni, uzyskujac
tytut doktora habilitowanego. Laureat Na-
grody im. Jana Cybisa za rok 2017.
Pawlak jest autorem ikonicznych
ptacien, wrecz obrazowych metafor,
doskonale puentujacych gesty, repre-
syjny kontekst polityczno-spoteczny lat
80. (migdzy innymi cykl Swinie, Czer-
wony autobus rusza w droge dookota
$wiata, Droga z piekta do piekta czy
Polacy formuja flage narodowa — jeden

wem Strzeminskim.
Pawlak oddat sie niemal catkowicie refleksji
nad forma, barwa i faktura obrazu, regular-
nie splatajac praktyke artystyczna z prze-
mysleniami teoretyka sztuki. W cyklach
swoich prac, takich jak Tablice dydaktyczne
czy w pozniejszych juz Notatkach o sztuce,
Przestrzeni logicznej obrazu, Historii koloru,
Linii barwnej rozwaza teoretyczne problemy
malarstwa, przedstawia wiasne refleksje
o historii sztuki, jak rowniez plastyczna
interpretacje jej najwazniejszych pradow
teoretycznych. W 2012 roku powstaje seria
prac Anatomia samolotu, namalowana po
katastrofie smolenskiej w 2010 roku. Opus



Wiodzimierz Pawlak

Stownik symboli

1989 (zamalowany w 1990), olej na ptétnie

Stownik symboli zaliczany jest do serii
obrazow Tablice dydaktyczne (1987~
1988), na ktorych to ptotnach Pawlak
za pomoca ideogramoéw, symboli, wy-
kresow czy map wyjetych z wzornikow
oraz encyklopedii przedstawiat skon-
ceptualizowana historie kultury i sztuki
(na przyktad Rzezba grecka i egipska,
W kregu kultury europejskiej, Stownik

terminologiczny sztuk pigknych). Praca
sktada sig z szesciu zbitych razem (de-

seczkami na brzegach) ptocien pomalo-

wanych biatg farba. Pawlak zamalowat
je na wiosne 1990 roku, podobnie jak
niektore inne, starsze obrazy, co kryty-
cy odczytuja jako pozegnanie z ta faza
artystycznej przesztosci. Koncepcja
zamalowywania ptdcien pojawita sie
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u Pawlaka juz wczesniej, w jego pracy
dyplomowej z 1985 roku. Cykl ten nosit
tytut Obrazy zamalowane, a zamiar wy-
konania tak radykalnego gestu odnosit
si¢ do znanego motywu zamalowanych
politycznych haset na murach. Pawlak
planowat zamalowac obrazy w obec-
nosci komisji dyplomowej, do czego
ostatecznie jednak nie doszlo.




Wojciech Prazmowski

(ur. 1949) fotograf, autor ksiazek foto-
graficznych, pedagog. Studiowat w Skole
Vytvarnej Fotografie w Brnie w latach
1972-1974. Profesor Panstwowej Wyzszej
Szkoty Filmowej, Telewizyjnej i Teatralnej
w todzi. Cztonek Zwiazku Polskich Artystow
Fotografikéw (od 1977). Artysta reprezen-
tuje nurt fotografii kreacyjnej, jest tworca
fotoobiektow. Jego twoérczosé jest waznym
gtosem w sztuce lat 90., kiedy artysci uzy-
wali fotografii archiwalnej do problematyza-
cji pamieci i historii.

Twoérczos¢ fotograficzna rozpoczat w la-

zdobyt dzieki eksperymentalnej fotogra-
fii artystycznej, poszukujacej nowych
plastycznych mozliwosci. Przetomem

w jego podejsciu do fotografii byta wy-
stawa Pierwsza swiatowa wystawa zdje¢
zepsutych w Matej Galerii Zwiazku Pol-
skich Artystow Fotografikow—Centrum
Sztuki Wspotczesnej Zamek Ujazdowski
w Warszawie w 1989 roku. Prazmowski
odwotat sie w niej w nowatorski sposdb
do pojecia inscenizacji, wykorzystujac
do swoich koncepciji zdjecia rodzinne

i anonimowe.
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niewielkie obiekty z uzyciem fotografii i do-
kumentow, taczac klasyczna fotografie bro-
mowa z naturalnymi materiatami. W 1995
roku artysta rozpoczat prace nad serig
Hommage a..., poswigcona wybitnym twor-
com XX wieku (Warhol, Grass, Kurosawa,
Wajda, Hitchcock, Buthakow). Pod koniec
lat 90. siegnat do konwencji dokumentu
fotograficznego, czego najwybitniejszym
przyktadem jest cykl zdje¢ Biato-Czerwono-
-Czarna, przedstawiajacy Polske w dobie
przemian okresu transformacji. Od poczatku
XXI wieku Prazmowski stosuje potaczenie

tach 70. od fotografii metaforycznej. Wy-
korzystywat stare pocztowki badz zdje-
cia rodzinne i przeksztatcat je w ciemni
poprzez — na przyktad — naktadanie na
siebie wielu obrazow, unikalny montaz
kadrow. Taka metoda opracowat miedzy
innymi cykl Album rodzinny. Uznanie

W latach 90. zaczat tworzy¢ fotoobiekty,
ktore mogty by¢ prezentowane jako samo-
istne dzieta sztuki lub by¢ wykorzystane

do robienia ,fotografii inscenizowanej”. Te

z pierwszej potowy dekady sa przyktadem
fotografii postrzeganej jako medium pamie-
ci i przemijania. Prazmowski budowat wtedy

fotografii barwnej z koncepcja dokumentu
fotograficznego. W projekcie Mitosz tutej-
szy (2011) dokonat wizualnej rekonstrukgji
miejsc na Litwie, w ktdrych przebywat we
wczesnych latach zycia laureat Nagrody
Nobla.
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Wojciech Prazmowski

Listy ciotki Hanki

1991, fotoobiekt; fotografia czarno-biata na podtozu bromowym

,Zrobitem taka paczke, tak to zwia-
zatem, zeby nie uciekto. Troche jak
mate dziecko, ktdre sobie wyobraza,
jak zatrzymac czas: ze trzeba to
ztapac, najlepiej czyjes fotografie,
z wizerunkiem tej osoby, sznurkiem
obwiaza¢ albo drutem, i to sig¢ nie
rozleci, nie ucieknie. | ja moze na tej
samej, niezwykle banalnej nucie tak
to zrobitem”.
,Uprzedmiotowione” fotografie
Prazmowskiego sa nostalgiczna
opowiescia o przemijaniu, o zacho-
wywaniu pamieci o odchodzacych
bliskich. Listy tytutowej ciotki
Hanki odznaczaja sie pigkna ka-
ligrafia — co dodatkowo wptywa
na walor estetyczny pracy —ito
takze chciat podkresli¢ artysta.

Listy ciotki Hanki, pieczotowicie zwia-
zane sznurkiem, nie sa prawdziwymi
listami — sa fotografiami listow, ich
kopiami porwanymi na mniejsze ka-
walki i posktadanymi w zwarty plik.
Prazmowski wytworzyt te listy ponow-
nie, zmienit w fotoobiekt. Jest to jedna
z pierwszych tego typu prac artysty ze
sporego cyklu, ktory powstawat w la-
tach 90. Po latach artysta wspominat:

Zakup pracy do Kolekcji Centrum Sztuki Wspot j Zamek Ujazdowski zostat
dofinansowany ze srodkéw Ministra Kultury i Dziedzictwa Narodowego w ramach

programu Ine kolekcje sztuki 7




Wojciech Prazmowski

Listy z Portugalii
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1994, fotoobiekty; fotografia czarno-biata

na podtozu bromowym, sznurek

Prazmowski od lat 70. ko-
lekcjonowat stare, nieudane

i przeznaczone do wyrzucenia

fotografie. Po latach staty si¢
one tworzywem jego foto-
obiektow i kolazy. Pracujac
nad Listami z Portugalii, ale

tez nad innymi trojwymiarowy-

mi obiektami, artysta wypet-

niat je w $rodku tymi zniszczo-

nymi, nieudanymi odbitkami,

Przetworzone na obiekty
zdjecia traca efemerycznosc,
zaznaczajac swoja obecnosé
w realnym swiecie. Fotoobiek-
ty Prazmowskiego zawsze
odnosza sie do doswiadczenia
historii, czasu, przemijania.

Sa $wiadectwem o wyraznie

melancholijnym zabarwieniu,
préba przywotania swiata, kto-
rego juz nie ma.

ktore miaty trafi¢ na $mietnik.

3
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Zakup pracy do Kolekcji Centrum Sztuki Wspotczesnej Zamek Ujazdowski
zostat dofinansowany ze srodkéw Ministra Kultury i Dziedzictwa Narodowe-
go w ramach programu Regionalne kolekcje sztuki wspétczesnej.




Wojciech Prazmowski

Szkolna wycieczka

1992, fotoobiekt; fotografia czarno-biata na podtozu bromowym, sznurek, sklejka
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W Szkolnej wycieczce artysta wspomi-
na pewna historig z 1934 roku — auten-
tyczna wycieczke szkolna swojego nie-
zyjacego ojca do Krakowa. Prazmowski
wykorzystat tu pojedyncze zdjecia

archiwalne z rodzinnego albumu

i zdjecie klasowe kolegow ojca w for-
macie przypominajacym fotografie do
dokumentéw. Umiescit je jedno obok
drugiego w specjalnie wykonanym

Wptyw na Prazmowskiego miata twor-

czo$¢ Tadeusza Kantora — to u niego
poznat znaczenie przedmiotow
niewaznych, ,najnizszej rangi”, ktore

Temat i forma Szkolnej wycieczki
przywotuja na mysl spektakle tworcy
Teatru Cricot 2, takie jak Wielopole,
Wielopole czy Umarta klasa.

Zakup pracy do Kolekcji Centrum Sztuki
Wspot j Zamek Uj; i zostat
dofinansowany ze $rodkow Ministra Kultury

i Dziedzictwa Narodowego w ramach progra-

mu R Ine kolekcje sztuki

prostym obiekcie o formie nasuwajacej
skojarzenia z pociagiem. Nawiazujac
do prywatnych opowiesci, przywotuje
zdarzenie z przesztosci, by przyjrze¢ sie
fenomenowi trwania w czasie.

stuzyty do tworzenia nowych swiatow.



Katarzyna Przezwanska

(ur. 1984) autorka interwencii architekto-
nicznych, instalacji, obiektow i obrazéw,
w ktorych czesto wykorzystuje naturalne
materiaty: skaty, mineraty i roéliny. W latach
2003-2009 studiowata na Wydziale Malar-
stwa Akademii Sztuk Pieknych w Warsza-
wie. Jest autorka statej realizacji w Parku
Rzezby na warszawskim Brddnie. Cztonkini
kolektywu artystyczno-projektowego Czos-
nek Studio.
W praktyce artystycznej Przezwanska
czesto odwotuje sie do natury i archi-
tektury. Ma ambicje taczy¢ obie te
dziedziny w dazeniu do poprawy jakosci
zycia, starajac sie uczyni¢ swoja sztuke
uzyteczna, Inspiruje sie zaréwno archi-
tektura wernakularng i klasyka XX wie-
ku, jak i zjawiskami geologicznymi i pro-
cesami wegetacyjnymi. Przezwariska

studiowata malarstwo, ale zamiast
obrazéw tworzy malarskie interwencje,
bedace fizyczna obecnoscia koloru.
Postuguje sie charakterystyczna gama
barwna, ktora jest potaczeniem kolorow
roslinnosci i syntetycznych barw stoso-
wanych we wspotczesnej architekturze
i wzornictwie. Jej realizacje odzwier-
ciedlaja zainteresowanie stykiem sztuki,
architektury i natury oraz sentyment do

modernistycznych utopii uniwersalnego,

estetycznego porzadku swiata.
W pracach Przezwanskiej wida¢ nawiaza-
nie do prekursoréw modernizmu z Johan-
nesem Ittenem i bauhausowska analiza
kolorystyczna na czele. W swoim dyplomie
— Wrzeciono 5 m. 145 (2009) — a takze na
przyktad w pracy Dobér naturalny (2011)
potaczyta wizualna organizacje przestrzeni
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z jej funkcjonalnym i sensualnym doswiad-
czaniem. W interwencji w Parku Brodnow-
skim (2010) artystka zaznaczyta kolorami
spekany asfalt, ubytki w betonowych pty-
tach i miejsca przebicia trawy w chodniku.
W 2015 roku zaprojektowata makiete pol-
skiego parlamentu, zmieniajac niefortunna
kolorystyke i zuzyte podtogi oraz tapicerke
w Sali Konferencyjnej; uznata, ze panstwo
nie moze sprawnie funkcjonowag, jesli miej-
sce, w ktérym podejmowane sg kluczowe
dla niego decyzje, nie jest wnetrzem este-
tycznie opracowanym, przyjaznym ludziom.



Katarzyna Przezwanska 156
Lisc

2011, obiekt; lis¢, akryl
Niektore realizacje Przezwanskiej sa tak kruche,
ze moga sie rozlecie¢ w dioni. Do nich nalezy Lisé
— suchy debowy li$¢ pokryty intensywnie zielong
farba akrylowa. Ten prosty zabieg konserwuje
i ozywia delikatny element ze $wiata przyrody,
sytuujac go na granicy miedzy natura a kultura
i zamieniajac w nienaturalny obiekt sztuki, pozo-
stawiajac jednoczesnie nadal lisciem. Te przenika-
nia dokonuja sie obustronnie — abstrakcyjne, in-
telektualne wzornictwo Przezwanskiej oparte jest
na wycinkach rzeczywistych barw, zaczerpnietych
ze $wiata organicznego. Artystka jest uwazna ob-
serwatorka natury, wybiera z niej to, co najlepsze,
proponujac odbiorcy rozwiazania idealne — two-
rzac zestawienia barw, ksztattow i materiatow
najbardziej przyjaznych cztowiekowi.

Zakup pracy do Kolekcji Centrum Sztuki Wspot j Zamek Ujazd
zostat dofinansowany ze srodkéw Ministra Kultury i Dziedzictwa Narodowego
w ramach prog; ionalne kolekcje sztuki j




Joanna Rajkowska

(ur. 1968) autorka rzezh, fotografii, rysun-
kow, obiektow i instalacji. Czesto realizuje
prace w przestrzeni publicznej. W latach
1987-1992 studiowata historie sztuki na
Uniwersytecie Jagielloriskim w Krakowie,
aw latach 1988-1993 na Wydziale Malar-
stwa krakowskiej Akademii Sztuk Pieknych
w pracowni prof. Jerzego Nowosielskiego.
Laureatka Paszportu ,Polityki” w kategorii
sztuki wizualne za rok 2007. W 2010 za

swoj dorobek artystyczny otrzymata Nagro-

de Wielka Fundaciji Kultury.

Rajkowska jest artystka wszechstronna,

postuguje si¢ roznorodnymi mediami,
dostosowujac jezyk wypowiedzi arty-
stycznej do potrzeb komunikatu kiero-
wanego do odbiorcy. Porusza wazne
tematy spoteczne, interesuja j relacje
miedzy cztowiekiem a otoczeniem,
miedzy ludzmi, wazne sg rowniez w jej

sztuce sfery cielesnosci i psychiki. Stwo-
rzyta wiele prac osobistych, a nawet
ekshibicjonistycznych, jak choc¢by Satys-
fakcja gwarantowana (2000). W 2012
roku na Berlin Biennale zaprezentowata
kontrowersyjny projekt Born in Berlin.
Przedstawita w nim film z oczekiwania
na pordd i narodziny swojej corki Rozy,
utrwalita jej pierwszy kontakt ze swia-
tem. Jej najbardziej znany projekt to Po-
zdrowienia z Alej Jerozolimskich z 2002
roku, czyli palma na warszawskim ron-
dzie de Gaulle’a, ktora stata sie jednym
z symboli stolicy. Ta praca oraz projekt
Dotleniacz (2007) przybraty forme rzezb
spotecznych w przestrzeni publicznej
Warszawy. W 2014 roku powstat w £odzi
Pasaz R6zy — praca ma wymiar bardzo
osobisty, jest zwiazana z corka artystki.
Sciany budynkéw podwérka zostaty
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szczelnie pokryte drobnymi kawatkami
nieregularnie pocietych luster. Lustrza-
na mozaika ma obrazowac droge, jaka
dziewczynka przeszta od niewidzenia
do widzenia, jest proba pokazania wizji
$wiata Rozy, ktora zmagata sie z bardzo
powazna choroba oczu.
Wieloaspektowe, publiczne projekty Raj-
kowskiej, jej spoteczne rzezby wzbudzaja
emocje, aktywizuja mieszkancow miast,
a zawarte w nich sensy ujawniaja sie tak
naprawde dopiero po ich integracji z oto-
czeniem. Sa realizacjami otwartymi, sprzy-
jaja pojawianiu sie spontanicznych relacji
miedzy ludzmi, wymianie mysli, wrazen,
skracaniu dystansu, czyli temu wszystkiemu,
co tworzy dodatkowe znaczenia i stanowi
olbrzymi walor twdrczosci tej artystki.



Joanna Rajkowska
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Satysfakcja gwarantowana

2000, instalacja; tworzywo sztuczne, metal

W 2000 roku w Centrum Sztuki Wspot-
czesnej Zamek Ujazdowski odbyta sie
wystawa indywidualna Joanny Rajkow-
skiej Satysfakcja gwarantowana. Byta to

z rozmachem wykonana realizacja arty-
styczna, sktadajaca sie z serii produktow:
szesciu napojow gazowanych w puszkach
0,33 | oraz kosmetykow — mydta, perfum

i wazeliny. Wszystkie zostaty opatrzone
logotypem na starannie zaprojektowanych
opakowaniach i wyprodukowane profesjo-
nalnymi metodami przemystowymi. Pro-
dukty Rajkowskiej do ztudzenia przypomi-
naly towary dostepne na rynku i nadawaty
sie do uzytku: napoje mozna byto wypi¢,
mydto si¢ mydlito, perfumy pachniaty. Za-
skakujacy okazat sie sktad owych produk-
tow — surowcem wykorzystywanym do ich
wytworzenia byta bowiem sama artystka,
jej whasne ciato: DNA, szara substancja
mozgu, wyciag z gruczotu piersi, sluz

z pochwy, rogéwka oka czy endorfina wid-
nieja w sktadzie szesciu réznych napojow.

Z kolei do produkcji wazeliny artystka uzyta

wiasnej sliny, w perfumach znalazly si¢

jej feromony, a w mydle tluszcz. Napoje

maja wlasciwosci odswiezajace, stymuluja

doznania erotyczne, usmierzaja bol, ale

mozna si¢ spodziewac takze znacznie po-

wazniejszych efektow: koja uczucie braku

i przeciazenie nuda, a nawet transfor-

muja genotyp.
Projekt skonstruowany zostat we-
diug zasad artystycznej fikcji. Jest to
jednak fikcja niezwykle realistyczna.
Rajkowska zgromadzita wszystko, co
najintymniejsze i najdrozsze: swoje
dziecinstwo, bliskich, zycie codzienne,
leki i przezycia, wreszcie swoje ciato.
Nastepnie przerobita to na towar,
artykut konsumpcyjny do szybkiego
zuzycia. W Kolekcji znajduje sie jeden
modut z instalacji: lodowka z szescioma
rodzajami napojow w puszkach zwien-
czona logotypem projektu Satysfakcja
gwarantowana.

Zakup pracy do Kolekcji Centrum Sztuki W

j Zamek Ujazdowski zostal

ze $rodkow Ministra Kultury i Dziedzictwa Narodowego w ramach programu Regionalne kolekqe

sztuki wspotczesnej.
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Joanna Rajkowska
Dotleniacz

2007, czasowa instalacja

w przestrzeni publicznej

na skwerze przy placu

Grzybowskim w Warszawie

zachowany element:
kondensator tlenu

Dotleniacz to sztuczny zbiornik w for-
mie oczka wodnego o powierzchni
140 m2i gtebokosci 1 m, zbudowany
w centrum miasta. Jego brzegi
porastata ozdobna zielen, a wokot
ustawiono specjalnie zaprojektowane
przez Michata Kwasieborskiego kolo-
rowe siedziska z laminatu. Staw wy-
posazony byt w specjalng aparature
ozonujaca powietrze, ktora sprawiata,
ze w wodzie pojawiaty sig babelki
gazu, a nad jej powierzchnia unosita
sie delikatna mgietka. Intencja autorki
byta integracja lokalnej spotecznosci,
co doskonale si¢ udato: okoliczni
mieszkancy zaakceptowali transfor-
macje skweru i chetnie odwiedzali te
enklawe czystego powietrza w stolicy.
Rajkowska bardzo $wiadomie wy-
brata na miejsce realizacji projektu
wiasnie plac Grzybowski — znaj-
duje sig on na terenie dawnego

getta i jest statym punktem na
trasie licznych wycieczek Zydow
odwiedzajacych miejsca pamigci.
W poblizu placu stoi synagoga,
kosciot Wszystkich Swietych,
wznosza si¢ tez ogromne, pocho-
dzace z czasow PRL bloki miesz-
kalne oraz korporacyjne wiezowce.
.Nad placem Grzybowskim unosi
si¢ typowa dla Warszawy nieprze-
pracowana trauma i nieumiejet-
nos¢ poradzenia sobie z tragedia

getta — tragedia spotecznosci
zydowskiej — i nasza, polska
tragedia” — podkreslata artystka.
Jej zdaniem przestrzen publiczna
czesto bywa terenem konfliktu,
ktory nie jest do korica ujawniony,
ale wyczuwa sie jego istnienie. Re-
alizujac w tym miejscu Dotleniacz,
nie zamierzata ujawnia¢ stron
konfliktu i doprowadzi¢ do kon-
frontacji, odwrotnie: malowniczy

staw miat uprzyjemnic¢ wspdlne

przebywanie w tej przestrzeni.
Dotleniacz zostat rozebrany na jesieni
2007 roku ze wzgledu na nadchodza-
ca zime, a miejscy urzednicy sktadali
deklaracje, ze wroci na plac Grzy-
bowski wiosna. Ostatecznie jednak,
mimo poparcia ze strony okolicznych
mieszkancow, praca Rajkowskiej nie
znalazta si¢ w nowych planach zago-
spodarowania placu.



Robert Rumas

(ur. 1966) rzezbiarz, twérca obiektéw, insta-
lacji, interwencji, fotografii; kurator, autor
aranzacji wystaw, scenograf teatralny. W la-
tach 1987-1991 studiowat na Wydziale Ma-
larstwa Panstwowej Wyzszej Szkoty Sztuk
Pieknych w Gdansku. Jako kurator i sceno-
graf wystaw wspétpracowat z galeria Wy-
spa w Gdansku, Panstwowg Galeria Sztuki
w Sopocie, Nadbattyckim Centrum Kultury
w Gdarisku, Centrum Sztuki Wspdtczesnej
taznia w Gdansku, Muzeum Narodowym
w Warszawie, Narodowa Galerig Zacheta.
Rumas jest zaliczany do przedstawicieli
sztuki krytycznej. We wczesnych pra-
cach podejmowat problem wspotczesnej
tozsamosci polskiego spoteczenstwa,
opartej na tradycyjnej roli religii i Koscio-
fa katolickiego oraz innych elementach
budujacych polska mitologie, takich
jak patriotyzm czy watki narodowos-
ciowe. Interesowata go problematyka
spoteczenstwa jako obiektu manipulacji
w kontekscie pojec dotyczacych religii,

narodu czy rasy. Pozniejsza tworczo$c
Roberta Rumasa ma mocny zwiazek

z kodami spotecznymi, stereotypami

i fetyszami kultury masowej, wiadajacy-
mi zbiorowa wyobraznia. Tematem jego
prac wielokrotnie byta przestrzen pub-
liczna na styku z przestrzenia prywatna,
gdzie obie rzeczywistosci naktadaja sie

na siebie i przenikaja, tworzac zywa, nie-

ustanne zmieniajaca sie strefe wspolna,.

0d 1998 roku artysta pracowat nad pro-

jektem interwencji w spoteczna tkanke

miejskiej aglomeraciji Manewry miejskie,

realizowanym w wielu miastach w Pol-

sce i za granica (do 2004). W 2009 roku

Rumas wspolnie z Danielem Muzyczu-
kiem zorganizowat wystawe Poszlismy
do Croatan, ktora w niekonwencjonalny
sposob poruszata problem wyklucze-
nia. Inny projekt Rumasa, Alokacja
(2007), odnosit sie do przemieszczenia
kapitatu i sity roboczej w kontekscie
krajobrazu kraju postkomunistycznego,
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a konkretnie polskiej wsi popegeerow-
skiej. W 2006 roku wykonat pierwsza
prace scenograficzna do spektaklu Kiedy
przyjda podpali¢ dom, to sie nie zdziw
Pawta Demirskiego. Pézniej Rumas moc-
no zwiazat sie z teatrem, wspétpracujac
miedzy innymi z Michatem Zadara, Ag-
nieszka Btonska czy Marta Gornicka,.
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Las Vegas — niewalaszka

1996,2013, rzezba; zywica epoksydowa, metal,
Jedna z czterech wersji pracy Madonna Las Vegas.

Proces tworzenia rzezby z Kolekcji
zostat zainicjowany w 1996 roku,
w okresie, gdy artysta tworzyt
w idiomie sztuki krytycznej. Waznym
tematem sztuki Rumasa w latach 90.
byta banalizacja i ideologizacja religii
katolickiej, jej wyjatowienie z tresci
duchowych. W serii prac Madonny Las
Vegas (1994-1999), na ktora sktadaty
sig roznej wielkosci figury Matki Bo-
skiej ptaczacej monetami, artysta kry-
tykowat komercjalizacje religii, rynek
dewocjonaliow, uwiktanie spraw wiary
w maching polityczno-ekonomiczna,
Las Vegas — niewalaszka przed-
stawia popularna figure Matki Bo-
skiej Niepokalanej, ktora czczona
jest gtownie poprzez obrzucanie
jej monetami. Artysta wykonat od-
lew z zywicy epoksydowej na wzor
masowo produkowanych figur
ze sklepow z dewocjonaliami

i poddat go stylizacji, mocujac na po-
wierzchni monety. W pracy z Kolekcji
Najswietsza Panienka ptacze tzami
wykonanymi z zatopionych w prze-
zroczystej zywicy monet. Ztote krazki
sptywaja po jej szatach i twarzy, zdo-
biac Madonne stojaca na ztocistej, ku-
listej podstawie, wykonanej miedzy in-
nymi z jednogroszowych monet. Praca
obnaza blichtr i ptytkos¢ religijnego
jezyka obrazéw, pokazuje degradacje
religijnego symbolu. Tytut rzezby su-
geruje postawienie w jednym szeregu
kiczu religijnego i kiczu stolicy rozryw-
ki, a takze, szerzej, wskazuje na biznes
i reklame pod ptaszczykiem kultu
religijnego. Krytykujac finansowe
interesy Ko$ciota, Rumas nawiazuje
migdzy innymi do tradycji Reformacji,
konfliktu od wiekow toczacego sie

w $wiecie chrzescijanskim.

Zakup pracy do Kolekcji Centrum Sztuki Ws

j Zamek Uj; ki zostat dofi ze

y

$rodkéw Ministra Kultury i Dziedzictwa Narodowego w ramach programu Regionalne kolekcje sztuki

wspotczesnej.
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Ursula von Rydingsvard

(ur. 1942) rzezbiarka. Urodzita si¢ w Niemczech,
w rodzinie o polsko-ukrainskich korzeniach.
Wczesne dziecinistwo spedzita w obozach dla
uchodzcéw. Od poczatku lat 50. mieszka w Sta-
nach Zjednoczonych, od 1975 roku w Nowym
Jorku. Studiowata sztuke na uniwersytetach

w Miami oraz w Berkeley, w 1975 roku ukonczyta
nowojorski Columbia University, gdzie uzyskata
tytut magistra sztuki. W 1991 otrzymata doktorat
honoris causa Maryland Institute College of Art
w Baltimore.

Ursula von Rydingsvard uwazana jest za jedna

z najwazniejszych wspadtczesnych rzezbiarek.
Stynie z monumentalnych rzezb tworzonych
z precyzyjnie obrobionych cedrowych belek.
Cedrem jako materiatem rzezbiarskim zainte-

resowala sie pod koniec studiow na Columbia

University i od tamtej pory konsekwentnie
z nim pracuje. Wykonuje réwniez prace
z brazu i zywic poliuretanowych. Rzezby von

ludowa (zwtaszcza Podhala, skad pochodzita
rodzina artystki). Jej sztuka jest zobiektywi-
zowana, o wysokim stopniu uniwersalizmu,
chociaz u podtoza wielu prac tej artystki odna-
lez¢ mozna wspomnienia i asocjacje zwigzane
z krajem i kultura jej przodkow. Swiadcza

o tym chociazby polskie tytuty wielu jej prac:
Urszulka, Oj dana, oj dana, Maglownica, Ele-
gantka, Zakopane, Umartes. Artystka w latach
90. stworzyta kilka ikonicznych realizaciji, jak
Ene due Rabe i Land Rollers w Storm King

Art Center oraz Slepa Gienia w Denver Art
Museum. Niektdre z nich kojarza sie z tworami
przyrody: skamielinami, skatami, kanionami,
morskimi falami, na przyktad Skip to My Lou
(1996), 0Ogromna (2009), Ocean Voices (2011-
2012), Scientia (2016).
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Rydingsvérd maja abstrakcyjne formy, inspiro-
wane s3 natura, kultura pozaeuropejska — Afry-
ki, Australii i Oceanii, a takze tradycyjna sztuka



Ursula von Rydingsvérd

Bez tytutu

1992, rzezba; drewno cedrowe, grafit




Ursula von Rydingsvard

Pin Striped Rollers

1992, rzezba; drewno cedrowe, grafit

Obie prace przechowywane w Maga-

zynie Studyjnym Kolekcji pochodza
z wystawy indywidualnej Ursuli von
Rydingsvard prezentowanej w Cen-
trum Sztuki Wspoétczesnej Zamek
Ujazdowski w 1992 i 1993 roku.
Zostaly wykonane przez artystke na
miejscu w Warszawie.
Rzezbiarka nie przygotowuje do
planowanych realizacji zadnych
modeli czy szkicow. Pracuje bez-
posrednio z materiatem, kierujac
sig intuicja. Przy duzych obiek-
tach podejmuje wiele decyzji juz
w trakcie obrobki, rysujac linie

otéwkiem bezposrednio na drew-
nie. Kazda cedrowa belka zawiera

zapis rgcznego punktowania,
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ciecia i ztobienia. Jedna po drugiej,
belki sa dodawane i modyfikowa-
ne — rabane, szlifowane i diutowa-
ne. Artystka uzywa drewna, ktore
zostato wczesniej maszynowo
pociete na kawatki o przekroju
cztery na cztery cale. Skleja je
i montuje, multiplikujac moduto-
wa strukture obiektu. Na koniec
pokrywa powierzchnig rzezby
grafitowa patyna.
Proces rzezbienia jest dla von Ry-
dingsvard bardzo istotny. Porownuje
go do komponowania muzyki jazzo-
wej. Przy monumentalnych obiektach
trwa nieraz miesiacami, a jego zapis
jest bardzo istotny w odbiorze jej
rzezb.



Wilhelm Sasnal

(ur. 1972) malarz, rysownik, twérca komik-
sow i plakatow; autor teledyskow, filmow
strukturalnych, ,amatorskich” rejestracji na
tasmie 8 mm i filméw petnometrazowych.
Jeden z zatozycieli Grupy kadnie (1996
2001), wspétredaktor ,Stynnego Pisma we
Wtorek”. W latach 1992-1994 studiowat
architekture na Politechnice Krakowskiej,
potem malarstwo na tamtejszej Akademii
Sztuk Pigknych (1994-1999). Laureat
wielu prestizowych nagrod, migdzy innymi
Grand Prix na Biennale Malarstwa ,Bielska
Jesien” (1999), ,Pegaza” w dziedzinie sztuki
(2003), europejskiej nagrody artystycznej
The Vincent Award (2006). W 2008 roku
pojawita sie publikacja Sasnal. Przewodnik
Krytyki Politycznej.

Wilhelm Sasnal uznawany jest przez krytykow
za najwybitniejszego polskiego malarza swojego
pokolenia. W jego malarstwie z okresu istnienia
Grupy tadnie pojawialy si¢ tematy przenoszone na
ptétna wprost z obszaréw banalnej codziennosci,
ekranu telewizora i komputera, kolorowych ma-
gazynow czy ulotek reklamowych. Sasnal tworzyt
swoista kronike wspotczesnosci, malujac przed-
mioty, ktore przez swoj status byty natychmiast
rozpoznawalne i zyskiwaty range znakow czasu.
Przerabiat na malarstwo wszystko, co go intere-
sowato: wptyw mass medidow na spoteczenstwo,
prywatne zycie ludzi w Polsce, recepcja wydarzen
historycznych i funkcjonowanie narracji doty-
czacych przesztosci w kulturze. Fascynowato go
badanie ograniczen oraz mozliwosci reprezentacji,
procesow widzenia i innych sposobdow percepcji;
sam mowit o sobie, Ze jest malarzem realizmu.
Artysta chetnie operuje syntetycznym skrétem, re-
dukuje malowane ksztatty do prostego znaku. Jego
malarstwo jest nowoczesne, eleganckie i formalnie
wyszukane; pojawiaja si¢ w nim kadry zatrzymane jak
filmowe stopklatki, fragmenty narracji pozbawione
kontekstu, ktore jednak razem stworzytyby podstawe
dla epickiej opowiesci o naszych czasach. Pretekstem
do namalowania obrazu moze by¢ pojedynczy detal
lub wazne wydarzenie historyczne.
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Malarstwo Sasnala jest dyskursywne, artysta czerpie
z doswiadczen pop-artu, fotorealizmu, abstrakcji,
minimalizmu, malarstwa gestu, a nawet surrealizmu.
Konsekwentnie tez podejmuje trudne tematy doty-
czace historii Polski i polskiej tozsamosci narodowej
(kardynat Wyszynski, prezydent Narutowicz, partyzan-
ci, wiara katolicka), traumy Holokaustu (cykle Maus

i Shoah), polityki i pamieci zbiorowej (Borowski, mural
w Muzeum Powstania Warszawskiego). Rownolegle

z malarstwem Sasnal rozwija drugi wazny nurt swojej
twoérczosci: prace filmowe, ktdre przez dtugi czas trak-
towane byty jako margines jego artystycznych doko-
nan. Wspolnie z zona, Anka Sasnal, wyrezyserowat juz
kilka filméw petnometrazowych — Z daleka widok jest
pigkny (2011), Huba (2013), Storice, to storice mnie
oslepito (2016). Pozycja Sasnala w $wiatowym obiegu
sztuki stata sig na tyle znaczaca, ze jego prace weszty
do kanonu nowego malarstwa europejskiego. W 2006
roku renomowany magazyn sztuki ,Flash Art” opubli-
kowat ranking 100 najwazniejszych mtodych artystow
z catego Swiata, w ktérym Wilhelm Sasnal zajat pierw-
sze miejsce.



Wilhelm Sasnal

Bez tytutu (Koncert)

2001, olej na ptotnie

Ptotno Sasnala pochodzi z okresu dziatania Grupy
tadnie. To byt czas prostych, szybkich obrazéw
malowanych z fotografii, przedstawiajacych cze-
sto sceny z zycia artysty i jego przyjaciot. Koncert
zostat namalowany ptasko, sylwetowo; estetyka
ptotna jest wrecz plakatowa. Tonacja ogranicza
sie do z6tto-czarnej — z odrobing bieli. Dolna
czesc¢ ptotna jest ciezka, ciemna, ukazane od tytu

sylwetki zgromadzonych na koncercie ludzi zlewa-

ja sie ze soba. Scena jest niewidoczna, zatopiona
w z6ttej barwie, jakby silnym swietle reflektorow.

Na pierwszym planie wyrdzniaja sie dwie postacie,

potraktowane bardziej indywidualnie niz reszta.
Z lewej strony dziewczyna z odkrytymi plecami
skapanymi w zottym swietle, z prawej chtopak

z zaznaczonym z6tta farbg karkiem. Niewykluczo-
ne, ze to artysta z kims bliskim.

Kolekcja Centrum Sztuki Wspot j Zamek Ujazd.
depozyt m.st. Warszawy
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Bez tytutu

2000, olej na ptotnie

Obraz wpisuje sie w serie prac artysty
potaczonych tematyka katastrof i wy-
padkow, przedstawiajacych wypadki
samochodowe i zamachy bombowe.
Niemal cate ptotno wypetniaja geo-
metryczne formy blokéw mieszkal-
nych, namalowane linearnie czarna
farba. Architektura, cho¢ mocno
uproszczona, kojarzy sie z typowym
blokowiskiem. Zadnych indywidual-
nych cech, odrézniajacych napisow,
szyldéw. Kompozycja jest surowa,
technika bliska rysunkowi. Gest ma-

larski ograniczony zostat do minimum.

Na pierwszym planie, przed blokiem
z plastycznymi balkonami, stoi niebie-
ski samochod, z ktérego unosza sie
kteby szarobtekitnego dymu. To jedy-

na na obrazie plama barwna nadajaca

mu dynamike.

Sasnal czerpie z imaginarium obra-
zow i wizerunkow, ktore w epoce
rewolucji cyfrowej kazdego zewszad
bombarduja. W jego pracach widz
odnajduje cytaty, echa, powidoki
przetworzonych przez media frag-
mentow rzeczywistosci, tej potocznej
i tej wysublimowanej. Artysta zreszta
czesto maluje na podstawie materia-
tow przedstawiajacych rzeczywistos¢
juz przetworzona; fotografii, filméw,
reprodukcji prasowych czy plikow
zinternetu.

Kolekcja Centrum Sztuki Wspotczesnej Zamek Ujazdowski,

depozyt m.st. Warszawy
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Jadwiga Sawicka

(ur. 1959) artystka sztuk wizualnych; jej
tworczosé osadzona jest najsilniej w my-
$leniu malarskim, ale tworzy tez instalacje,
rzezby, obiekty, fotografie (we wspotpra-
cy z Markiem Horwatem), a takze prace
w przestrzeni publicznej. W latach 1979-
1984 studiowata w krakowskiej Akademii
Sztuk Pieknych na Wydziale Malarstwa,
dyplom obronita w pracowni prof. Jerzego
Nowosielskiego. Otrzymata Nagrode

im. Jana Cybisa za rok 2013 oraz Nagrode
im. Katarzyny Kobro za rok 2015.

Artystka okreslita kiedys to, co robi w sztuce,
Lposzukiwaniem formy w celu skomentowania
emocji”. Taka forma byly dla niej malowane lub
fotografowane ubrania, formy na ludzkie ciato.

W latach 1994-1995 tworzyta niewielkich rozmia-
row obrazy akrylowe na papierze przedstawiajace
czescei garderoby (spodnica, spodnie, pantofle),
pozniej namalowata serig obrazow olejnych na

ptétnie ukazujaca ubrania na tle tekstow bedacych

fragmentami tytutow gazetowych i streszczen
seriali telewizyjnych. W potowie lat 90. artystka
robita instalacje, w ktorych zestawiata rozne
materie: migso, kwiaty, czarna folig. Z uwagi na

nietrwatos¢ prac zaczeta je fotografowac i prezen-
towac w formie zdje¢. W tym czasie powstawaty
tez rzezby z plasteliny przedstawiajace ubrania. Od
1997 roku w tworczosci Sawickiej pojawit si¢ nowy
sposdb obrazowania: przedmioty i teksty zaczety
wystepowac w jej pracach osobno. Powstaja ptotna
przedstawiajace na pastelowych ttach pojedyncze
czesci garderoby, rownolegle zas obrazy, na ktorych
na podobnych ttach artystka malowata litera po lite-
rze sensacyjne komunikaty bedace cytatami z gazet
(Znowu zabija; Proces lekarza; Ztodziej, ztodzief). Na
obrazach ,pisanych” stowa sa wyjete z kontekstu,
Zle podzielone, bez znakéw diakrytycznych, czasami
niespodziewanie si¢ urywaja, co wzmaga niepokdj

i dezorientacje widza. Pod koniec lat 90. Sawicka
zaczeta wykonywaé wielkoformatowe wydruki

z czarnymi literami na cielistorozowym tle. Cha-
rakterystyczny roz kojarzony jest najczesciej z ko-
biecoscia, ale tez z ciatem, problemem cielesnosci,
ktory artystka wprowadza w swoich pracach bar-
dzo dyskretnie, symbolicznie. Jedna z nich, Nawra-
canie, oswajanie, tresowanie, trafita w 1998 roku na
billboardy w kilku miastach Polski w ramach pro-
jektu Zewnetrznej Galerii AMS. Zastosowana w tym
okresie jej tworczosci czarna majuskuta na blado-
rozowym tle stata si¢ znakiem charakterystycznym
wielu realizacji Sawickiej, nie tylko malarskich.
Artystka wykorzystywata ten motyw, umieszczajac
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go na pudetkach, opakowaniach, otéwkach, naklej-
kach, tasmach czy luzno zwisajacych serpentynach
podswietlanych wezami $wietinymi badz zaréwka-
mi. W ostatnich latach w sztuce Sawickiej pojawity
sie watki autotematyczne — artystka robi prace na
temat materii malarskiej, obwoluty ksiazek o sztuce,
ksiazki-zadania dla malarza. Tworzy cate ksiegozbio-
ry, na przyktad ksiggozbior o sztuce lub ksigegozbior
o jedzeniu. Sa tez ksiggozbiory bardzo emocjonalne
— w tytutach pojawiaja sie ,tzy”, ,omamy mitosci”
czy ,ztamane serce”.



Jadwiga Sawicka

Biustonosz

1999, rzezba; plastelina

Rzezby z kolorowej plasteliny (biusto-
nosz z ciemnorézowej, spodnie z czar-
nej i bluzka z niebieskiej) to czgs¢
prac z serii przedstawiajacej elementy
garderoby, wykonywanych przez
Jadwige Sawicka w tym materiale

w latach 1997-1999. W potowie lat
90. w tworczosci artystki pojawit
sie temat ciata. Nie bezposrednio,
ale poprzez ubrania, te szczegol-
nego rodzaju pokrowce na ciato.
Artystka przedstawiata wizerunki
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ksztatt, nad ktorym sie pracuje. Jest
tez materiatem bardzo zmystowym —
podatnym na przeksztatcenia, podda-
jacym sie pracy rak, ktorymi artystka
modeluje pieczotowicie zagniecenia
pozostawione przez nieobecne ciato.
Wykonane z plasteliny i pozbawione
kontekstu osoby, ktéra by je nosita,
ubrania pozostaja niczyje i staja sie
wyabstrahowanymi symbolami, ko-
stiumami, nosnikami zakodowanych
znaczen, wolne od dostownosci i reali-
stycznej banalnosci. —)

ubran w réznych mediach: rzezbie

z plasteliny, w malarstwie i fotografii.
Plastelina ma wpisany w swa charak-
terystyke pewien brak ograniczen.

W czasie jej ugniatania w ciagu

kilku minut mozna dowolnie zmieni¢
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Niebieska bluzka Spodnie

1999, rzezba; plastelina 1999, rzezba; plastelina




Jadwiga Sawicka

Spodnica

1999, olej na ptotnie
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—> Sawicka malowata tez wizerunki czesci garderoby:
spodnic, marynarek, spodni, sukienek do Pierwszej Komunii,
butow. Ubrania na jej ptétnach sa ukazane centralnie na jed-
nobarwnych ttach, wyeksponowane jak bohaterowie portretu.
W wiekszosci sprawiaja wrazenie uzywanych, niektore sa wy-
raznie pogniecione, pomigte. Namalowane ubrania sa puste,
pozbawione cztowieka i przywodza na mysl pytanie o postaci,
ktore mogty je nosic¢, choc ich tozsamos¢ nie zostata nigdzie
ujawniona. Jadwiga Sawicka starata si¢ wydoby¢ ubrania z co-
dziennosci, z przypisanej im funkcji i kontekstu, z czyjej$ histo-
rii. Pokazata je w wyabstrahowany sposob, jako formy, ktore
byty kiedys wypetnione trescia, ale zostaly jej pozbawione.
Artystka uwaza, ze ubranie moze by¢ traktowane jako narze-
dzie presji spotecznej, znajduje si¢ bowiem na styku tego,

co osobiste i funkcjonujace publicznie. Okrywa, ale i zdobi,
idealizuje wizerunek cztowieka. Jest wyrazem indywidualnego
gustu, ale $wiadczy tez o statusie majatkowym, jest jednym

z waznych kodow odczytywanych w spoteczenstwie.

Zakup prac Biustonosz, Niebieska bluzka oraz Spodnie do Kolekcji Centrum
Sztuki Wspotczesnej Zamek Ujazdowski zostat dofinansowany ze srodkow
Ministra Kultury i Dziedzictwa Narodowego w ramach programu Regionalne
kolekcje sztuki wspotczesnej.



Janek Simon

(ur. 1977) artysta multimedialny, autor
instalacji interaktywnych, filmow wideo,
obiektow i akciji artystycznych; aktywista
kulturalny. W latach 1996-2001 studiowat
psychologie i socjologie na Uniwersytecie
Jagielloriskim w Krakowie. W 2007 roku
otrzymat Nagrode Fundacji Deutsche Banku
,Spojrzenia”. W latach 2008-2012 prowa-
dzit w Krakowie niekomercyjna przestrzen
sztuki Goldex Poldex.
Simon taczy w swoich pracach doswiad-
czenia sztuki konceptualnej ze wspat-
czesnymi technologiami, poczuciem
humoru i antyglobalistycznym swiatopo-
gladem. Jest zapalonym podréznikiem,
realizuje projekty na Madagaskarze,
w potudniowych Indiach i Afryce. Swoja
aktywnos¢ nazywa ,antropogeografia”,
a najbardziej interesuje go obserwowa-
nie kultury w aspekcie globalnym przez

pryzmat badan spotecznych. Inspiruja
go teorie postkolonialne, historia nauki
i idei politycznych oraz praktyka i etyka
kultury DIY. Jest artysta, ktory wiekszos¢
prac wykonuje samodzielnie, uczac sie
kazdorazowo niezbednych do tego umie-
jetnosci. Simon wtasnorecznie skonstru-
owat drukarki 3D, na ktérych drukuje
swoje rzezby, pisze tez programy kom-
puterowe, wykorzystywane poézniej pod-
czas realizacji projektow.
Zadebiutowat w 2002 roku na festiwalu
Novart.pl w Krakowie pracg Carpet Invaders
w formie gry komputerowej. Rok pdzniej
pokazat film Odlot, w ktorym wieze krakow-
skich kosciotow odlatujg w niebo niczym
odpalone rakiety. W ramach projektu Rok
Polski na Madagaskarze (2006) podijat
problem kulturowego kolonializmu. W 2007
roku na wystawie towarzyszacej konkursowi
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,Spojrzenia” zaprezentowat miedzy innymi
Chleby krakowskie — bochenki chleba
przytwierdzone do matych robotow przy-
pominajacych insekty, ktore petzaty po
galerii. W 2012 roku zaprosit grupe polskich
artystow do zorganizowania wystawy

w utopijnej spotecznosci na potudniu Indii.
Nakrecony pdzniej przez niego film Auropol
opowiada o ich pobycie w miescie-komunie
Auroville. W 2013 zainicjowat projekt po-
legajacy na proébie zrealizowania remake’u
Popiotu i diamentu Andrzeja Wajdy w nige-
ryjskim Nollywood. Od 2016 roku tworzy na
drukarce 3D cykl figurek Polyethnic — sa
to szczegolnego rodzaju hybrydy sktadane
z motywow etnicznych z réznych kultur Azji,
Afryki, Ameryki Potudniowej i Europy, fan-
tazje artysty na temat nowego globalnego
folkloru.
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Chinski kalkulator /' Domek

2006,2018, instalacja; zmodyfikowany kalkulator, drewniana konstrukcja

Impulsem do powstania pracy stata sie prawdziwa historia
22000 roku, kiedy Simon wybrat si¢ w podréz do Chin koleja
transsyberyjska. W Manzhouli, tuz przy rosyjskiej granicy, wy-
mienit na jednym z bazaréw pieniadze. Jak si¢ pdzniej okazato,
padt ofiara oszustwa — cinkciarze uzyli zmodyfikowanego
kalkulatora, ktory zmieniat wyniki obliczen na ich korzys¢. Si-
mon odtworzyt po kilku latach ten trefny chinski kalkulator, by
wykorzysta¢ wykonane na nim obliczenia do budowy modelu
domku, w ktorym w dziecinstwie spedzat wakacje.
Wakacyjny domek w gorach, ktory nadaje pracy auto-
biograficzny kontekst, zostat przedstawiony w postaci
zdeformowanej makiety. Zrekonstruowany przy uzyciu
oszukujacego chinskiego kalkulatora model posiada so-
lidnie skrzywiona bryte o znieksztatconych potaczeniach
konstrukcyjnych. Postugujac sie ,prawda” tego urzadzenia,
Simon zbudowat nieprawdziwy domek. Prace mozna tez
odczytac¢ w szerszym planie jako metafore wspomnien,
ktore po latach, niezbyt juz doktadnie przylegajac do wy-
darzen i faktow, staja sie ich znieksztatcona wersja.




Slavs & Tatars

Kolektyw artystyczny zatozony w 2006 roku przez
mieszkajaca w Tel Awiwie polska artystke Katarzy-
ne Korczak oraz Payama Sharifiego, mieszkajace-
go w Paryzu Amerykanina pochodzenia iranskiego.
Polem dziatania grupy sa semantyczne i kulturowe
powiazania Wschodu i Zachodu na terenie Eurazji,
czyli w rejonie potozonym ,na wschod od dawne-
g0 Muru Berlinskiego i na zachod od Wielkiego
Muru Chinskiego”. Grupa, do ktérej w miare upty-
wu lat dotaczali tworcy z catego Swiata, realizuje
swoje projekty, wykorzystujac rozmaite media

i dyscypliny twadrcze, od rzezb po wyktady per-
formatywne, od instalacji po publikacje. Zwraca

w nich szczegdlna uwage szerokie spektrum prze-
kazow kulturowych dotyczacych wzajemnej strefy
oddziatywan miedzy Stowianami, mieszkancami
Kaukazu i Azji Srodkowej. Ich artystyczne i dys-
kursywne prace koncentruja sie na badaniu wiary,
religii i zrozumienia migdzykulturowego. W ksiaz-
kach, wystawach i performansach przygladaja

sie mentalnosciom, mitom i tradycjom za pomoca

badan naukowych, polemik i prostego humoru.

Kazdemu projektowi towarzyszy publikacja stano-

wiaca dopetnienie instalacji i obiektow, sposrad
ktorych wiele powstaje przy uzyciu tradycyjnych
technik rzemieslniczych i artystycznych.
Slavs & Tatars zaczynali jako ,klub ksigzki”,
dzielac sie z rosnaca grupa przyjaciot rzadkimi
publikacjami o tematyce antropologicznej
i lingwistycznej. W ciagu ostatnich pigciu lat
ich twdrczos¢ rozwijata sie w dwoch cyklach:
o ztozonosci obszaru Kaukazu (Kidnapping
Mountains, Hymns of No Resistance) oraz
nieoczekiwanym wspolnym dziedzictwie Iranu
i Polski, czyli iranskiej rewolucji z 1979 roku
i upadku komunizmu w 1989 roku (Friendship
of Nations: Polish Shi’ite Showbiz, 79.89.09,
A Monobrow Manifesto). Obecnie kolektyw
pracuje nad swoim trzecim cyklem, The Facul-
ty of Substitution, opowiadajacym o mistycz-
nym protescie i rewolucyjnej roli $wietosci
i synkretyzmu.
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Slavs & Tatars

Kitab Kebab (Kapuscinski—Orbeliani)

2012, instalacja; ksiazki, metalowy rozen do kebaba

Stowo kebab w jezyku tureckim ozna-
Cza migso pieczone na roznie; moze
to by¢ baranina lub wotowina, ale na
pewno nie wieprzowina. W Polsce
kebab nalezy do bardzo popularnych
fast foodow, jest nawet popularniej-
szy niz hamburgery. Mimo swego po-
chodzenia cieszy sie takze uznaniem
wsrod najbardziej ksenofobicznej
i antyuchodzczej czesci polskiego
spoteczenstwa.
Obiekty z serii Kitab Kebab to
zestawy specjalnie dobranych
ksiazek, nadzianych na szpikulec
uzywany do przygotowywania
kebabu. Takie potraktowanie ksia-
zek moze sugerowac, ze sa one
postrzegane jako szczegolnego
rodzaju pokarm i podobnie jak je-
dzenie powinny by¢ odpowiednio
podane, a pozniej przetrawione.
Zdobywanie wiedzy nie ogranicza
sie tylko do analitycznej pracy
intelektualnej, wymagane jest
réwniez odpowiednie podejscie,
emocjonalny stosunek i czas, czy-
li trawienie.

Wybrane do instalacji ksiazki nie sa
przypadkowym zestawem. W tym
wypadku sa to ksiazki Ryszarda
Kapuscinskiego, znanego polskiego
reportera, ktory opisywat postkolo-
nialne transformacje w Azji, Afryce

i Ameryce Potudniowej, jak rowniez
rozpad Zwiazku Radzieckiego, oraz
publikacje Sulchana Saba Orbelianie-
go, gruzinskiego poety i podréznika
zyjacego na przetomie XVII i XVIII wie-
ku. Opisat on swoje podroze po Persji
i Europie Zachodniej, jest tez uwazany
za wspottwoérce nowoczesnego jezyka
gruzinskiego. Na pierwszym planie
wida¢ ksiazke Kapuscinskiego Kirgiz
schodZzi z konia, jedna z jego wczes-
nych pozycji, w ktorej przedstawia
przemiany kulturowe i cywilizacyjne
w Zwiazku Radzieckim na terenie Azji
Srodkowej. To obszary, gdzie wptywy
cywilizacji zachodniej za posredni-
ctwem Rosjan mieszaja sie z islamem
i wptywami tureckimi oraz kulturami
autochtonicznymi, a to temat szcze-
gélnie interesujacy dla Slavs & Tatars.

Zakup pracy do Kolekcji Centrum Sztuki Wspot

j Zamek Uj i zostat dofi ze
$rodkéw Ministra Kultury i Dziedzictwa Narodowego w ramach programu Regionalne kolekcje sztuki
wspotczesnej.
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Mikotaj Smoczynski

(1955-2009) malarz, fotograf, rysownik,
performer, twadrca obiektow i instalacji. Stu-
diowat w Panstwowej Wyzszej Szkole Sztuk
Plastycznych w todzi w latach 1974-1975
oraz w Instytucie Wychowania Artystyczne-
g0 na Uniwersytecie Marii Curie-Sktodow-
skiej w Lublinie w latach 1975-1979. Po
dyplomie odbyt staz naukowy w Akademii
Sztuk Pieknych w Warszawie w pracowni
prof. Ryszarda Winiarskiego. Od 1979 roku
niemal do $mierci pracowat jako pedagog
na Wydziale Artystycznym Uniwersytetu
Marii Curie-Sktodowskiej w Lublinie.
Mikotaj Smoczynski znany jest z instala-
cji typu site-specific oraz czarno-biatych
fotografii kreacyjnych nasuwajacych
skojarzenia z malarstwem abstrakcyj-
nym. W swoich pracach koncentrowat
sie na specyfice uzywanego materiatu
oraz rozwazaniach zwigzanych z miej-
scem i przestrzenia. Istota jego sztuki
jest indywidualne doswiadczenie
uchwycone w relacji do rzeczywistosci

w procesie przemiany. Instalacja poja-
wita sie w jego tworczosci jako konse-
kwencja malarstwa, ktore stato sie prze-
strzenne. Artysta postanowit zapisa¢
te zmieniajace sie stany przestrzeni, do
czego najlepiej nadawata si¢ dokumen-
tacja fotograficzna. Przez pewien czas
robit w pracowni instalacje przeznaczo-
ne tylko do fotografowania (Secret Per-
formance, 1983-1993).
Pierwsza monumentalna praca Smoczyn-
skiego o charakterze instalacji zostata
zrealizowana w 1987 roku (Przeniesienie).
Tego typu realizacje powstawaty w procesie
poznawania przestrzeni, a realno$¢ miejsca
determinowata ostateczny wynik. W 1990
roku powstata pierwsza praca Smoczynskie-
go typu site-specific z serii Zdjecia. Artysta
realizowat je bezposrednio na scianach,
stosujac za kazdym razem podobna tech-
nike: przyklejat czyste ptotno do sciany,
a nastepnie zrywat je wraz z warstwami
tego, co byto pod spodem, i zawieszat
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w galerii niczym gigantyczne obrazy, strona
,archeologiczna” na zewnatrz. 0d 1992 roku
realizowat tez instalacje, w ktorych stat sie
budowniczym przestrzeni — nie chciat juz
przeksztatcac tego, co zastane, pragnat
tworzy¢ nowe konstrukcje. Tworzywem byt
prawdziwy materiat budowlany, suprema.
Jej kolor i faktura podatne sa na proces
krzepniecia swiatta w obrebie konstrukcji,

a $wiatto jest fundamentalnym czynnikiem
we wszystkich pracach Smoczynskiego.
Potrafit, jak mato ktory artysta, wyczué
esencje miejsca, w ktérym instalowat swoje
prace, jego charakter. Interwencje artysty
podkreslaty jego architektoniczng logike lub
wydobywaty niuanse, poetyke konkretnej
przestrzeni. Tak byto tez w wypadku pracy
Stupy milowe. Projekt dla Cysterny, ktora
powstata w 2006 roku w Centrum Sztuki
Wspadtczesnej Zamek Ujazdowski.



q

Mikotaj Smoczynski

Bez tytutu

19911992, instalacja; beton

0Od poczatku lat 90. Mikotaj Smo-
czynski uzywat w swoich instalacjach
recznie wykonywanych betonowych
elementow o geometrycznych ksztat-
tach. Ich formy i wielkosci kazdora-
zowo dyktowata specyfika instalacji.
Oddziatywaty barwa, masa i prostota
ksztattu oraz materiatu, stwarzajac
wrazenie elementéw pochodzacych
z jakiejs niewykonczonej budowli.

W 1993 roku Smoczynski zrealizowat
w Centrum Sztuki Wspotczesnej
Zamek Ujazdowski jedna ze swoich
najwiekszych prezentacji. Wystawe

otwierata podiuzna sala o charakterze

pasazu, z fryzem betonowych kaseto-
néw zamocowanych na $cianach po
obu jej stronach. Artysta uzyt wow-
czas dwach rodzajow betonowych
obiektow: petnych kafli i ich negaty-
wow, czyli ,szuflad”.

Znajdujaca sie w Kolekcji praca o cha-
rakterze instalacji sktada si¢ siedem-
nastu podobnych form. W oryginalnej
aranzacji wszystkie kafle oprocz jed-
nego byly ustawione jeden za drugim
pod $ciana, na ktérej, na osi pionowej
zgromadzonych kafli, wisiat samotnie,
na wysokosci 180 cm, jeszcze jeden
podobny obiekt. Obiekty i instalacje
Smoczynskiego posiadaja wtasna
autonomiczng perswazyjnosc i trudno
je opisywac znaczeniowo. S mocno
zwiazane z architektura miejsca, ale
ogladajac je, nie da sie zapomniec,

Ze artysta odebrat wyksztatcenie
malarskie. W tej pracy istotna role
odgrywaja pozostawione na $cianie
smugi i zacieki namalowane przez
Smoczynskiego farba, ktéra powstata
po zmieszaniu z woda niewielkiej ilo-
$ci cementu.
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Mikotaj Smoczynski

Zmiana wita$ciwosci miejscowej (Obrazy wieszakowe)

20086, obiekt; technika mieszana, sklejka, drewno

Tworczos¢ Smoczynskiego zawsze
charakteryzowata sig intelektualnym
zdyscyplinowaniem, wywodzacym sig
z konceptualnych dziatan lat 70. Jest
to dostrzegalne takze w ostatnich
latach aktywnosci artysty, kiedy wta-
czat do abstrakcyjnych kompozycji

i instalacji przedmioty wyjete z ich
funkcjonalnosci, takie jak przepalone
zarowki, pochlapane wapnem cytryny
czy drewniane wieszaki na ubrania.
Pod koniec zycia Smoczynski po

raz kolejny wrocit do obrazu, tym
razem jednak jako obiektu. Tworzyt

%

|
et

asamblazowe kompozycje w ptytkich
prostokatnych skrzyniach ze sklejki.
Niektdre z nich wypetniat ciemnymi
rysunkami wykonanymi weglem, w in-
nych tworzyt abstrakcyjne, gtownie
koliste kompozycje z wmontowanych
w $rodek drewnianych wieszakow.

Na Obrazie wieszakowym z Kolek-

cji, gdzie znajduja sig obok siebie
dwa kota nieco réznych wielkosci,

w subtelne krzywizny wieszakow
wpisywane sa gdzieniegdzie linie pro-
ste, tworzace niedokonczone figury
wielobokdw. W dwdch miejscach
wieszaki formuja bardziej spigtrzona
mase, zas pod gorna krawedzia z pra-
wej strony artysta umocowat pionowo
waska szpachelke. Stare wieszaki
Smoczynski uktadat tez bezposrednio
na $cianach galerii w formy falujacych
uktadow. Obrazy wieszakowe Smo-
czynskiego powstawaty na sklejkach
od poczatku lat dwutysiecznych,
podobnie jak rysunki weglem i otow-
kiem na drewnianych tablicach. Do
cykli zrealizowanych w tych dwoch
mediach naleza takze Rysunki styg-
matyczne (2008) i Tablice (2008),
wykonywane na sklejce w technice
wegla i otdwka.
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Marek Sobczyk

(ur. 1955) malarz, projektant graficzny,
autor obiektow przestrzennych, publikuje
teksty teoretyczne i literackie; pedagog.
W latach 1975-1980 studiowat malarstwo
na Akademii Sztuk Pieknych w Warszawie
w pracowni prof. Stefana Gierowskiego. Byt
cztonkiem Gruppy (1982-1992), do 1988
publikowat teksty teoretyczne w pismie tej
formaciji ,0j dobrze juz”. 0d 1990 do 2004
pracowat z Piotrem Miodozericem w spot-
ce autorskiej Zafryki. W latach 1991-1996
wraz z Jarostawem Modzelewskim prowa-
dzit prywatna Szkote Sztuki w Warszawie.
Jest laureatem Nagrody im. Jana Cybisa
za rok 2012.
Sobczyk przejat w swoim malarstwie,
jak sam moéwi, ,potencjat koncepcyjny
i semantyczny sztuki konceptualnej”;
interesowat go tez ,pewien potencjat
genetyki”, czyli ,taczenie i krzyzowanie
niekoniecznie zgodnych gatunkowo
elementow i obserwowanie, co z tego
wychodzi”. W jego dojrzatym malarstwie

jest sporo filozofowania, wazne sa me-
rytoryczne zalozenia dotyczace tema-
tyki obrazow, ktore artysta komponuje
czesto jak mate rozprawki teoretyczne.
Swoja sztuka tworzy punkty odbicia,
pole do refleksji, formutuje kwestie do
przerobienia w malarstwie.
Sobczyk debiutowat na fali pokolenia
Nowych Dzikich i ekspresjonizmu, ktory
krélowat w malarstwie lat 80. Jednak jego
sktonnos¢ do filozofowania i erudycja spra-
wialy, ze byt najbardziej dyskursywnym
malarzem ze wszystkich cztonkow Gruppy.
W jego wczesnych pracach dominuja kom-
pozycje figuralne o bogatej kolorystyce
i fakturze malarskiej. Obrazy odznaczaja sie

kumulacja rozmaitych watkow tresciowych,

odniesien i symboli dotyczacych zmienia-
jacej sie rzeczywistosci (kwestie religijne,
spofeczne, polityczne). Od lat 90. pojawity
sie w nich dekoracje i ornamenty; czasami
Sobczyk wrecz odswiezat za pomoca de-
koracyjnych motywow swoje dawne prace.
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W latach 1994-1998 z Jarostawem Modze-

lewskim namalowat dwie serie wspoélnych

obrazow (wystawione zostaty w Centrum

Sztuki Wspdtczesnej Zamek Ujazdowski

w 1998 roku).
Malarstwo Marka Sobczyka z zatozenia
jest przedsiewzieciem monumentalnym
(od 1979 roku realizuje projekt pod na-
zwa Badanie mozgu w Polsce). W swo-
jej tworczosci mierzy sie z ontologia,
aksjologia, estetyka, metafizyka sztuki.
Bywa artysta krytycznym, ironicznym,
przewrotnym, tworzy obrazy-hipotezy,
ztozone, wielowarstwowe, ale zarazem
konkretne i uniwersalne. Realizuje
réwnolegle wiele projektow: Seksre-
ligiapolityka (od 1999), Tabela: Co?
Kto2 — Czyme Kim2 (od 1998), Pomniki
dyskurséw (od 2008), Wokét stowa
Lateizm” (od 2009); od 2012 realizuje
projekt filmowy Wisfawa (z Mateuszem
Falkowskim).



Marek Sobczyk
Wszystko co najcenniejsze koncentruje sie wokét cztowieka

1988, olej na ptétnie

Obrazy Marka Sobczyka stanowia
rozbudowane tresciowo i znacze-
niowo kalambury, w ktorych artysta
taczy wiele watkow, skojarzen i pod-
tekstow. Reprezentuja to, co w jego
pracach jest charakterystyczne

— zagadkowosc¢ tresci i wieloznacz-
na symbolike, czesto okraszona
osobliwym poczuciem humoru. Jego
wczesne malarstwo powstawato
jako komentarz do biezacej sytuacji
spoteczno-politycznej, ale inspiracja

bywaty tez sprawy domowe, rodzinne,

prywatne. Poproszony o przyblizenie
konstrukcji myslowej, na ktorej zbu-
dowany zostat obraz z Kolekcji, Marek
Sobczyk zwrdcit uwage na konkretna
historie, jaka zostata w nim zawarta,

oraz na refleksje bardziej uniwersal-
ne. Swiateczna atmosfera, choinka,
pies z za¢ma wzigty z ogtoszenia na
prosbe dzieci, ktory, przyprowadzony
do domu, zatatwit si¢ pod drzewkiem.
Drzewo, wegetacja, warstwy lub po-
ziomy i znaczenia, ktore uktadaja sie
jedne na drugich. Konstrukcja drzewa
przypominajaca system nerwowy,
stos pacierzowy, od ktorego odcho-
dza gatezie nerwow.

Obraz jest duzy, ma ponad 2 metry

wysokosci, hieratyczna kompozy-

cja nabiera cech monumentalnych.

Namalowany jest ptasko, choinka

i pies zawieszeni sa na neutralnym,

szarobfekitnym tle.
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Roman Stanczak

(ur. 1969) rzezbiarz, performer, autor fil-
mow wideo. Absolwent Liceum Plastycz-
nego im. Antoniego Kenara w Zakopanem.
W latach 1988-1993 studiowat na Wydziale
Rzezby Akademii Sztuk Pieknych w Warsza-
wie. W 2019 reprezentowat Polske na Bien-
nale Sztuki w Wenec;ji.
Roman Stanczak studiowat w pracowni
prof. Grzegorza Kowalskiego, stynnej
Kowalni, razem z Pawtem Althamerem,
Katarzyna Kozyra i Arturem Zmijewskim.
Studenci Kowalni tworzyli w latach 90.
jeden z najciekawszych fenomendéw
artystycznych w polskiej sztuce, zwany
sztuka krytyczna. Jeszcze w Zakopanem
Stanczak poznat Wtadystawa Hasiora,
ktory wykorzystywat w swoich dzietach
zwykte, znajdujace sie w zasiegu reki
przedmioty o duze;j sile ekspresji. Na
wystawie indywidualnej w Centrum
Sztuki Wspotczesnej Zamek Ujazdowski
w 1996 roku pokazat miedzy innymi wy-
brane prace dyplomowe oraz inne rzezby

z przeksztatconych obiektow codzien-
nego uzytku. W latach 90. przenicowat
na druga strone czajnik (Misquic, 1992)
i wanne (Mixquic, 1994), zeskrobat tez
za pomocg diuta wierzchnig warstwe

z szafki nocnej (Z drugiego na trzeci,
1992) i krzesta (1993). Nieco pozniej
Stanczak podobnie potraktowat kanape
(1995) i regat (1996). Rzezhiarskie dtuto
stato sie w jego rekach czyms$ w rodzaju
skalpela, ktorym zdzierat zewnetrzng

powtoke przedmiotow, ukazujac ich kon-

strukcje. Interpretacje prac z tego cyklu
skupiaty sie na metafizycznym aspekcie
rzezbiarskiego gestu, ktéry pozwala
whnikna¢ w istote rzeczy oraz odkryé ich
wewnetrzng strukture.
W 1996 roku Stanczak zniknat na pewien
czas z pola sztuki. Nie przestat jednak pra-
cowac tworczo — rysowalt, prowadzit notat-
ki, robit szkice. W 2013 roku spotkat Pawta
Althamera, ktory zaprosit go do wykonania
nowej rzezby w Parku na Brédnie — figury
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aniofa. Aniof Stroz Stanczaka ma trzy metry
wysokosci i ustawiony jest na wysokim po-
stumencie. To tradycyjna rzezba, wykonana
z drewna i obtozona poztacanym metalem.
W 2019 roku Stanczak reprezentowat Pol-
ske na Biennale Sztuki w Wenecji praca
Lot. Jedyny element ekspozycji w Polskim
Pawilonie stanowita bryta 15-metrowego
wywréconego na lewa strone prywatnego
samolotu. Przenicowany samolot ustawiony
zostat w taki sposdb, by z zewnatrz mozna
byto zobaczy¢ kokpit i siedzenia pasazerow,
natomiast skrzydta maszyny zostaty zwinie-
te do srodka.



Roman Stanczak
Misquic

1992, rzezba; aluminium, wosk
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Praca pochodzi z indywidualnej
wystawy Szescdziesiat trzy kilo
prezentowanej w Centrum Sztuki
Wspotczesnej Zamek Ujazdowski

w 1996 roku. W 1992 roku Stariczak,
jeszcze jako student Kowalni, wykonat
rzezbe poprzez rozcigcie, a nastgpnie
wywrocenie ,na lewa strong” zwykte-
go aluminiowego czajnika. Nicowanie
zwyczajnych przedmiotow codzienne-
go uzytku byto w tym czasie gtowna
ideq i praktyka artystyczna Stanczaka.
Stanowito skuteczne narzedzie anali-
tyczne i uruchamiato ztozone narracje
o zabarwieniu egzystencjalnym, poety-
ckim, a nawet metafizycznym. Przeni-
cowanie przywodzito na mysl metafore
$mierci, duchowosci, przechodzenia na
druga strone. Jak mowit sam artysta:
,To jest idea mixquic, odwrdcenia, jak
w meksykanskim miescie Mixquic,
gdzie w $wieto zmartych ludzie
przynosza na groby jedzenie i picie

i tancza cata noc. Jednak najwazniej-
sza jest sama materia nicowanych

przedmiotéw. Dzi$ wiem o niej znacz-
nie wigcej niz wtedy. Szukam w niej
ducha, ale to dziatanie petne bezsilno-
$ci — duch jest nieuchwytny, ciagle mi
sie wymyka. W tym sensie nicowanie
jest o nadziei”.
Z zupetnie innej perspektywy
odczytuje te prace Grzegorz
Kowalski, dostrzegajac w niej sym-
bol odchodzacego w niepamigé
$wiata realnego socjalizmu z jego
powszechna niezamoznoscia
i matymi wspélnotami. Czajnik,
tak powszechne i niezastapione
w tamtych czasach naczynie,
zostat wywrécony na lewa strong
i stat sie juz bezuzyteczny; tym
mocnym gestem, jakim jest prze-
nicowanie, Staniczak wskazuje na
nadej$cie nowych czasow. Cieka-
wym tropem jest tez rysujace sig
tu powinowactwo idei ,zdegrado-
wanych rzezb” Romana Stariczaka
z pojeciem ,rzeczywistosci najniz-
szej rangi” Tadeusza Kantora.

Zakup pracy do Kolekcji Centrum Sztuki Wspot

i zostat dofi y ze

j Zamek Uj
srodkéw Ministra Kultury i Dziedzictwa Narodowego w ramach programu Regionalne kolekcje sztuki
wspotczesnej.




Henryk Stazewski

(1894-1988) malarz i teoretyk sztuki, pionier
sztuki awangardowej; autor scenografii, projektow
whnetrz, plakatéw, ceramiki. W latach 1913-1920
studiowat w Szkole Sztuk Pieknych w Warszawie
pod kierunkiem prof. Stanistawa Lentza. Brat
udziat w zaktadaniu Grupy Kubistow, Konstrukty-
wistow i Suprematystéw Blok oraz grup Praesens
i a.r. 0d 1924 roku czesto bywat w Paryzu, gdzie
dziatat w kregach miedzynarodowych ugrupowan
Cercle et Carré i Abstraction-Création. Zorgani-
zowal pierwsza poza Rosja wystawe Malewicza
(w hotelu Polonia w Warszawie w 1927 roku).

Z Katarzyna Kobro i Wtadystawem Strzeminskim
wspottworzyt miedzynarodowa kolekcje sztuki
wspotczesnej, ktora stata sie zalazkiem Muzeum
Sztuki w £odzi (1931). Po wojnie zwiazany byt ze
srodowiskiem warszawskiej galerii Krzywe Koto;
nalezat do zatozycieli Galerii Foksal (1965). Na
Biennale Sztuki w Wenecji w 1962 roku wystawit
okoto 30 metalowych reliefow, za ktore otrzymat
wyrdznienie honorowe. W 1972 roku zdobyt Na-
grode Gottfrieda von Herdera, przyznawana przez
Uniwersytet Wiedenski.

Byl najwybitniejszym i najbardziej konsekwen-
tnym przedstawicielem abstrakcji geometrycz-
nej w sztuce polskiej. Miat ogromny autorytet

i skupiat wokot siebie kolejne pokolenia
artystow. Tworczosc Stazewskiego z okresu
miedzywojennego wykazuje wyrazne zwiazki

z konstruktywizmem i neoplastycyzmem. Po
wojnie kontynuowat poszukiwania w obszarze
abstrakcji geometrycznej, tworzac prace zréz-
nicowane pod wzgledem formalnym. Dazyt do
sztuki catkowicie obiektywnej, uniwersalnej

i poddanej dyscyplinie. Przekroczyt granice tra-
dycyjnie pojmowanego obrazu, wzbogacajac
go o elementy fakturowe i trojwymiarowe. Od
korica lat 60. tworzyt gtownie reliefy. Z czasem
ztagodzit rygorystyczne przekonania, dzigki
czemu w jego bardzo wysmakowanych kolo-
rystycznie kompozycjach z ostatnich lat zycia
mozna odnalez¢ nute liryzmu.
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Henryk Stazewski

Relief

1973, akryl, drewno

W drugiej potowie lat 50. w tworczo-
$ci Stazewskiego pojawit sie relief i na
niemal dwadziescia lat stat si¢ jego
gtowna forma wypowiedzi. Na poczat-
ku artysta tworzyt reliefy jako prace
monochromatyczne, biate lub z ele-
mentdw miedzianych. W latach 60.
— pokryte ,rastrem drukarskim”, ktory
aktywizowat ich powierzchnie dzieki
efektom optycznej wibraciji. Pod ko-
niec lat 60. w reliefach Stazewskiego
pojawily sie zywe kolory. Kontrastowe
zestawienia mocnych barw oddziatuja
na odbiorce w sposob zblizony do
dziatania dziet opartowskich.

Reliefy budowane byly najczesciej

na podstawie kwadratowej, na

ktorej artysta umieszczat

187

kompozycje z mniejszych kwadratow.
Malowane reliefy z lat 70. dynamizo-
wato zaktécenie ich geometrycznej
struktury i nagte zanegowanie zasady
regularnego rytmu kompozycyjnego.
Relief z Kolekciji zaliczany jest do nur-
tu opartowskiej iluzji. Zastosowanie
iluzji faczy sig¢ u Stazewskiego z kwe-
stig percepcji widzenia i oddziatywa-
nia kolorow na zmyst wzroku. Artysta
kontrastuje tu przestrzen rzeczywista,
czyli fizycznie wysuniety przed tto
fragment reliefu, z przestrzenia fikcyj-
na, ztudzeniem gtebi pojawiajacym
sie w efekcie zestawienia barw chtod-
nych i cieptych.

Kolekcja Centrum Sztuki

po j Zamek Uj
depozyt m.st. Warszawy



Haim Steinbach

(ur. 1944) twérca obiektéw, instalacji, autor
fotografii. Urodzit si¢ w Izraelu, od 1957 roku
mieszka w Nowym Jorku. Studiowat w Pratt
Institute, a nastepnie w Yale School of Art
(dyplom w 1973 roku). Jego prace byty
prezentowane na Documenta IX i Biennale
Sztuki w Sydney w 1992, Biennale Sztuki
w Wenecji w 1993 i 1997, Biennale Sztuki
w Lyonie w 2000 oraz La Triennale w Pary-
zu w 2012 roku.
0Od ponad czterech dekad artysta bada
psychologiczne, estetyczne, kulturowe
i rytualne aspekty gromadzenia i aranzo-
wania gotowych przedmiotow. Obiekty
te pochodza z réznych kontekstow
spotecznych i kulturowych i sg zesta-
wione w spos6b analogiczny do uktadu
stéw w wierszu czy tez nut muzycznych
w partyturze. W swojej pracy Steinbach
stosuje koncepcje pokazu (display)

jako formy podkreslajacej range przed-
miotdw i podnoszacej swiadomos¢
prezentacji. Na Documenta IX wystawit
zestaw przedmiotow nalezacych do Jana
Hoeta, dyrektora Documenta. Praktyka
zawtlaszczania przedmiotéw gotowych
sprawiata, ze wielu krytykow wskazy-
wato na powiazania miedzy tworczoscia
Steinbacha a ready mades Marcela
Duchampa. Sztuka Steinbacha nie ogra-
nicza sie jednak do doboru i prezentaciji
przedmiotow, ale takze bada wspot-
czesna kulture konsumpcyjna i psy-
chiczne przywiazanie ludzi do rzeczy.
Jego wczesniejsze instalacje sktadaty
sie z recznie wykonanych potek i przed-
miotéw wypozyczonych od przyjaciét
lub znalezionych na pchlich targach.

W latach 80. artysta sfotografowat
wiele przedmiotéw w domach krewnych
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i znajomych, a po latach wystawiat je
w postaci czarno-biatych obrazow. W tej
samej dekadzie Steinbach wprowadzit
do swoich instalacji zestandaryzowa-
na potke w ksztatcie klina, wykonana
ze sklejki i wykonczona barwnym la-
minatem; zaczat rowniez wystawia¢
przedmioty kupowane w sklepach. Od
lat 90. Steinbach wprowadzit do swojej
tworczosci szafy, kontenery i szuflady,
a takze instalacje wielkogabarytowe,
wykorzystujac miedzy innymi rusztowa-
nia i stalowe regaty.
,Komunikujemy sie poprzez przedmioty tak
samo jak poprzez jezyk — twierdzi artysta.
— Ogladamy przedmioty, czujemy wobec
nich emocje i przezywamy te emocje, gdy
ich dotykamy”. Projekt Steinbacha rozwija
sie w kierunku badania kolekcjonerstwa
jako psychologicznego stanu umystu.



Haim Steinbach 189
Untitled (three
corner cabinets
with objects for
a six sided room)

[Bez tytutu (trzy FER mm
tréjboczne szafki HED 53N
z przedmiotami EEd iNE
;. 1 CAmEE o 55

dla szesciobocznego S —
pomieszczenia)] . ES Eﬁﬁ
1992, instalacja; technika i “! ‘!H
mieszana, drewno, ,u‘:f_;, NEE

porcelana, tworzywo
sztuczne

Szafka A
tors manekina,
kubki z piersiami
i penisami
Szafka B
proteza kapitana Hooka,
dzbanki firmy Hall

Szafka C
nocnik
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Haim Steinbach

Untitled (three corner cabinets with objects for a six sided room)
[Bez tytutu (trzy trojboczne szafki z przedmiotami dla szesciobocznego pomieszczenia))

Praca Steinbacha pochodzi z grupo-
wej wystawy Translation i zostata
przygotowana zmysla o umieszczeniu
w baszcie Zamku Ujazdowskiego.
Sktadaly sie na nia trzy proste szafki,
w tym dwie bez drzwiczek, oraz wy-

brane przez artyste gotowe przedmio-

ty. Szafki zostaty umieszczone w na-
roznikach miedzy oknami. Obiekty do
nich przeznaczone artysta przystat ze
Stanéw Zjednoczonych.

Ich funkcje byly zwiazane z podsta-
wowymi metodami przechowywania,
konsumpcji i wydzielania ptynow.
Jedynym przedmiotem, jaki Steinbach
zamowit w Polsce, byt tradycyjny
nocnik. Artysta przestat szczegotowe
szkice i opisy wykonania szafek dla
stolarzy, nadmieniajac, ze ,styl i spo-
sob wykonania powinny wyrasta¢

z lokalnych tradyciji stolarstwa arty-
stycznego i seryjnego. Szafke nalezy
wykonac ze standardowych, gtadkich

desek sosnowych o grubosci 2 cm”.

W katalogu wystawy kuratorka Kim
Levin wspomina o dwoch nieporozu-
mieniach podczas pracy nad realiza-
cjq instalacji Steinbacha — wymiana
faksow na temat skomplikowanych
ksztattow, wymiardw i rozmieszczenia
szafek, ktore miaty zosta¢ wykonane
wedtug instrukcji artysty, nie za-
gwarantowata pozadanego efektu
koncowego; pojawita sig tez sprawa
nietrafnie wybranego nocnika. Artysta
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prosit o tradycyjny nocnik, a dostat
ztocony obiekt art déco. Kim Levin
wpisata te nieporozumienia w idee
wystawy — Translation.
Instalacja Steinbacha miata rys
osobisty: projektowat on prace na
wystawe, inspirujac sie dzieciecy-
mi fantazjami o Polsce, uksztatto-
wanymi pod wplywem opowiesci
pochodzacego z Polski dziadka.
Steinbach czesto okreslat struk-
tury, ktore budowat dla prezento-
wanych na wystawach obiektow,
mianem ,urzadzen ramowych”.
Prototypowa potka w ksztatcie klina,
ktora zaprojektowat jako uniwersalny
sposob wystawiania swoich prac, to
struktura wykorzystujaca uktad geo-
metryczny oparty na trzech katach
— 90, 50 i 40 stopni — trojkata. Potka
jest urzadzeniem, poniewaz funkcjo-
nuje jak poziomica lub instrument
muzyczny i moze by¢ powigkszana
lub pomniejszana proporcjonalnie do
trzech katow jej przekroju oraz w sto-
sunku do znajdujacych si¢ na niej
przedmiotow.



Pawet Susid

(ur.1952) malarz, rysownik, projektant, pedagog; autor

aranzacji wystaw, projektow reklamowych i wydaw-

niczych. W latach 1973-1978 studiowat na Wydziale

Malarstwa Akademii Sztuk Pigknych w Warszawie.

Dyplom uzyskat w pracowni prof. Tadeusza Dominika.

W latach 1984-1992 prowadzit Galerie Mtodych przy

Klubie Migdzynarodowej Prasy i Ksiazki ,Bielany”

w Warszawie. Laureat Nagrody im. Jana Cybisa

za rok 2011.
Pawet Susid wypracowat wtasny wizualno-werbal-
ny jezyk, za pomoca ktérego formutuje komentarz
do rzeczywistosci. Istota jego malarstwa jest krot-
ki tekst potaczony z oszczedna forma plastyczna,
materiat, ktory artysta organizuje w komunikat
zdyscyplinowany geometria ram ptétna. Obra-
zostowa Susida celnie i z dystansem puentuja
nasze przyzwyczajenia lub przywary, prowadza
btyskotliwa gre z kontekstami i serwuja odbiorcy
czasami dosadng i ironiczna, a czasami poetycka
i filozoficzna refleksje. Obrazy Susida dziataja na
widza jak plakaty, gdzie stowa stuza nie tylko do
przekazywania okreslonych tresci, ale petnia tez
role znaku plastycznego. Artysta bardzo swiado-
mie rozgrywa na ptaszczyznie obrazu wzajemne
relacje migdzy stowem a forma, co buduje zasadni-
cza tresc¢ jego obrazow.

Susid zadebiutowat na poczatku lat 80., kiedy przez
malarstwo przeptywata fala Nowej Ekspresji i do gtosu
dochodzili Nowi Dzicy. Malowat wowczas na duzych ar-
kuszach papieru, ktadt farbe szerokim pedzlem, uzywat
takze wegla, otéwka, kredek. Juz wtedy pojawity sie na
jego obrazach teksty nanoszone za pomoca szablonu,
ktore stanowity komentarz do przedstawianych scenek
i wyobrazen. W potowie lat 80. z obrazéw Susida powo-
li zaczeta znikac forma ekspresyjna, a pojawit sie jezyk
geometrii, odwotania do tradycji konstruktywistycznej
i awangardowej (Malewicz, Strzemiriski). Pozostaty na-
tomiast teksty — wkomponowane miedzy abstrakcyjne
formy i powszechnie rozpoznawalne znaki czy symbole,
teksty bardziej juz lapidarne, odpowiadajace zwieztos-
cia prostej formie plastycznej i stanowiace inteligentny
komentarz do aktualnej rzeczywistosci.
Okoto roku 2000 pojawito si¢ w jego tworczosci
,<tapetowanie”, jak sam nazywa obrazy, na ktorych
wielokrotnie powtarza wybrane stowa. Maja one
szanse dobrze wybrzmie¢, utrwali¢ sig, a odbiorca
moze si¢ zastanowi¢ nad ich znaczeniem, aktual-
noscia, prawda. To utrwalanie taczy sie z uprosz-
czeniem formy, na obrazach pojawily si¢ ptaszczy-
zny koloréw, barwne pasy. W 2010 roku powstaty
pierwsze alfabety barwne. Zaczeto sie od tekstu
tancerza i choreografa, Wactawa Nizynskiego,
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ktory Susid przeczytat w jego dzienniku: ,Nie wiem
dlaczego, ale samoloty niszcza ptaki”. Dla obrazéw
z tej serii Susid dobiera rézne zestawy kolorystycz-
ne, w ktorych kazda litera alfabetu ma swoj wtasny
kolor badz odcien. Zasade kodu kolorystycznego
artysta umieszcza z boku badz na dole obrazu.



Pawet Susid

192

Bez tytutu (historia zartéw w sztukach)

2000, akryl na ptotnie

histona zartow w sztukach:
1. MALEVICH /BIALY KWADRAT 7
2. DUCHAMP 7 FONTANNA/

3. RAUSCHIENBERG / RYSUNEK /

s

Praca wskazuje na proces, jaki zacho-

dzit w sztuce, prowadzacy do uwal-
niania obrazowania ze wszystkich
jego dotychczasowych ograniczen,
z narracja i przedmiotowoscia na
czele. Wspomniany jest tu Kazimierz
Malewicz z biatym kwadratem,

—

1, L,

Marcel Duchamp z Fontanng i Robert
Rauschenberg, ktory wytart gumka
rysunek swojego kolegi, malarza
Willema de Kooninga. Susid wychodzi
w swoich pracach poza dyskurs gale-
ryjny, zwraca si¢ do zwyktego odbior-
cy i z nim chce prowadzi¢ dialog.

Nie zaniedbuje jednak rowniez znaw-
cow sztuki, ironicznie puszczajac do
nich oko. Celowo wprowadza watek
zabawy, by wywota¢ u widzow dysku-
sje na temat statusu sztuki we wspot-
czesnych czasach.



GDY | s
TRACA WIAR Y (adyfracs wiare
E W NO“’SZ'- cofa ich az do

RZECZY COFA

wiary w stare)

2004, akryl na ptétnie

Ten temat dotyczy kwestii
ponadczasowych, ocierajacych
sie o sfery ideologii, metafizyki
i sacrum.
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Bez tytutu (kolory wykorzystane juz przez artystow)

2005, akryl na ptétnie

KOLORY WYKORZYSTANE JUZ PRZIEZ ARTYS

Artysta odnosi si¢ tu do stricte malarskich zagad-
nien, wskazujac na charakterystyczne dla niekto-
rych twércow barwy lub zestawy barw. Wspomina
o specyficznym odcieniu chtodnej zieleni Paola
Veronesego. Byt to wloski malarz dojrzatego Od-
rodzenia, przedstawiciel weneckiej szkoty malar-
stwa kolorystycznego, ktory tak sobie upodobat
te odmiane zieleni, ze pozniej nazwano ja wtasnie
jego nazwiskiem. Yves Klein, francuski malarz
dziatajacy po Il wojnie $wiatowej, takze miat swoj
ulubiony kolor — ultramaryne, ktora opatentowat
pod nazwa International Klein Blue. IKB to niezwy-
kle intensywny, jasniejacy btekit, uzyskany wedtug
receptury, ktora Klein opracowat samodzielnie.
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Bez tytutu (oproécz dworskich,
artysci wspéfczuli z proletaryatem)

20086, akryl na ptotnie

Oprocz dworskich, artysci wspolczuli z proletaryatem

Proletariat jest tu rozumiany jako historyczna juz
klasa spoteczna o ograniczonym dostepie do ddbr
materialnych i kulturowych, a takze o specyficz-
nym stylu Zzycia i guscie estetycznym. Artysci nie-
zwiazani z kregami dworskimi zwykle sami klepali
biede, dominowata wiec w ich srodowiskach wraz-
liwos¢ spoteczna oraz poglady lewicowe.



Maciej Szankowski

(ur. 1938) rzezbiarz. Jest twérca zaréwno
dziet kameralnych, jak i monumentalnych,
autorem pomnikow i drobnych form me-
dalierskich. Wykorzystuje wiasne techniki

z pogranicza mediéw oraz tworzy rzezby

w powiazaniu z architekturg i krajobra-
zem. W latach 1952-1957 uczeszczat do
Panstwowego Liceum Sztuk Plastycznych
w Zakopanem, gdzie byt uczniem Antoniego
Kenara, Antoniego Rzasy, Barbary Zbrozyny
i Tadeusza Brzozowskiego. Studiowat na
Wydziale Rzezby warszawskiej Akademii
Sztuk Pigknych w pracowni prof. Jerzego
Jarnuszkiewicza. Od 1982 do 2003 roku
prowadzit pracownie rzezby w Panstwo-
wej Wyzszej Szkole Sztuk Plastycznych

w Poznaniu, gdzie w 1991 roku uzyskat tytut
profesora. W latach 1996-2008 praco-

wat jako profesor zwyczajny na Wydziale
Sztuk Pieknych Uniwersytetu Mikotaja
Kopernika w Toruniu.

Twérczosé Macieja Szarkowskiego
plasuje sie na styku tradycji konstruk-
tywistycznej, abstrakcjonizmu geome-
trycznego i konceptualizmu. Artysta
przyznaje, ze nie jest przywiazany do
zadnego materiatu, a tworzywo, w kto-
rym pracuje, daje mu inspiracje gtéwnie
poprzez mozliwosci konstrukcyjno-
-technologiczne. Z wielka swoboda ope-
ruje takimi materiatami jak zelazo, alu-

minium, kamien, drewno, braz, ceramika,

beton, papier, elementy natury. Intere-
suja go dziatania rzezbiarskie, ktére pro-
wadza do powstania dzieta zespolonego
ze swoim sasiedztwem. Szankowski od
lat 70. realizowat w swoich pracach kon-
cepcje ,miejsca”, ktora polegata na tym,
ze rzezbiarski obiekt taczyt sie organicz-
nie z zywym otoczeniem. Czesto byta to
jedna rzezba, jak w wypadku kamien-
nego Okna, umieszczonego w 1977 roku
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przez Szankowskiego w gorskim pejzazu
Mariboru. Inne metalowe i kamienne
prace artysty zespalaly sie z przestrze-
nia miejska Berlina, Wiednia, Bochum
czy Warszawy. W latach 80.i 90. artysta
tworzyt struktury przestrzenne z wyko-
rzystaniem linearnej formy zelaznego,
gietego preta lub sznura rozpietego na
drewnianych masztach. W pracach tych
wykorzystywat — dla kontrastu z geo-
metryczna linearnoscia — biomorficzne
bryty polnych gtazéw. W 1993 roku
Szankowski zrealizowat Pomnik Ofiar
Terroru Komunistycznego 1944-1956

na warszawskim Stuzewie. W 2002

w Bletchley Park pod Londynem po-
wstata rzezba jego autorstwa upamiet-
niajaca ztamanie szyfru Enigmy.



Maciej Szankowski

Droga — Imago Mundi

197

2000, instalacja; kamienie mtynskie (piaskowiec), podesty (drewno polichromowane)

Dzieto Szankowskiego odznacza si¢
oszczednoscia najprostszych form

i ich wobec siebie relacji. Pochylone
ku sobie ptaszczyzny z zaznaczona
linia spotykajacych sie drog stykaja
sie w zderzeniu dwoch toczacych sig

w dot kamieni. Sugestia potencjalne-
go ruchu wpisana w t¢ kompozycje
nadaje jej dynamike, mimo ze uktad
jej elementow pozostaje w statyczne;j
réwnowadze. Problem wzajemnego
oddziatywania na siebie bryt/form

w przestrzeni pojawia si¢ niemal we
wszystkich realizacjach tego artysty.
Krytyczka sztuki Bozena Kowalska
zauwaza w ksiazce Tworcy — po-
stawy, ze dla prac Macieja Szan-
kowskiego charakterystyczny jest
problem elementow zblizajacych sie
do siebie, oddzielonych cienka struzka
powietrza-$wiatta. Sprawia to wra-
Zenie wzajemnego przyciagania si¢
form, napiecia migdzy nimi, dazacego
do zamknigcia tej dzielacej je waskiej
szczeliny. Przywotany w tytule obraz
$wiata (imago mundr), odzwierciedla-
jacy kosmiczny porzadek, zestawiony
zostat w drugim jego cztonie z ideq
drogi, ruchem w przestrzeni — to
swoiste uzupetnienie idei miejsca,
obecnej w wigkszosci realizacji Szan-
kowskiego. Praca byta eksponowana
na indywidualnej wystawie Dziewig¢
przestrzeni w Centrum Rzezby Pol-
skiej w Ororisku w 2001 roku.



Andrzej Szewczyk

(1950-2001) artysta awangardowy, malarz, twor-
ca obiektow, rysunkow, instalacji przestrzennych,
poeta, pedagog. W latach 1974-1978 studiowat
edukacje artystyczna na Uniwersytecie Slaskim
w Cieszynie, gdzie pozniej pracowat jako wykta-
dowca akademicki. Jego zajecia wywarly gteboki
wptyw na wielu uczniéw, a pozniej artystow, hi-
storykow sztuki, kuratorow i przyjaciot. Szewczyk
rozpoczat aktywnos¢ artystyczna pod koniec lat
60., a jej rozwoj nastapit w kolejnej dekadzie,

w czasach ekspansji sztuki konceptualnej. Byt to
dla niego intensywny okres poszukiwan twérczych
i proba zdefiniowania wtasnego rozumienia sztuki,
jak rowniez bunt przeciwko popularnym wowczas
praktykom artystycznym. Szewczyk podejmowat
problemy zwigzane z wizualnos$cia, sensem ma-
larstwa i tworczego gestu. Podziwiat dokonania
abstrakcyjnych ekspresjonistow. Od konca lat

70. pierwszoplanowe staty sie w sztuce Szew-
czyka zagadnienia zwiazane z pismem, zwtasz-
cza pisanie obrazow, wywodzace sie¢ z tradycji
ikonopisania.

Artysta taczyt w swoich pracach malowanie, ryso-
wanie i pisanie, postugujac sie tymi technikami na
réwni w procesie tworzenia. Powstawaty wtedy
cykle prac na papierze, stronice, zwoje, manu-
skrypty, ksiazki pokrywane w linearnym porzadku
plamami tuszu obwiedzionymi cienkimi kontura-
mi, obrazy-tablice, obrazy-obiekty. Od 1981 roku
Szewczyk tworzyt kompozycje ze scinkow kredek,
tupinek pistacji, drewnianych klockow przykleja-
nych do desek i ptdcien, zalewanych enkaustyka,
farba i otowiem, jakby obrazy-tablice malarskiego
pisma. Ich tytuty zwykle nawiazuja do dziet lite-
rackich, sa odbiciem sieci kulturowych odniesien

i fascynaciji, jak rowniez wskazuja na erudycje
artysty. Jego prace sa zazwyczaj pionowe, przywo-
dza na mysl kartke papieru. Szewczyk traktowat
sztuke jako nieustajacy proces, docierat w nim do
granic form i Srodkow wyrazu artystycznego. Stata
ekspozycja jego prac znajduje si¢ w Muzeum Sla-
ska Cieszynskiego w Cieszynie.
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Andrzej Szewczyk

1981-1984, obiekt; drewno, otow

W latach 80. XX wieku w tworczosci
Andrzeja Szewczyka pojawily sie
charakterystyczne debowo-otowiane
tablice. Tak powstaty Pomniki listow
F. Kafki do F. Bauer, Diariusze (1981-
1993) czy tworzony od 1987 roku cykl
Biblioteki. Artysta wlewat w otwory
w drewnianych klocach ptynny otéw

i zostawiat na réznych powierzchniach

okragte stemple, podobne do piecze-
ci, jakimi kiedys lakowano listy. Na
drewnianej formie powstawat zapis,
jakby kod: znaki, uktadajac sie w linij-
ki, przypominaja rodzaj nieznanego
pisma. Krytycy nazywaja te praktyki
artystyczne Szewczyka ,pisaniem
otowiem”, co przywodzi tez na mysl|
praktyke pisania ikon.
W omawianej pracy Andrzej
Szewczyk, ktory czesto w swoich
dzietach nawiazywat do postaci
znanych z literatury, odnidst si¢ do
zyciorysu Franza Kafki, a konkret-
nie do zwiazku pisarza z Felicja
Bauer. Kafka byt zareczony z ta
berlinska sekretarka przez pot
roku, ale juz wczesniej, w latach

Pomniki listow F. Kafki do F. Bauer

1912-1917, prowadzit z nig ozywio-
na korespondencje.
Zwiazek tych dwojga byt burzliwy.
Kafka zrywat zargczyny i ponawiat je,
jakby bat si¢ tego zwiazku, ale podej-
mowat kolejne préby wznowienia in-
tymnej znajomosci. Otowiane ,pismo”,
ktorym zostata oznakowana deska
w Pomnikach listéw F.Kafki do F.Bau-
er, oddaje cigzar stow, jakimi byly
zapisane listy Franza do ukochane;j.

Kolekcja Centrum Sztuki Wspétczesnej Zamek
Ujazdowski, depozyt m.st. Warszawy
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Radek Szlaga

(ur. 1979) malarz, absolwent Akademii Sztuk

Pigknych (obecnie Uniwersytet Artystyczny)

w Poznaniu, gdzie studiowat malarstwo w latach

2000-2005. Wspottworca grupy artystycznej

Penerstwo, z ktdrg identyfikuje sie od 2007

roku. Jest laureatem Kompasu Mtodej Sztuki

za rok 2012.
Twoérczosé Radka Szlagi jest wielowatkowa,
dygresyjna, petna sprzecznosci i labiryntowych
narracji. Jego obrazy przypominaja geste wi-
zualne palimpsesty, bedace zapisem procesu,
jakim jest stan swiadomosci malujacego arty-
sty. Sa odbiciem mitologii, ktéra artysta tworzy
i nieustannie aktualizuje, patrzac na nig przez
pryzmat kultury i popkultury, literatury, filmow,
muzyki czy tez samej sztuki (wazna role odgry-
waja przy tym watki autobiograficzne, mitolo-
gia rodu przodkow, ktorzy z matej wsi Ochot-
nica, potozonej u podndéza goéry Szlagowki,
wyemigrowali do Detroit). Sa tez sposobem na
opowiadanie historii jego pokolenia, do ktorej
naleza modernizm, rock, strukturalizm, filozofia
Jeana Baudrillarda, kolonializm...

Wsrod tej rozmaitosci odniesien sa tematy,
ktore Szlage szczegolnie interesuja i cyklicznie
pojawiaja sie w jego tworczosci — tozsamosc,
malarstwo jako medium czy relacja miedzy
centrum a peryferiami. Te motywy i watki ule-
gaja w pracowni deformacji, hybrydyzacji, sa
inspiracja, a zarazem zostaja poddane proce-
sowi degradacji.
Brak hierarchii zrodet jest bardzo wyrazny u Szlagi
zaréwno na poziomie strategii artystycznej, jak
i techniki. Czesto tworzy on nowe ptotna, wykorzy-
stujac w nich starsze prace. Obrazy, ktore zwykle
sa od siebie odlegte czasowo, tematycznie lub for-
malnie, stajq sie nowa, wielowarstwowa catoscia.
Metoda na ich taczenie jest na przyktad szycie.
Szlaga wybiera z tych starych, nigdy nieukoriczo-
nych obrazéw ich najgorsze czesci i zszywa je
maszyna do szycia, ktora dostat od ojca. Metode
te nazywa chop’n’ sew, nawiazujac do muzyki czar-
nych gett w potudniowych stanach USA.
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Nic nie szanujg
2010, papier, olej, ptétno

Obraz pochodzi z wystawy Freedom
Club w Centrum Sztuki Wspotczesnej
Zamek Ujazdowski w 2012 roku.
Projekt Freedom Club zostat zapo-
czatkowany pokazem w galerii West
w Hadze w 2011 roku, a w kolejnej
jego odstonie artysta rozwijat rozpa-
trywany w réznych aspektach prob-
lem wolnosci. Na obrazach, rysunkach
i w instalacjach zgromadzonych na
wystawie w Zamku Ujazdowskim
pojawity si¢ tez watki autobiogra-
ficzne, religijne, problem terroryzmu,
emigracji, jak rowniez portrety
cztonkow rodziny artysty, polska

wies$ i Ameryka, wielkie narracje i ich
podbrzusze, $wiat pokazywany w skali
mikro i globalnie. Historie te kigbity
sie na obrazach Szlagi, krzyzujac sie

i mutujac w dynamicznym procesie
przeksztatcania. Wielosci narracji, bo-
hateréw, ich kreolizacja czy wrecz ba-
stardyzacja na ptoétnach odpowiadata

szerokiej palecie najrozniejszych tech-
nik artystycznych i stylistyk.

Praca pokazywana w Magazynie
Studyjnym Kolekcji jest jednym

z elementoéw budujacych historie,
jakie Szlaga opowiadat we Freedom
Clubie. Jest takze kopia kopii innego
obrazu, wielokrotnie przetwarzanego
przez artyste za pomoca roznych
mediow (zdjecie, slajd, wydruk, na
koniec ponownie zamalowany farba
olejna). W tym czasie artysta byt

pod wptywem lektury Baudrillarda,
interesowat sie¢ ikonoklazmem, natura
obrazu, a takze jego zuzywaniem

sie w trakcie wzmozonej cyrkulacji

w medialnym tsunami wizerunkow.

W warstwie ikonograficznej na ptétnie
widzimy matego fiata, kury, polska
prowincje. Szlaga przywotuje obrazy
zapamietane z dziecinstwa, nawiazuje
do historii wiasnej rodziny. Farba
$cieka strugami, kontury sig zacieraja.
Znaczenia tez.

Zakup pracy do Kolekcji Centrum Sztuki

lowski zostat

j Zamek Uj;

dofinansowany ze srodkéw Ministra Kultury i Dziedzictwa Narodowego w ramach

programu ionalne kolekcje sztuki




Tomasz Tatarczyk

(1947-2010) malarz, autor rysunkéw, grafik. Stu-

diowat na Politechnice Warszawskiej (1966-1972),

a takze na Wydziale Malarstwa warszawskiej
Akademii Sztuk Pigknych (1976-1981), gdzie
uzyskat dyplom w pracowni prof. Jana Tarasina.
W latach 1980-1988 pracowat jako asystent na
macierzystej uczelni. Byt stypendysta Fundacji
Kosciuszkowskiej i Fundacji Batorego w Stanach
Zjednoczonych, a takze Fundacji Rockefellera we
Wioszech. Za swoja tworczosc¢ zostat wyrdzniony
Merit Award podczas ArtQuest w Los Angeles,
Grand Prix Migdzynarodowego Konkursu Rysunku
we Wroctawiu, a takze Nagroda im. Jana Cybisa
za rok 2008.

W tworczosci Tatarczyka duza role odegrat

dom w nadwislanskiej wiosce, flisackim

Mieémierzu pod Kazimierzem, w ktorym

artysta na wiele lat zamieszkat. Natura

i pejzaz byty jego naturalnym srodowiskiem

i inspiracja. Wypracowat oryginalny idiom

malarskiego dialogu z natura, tworzac rady-

kalnie powsciagliwe i hipnotyzujace ptétna.

Powtarza sie na nich wielokrotnie skromny
zestaw motywow: drogi, zamknigte bramy,
pity, ostre narzedzia, wzgérza, wawozy, woda
i unoszace sie na jej powierzchni todzie lub
brodzacy w niej pies. Artysta byt mistrzem re-
dukcji, poszukiwat syntezy i porzadku w kom-
pozyciji, dlatego eliminowat zbedne detale.
Jednak, na co zwrécit uwage Lech Karwowski,
ascetyczno$¢ ptocien Tatarczyka jest mylaca:
,Jego zdolnos¢ syntetyzowania sciaga w je-
den punkt topike ksiegi i bramy, ikonografie
pasyjna, tworczosc niemieckich romantykow
i modernistyczne malarstwo”.
Obrazy Tatarczyka malowane sa ptasko, dwuwy-
miarowo. Malujac olejami, artysta uzywat waskie-
2o pedzla i naktadat farbe impastowo. Pozwalato
mu to na bardzo kunsztowne dopracowanie
powierzchni ptdcien. Jeszcze w latach 80. w jego
malarstwie pojawialy sie inne, przewaznie ciemne
barwy, pozniej Tatarczyk malowat obrazy w asce-
tycznej palecie bieli i czerni, szarosci, niekiedy
ciemnych brazow.
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Tomasz Tatarczyk

Bez tytutu

2005, olej na ptotnie

t0dz na rzece jest jednym z czesciej
pojawiajacych sie¢ motywow w ma-
larstwie Tomasza Tatarczyka. Artysta
ukazuje ja w zmiennych kadrach,
czasami w oddali, czasami za$ tak
blisko, ze na obrazie widac¢ tylko jej
fragment. Ale zawsze jest to ta sama
tédka z Migémierza, zwykta pychow-
ka, chociaz namalowana bez tawek,
bez zbgdnych szczegotow, troche jak
ze snu, 0 wyraznej wymowie symbo-
licznej. Czy to t6dz Charona, nie tyle
t6dz, ile trumna2 Kontemplacyjna
tworczo$¢ Tatarczyka jest opowiescia
o wszystkich wymiarach zycia — jego
trwaniu i przemijaniu, bliskosci $mier-
ci. Nie siggajac po skomplikowana
symbolike, artysta kieruje refleksje
ku przeprawie na drugi brzeg, ten
ostateczny dla nas wszystkich. Sche-
matycznie namalowana pusta, czarna
todz, gotowa do przeprawy dryfuje,
na wodzie. W efekcie stosowania
ascetycznej, niemal monochroma-
tycznej palety barwnej w skali czerni
i bieli malowane przez Tatarczyka
ptotna sprowadzone zostaty do

uniwersalnego znaku, metafory
ludzkiego losu. Uwage zwraca charak-
terystyczna dla tego malarza faktura
ptotna — gesta, migsista i wyrazista.

Tatarczyk stosowat impastowa tech-

nike malowania, dzigki czemu jego
obrazy s rozwibrowane, mienig sie
i wygladaja troche jak reliefy.
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Matgorzata Turewicz-Lafranchi

(ur. 1961) rzezbiarka, malarka, autorka
rysunkow i instalacji. W latach 1980-1985
studiowata w Akademii Sztuk Pieknych
w Warszawie na Wydziale Architektury
Wnetrz w pracowniach prof. Andrzeja Diuz-
niewskiego i prof. Henryka Wisniewskiego.
Jej praca dyplomowa Swieto odnosita sie
do estetycznych i filozoficznych znaczen
ceremonii i $wiat. W latach 1985-1986 stu-
diowata w szwajcarskiej Freie Hochschule
fiir Geisteswissenschaft w Goetheanum
w Dornach. Od 1994 mieszka i pracuje
w Szwajcarii.
Artystka czesto siega w swojej twor-
czosci do nauki i filozofii; szczegélnie
interesuja ja teorie gier, teoria chaosu
i porzadku, topologia, matematyka
form naturalnych, fenomenologia, mo-
nadologia Leibniza. Podkresla tez role,
jaka odegrato w jej rozwoju zetkniecie
sie z tekstami z antropozofii i mysla

Rudolfa Steinera. Poczatkowo Turewicz-

-Lafranchi duzo rysowata i malowata,

nieco pdzniej pojawity sie w jej twor-
czosci obiekty trojwymiarowe. Wykony-
wata duze rysunki tempera na szarym
papierze i symboliczne w tresci obrazy
o syntetycznej formie. Przedstawiane
na nich ksztatty byty podobne do rzezb,
ktore przyszty pozniej. Artystka nazywa
rysunki powstajace na poczatku jej
drogi artystycznej ,rysunkami choreo-
graficznymi”, przekazujacymi w sposéb
syntetyczny dynamike gestu sygnalizu-
jacego pojawienie sie¢ na nich obiektow
przestrzennych. W sposdb naturalny
Turewicz-Lafranchi przeszta nastepnie
do tworzenia form tréjwymiarowych.
Charakterystyczne dla jej sztuki jest niekon-
wencjonalne uzycie materiatdw przemysto-
wych, minimalistyczny styl oraz napiecie
miedzy doswiadczeniem sensualnym a in-
telektualng konstrukcja. Artystka realizuje
swoje prace przede wszystkim z trzech
materiatow — miedzi, mosiadzu i stali — na-
wigzujac w ten sposob do teorii zywiotow:
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ognia, powietrza i wody, ktéra stanowita
przednaukowy sposob wyjasniania rzeczy-
wistos$ci przyrodniczej. Jej prace krytyczka
Jolanta Ciesielska okreslita terminem
,obiekty-monady”. Sa chtodne i syntetycz-
ne w formie, ale tez petne wyczuwalnego
tadunku emocjonalnego, znamiennego dla
poetyckiego przekazu. W 2015 roku w Zonie
Sztuki Aktualnej w Szczecinie miata miejsce
wystawa indywidualna Turewicz-Lafranchi
Prace reczne, prezentujaca obiekty z tra-
dycyjnie przez artystke uzywanych ma-
teriatdw, powstate w Szwajcarii w latach
1993-2005.
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Jak i na gorze, tak i na dole

19911992, obiekt; metal, tasma mosiezna, drewno, farba

Praca pochodzi z wystawy indywidualnej Mat-
gorzaty Turewicz-Lafranchi pod tym samym
tytutem w galerii Laboratorium Centrum Sztuki
Wspotczesnej Zamek Ujazdowski (1992). W tym
czasie artystka interesowata sie aspektami zy-
cia duchowego, szukata inspiracji w naukach
alchemicznych, rytuatach inicjacyjnych, basniach
i filozofii. Tytut pracy, zaczerpniety z filozofii her-
metyzmu, wskazuje na nierozerwalny zwigzek ma-
terii z duchem. Obiekt przypomina pulpit na nuty
albo stojak na czasopisma; jest to forma otwarta
na przestrzen nad soba, a tym samym na wszech-
$wiat i jego duchowos$¢. Tworzac te prace, artyst-
ka wzorowata sie na baldachimach noszonych

na swiatecznych procesjach, na przyktad Bozego
Ciata, ktore symbolicznie wyznaczajq sakralng
przestrzen. Ztota tasma podkresla metafizyczny
aspekt dzieta.
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Swiatto z gory
1992, instalacja; metal

W latach 90. Turewicz-Lafranchi cze-
sto uzywata w swoich pracach symbo-
licznej triady metali — miedz, srebro

i ztoto — wskazujacej na hierarchie
stopni wtajemniczenia w alchemii.
Formy obiektow nawiazywaty do
egipskich rytualnych nakry¢ gtowy;
symbolizowaty trzy poziomy inicjacji.
Artystke interesowaty podstawowe
struktury poznawcze, badanie ele-
mentarnych energii duchowych, wie-
dza naukowa i tajemna, organiczny
sposob myslenia i dziatania. Krytycy
odnajduja w jej sztuce intelektualny

i ezoteryczny aspekt neoromantyzmu,
bliski ideom awangardy. Praca pre-
zentowana byta na wystawie Miejsca i
nie miejsca w Oronsku w 1992 roku.




Tomasz Wilmanski

(ur. 1956 ) zajmuje sie ksiazka artystyczna, poezja
wizualna, poezja konkretna, sztuka performans,
rzezba, instalacja, rysunkiem. W latach 1977-1982
studiowat rzezbe w Panstwowej Wyzszej Szkole
Sztuk Plastycznych (obecnie Uniwersytet Arty-
styczny) w Poznaniu. Od 1982 roku prowadzi au-
torska galerig¢ AT w Poznaniu; w latach 1983-1987
wspotprowadzit z Cezarym Staniszewskim galerie
RR w Warszawie. Jest jednym z niewielu w Pol-
sce inicjatorow wystaw ksiazki artystycznej oraz

poezji wizualnej, konkretnej, dzwiekowej, cyberne-

tycznej. W 1990 roku zainicjowat w galerii AT cykl
wystaw Ksigzka i co dalej, na ktorych prezentuje
sztuke artystow zwigzanych z ksiazka artystyczna,
poezja wizualna i dzwigkowa oraz net artem (od-
byto sie dotychczas dziewigtnascie edycii). Jest
autorem wielu tekstow teoretycznych na temat
ksiazki artystycznej i poezji wizualnej. 0d 2013
roku prowadzi Pracownie Ksiazki Artystycznej na
Wydziale Edukacji Artystycznej i Kuratorstwa na
Uniwersytecie Artystycznym w Poznaniu.

W polu zainteresowan artystycznych Wilman-
skiego znajduje sie przede wszystkim ksiazka
artystyczna, poezja wizualna (na przyktad kompu-
terowa animacja liternicza) i tworzenie obrazow

z piasku (mandali). Pierwsze ksiazki artystyczne
zaczat realizowac juz w latach 80. Byly to unika-
towe obiekty wykonywane recznie. Pozniej ksiazki
artystyczne czesto dopetniaty wypowiedz arty-
styczna sktadajaca sie na przyktad z projekcji wi-
deo, obiektow przestrzennych czy rysunku: Pokuta
(2009), DOM-0M (2011). Waznym elementem
twoérczosci Wilmarnskiego sa wykonywane z pia-
sku obrazy nawiazujace do buddyjskich rytuatow
usypywania mandali przez tybetanskich mnichow.
Artysta nazywa je $wieckimi mandalami; ikono-
graficznie i tematycznie podporzadkowane sa idei
sztuki oraz konkretnemu przestaniu jego realizacji
artystycznej.
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Chrzaszcz brzmi w trzcinie

1991, instalacja dzwigkowa; drewno, metal, magnetofony kasetowe

Praca pochodzi z wystawy zbiorowej Styszenie
sztuki, ktora odbyta sie w Centrum Sztuki Wspot-
czesnej Zamek Ujazdowski w 1992 roku. W sktad
instalacji wchodza trzy drewniane obiekty poma-
lowane na czarno. Wszystkie maja geometryczne
formy odwotujace sie do abstrakcyjnej architek-
tury. W kazdym z nich zainstalowany jest mag-
netofon odtwarzajacy w petli stowa — w jednym
,chrzaszcz”, w drugim ,brzmi”, w trzecim ,w trzci-
nie”. Zeby ustysze¢ dyskretny dzwiek ptynacy ze
srodka, nalezy przytozy¢ ucho do obiektu. W pracy
tej Wilmanski wykorzystat rézne media, ktore do-
petniaja sie i stanowia integralne elementy cato-
$ci, potaczyt w niej dwie sfery odbioru — wizualng
i dzwiekowa. W kontekscie wystawy powstat tez
obiekt ksiazkowy (w formie pudetka) z rysunkiem
nawiazujacym do geometrycznej ikonografii archi-
tektonicznej. Pudetko zawiera trzy kasety magne-
tofonowe z nagranymi stowami: ,.chrzaszcz”,
Jorzmi”, ,w trzcinie”.




Ryszard Winiarski

(1936-2006) malarz, tworca form przestrzennych
i scenografii, pedagog. W latach 1953-1959 studiowat
na Wydziale Mechaniki Precyzyjnej Politechniki War-
szawskiej. W 1960 roku rozpoczat studia na Akademii
Sztuk Pigknych w Warszawie na Wydziale Malarstwa,
gdzie uzyskat dyplom w 1966 roku. Juz w swojej pracy
dyplomowej — Zdarzenie, informacja, obraz — Wi-
niarski odwotywat sie do matematyki, rachunku praw-
dopodobienstwa i stosowanych w nim poje¢. W 1981
roku objat pracownie Problemy Malarstwa w Architek-
turze i w Otoczeniu Cztowieka na macierzystej uczelni,
gdzie w latach 1985-1987 i 1987-1990 petnit rowniez
funkcje prorektora. W 1990 roku otrzymat tytut profe-
sora. Laureat Nagrody im. Jana Cybisa za rok 1995.
Winiarski byt prekursorem sztuki konceptualnej;
zaliczany jest tez do artystow, ktorych tworczosé
balansuje na pograniczu sztuki i nauki. Jego kon-
cepcja sztuki wywodzi si¢ z inspiracji matematyka,
przede wszystkim rachunkiem prawdopodo-
bienistwa, a prace sa w zasadzie zapisami funkcji
zmiennej losowej. Artysta czesto to podkreslat,
nazywajac swoje obrazy ,prébami wizualnej pre-
zentacji rozktadow statystycznych”. Stanowity one
rezultat potaczonych ze soba czynnikéw przypadku
i zaprogramowania. Swoja postawa artystyczna

zanegowat samg ideg¢ obrazu jako dzieta malar-
skiego bedacego odbiciem indywidualnosci jego
twoércy. Idea Winiarskiego byta sztuka, ktérej nie
da sig oceni¢ z punktu widzenia warto$ci estetycz-
nych, ale ktdorej sens mozna wyjasnic racjonalnie
i logicznie. Juz w 1966 roku Winiarski wystapit na
1 Sympozjum Artystow i Naukowcow w Putawach
z pracami inspirowanymi rachunkiem prawdo-
podobienstwa, w ktorych wykorzystywat czarne
i biate kwadraciki, co stato si¢ wkrotce znakiem
rozpoznawczym jego tworczosci. Podobnie jak
kostka do gry.
Ryszard Winiarski konsekwentnie realizowat swoj
autorski program sztuki, a wybrana metoda pozwalata
mu na réznicowanie technik. Powstawaty obiekty
tréjwymiarowe, reliefowe, kinetyczne. W 1971 roku
na sympozjum Ztotego Grona w Zielonej Gorze po raz
pierwszy wykorzystat w swoich kompozycjach zbiory
kwadratowych ptytek lustrzanych dla uchwycenia
zmiennosci obrazu i wprowadzenia don widzéw.
W 1972 roku zaadaptowat jedna z sal Galerii Wspot-
czesnej w Warszawie na ,salon gier”, co zapoczatko-
wato szereg eksperymentow oraz wystaw krajowych
i zagranicznych, w ktorych artysta starat si¢ przemie-
ni¢ widza w autentycznego partnera i wspottworce
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dzieta sztuki. Poczawszy od pierwszej potowy lat

80., Winiarski zaczat zwracac sig ku intuicji i emo-
cjom, a w jego tworczosci pojawity sie niespokojne,
dramatyczne formy. W 1984 roku artysta formutuje
koncepcje ,Geometrii w stanie napigcia”. W 1987 roku
powstaje pierwsza z serii instalacji Geometria, czyli
szansa medytacji, budowanych w oparciu o zapalone
znicze lub cegly.
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Statystyczny zbiér ABCD. Zmienna losowa — kostka do gry

1976, akryl na ptotnie

Ryszard Winiarski podjat decyzje, by
zawezic i doktadnie okresli¢ pole swo-
ich zainteresowan w sztuce. Chciat
oczysci¢ obraz z elementow subiek-
tywnych i emocjonalnych na rzecz
obiektywnych mechanizméw. Wyko-
rzystywat do tego tak neutralne zda-
rzenia, jak rzut moneta, rzut kostka do
gry czy matematyczne tablice liczb
przypadkowych. W wypadku Staty-
stycznego zbioru ABCD narzedzie do
zorganizowania okreslonego porzadku

na ptaszczyznie obrazu — kostka do
gry — stato sig rowniez wizualnym
modelem serii czterech prac. Na ko-
lejnych ptétnach pola scianek kostki
staja sig coraz bardziej zaggszczone.
Cztery obrazy wypetniaja biate i czar-
ne kwadraty o wymiarach 1x1cm,
traktowane jako odpowiedniki zera

i jedynki w matematyce. Rozmieszcze-
nie punktéw na ptaszczyznie obrazu
to wynik rzutu kostka do gry i obliczen
matematycznych. Finalny efekt zalezy

od przypadku, jednak to artysta okre-
$lat wstepne zatozenia kazdego ,pro-
gramu” i wptywat w ten sposdb na
ogolna dynamike kompozycji, wpro-
wadzajac don elementy porzadkujace.
Jak sam wyjasniat: ,Przystepujac do
budowania obrazu czy obiektu (nazy-
wam je zreszta czesciej obszarami,
gdyz nie jestem pewny, czy nazwa
«obraz» odpowiada ich charakterowi),
ustalam przede wszystkim reguty
postepowania, reguty gry, a potem

zapraszam przypadek do udziatu

w realizacji. [...] Na powierzchni czy
w przestrzeni odbywa sie specyficzna
rozgrywka, poddana prawom logiki
przypadku. Wraz z przybywaniem
programoéw reguty gry komplikuja sie,
zmienna losowa staje wobec coraz

to nowych zadan i tak obszary od
najprostszych przechodza do coraz
bardziej ztozonych”.



Zimowe wakacje [Winter Holiday Camp]

Zimowe wakacje [Winter Holiday Camp
(WHC)] to wydarzenie o charakterze eks-
perymentu artystycznego, przygotowane
przez migdzynarodowa grupe artystow

i dziataczy, badajaca perspektywy transfor-
macji Centrum Sztuki Wspoétczesnej Zamek
Ujazdowski pod katem praktyk demokra-
tycznych. Inicjatorem Zimowych wakacji byt
Pawel Althamer, zainspirowany praktyka

pedagogiczna Janusza Korczaka. W pierwot-

nej wersji projektu chodzito o wytracenie
publicznosci z biernej postawy odbiorcy,

o aktywizacje poprzez zabawe i improwiza-
cje. Zamek miat zosta¢ oddany w rece dzie-
ci, by poruszyty wyobraznie dorostych. Tak
pomyslany projekt zawieszatby wewnetrzny
porzadek instytucji, anarchizowatby ja,
zastepujac na pewien czas wszystkich pra-
cownikow dzieémi. Jednak pod wptywem
doswiadczen zebranych podczas 7. Berlin
Biennale Althamer zmienit projekt i zde-
cydowat sie otworzy¢ Zimowe wakacje na
dziatania wspdlnotowe. Razem z Arturem

Zmijewskim zaprosili do wspétpracy Noaha
Fischera i aktywistow Occupy Museums.
Powstata grupa robocza ztozona z artystow
i dziataczy spotecznych z Polski, Nowego
Jorku, Nowego Orleanu, Berlina, Meksyku,
Madrytu, Budapesztu i Buenos Aires. Dys-
kutowany na biezaco projekt WHC ulegt

przemianie i jego celem stato sie¢ przeksztat-

cenie Centrum Sztuki Wspotczesnej Zamek
Ujazdowski w instytucje zarzadzana demo-
kratycznie. Mieli w nim bra¢ udziat wszyscy
pracownicy instytucji, dyrekcja, widzowie
oraz zaproszone dzieci. W tym tez czasie
zaognit sie konflikt zatogi z dyrektorem
i artysci chcieli, zeby WHC stato si¢ swego
rodzaju odpoczynkiem dla pracownikow
instytucji od nasilajacych sie stresow.
Prace nad przygotowaniem projektu
rozpoczety sie wiosng 2013 roku, na-
tomiast jego realizacja miata nastapic
zima tegoz roku w Zamku Ujazdowskim.
W zwigzku ze zta sytuacja finansowa
instytucji w listopadzie 2013 dyrektor
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Fabio Cavallucci usunat WHC z programu.
Kolegium Kuratoréw Centrum Sztuki Wspot-
czesnej Zamek Ujazdowski podjeto jednak
decyzje o dalszej wspdtpracy z artystami

i kontynuac;ji dziatan — miejscem realizacji
byta czesé sal galeryjnych, ktore staty puste
po zakonczonej wystawie British British
Polish Polish. Pod koniec 2013 roku zaczety
sie tam trwajace wiele dni spontaniczne

i improwizowane dziatania artystyczne,
miedzy innymi wspolne malowanie wielkiej
Sciany dziatowej w jednej z galerii. Ostatecz-
nie kolektywne malowidto, jakie na niej po-
wstato dzieki tworczej pracy artystow oraz
dorostych widzow i dzieci, zostato przyjete
do Kolekcji, podobnie jak wiele drobnych
prac stworzonych podczas wspélnego
malowania.



]

Zimowe wakacje [Winter Holiday Ca
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2013,/2014, projekt w procesie, malowidto w trzech czesciach;
$cianka dwustronnie malowana, ptyta pil$niowa i kartonowo-gipsowa, olej, ptétno



Jan Wyzykowski

(ur. 1956) malarz, performer, autor tekstow
teoretycznych o malarstwie, tekstow litera-
ckich, dramatow, dziet filmowych. Studio-
wat w warszawskiej Akademii Sztuk Pigk-
nych, gdzie w 1981 roku uzyskat dyplomy
w pracowni malarstwa prof. Jana Tarasina
i pracowni rzezby prof. Jerzego Jarnuszkie-
wicza. Artysta od poznych lat 80. prowadzi
nieprzerwane studia nad podstawami ma-
larskiego medium i jego jezykiem, w szcze-
g6lnosci interesuje sie percepcja barwy oraz
struktura obrazu.
Po ukonczeniu Akademii Wyzykowski
wykonat dwa studia strukturalistyczne
i na ich podstawie, wedtug witasnej teorii
gam harmonicznych, namalowat synte-
tyczne obrazy wklestosci i wypuktosci,
ktore pokazat w 1992 roku na wysta-
wie indywidualnej Gamy harmoniczne
w Centrum Sztuki Wspodtczesnej Zamek
Ujazdowski. W latach 1995-2003 arty-
sta nie brat udziatu w wystawach. W tym
czasie zajmowat sie teoria kanatu

koloru w siatkéwce oka, modelami koloru
oraz teatrem plastycznym i pisaniem dra-
matow. W 2004 roku, analizujac problem
przestrzennosci ptétna, odkryt perspekty-
we zwrotna oraz model barw ztamanych
(perspektywa zwrotna to stworzony przez
Wyzykowskiego termin odnoszacy sie do
udanej proby pokazania trzech planéw
z uwzglednieniem prostokatnej ptaszczyzny
obrazu). Formutowane przez niego teorie
dotyczyty wielu probleméw plastycznych,
aich artystyczne realizacje — kilka serii
obrazéw — stawaty sie niemal matema-
tycznymi konstrukcjami, kierujac zarazem
autora w strone duchowego przezycia.
Wyzykowski wielokrotnie wspotpracowat
z matematykiem Cezarym Suskim. W 2007
roku wykonat serie performanséw o ma-
larstwie i malarzach, ktore zadedykowat
miedzy innymi Cézanne owi, van Goghowi
i Strzeminskiemu.

W 2010 roku artysta podjat na nowo

mtodzienczy projekt nazwany Nowym
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strukturalizmem, realizujac struktury na
podstawie studium z lat 80. Rok 2011,
w ktorym zakonczyt prace nad struktura-
mi, sam uwaza za przetomowy. W 2016
roku wydat eksperymentalng powies$é
Kula, ktérej czescia trzecia jest Kompen-
dium probleméw malarskich.
Wyzykowski tworzy cykle obrazéow, a kazdy
z nich poswiecony jest innemu zagadnieniu,
skutkujac roznorodnoscia form. Artysta kon-
tynuuje badania nad forma i kolorem, two-
rzy kompozycje figuralne oraz przestrzenne,
ktore sa efektem jego wieloletnich dociekan
na temat natury malarstwa i mozliwosci,
jakie tkwiag w obrazie.



Jan Wyzykowski
Wklestos¢ stozkowa

1992, olej na ptotnie
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We wczesnym okresie twdrczosci Wyzykowski
zajmowat sie¢ studiami strukturalistycznymi oraz
teorig barw, ktore postuzyty mu do dalszych badan
nad efektami wklestosci i wypuktosci w obrazie.
Skutkiem tych poszukiwan byty utrzymane w abs-
trakcyjnym nurcie syntetyczne prace malarskie,
prezentowane w latach 90. na indywidualnych

i zbiorowych wystawach. Gamy harmoniczne (GH)
to wybrane przez artyste rozne ciagi kolorystycz-
ne, w ktérych biegun jasny zmierza do wypuktosci,
a ciemny do wklestosci. Wyzykowski poszukiwat
GH na ptaskich modelach w ksztalcie kota, z uzy-
ciem czystych barw z klasycznego kota barw. Na
tto z czystego koloru naktadat strukture z kropek,
takze z czystego koloru, ale innego niz tto. Po
zmruzeniu oczu, co wywotuje efekt nieostrosci,
czysta struktura ujednolica sie do koloréw ztama-
nych (brudnych, na przyktad brazéw), za kazdym
razem innych, w zaleznosci od miejsca na kole
barw. Kolory ztamane ksztattuja rozne GH. —)>



Jan Wyzykowski

Wypuktos¢ stozkowa

1992, olej na ptotnie

— Oczywiscie GH ujawniaja swoja zasade pod-
czas przejscia jednej strefy w inng na ptaszczyznie
obrazu. Najprostsza konstrukcja prezentowania
GH jest koncentryczna, jednak nie w oparciu

o koncentryczne kota, tylko owale: im blizej krawe-
dzi obrazu, tym wiekszy owal i bardziej prostokat-
ny, im blizej srodka — tym mniejszy i bardziej okra-
gly; tylko w centrum ujawnia si¢ mate, regularne
pole w ksztalcie kotka.
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Jan Wyzykowski

Wklestos¢, wypuktosé

1992, olej na ptotnie




Krzysztof Zarebski

(ur. 1939) twérca performanséw, malarz,
rzezbiarz, autor scenografii. W latach
1962-1968 studiowat na Wydziale Malar-
stwa i Grafiki Akademii Sztuk Pieknych

w Warszawie (w pracowniach prof. Jana
Wodynskiego i prof. Stefana Gierowskiego).
W latach 1983-1991 nalezat do artystyczne;j

grupy Rivington School w Nowym Jorku.
Krzysztof Zarebski jest jednym z pionieréw perfor-
mansu w Polsce. Jego tworczos¢é oscyluje wokot
tematow przemijania, proceséw biologicznych,
pamigci, erotyzmu. Po ukonczeniu studiéw na
Akademii Sztuk Pigknych malowat obrazy w stylu
modnej w tamtym okresie nowej figuracji. Na jego
ptétnach pojawiaty sie tez takie rekwizyty co-
dziennosci, jak okulary, kurki od kranu czy prysz-
nice, ktére taczyt z prostymi ksztattami geome-
trycznymi i abstrakcyjnymi strefami barwnymi. Juz
wtedy probowat wyj$¢ poza ptaszczyzne obrazow:
zawieszat przed nimi barwne filtry, dzigki czemu
uzyskiwat zmiane uktadow barwnych. Od 1971
roku Zaregbski rozpoczat dziatania artystyczne
o charakterze performansu i happeningu, pozosta-
jac jednak wiernym swojej malarskiej wyobrazni.
Byly to akcje plastyczne, environments, ktore
czesto utrwalat na fotografii i tasmie filmowej.

W 1972 sformutowat ideg ,sfer kontaktu”, ktora stata
si¢ podstawa wielu jego pozniejszych akcji. Do swoich
realizacji uzywat materii ozywionej (mech, trawa,
pijawki, ryby) i nieozywionej (pigmenty, tasmy lub
ptyty gramofonowe, 16d, btoto) — i starat sie je w od-
powiedni sposéb potaczyc, zetkna¢ w bezposrednim
kontakcie z ciatem ludzkim. W jego dziataniach wazna
role odgrywato ciato modelek lub jego wtasne.
Zarebski otwierat pole dla wyobrazni, operujac
zaskakujacymi zderzeniami, na przyktad umiesz-
czajac na klawiaturze fortepianu trawe lub sypiac
w jej miejsce piasek, w ktory nastepnie wtykat
gwizdki (1975). Czestym rekwizytem w jego pra-
cach byta tasma magnetofonowa z nagrana mu-
zyka. Artysta nie odtwarzat jej jednak, ale wieszat
tasme na sznurku i ,udzwiekawial”’, wprowadzajac
w ruch za pomoca wentylatorow, naklejat na pa-
pier i eksponowat jak obraz lub wtapiat w brytke
lodu (Zamrozenie dzwigku, Dialog, 1974). W 1975
rozpoczat si¢ bardzo wazny dla Zargbskiego
okres (trwajacy do 1981) wspotpracy z rezyserem
i dramatopisarzem Helmutem Kajzarem. Pracowat
z nim w ramach teatru metacodziennosci, czyli
teatru, ktory wychodzit poza scene, do foyer, szat-
ni, na ulice. Byly to czesto akcje uliczne podobne
do performansu.
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W 1981 roku Krzysztof Zarebski wyjechat z rodzing do
Stanéw Zjednoczonych, gdzie zastat go stan wojenny.
Artysta mieszka do dzisiaj w Nowym Jorku i kontynuuje
dziatalnos¢ artystyczna. W poréwnaniu z wezes$niejszy-
mi wystapieniami o charakterze efemerycznym, para-
teatralnym, w jego amerykarskim okresie tworczosci
nastapito wyrazne przesuniecie akcentow — bardzo
wazny stat si¢ dla niego przedmiot, rzezba, instalacja,
czyli materia i trojwymiarowosc¢. Nadal czesto postuguje
sie przedmiotami znalezionymi, ktore przetwarza w for-
my asamblazy.



Krzysztof Zarebski
Ramie i tyzeczka

1995, asamblaz; szkto akrylowe, metal, pcv, wosk syntetyczny
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W latach 90. Krzysztof Zarebski tworzyt obiek-

ty konstruowane z gotowych przedmiotow
codziennego uzytku — niektore w duchu iscie
dadaistycznym. Byty to mate i dos¢ kruche asam-
blaze, jak obie prace prezentowane w Magazynie
Studyjnym Kolekcji. Wiele z uzytych do nich
przedmiotow artysta juz wczesniej wykorzystywat
w performansach, miedzy innymi tyzeczki, ramiona
od gramofonow, tasmy magnetofonowe, ptyty
analogowe, puszki, sztuczne paznokcie, wibra-
tory, stuchawki telefoniczne. Ramie i tyZzeczka to
tyzeczka potaczona z ramieniem gramofonu oraz
uttuczona potéwka ptyty analogowej zalana wo-
skiem syntetycznym; cato$¢ jest zamocowana na
kawatku sttuczonej szyby.
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Czarny kwadrat

1996, asamblaz; ptyta analogowa, puszka,
szkto akrylowe, tasma magnetofonowa, tasma samoprzylepna

Czarny kwadrat to trzy fragmenty
pottuczonej ptyty gramofonowej uto-
zone na plytce ze szkta akrylowego

w ksztatt kwadratu, na ktérym spo-
czywa mocno zgnieciona puszka po
napoju. Kompozycje obramiaja proste
kawatki tasmy gramofonowej, zabez-
pieczone przezroczysta folia. Zarebski
niektére elementy swoich asamblazy
zatapiat w szkle akrylowym, by prze-
chowac pamiec o dotyku czy dzwigku.
Wykorzystywane przedmioty nie sa
zwyktymi artefaktami codziennosci
— dla artysty maja okreslone znacze-
nie symboliczne, na przyktad ptyty
gramofonowe oznaczaja ulotnosc,
czas przeszty, a tasmy magnetofono-
we — pamiec.

W obu pracach dobrze wida¢
watki mocno zakorzenione

w twérczosci artysty: uzycie
nosnikow dzwieku jako symbo-
licznego zapisu muzyki, wpro-
wadzanie fragmentow znale-
zionych i potaczonych ze soba
przedmiotéw jako swoistych,
zdefiniowanych przez artyste
Lstref kontaktu”. Zarebski, ta-
czac i modyfikujac przedmioty
iich czesci, tworzy zupetnie
nowy obiekt, ktéry ma by¢ nie
tylko wizualnym wyobraze-
niem rzeczy. Walor estetyczny
powstatego obiektu réwniez
jest dla niego wazny: przyzna-
wal, ze brzydkim znaleziskom
stara sie przywrocic piekno.
Dodaje tez odrobine humoru,
czasami ironii.

r



Monika Zawadzki

(ur. 1977) artystka wizualna i projektantka graficz-
na, tworzy rzezby, obiekty, instalacje, malarstwo

i wideo. Studiowata na Wydziale Grafiki w war-
szawskiej Akademii Sztuk Pieknych. W 2002 roku

otrzymata dyplom z wyréznieniem rektorskim, przy-

gotowany w Pracowni Grafiki Warsztatowej pod
kierunkiem prof. Rafata Strenta. W 2011 roku ukon-
czyta studia doktoranckie na macierzystej uczelni.
Wazna czescia jej pracy artystycznej jest projekto-
wanie uzytkowe. Jako autorka identyfikacji wizual-
nej i layoutu oraz dyrektor artystyczna wspaéttwo-
rzyta magazyny ,DIK Fagazine” (2005-2013) oraz
,K MAG” (2008-2011). 0d 2003 do 2007 prowa-
dzita w Warszawie niekomercyjna galeri¢ ZOO.
Tworczo$¢ Moniki Zawadzki jest otwarcie za-
angazowana spotecznie, jej prace wpisuja sie
w refleksje o krzywdzie, biedzie, agresji, brutal-
nosci. Do wiodacych tematow naleza relacje
z natura i cywilizacja, problem kreowania toz-
samosci, przedstawiany za pomoca ksztattow
pozbawionych cech indywidualizmu, kwestia
Innego (ukazywanego gtéwnie pod postacia
zwierzat) i wykluczenie spofeczne. Artystka

krytykuje idee antropocentryzmu, sprzeciwia
sie wykluczaniu innych gatunkéw z naturalnej
wspolnoty i odmawianiu im podmiotowosci.
Utozsamiajac Innego ze zwierzeciem, Zawadz-
ki zrownuje je z cztowiekiem i afirmuje rézne
aspekty mitosci, wychodzac poza tradycyjne
jej rozumienie. Jedna z waznych kwestii podej-
mowanych przez artystke sa tez zagadnienia
dotyczace relacji miedzy ludzmi, miedzy ludzmi
i zwierzetami, a w koncu drabiny pokarmowej
i przemiany materii, w tym materii nieozywio-
nej. Tematy te dominowaly na jej wystawie
indywidualnej Bydfo w Zachecie (2014).
Zawadzki wypracowata charakterystyczny wizual-
ny jezyk wypowiedzi oparty na powtarzalnych mo-
dutach, ktorymi operuje w projektach graficznych
i realizacjach trojwymiarowych. Jej prace, zwiezte
komunikaty w ograniczonej gamie kolorystycznej
(do czerni i bieli; czasami robi tez obiekty z prze-
zroczystego szkta akrylowego ), tworza czesto
rozbudowane instalacje przestrzenne.
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Monika Zawadzki

Rzezba zebracza

2011, rzezba; zywica epoksydowa, metal, styropian
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Obie prace przechowywane w Magazynie Studyj-
nym Kolekgji to fragmenty instalacji Bez tytutu trzy
rzezby jeden mural z wystawy zbiorowej Swiat nie
przedstawiony. Dokumenty polskiej transformacji
po 1989 roku z cyklu Postdokument, prezentowa-
nej w Centrum Sztuki Wspodtczesnej Zamek Ujaz-
dowski w 2012 roku. RzeZba zebracza przedstawia
monumentalna, stojaca noge, w ktdrej gorna czesc¢
wmontowana zostata reka, wyciagnieta w gescie
zebrania. Bieda sktada sie z kilku identycznych
modutdéw w ksztatcie rak utozonych w zapetlony,
samoblokujacy si¢ system w ksztalcie otwartego
szescianu. Obie prace sa czarne. Na wystawie
rzezbom towarzyszyt mural Zielona wyspa,
przedstawiajacy nadnaturalnej wielkosci posta¢
cztowieka ukazanego w czterech pozycjach —

od wyprostowanego do lezacego.—>
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Bieda

2011, rzezba; zywica epoksydowa,
metal, styropian

— Przestrzenne prace Za-
wadzki, oszczedne w formie,
niejednoznaczne w tresci,
operuja umownoscia i skro-
tem, przy czym niepozbawione
sg tez dozy ironii. Jej rzezby

o prostych ksztattach maja
typowa dla tej artystki este-
tyke, pochodnag jej projektow
graficznych — sa to zgeome-
tryzowane formy nawiazujace
do ludzkiego lub zwierzecego
ciata, zazwyczaj wykonane

z zywicy epoksydowej i poma-
lowane czarng farba. Z roznych
modutowych elementow Za-
wadzki konstruuje amorficzne
istoty, zlepience.




(ur. 1980) malarz, autor rysunkéw, rzezh,
obiektow, instalacji. Ukoriczyt malarstwo na
krakowskiej Akademii Sztuk Pieknych, tam
tez uzyskat dyplom w 2005 roku w pracow-
ni prof. Leszka Misiaka. W 2013 jego obrazy
prezentowano w ramach wystawy gtéwnej
Palazzo Enciclopedico na Biennale Sztuki
w Wenegji.
Ziotkowski, cho¢ uprawia raczej tra-
dycyjne gatunki malarstwa — pejzaz,
martwa nature, portret, akt — swoja
tworczoscia zdecydowanie odciat sie
od wczesniejszej formacji malarzy,
ktorzy pojawili sie na polskiej scenie
artystycznej w okolicach roku 2000.
Nie interesowata go i nadal nie interesu-
je ani zastana rzeczywistos¢, ani Swiat
przetworzony w mediach.

Jakub Julian Ziotkowski

Sztuke rozumie jako autonomiczna sfere
nasycona wtasnymi kodami i motywami,
bogata w gotowe do uzycia stylistyki. Inspi-
racji szuka we wtasnej gtowie i w tradycji
artystycznej, siegajac miedzy innymi do
surrealizmu, malarstwa metafizycznego,

kultur pozaeuropejskich, Hieronima Boscha,

Giorgia de Chirico, Alfreda Kubina, Jamesa
Ensora, Otto Dixa czy Pabla Picassa. Ten
rozbudowany eklektyzm spaja fantazja
artysty, dla ktérego najwazniejszym odnie-
sieniem sa jego wtasne obrazy. Ziétkowski
wydaje sie prowadzi¢ nieustanny dialog

z wiasnym malarstwem, a tworzone przez
niego wizje odsytaja do rewiréw marzen,
snéw, pragnien, podswiadomych lekéw,
niepokojow. Na jego ptétnach az kipi od
detali i szczegotow, panuje na nich swoisty
horror vacui. Czesto sa to geste struktury
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z rozbudowanymi narracjami rozwijajacymi

sie jak szkatutkowe opowiesci.
W 2007 roku powstaty (na wystawe
Demi volte) pierwsze rzezby Ziotkow-
skiego, ktory przeniost w trzeci wymiar
niektore elementy ze swoich obrazow.
Pojawity sie tam surrealistyczne przed-
mioty wyciete z ISniacego szkta akry-
lowego i drewniane machiny, a takze
zagadkowe portrety. W 2013 w ramach
prezentacji Raw Thoughts artysta poka-
zat obiekty przypominajace makiety sce-
nograficzne. W ostatnich latach w jego
twarczosci pojawito sie zainteresowanie
symbolika religijna i obiektami kultu. Za-
czat tez regularnie wspétpracowac z ar-
tystka Hyon Gyon, ktora czerpie inspira-
cje z praktyk korearskiego szamanizmu
i energii transcendentalnej.



Jakub Julian Ziotkowski

Genesis

2013, olej na sklejce
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Obraz przedstawia reprezentatywny dla Jakuba
Juliana Ziétkowskiego zbior motywow: fantazyj-
nie znieksztatcone ludzkie ciata, surrealistyczne
potwory i pejzaz (morski) — catos¢ przywodzi na
mysl klimat dziet Hieronima Boscha. Dziwaczne
stwory zebrane na brzegu morza, na ktérego po-
wierzchni widac tawice oczu, przygladaja sie, nie-
co znudzone, wychodzacej z wody postaci. To gro-
teskowe stworzenie ma kobiece cechy ptciowe,

a jego dos¢ odrazajace nagie ciato pokryte jest
gesto wypustkami przypominajacymi mate penisy.
Na niemal tysej czaszce wisza kokieteryjnie upiete
kokardki. Istota ta zamaszystym krokiem wkracza
na brzeg, trzymajac w reku jednookiego i jedno-
noznego stwora. Ziotkowski stwarza na ptotnach
wymyslone $wiaty, ktdre sa z jednej strony obce,

z drugiej jednak dziwnie znajome, jakby wywodzity
sie z koszmardw sennych.
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