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			OD WYDAWCY
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			Paweł Chmielewski

			 

		

		
			„Marian Osuch patrzy na graffiti” – tego filmu nikt już nie nakręci. Nie żyje główny bohater, nie żyje genialny twórca. Gdybym miał wybrać najbardziej ponurą i zarazem tragiczną figurę polskiego kina, wskazałbym na tytułową postać dokumentu Krzysztofa Kieślowskiego „Z punktu widzenia nocnego portiera”. Myślę o tym, jak ten nieistotny człowiek owładnięty pasją kontroli, chodzący regulamin „w ładnej czapce”, patrzy na grafficiarzy. Patrzy na nich przez okno smutnego pokoju i z offu padają słowa o ciężkich robotach, o zesłaniu na Żuławy. 

			Marian Osuch patrzący na graffiti jest dziś postacią niemożliwą. Nie zanosi się na karę śmierci dla street artu. Nawet na chłostę na rynku, publiczną. Spojrzał nocny portier na swoją dziedzinę i zapłakał, bo nic już nie było do skontrolowania. Wszędzie graffiti, murale, szablony i vlepki.

			Street art to jedna z kwintesencji amerykańskiej sztuki. Gdzie szukać jej miejsca w starciu dwóch nurtów, dwóch gigantów – Jacksona Pollocka z Edwardem Hopperem. Starciu abstrakcji, ekspresji, patrzącej na Kandinsky’ego i amerykańskie eksperymenty Mondriana czy świetlistej, pełnej eleganckiego chłodu i metafizycznej pustki jak z Giorgia de Chirico? Bliżej sztuce ulicznej do szaleńczych, abstrakcyjnych robaczków czy do smutnego realizmu?

			Z pozoru street art łączy w sobie „Dzień ojca” Pollocka i „Nocne marki” Hoppera. Wychodzi jednak z nurtu nie znoszącego reguł, migotliwego, dopuszczającego mieszanie norm i gatunków. Sztuka ulicy to dziecko pop artu i komiksu. Dziecko Roya Lichtensteina, który na ogromne płótna przenosił Kaczora Donalda i komiksowych bohaterów.

			Graffiti jest mozaiką barw, scen, bohaterów, interakcji. Tak amerykańskie i mozaikowe jak „Hannah i jej siostry” Woody’ego Allena, lub „Magnolia” P. T. Andersona. Odgrywa rolę naturalnej scenografii filmów gangsterskich i seriali. Wytrawny znawca rozpozna londyńskie, chicagowskie, nowojorskie dzielnice tylko po układzie i kolorze ulicznej sztuki. Słynny budynek Fifth Pointz przy Long Island stał się ikoną fotografii, dokumentu. Po zamalowaniu – przez właściciela – murali trzystu artystów z całego świata, demonstrowało kilka tysięcy osób, a skargę obywatelską analizuje już trzeci sędzia.

			Graffiti jest miarą wolności. Popatrzmy na relacje z burzenia berlińskiego muru. Szary z jednej, radośnie kolorowy z drugiej. Graffiti jest też bohaterem kryminalnej intrygi. W drugim odcinku „Sherlocka” (opartym na „Człowieku z wywiniętą wargą”) bez sprayu i pokrytych tagami podziemi londyńskiego metra nie byłoby spektakularnej fabuły.

			 

		

	
		
			 

			3 rocznica powstania Projektora (fotoreportaż)
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			Wystawa pokonkursowa „Ulica Zbożowa”, wernisaż
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			Mural na trzecie urodziny „Projektora”

			 

		

		
			[image: 2_02_geborek%2003.psd]
		

		
			Koncert Rafała Gęborka w klubie „Kotłownia”

			 

		

	
		
			 

			TEMAT NUMERU: STREET ART

			Nurty główne (Taksonomia w obrębie polskiego street artu), Artur Wabik

			 

		

		
			Street art jest pierwszym masowym zjawiskiem w sztuce współczesnej, w którym polscy artyści biorą udział bez opóźnień, wynikających z podziału świata na wschód i zachód. W równej mierze, co upadek „Żelaznej Kurtyny”, przyczynił się do tego dynamiczny rozwój Internetu.

			 

		

		
			Dostęp do przestrzeni wirtualnej – dziś naturalnego rozszerzenia przestrzeni publicznej – był pod koniec lat 90. kluczowym czynnikiem dla upowszechnienia się street artu, który w krótkim czasie zalał ulice miast na całym świecie – od Brazylii po Chiny. W 2008 r. jedno z najważniejszych światowych muzeów sztuki współczesnej, londyńskie Tate Modern, zorganizowało spektakularną wystawę street artu, która przyciągnęła uwagę marszandów i kolekcjonerów. Kilka miesięcy później we Wrocławiu odbyła się pierwsza edycja Międzynarodowego Biennale Sztuki Zewnętrznej OUT OF STH. Można śmiało powiedzieć, że w tej dziedzinie od początku dotrzymywaliśmy kroku reszcie świata – być może nawet nieco zbyt gorliwie.

			Przez długi czas wyróżnikiem street artu był jego oddolny charakter. Artyści tego nurtu, często wywodzący się z ruchu graffiti, mieli w zwyczaju realizować swoje prace nielegalnie, z pominięciem jakichkolwiek pozwoleń, konsultacji społecznych czy wsparcia instytucjonalnego. W efekcie prace street artowe miały najczęściej skromną skalę i nietrwały charakter. Wraz z eksplozją mody na street art realizacje te nabrały rozmachu i trwałości, lecz straciły oddolny charakter. Wielu badaczy otwarcie stawia pytanie o to, czy prace zamawiane podczas tzw. festiwali street artu (są to przede wszystkim murale), mieszczą się jeszcze w pojęciu street artu. Kolejnym problemem jest nadmierna ilość murali: w latach 2009-2013, tylko we Wrocławiu, Poznaniu, Gdańsku, Gdyni, Krakowie, Katowicach, Warszawie i Łodzi zrealizowano łącznie aż 230 murali artystycznych (liczba szacunkowa, dane pochodzą ze stron internetowych i materiałów promocyjnych organizatorów). W kolejnych latach ich ilość wzrosła niemal dwukrotnie, do ponad 100 ścian rocznie. 

			Równocześnie z festiwalami organizowane są wystawy i aukcje street artu, co wymusza na artystach przenoszenie motywów w mniejszej skali na płótna lub papier. Dotychczasowy rekord cenowy za pracę polskiego artysty z nurtu street artu, sprzedaną na aukcji w Polsce, wynosi 9.500 pln i należy ex aequo do Petera Fussa (Dom Aukcyjny Rempex, 2011 r.) i Mariusza M-City Warasa (Gdańska Galeria Miejska, 2014 r.). Na tle swoich rówieśników, zajmujących się klasycznym malarstwem sztalugowym, czy np. sztuką video, twórcy street artu osiągają za swoje prace stosunkowo wysokie ceny. Warto przy tym pamiętać, że dużą część rynku zbytu stanowią dla nich galerie i aukcje zagraniczne. Sukcesy komercyjne nie dają jednak odpowiedzi na pytanie: na ile prace z nurtu street artu sprawdzają się poza swoim naturalnym środowiskiem? Wróćmy więc na ulice. Polski street art można roboczo podzielić na cztery nurty – pamiętając jednakże, że wielu artystów działa na ich styku. 

			Najbardziej popularnym i przystępnym dla widza jest nurt ilustracyjny, który reprezentuje m.in. łódzka grupa Etam Cru (Sainer, Bezt), związana z nią Natalia Rak, a także występujący często w duecie – Sepe i Chazme. Ich murale są figuratywne i narracyjne, przy czym narracja ta najczęściej sprowadza się do żartobliwej anegdoty. Mają charakter typowo dekoracyjny, rzadko nawiązują do konkretnej problematyki czy ideologii. Nurt ilustracyjny posiada swoją odmianę w szablonie, której przedstawicielami są m.in. Czarnobyl, Maniac czy częstochowska grupa Monstfur. 

			Pod względem formalnym, na przeciwnym końcu skali znajdują się twórcy z nurtu abstrakcyjnego: Nawer, Pener, Roem, Autone, Goro, Ixi Color, czy odstająca nieco od pozostałych, specjalizująca się w ceramice NeSpoon. Nie jest jak sądzę kwestią przypadku, że wielu z twórców nurtu abstrakcyjnego to z wykształcenia architekci. Ich prace, złożone z wielobarwnych plam, linii lub organicznych kształtów cechują dobrym osadzeniem w kontekście architektonicznym i urbanistycznym. Część z nich należy do międzynarodowej grupy „Graffuturystów”, zrzeszającej twórców wywodzących się z graffiti, którzy znaleźli wspólny artystyczny mianownik w abstrakcji.

			Przedstawicielami trzeciego nurtu, który określam jako zaangażowany, są m.in. Twożywo, Trzecia Fala (Paczkowski), Radykalna Akcja Twórcza, Abramowski czy Peter Fuss – a więc artyści usytuowani pomiędzy obszarem aktywizmu społecznego a polem sztuki. Zawodowi rewolucjoniści, specjaliści od culture jamming – pisze o nich Piotr Zańko (Piotr Zańko. „Zabijemy was słowami. Prowokacja kulturowa w przestrzeni miejskiej i w internecie”, Warszawa 2012). Ja zaś zaryzykuję stwierdzenie, że to w wśród nich należy szukać polskiego odpowiednika Banksy’ego. Niestety, subwersywne praktyki w street arcie należą w Polsce do rzadkości. Choć artyści tego nurtu są znacznie bardziej zróżnicowani, niż przedstawiciele poprzednich dwóch, łączy ich to, że wszyscy chętnie sięgają po szablon. 

			Ostatnim nurtem – być może najciekawszym – jest nurt krytyczny, który można opisać również jako ostentacyjnie niezaangażowany. Ma w zasadzie tylko dwóch wyrazistych przedstawicieli, którymi są Sławek Zbiok Czajkowski i Michał Pikaso Linow. Czajkowski jest jednocześnie drugim po Warasie, najbardziej rozpoznawalnym na świecie polskim artystą street artowym, a także współtwórcą i kuratorem wrocławskiego biennale OUT OF STH. Podobnie jak całe biennale, Zbiok przeszedł długą i ciekawą drogę: od estetyzacji do problematyzacji przestrzeni publicznej. Cechą wspólną twórczości Czajkowskiego i Linowa jest radykalne badanie ram gatunku – poprzez próby ich rozsadzania. 

			Jednocześnie komercjalizacja street artu podważa jego pierwotną tożsamość. Wraz z popularnością zjawiska rośnie zapotrzebowanie na kolejne murale. Urzędy miast, rady dzielnic, uczelnie wyższe, muzea, instytuty, fundacje i stowarzyszenia, a wreszcie osoby prywatne i podmioty komercyjne – wszyscy widzą w muralach stosunkowo tanią i efektowną formę promocji. Niestety, bardzo często konieczność podporządkowania się funkcjom promocyjnym lub kommemoratywnym odbija się negatywnie na jakości samych malowideł. Street art to precedens. W dodatku precedens wielokrotny: po raz pierwszy w historii sztuk wizualnych pojawił się ruch o tak masowej skali; po raz pierwszy zjawisko jeszcze żywe i cały czas jeszcze nabierające rozpędu jest poddawane tak usilnym próbom zdefiniowania; w końcu po raz pierwszy w tworzeniu ram i tożsamości zjawiska artystycznego uczestniczy na taką skalę internet. (Ze wstępu do wystawy „FALE. Subiektywna historia polskiego street artu”, Sopot 2014.).

			Wydana w ubiegłym roku książka Sebastiana Frąckiewicza „Żeby było ładnie” jest pierwszą próbą krytycznego spojrzenia na polski street art i jego dorobek. Wcześniejsze publikacje o tej tematyce skupione były raczej na prezentacji sylwetek poszczególnych twórców i próbach uporządkowania pojęć; zarysowania podobieństw i różnic pomiędzy zjawiskami w obszarze street artu. Choć „Żeby było ładnie” jest jedynie zbiorem wywiadów, to książka okazała się strzałem w dziesiątkę. W rozmowach z Frąckiewiczem artyści i kuratorzy przyznają, że sami mają więcej pytań, niż odpowiedzi. Generalnie jednak dostrzegają problem, co najlepiej widać w najnowszych, zaangażowanych ideowo działaniach Mariusza Warasa, który od ubiegłego roku jest także wykładowcą w pracowni street artu na szczecińskiej Akademii Sztuki. Książka Frąckiewicza wpisuje się w szerszą debatę, do której właśnie jako społeczeństwo dojrzeliśmy – o przestrzeni publicznej, jej jakości i charakterze. Bez wątpienia to, co wydarzy się dalej w polskim street arcie, będzie w niej ważnym głosem.
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			Mural IPN-u upamiętniający ofiary zbrodni wołyńskiej. Projekt: Mikołaj Ostaszewski, realizacja: Good Looking Studio, Warszawa 2013 r.

			Fot. z archiwum Artura Wabika
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			Murales is Dead, Michał Linow, Katowice Street Art Festival 2014 r. Fot. Michał Linow
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			Miasta w Polsce, w których namalowano więcej niż jeden mural (stan na rok 2014). Z archiwum Artura Wabika
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			Sebastian Frąckiewicz

			Żeby było ładnie. Rozmowy o boomie i kryzysie street artu w Polsce

			367 s. ; 22 cm

			Poznań : Galeria Miejska „Arsenał”, 2015

			75.052(438)
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			„Zakaz Muralowania”, z cyklu „Uwolnić Ściany”, Mariusz M-City Waras, Gdańsk 2016 r. Fot. Mariusz Waras

			 

		

	
		
			 

			Słowniczek podstawowych pojęć, Artur Wabik

			 

		

		
			Street art – nurt w sztukach wizualnych, obejmujący nieinstytucjonalne działania artystyczne w przestrzeni publicznej. W tym pojęciu mieszczą się niemal wszystkie znane obecnie formy i techniki, m. in.: napisy, symbole, ilustracje, kompozycje abstrakcyjne, wykonane odręcznie i od szablonu, pędzlem, wałkiem, przy użyciu farb emulsyjnych, jak również farbami w sprayu, wlepki, plakaty, mozaiki, lub pojedyncze obiekty ceramiczne, obiekty przytwierdzone do ścian, lub ruchome, itd. W obszarze street artu zawierają się inne zjawiska, jak np. murale (ew. muralizm) czy graffiti, przez co bywają często mylone.

			Murale (ew. muralizm) – wielkoformatowe malowidła naścienne, obecnie wykonywane najczęściej przy użyciu farb emulsyjnych, jak również farbami w sprayu. Murale, które powstawały już w okresie górnego paleolitu (malarstwo jaskiniowe), a także w starożytnym Egipcie, Grecji i Rzymie, upowszechniły się w pierwszej połowie XX wieku poprzez przypisanie im funkcji polityczno-społecznych (m.in. Diego Rivera w Meksyku). Były także istotnym elementem propagandy komunistycznej w ZSRR oraz krajach satelickich, jak Polska. Około roku 2000 nastąpiło wzmożone zainteresowanie muralem jako formą wypowiedzi artystycznej, jak również nośnikiem treści informacyjnym, reklamowych i kommemoratywnych. W związku z niespotykaną dotąd w historii liczbą murali, powstających dziś pod wszystkimi szerokościami geograficznymi, możemy mówić o muralizmie, jako osobnym zjawisku artystycznym.

			Graffiti – silnie stylizowane napisy, a najczęściej podpisy (ang. tag), wykonywane przez twórców graffiti (ang. writer), działających w grupach (ang. crew). Graffiti może być wykonywane oficjalnie lub nieoficjalnie, ale z założenia ma charakter opresyjny; zawłaszczający przestrzeń publiczną. Skuteczne graffiti to takie, które dociera do jak największej grupy odbiorców, stąd upodobanie writerów do malowania na pociągach, szczytach budynków, przy autostradach, oraz często fotografowanych obiektach turystycznych. W graffiti wyodrębnia się kilka podstawowych stylów liternictwa (np. wildstyle lub bubble w USA, pixação w Brazylii) oraz setki ich wariacji. Istotę relacji pomiędzy graffiti a street artem doskonale uchwyciła już niemal dekadę temu na łamach „Arteonu” Karolina Majewska: Podczas gdy graffiti to wizualno-typograficzna komunikacja pomiędzy wtajemniczoną grupą writerów, street art odwołuje się do jak najszerszego grona potencjalnych widzów. To przede wszystkim ta ambicja egalitarności odbioru odróżnia street art od graffiti. (...) Street art nie ogranicza się do typografii – używa wszelkich możliwych środków wizualnych, nie wyłączając graffiti. (Karolina Majewska, Kreatywność destrukcji. Street art w Tate Modern, „Arteon” nr 7 (99)/2008).

			Writerzy (ew. graficiarze) – twórcy graffiti, działających w grupach (ang. crew). Środowisko writerów jest silnie skodyfikowane (obowiązuje szereg zasad, m.in. dotyczących trwałości graffiti) i zhieratyzowane (wyróżnia się różne stopnie, jak np. toy lub king). Wśród writerów niekiedy występują specjalizacje takie, jak np. pisanie wyłącznie tagów (taggerzy), malowanie wyłącznie uproszczonego graffiti w przestrzeni miejskiej (bomberzy), czy malowanie wyłącznie pociągów.

			Crew – grupa twórców graffiti posługujących się wspólnym akronimem, składającym się najczęściej z trzech lub czterech liter. Poszczególne crew są zazwyczaj najbardziej aktywne na terenie swoich dzielnic lub miast, niekiedy jednak – zwłaszcza dłużej istniejące grupy – mogą mieć charakter ogólnokrajowy lub nawet ponadnarodowy. Crew mogą być nastawione do siebie nawzajem przyjaźnie lub wrogo, co odbija się w ich twórczości na ścianach.

			Szablon – technika graficzna służąca do szybkiego zwielokrotniania przygotowanego wcześniej motywu. Odbitki wykonuje się przy użyciu farby w sprayu lub emulsji nanoszonej wałkiem. Najczęściej przedstawiają one proste kształty – napisy i kontury obiektów, lecz zdarzają się także złożone kompozycje, wykonywane przy użyciu kilku matryc. Najbardziej znanym polskim twórcą wielowarstwowych szablonów jest Czarnobyl. Szablonów używa do malowania swoich murali także Mariusz M-City Waras. Najbardziej znanym twórcą szablonów na świecie jest Banksy.

			Graffuturyzm – silnie zakorzeniony w graffiti, abstrakcyjny nurt w street arcie, reprezentowany przez międzynarodową grupę artystów (m.in. Augustine Kofie, Sat One, Remi Rough, Nawer), którzy organizują wspólne wystawy, wydają zbiorowe publikacje i malują razem murale. Grupę założył w 2010 r. amerykański ex-writer Poesia.

			 

		

	
		
			 

			Basquiat ma się dobrze i żyje w Kielcach (Kieleckie graffiti i murale), Paweł Chmielewski

			 

		

		
			A może jednak Banksy? Banksy, o którym słyszał prawie każdy. Portale społecznościowe, stacje telewizyjne, nawet tabloidy dla średnio zainteresowanych sztuką, grzmiały o zniszczeniu „Goryla w różowej masce” czy aukcji skradzionego muralu z małym malezyjskim chłopcem szyjącym flagi na jubileusz (diamentowy) Elżbiety II.

			 

		

		
			Nie będzie to artykuł o Banksym. Nie będzie – raczej też – o Basquiacie. Nie będzie o street arcie zaangażowanym społecznie, ostrym, dyskutującym z rzeczywistością i otaczającym światem. Street arcie przeciw establishmentowi. Takiej sztuki ulicy (poza jej mikroskopijnym ekosystemem vlepek i szablonów) w Kielcach nie ma. Stąd satyryczny nawias w tytule. Będzie o graffiti i muralach, które przez ostatnich osiem, dziesięć lat stały się nad Silnicą modne, piekielnie modne. Uciekając od dyskursywności są – w moim przekonaniu rodzajem epifanii i tak należy je traktować. Rubikon – ostatecznie i nieodwołalnie – przekroczyła parę lat temu jedna ze spółdzielni, wpisując propozycję olbrzymiego muralu do projektu budżetu obywatelskiego. I tak graffiti ze sztuki podziemno-romantycznej stało się sztuką nobilitująco-oficjalną, będąc często jedyną, dostępną formą obcowania z malarstwem dla – cokolwiek ten termin miałby znaczyć – zwykłego obywatela.

			 

			Elephantus nadmorski

			Street art jest niczym innym jak formą ekspresji. W malutkich społecznościach wystarczył kiedyś ledwie drobny gest czy pojedyncze słowo. W olbrzymich przestrzeniach współczesnego miasta formą komunikacji stał się przede wszystkim obraz. Reklamowy – nieistotne czy marketingowo zachwalający dezodorant, wycieczkę na Malediwy czy kolejnego polityka, ale na równych prawach artystyczny. Kolorowe graffiti i olbrzymie murale tworzą miejski folklor, „sztukę ulicy”, która stała się nieodłącznym elementem naszej cywilizacji, od Capetown po Murmańsk.

			Graffiti (z greckiego grapho – piszę) pojawiło się już w Pompei, ale czy budziło sprzeciw i co spotkało autora – często dość obscenicznych – rysunków pozostaje tajemnicą. Podobnie jak nie wiemy, co stało się z tajemniczym żakiem (jak podejrzewam), który wymalował w Kamieniu Pomorskim w początkach XVII w. uroczego elephantusa (słonia) reklamowanego jako „pierwsze graffiti w Polsce”. Tu powstaje pytanie czy słonik lub obrazy naskalne z jaskini Altamira lub Lascaux w Akwitanii są formą pregraffiti? Raczej zaliczyć je można do malarstwa ściennego, które – jak przekonuje jeden z najciekawszych polskich reprezentantów tego nurtu Piotr Drozdowicz – ma niewiele wspólnego chociażby z muralami, a szerzej ze sztuką ulicy.

			Graffiti zaczyna być postrzegane jako sztuka dopiero u schyłku lat 60., a pierwszy poważny artykuł na temat fenomenu „artystycznego bazgrania” pojawia się w 1971 r. na łamach „New York Timesa” omawiając twórczość writera TAKI-ego 183. Street art wkracza na salony, wielu przedstawicieli tego nurtu zaczyna sprzedawać swoje obrazy w galeriach – Jean-Michel Basquiat (świetnie ukazany w filmie Juliana Schnabla ze scenariuszem Lecha Majewskiego) za 225 tys. dolarów. To „niewiele” w porównaniu z cenami za Banksy’ego, ale zderzenie czarnoskórego artysty z Andym Warholem – zwłaszcza w ekranowej kreacji Davida Bowie – to historia wynosząca graffiti na całkiem inny, nowy poziom. Dyskusję ile graffitowe kolaże zawdzięczają abstrakcyjnej ekspresji Jacksona Pollocka, pozostawiam otwartą.

			 

			Mur przy majonezowym imperium

			W Polsce graffiti pojawia się – masowo – po „okrągłym stole” – wcześniejsze realizacje zaliczyłbym do szablonów, które stanowią całkiem inną formę przekazu. Do najsłynniejszych polskich „writerów” i pionierów należą Paweł Roskowiński, Piotr Gierałtowski (SIR) i Igor Dzierżanowski (ASH) znani z olbrzymich realizacji w Warszawie i Gdańsku, czy trójmiejska grupa M-city prezentująca swoje efektowne murale w Internecie.

			Wspomniany ASH uczestniczył w jednej z pierwszych kieleckich realizacji w połowie lat 90. To było – jak wspominają na internetowych blogach uczestnicy – objawienie. Ściana obok placu targowego już nie istnieje. Podobnie nie ma śladu po graffiti z lat 1998-99 na murach otaczających majonezowe imperium – spółdzielnię „Społem”. 

			„Naścienne mazy” zaczynają się komercjalizować. Powstaje rynek graffiti na zlecenie. Z naszego miasta znamy ironiczne reklamy zakładów usługowych, a groteskowym ujęciem wyróżnia się punkt fryzjerski na jego obrzeżach.

			 

			Co ta maza wyraża?

			Kilkanaście, nawet dziesięć lat temu każde zezwolenie – nawet na malutki mural – było w Kielcach medialnym wydarzeniem. Dziś wszyscy: zarządca przystanku, kilku garaży, pustego parkanu, wspólnota mieszkaniowa chce mieć wielobarwną mazę. Zdarza się, że za wszelką cenę i nie zawsze dbając o jakość. Kieleckie graffiti jest bardzo nierówne. Dawniej wystarczyło, że „writer” pochwalił się jednym wielobarwnym „tagiem” i wzbudzał zachwyt samym faktem swej obecności. Takie dość monotonne ciągi barwnych napisów napotykaliśmy na jednej z najstarszych HoF (Hall of Fame – terminologia twórców graffiti dość mocno powiązana ze środowiskiem hip-hopu to zagadnienie dla językoznawcy) ścian okalających dawne zakłady SHL. Wśród dziesięcioletnich malowideł (stan na 2015 r.) – ulotność i nietrwałość dzieł grafficiarzy oraz ich zgoda na ten stan rzeczy, to być może dość nietypowy wyraz dekadenckiej postawy – odnajdujemy jednakże prawdziwe perełki inspirowane rysunkami Josepha Barbera. Niedawno cały mur został przemalowany przez kilkudziesięciu twórców z kilku krajów (por. s. 12-13).

			Tematem osobnym są murale reklamowe, powstałe w latach 70. i 80. w ścisłym centrum Kielc. Paradoksem tych realizacji było, że zachęcając do akcji społecznych („makulatura to naturalne dobro”) czy korzystania z usług PKO lub PZU działały w ekonomicznej próżni, pozbawione konkurencji. Dziś te obrazy istnieją tylko w ludzkiej pamięci lub na archiwalnych fotografiach. Rewitalizacja prywatnych kamienic zatarła ich ślady. Jedyną pamiątką po malarstwie ściennym tamtego czasu jest reklama na maleńkiej ulicy Cichej. Trudno jednoznacznie zakwalifikować realizacje zawodowych artystów plastyków, m.in. Tadeusza Maja, jak chociażby tę z ulicy Czerwonego Krzyża lub Bohaterów Warszawy. Łącząc malarstwo ścienne z narracyjną obrazowością komiksu tworzy coś, co najbardziej przypomina średniowieczną biblię pauperum – też będącą zarówno i komiksem i malarstwem naściennym.

			Sposobem na powrót do tradycji miał być – wyłoniony w konkursie – mural na styku ulic Warszawskiej i IX Wieków. Widok ukazujący fragmenty wieży pałacowej oświetlanej zachodzącym słońcem (wykonawca Mad Mosquito) jest jednak dziełem poprawnym i wśród krytyków street artu z Polski wzbudza reakcje co najmniej mieszane. Bardziej udaną realizacją są – powstałe w 2015 r. – wielkoformatowe wizerunki bezdomnych mężczyzn (ul. Okrzei – akcja społeczna „Oni żyją”, wykonanie agencja Fresh Vision Studio, por. „Projektor” 6/2015).

			Wykorzystaniem estetyki komiksu w muralu jest, dotychczas jedyna w Kielcach, realizacja na fasadzie wieżowca nr 52 (Osiedle Na Stoku – szerzej o okolicznościach powstania „Projektor” 1/2014). Czterokadrowa, czarno-biała, ironiczna historia o zderzeniu świata sportu ze światem nowoczesnej technologii, autorstwa Tomasza Łukaszczyka została zakomponowana w ten sposób, aby wpisywać się w szeroki kontekst kolorystyczny całego budynku, którego kompozycja ma przywoływać stare gry komputerowe z lat 80.

			 

			Formaty grupowe

			Osobną kategorią street artu – będącą świadectwem i obrazem społeczno-kulturowej świadomości i wymagającą być może osobnego artykułu – są graffiti i murale „kibicowskie”. Ich bogatej dokumentacji (z terenów Krakowa, Górnego Śląska i Łodzi) dokonał w albumie „Święta wojna” znany fotografik Wojciech Wilczyk. W tym kontekście napisy kibiców Korony Kielce jawią się jako przejaw językowej tolerancji i radosne obrazki z krainy łagodności [ ;) ].

			Z innych, ciekawszych rozwiązań warto przywołać deskorolki „wielokrotnego użytku” – z motywami prawie polinezyjskiej sztuki prekolonialnej – malowane przez grupę Ać Kru (wystawiane w galeriach – por. „Projektor” 2/2016). Fenomenem socjologicznym jest nieformalna grupa „Pomaluj mój świat”, założona w kwietniu 2012 r., która zrealizowała już kilkadziesiąt projektów (ściany, przystanki). Otwarta formuła organizowanych jamów powoduje migotliwy charakter graffiti. Obok prac interesujących, jak niektóre w stylu orfizmu francuskiego (tunel pod ul. Jesionową – ostatnio przemalowany) czy parakubistyczne w przejściu między Wspólną i głównym deptakiem oraz nawiązujące do polskich bajek na olbrzymiej ścianie kina „Moskwa” (interesujące, ale nie mające tej siły jak chociażby nieistniejący już kot Jinks z murów SHL), mamy pogodne, lecz nie wywołujące nadmiernego entuzjazmu obrazki natury (kwiatki, pszczółki) i monotonne przez swą powtarzalność (bardzo sprawnie namalowane) tagi. Porównując tylko ich kształty i paletę barwną, dostrzeżemy przemiany sztuki ulicy ostatnich piętnastu lat – od opływowych i stonowanych form do ostrych, geometrycznych o jaskrawej kolorystyce. Dobrym połączeniem geometrycznego i przedstawiającego graffiti z jego funkcją komercyjną jest projekt (2015) zrealizowany na zlecenie PKP w cokolwiek odstręczających – wcześniej – tunelach pod głównym kieleckim dworcem.

			Kieleckie graffiti charakteryzuje się (jak już wspomniałem) chłodem społecznym i polityczną obojętnością (tu znów wyjątkiem są pojedyncze murale ukazujące bezdomnych i zrealizowany na ścianie ośrodka dla niesłyszących przy ul. Jagiellońskiej). Ten eskapizm – dość nietypowy, ale i bardzo ciekawy w dzisiejszych czasach – stwarza twórcom możliwość, w różny sposób realizowaną, swobodnego i nieograniczonego operowania, zabawy formą i kolorem.
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			ul. Bodzentyńska (2016). Fot. Paweł Chmielewski
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			Baza Zbożowa (2010).

			Fot. Paweł Chmielewski
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			ul. Jagiellońska (2016). Fot. Tomasz Kozłowski
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			Nieistniejący mur wokół „Społem” (2005). Fot. Jacek Szmidt
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			Podwórko obok Teatru Lalki i Aktora “Kubuś” (2014).

			Fot. Wojciech Habdas
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			Mural-komiks Tomasza Łukaszczyka, osiedle Na Stoku (2013). Fot. Paweł Chmielewski
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			Biblioteka, ul. Jagiellońska (2016).

			Fot. Tomasz Kozłowski
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			Przykład nurtu graf fiti kibicowskiego, osiedle Na Stoku (2016).

			Fot. Paweł Chmielewski
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			Mur wokół SHL (przemalowany, stan 2013).

			Fot. Paweł Chmielewski
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			Tunel pod dworcem PKP (2015). Fot. Krzysztof Krogulec
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			ul. Źródłowa (2014). Fot. Wojciech Habdas
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			Kino “Moskwa” (2014). Fot. Paweł Chmielewski
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			Specjalny Ośrodek Szkolno-Wychowawczy,

			ul. Jagiellońska (2015). 
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			Dworzec Kielce-Czarnów (2013). Fot. Tomasz Kozłowski

			 

		

		
			[image: 07_25_Img_3918_23-4-2012_Zespol%20Szkol%2015_graffiti_a.psd]
		

		
			Zespół Szkół nr 15, ul. Krzemionkowa (2012). Fot. Wojciech Habdas

			 

		

		
			[image: 07_24_Graffitti%20Baza%20Zbozowa_fot%20Pawel%20Chmielewski.psd]
		

		
			Baza Zbożowa (2011). Fot. Paweł Chmielewski
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			Areszt Śledczy, Piaski, projekt Zbigniewa Bajka (2014). Fot. Krzysztof Krogulec
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			ul. Klonowa (przemalowany, stan z 2013). Fot. Paweł Chmielewski
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			ul. Piekoszowska (2016). Fot. Tomasz Kozłowski
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			Zakład fryzjerski, osiedle Świętokrzyskie (2012). Fot. Paweł Chmielewski
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			ul. Sienkiewicza (2013). Fot. Paweł Chmielewski
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			Wystawa Ać Kru, Baza Zbożowa (2011). Fot. Paweł Chmielewski
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			ul. Orzeszkowej (przemalowane, 2013). Fot. Paweł Chmielewski
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			Tunel pod dworcem PKP (2014). Fot. Krzysztof Krogulec
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			Nieistniejący mur wokół “Społem” (2005).

			Fot. Jacek Szmidt
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			Planty (2012). Fot. Paweł Chmielewski
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			Kino “Moskwa” (2013). Fot. Paweł Chmielewski
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			ul. Cicha (2013). Fot. Paweł Chmielewski
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			ul. Jeleniowska, ogródki działkowe (2013).

			Fot. Paweł Chmielewski

		

	
		
			 

			Hardcolorz na kilkadziesiąt sprayów (Graffiti-jam na murach wokół byłej fabryki SHL), Aleksandra Sutowicz

			 

		

		
			Nie są żadnym stowarzyszeniem, nie tworzą żadnej organizacji czy grupy formalnej. Połączyła ich wspólna pasja do graffiti i chęć stworzenia ulicznego dzieła, które w jednym czasie namaluje kilkudziesięciu artystów. Gdy w 2014 r. zorganizowali pierwszą tego typu imprezę w Kielcach nie mieli pojęcia, że stanie się ona cyklicznym przedsięwzięciem, które z roku na rok zgromadzi coraz więcej uczestników.

			 

		

		
			„Hardcolorz” to wydarzenie, w trakcie którego artyści grafficiarze spotykają się w ustalonym miejscu, w Kielcach. – Jest cyklicznym jamem, ideą, którą robimy od trzech lat, spotkaniem osób malujących z całej Polski i nie tylko – dodaje „Tomasens”, jeden z organizatorów. Efekty poprzednich spotkań można podziwiać przy ulicy Zagnańskiej i Bodzentyńskiej, w tym roku impreza znów powróciła na ulice Zagnańską, graffiti powstało na ścianach kieleckiej SHL-ki. Jak mówią sami organizatorzy, inicjatywa zrodziła się dwa lata temu i wówczas nikt nie spodziewał się, że zostanie powtórzona zarówno w 2015 jak i 2016 roku. 

			Na kilka dni przed startem, pomysłodawcy podkręcali atmosferę, publikując na portalu społecznościowym Facebook zapowiedzi przyszłej imprezy. Pojawiały się zdjęcia ściany, na której artyści już wkrótce mieli prezentować swoje zdolności, oraz informacje organizacyjne. W imprezie udział mógł wziąć każdy, kto wcześniej zgłosił się do kieleckich organizatorów. Większość grafficiarzy zna się od lat, spotykają się w różnych miastach Polski na tego typu imprezach. To ludzie, którzy graffiti najczęściej traktują jako hobby i pasję, ale zdarzają się też zawodowi malarze. Nie ma podziału na zaawansowanych i amatorów, każdy jest twórcą i wkłada tyle zaangażowania by jego dzieło było jak najlepsze. Przy powstawaniu graffiti w Katowicach czy Rudzie Śląskiej ludzie się poznają, wspólnie spędzają czas, tworzą grupy pasjonatów street artu, dlatego nietrudno było „skrzyknąć się” i przyjechać do Kielc na „Hardcolorz”. Cała impreza służy również integracji środowiska związanego ze sztuką uliczną i muzyką hip-hop. 

			W sobotę, 14 maja, pogoda nie dopisała, deszcz i wiatr nie zniechęcił jednak grafficiarzy, którzy pojawili się przy ulicy Zagnańskiej. Ponad sześćdziesięciu twórców z całej Polski oraz Austrii, już od rana zdobiło ścianę kieleckiej fabryki. Technika? Spray. Tematyka? Dowolna. Było tylko jedno zastrzeżenie: czarne tło. W niedzielę, 15 maja wszyscy ponownie powrócili na Zagnańską, by dokończyć to, co zaczęli dzień wcześniej. Dzięki wydarzeniu na kilkudziesięciometrowej ścianie kielczanie mogą podziwiać dzieła grafficiarzy. 

			Street art w mieście nad Silnicą przestał już być kojarzony z wandalizmem. Wolność, motywy kojarzone z kulturą hip-hopu, to wszystko połączone z intensywnymi kolorami i nietuzinkowymi kształtami powoduje, że nie sposób nie zwrócić na nie uwagi, a „Tomasens” dodaje – Myślę, że ludzie w Kielcach polubili graffiti i raczej odbierają je dobrze. Nawet sami zgłaszali się do nas, oferując własne ściany. Bardzo rzadko słyszymy opinie negatywne, że to, co robimy to wandalizm i nic nie wnosi w wygląd miasta. 

			Jednym z uczestników „Hardcolorza jam III” był „Marudny Rajter”, który od lat jeździ z kielecką „ekipą” na tego typu imprezy i wciąż szlifuje swój własny styl i technikę. O swoim graffiti mówi, że robi literki, tworzy swój własny alfabet. – W malowaniu chodzi o to, żeby mieć swój własny styl, mieć fajne litery. Reszta to dodatki i postacie, ale głównym celem jest wypracowanie w sobie swojego własnego, unikatowego stylu – dodaje. 

			Patrząc na wyczyny grafficiarzy widać, że w swoje dzieła wkładają wiele pracy i pasji. Choć mogłoby się wydawać, że ich sztuka charakteryzuje się frywolnością i brakiem jakichkolwiek ograniczeń, to jednak każde graffiti to osobna historia, styl i zamysł artystyczny. Urzekają kształty, wyraźne, dynamiczne, które często na pozór luźno nakładają się na siebie, tworzą jednolitą całość. Mocne barwy, cienie, światło to wszystko tworzy uliczną sztukę na ścianie SHL-ki. Patrzenie na graffiti to wchodzenie w inny wymiar, trójwymiarową rzeczywistość, w świat postaci z kreskówek, komiksów, muzyki hip-hop. Nie ma tu miejsca na nudę, czy niezamalowane tło. Każda wolna przestrzeń jest wykorzystana. 

			Jaka będzie kolejna edycja „Hardcolorza” w Kielcach? Organizatorzy zapewniają, ze chcieliby, aby impreza na stałe wpisała się do kalendarza wydarzeń w mieście. W planach mają połączenie malowania graffiti z festiwalem tańca i muzyki hip-hop. Być może już wkrótce miasto doczeka się kolejnej ogólnopolskiej imprezy, wydarzenia, które bezpośrednio „wyjdzie na ulice”. Trzymajmy zatem kciuki za organizatorów podziwiając dotychczasowe dzieła grafficiarzy.
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			Fot. Michał Jaroń
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			Fot. Paweł Chmielewski
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			Fot. Paweł Chmielewski
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			Fot. Michał Jaroń
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			Fot. Michał Jaroń

			 

		

	
		
			 

			Strategie neokolonialne (Street art w krajach Maghrebu i polscy artyści), Artur Wabik

			 

		

		
			Kraje Bliskiego Wschodu i Maghrebu od kilku lat pojawiają się regularnie na ekranach naszych telewizorów. Niestety, głównie w związku z doniesieniami o mniej lub bardziej udanych próbach obalania reżimów, kolejnych zamach terrorystycznych i wzbierającej z dnia na dzień fali uchodźców, która w tym roku zdominowała europejski dyskurs polityczny.

			 

		

		
			Pięć lat temu, podczas Arabskiej Wiosny patrzyliśmy w te same telewizory z nadzieją, że oto na naszych oczach rodzi się nowy, lepszy świat. Dziś nie mamy już złudzeń – upadek Ben Aliego w Tunezji, Mubaraka w Egipcie, a nade wszystko Kadafiego w Libii, otworzył pole do działania dla ISIS w Afryce Północnej, zaś przeciągająca się, niezwykle krwawa wojna domowa w Syrii, doprowadziła do największej w nowożytnej historii masowej migracji ludności w kierunku Europy. Mało kto jednak zdaje sobie sprawę z wpływu tych wydarzeń na kulturę krajów arabskich. 

			W chaosie porewolucyjnej rzeczywistości arabskie instytucje kultury starają się zachować pozory normalności. Artyści korzystają z poluzowania cenzury politycznej i obyczajowej. Chętnie podejmowane są wątki społeczne, co świetnie pokazało tegoroczne 6. Biennale Sztuki Współczesnej w Marrakeszu. Duża część prac oscylowała wokół postkolonializmu i tematu uchodźców. Państwa afrykańskie, które całkiem niedawno zrzuciły jarzmo kolonializmu i odzyskały niepodległość, dziś zdecydowanie chcą wracać do Europy. Setki tysięcy migrantów ruszyły na wędrówkę ludów, która coraz częściej kończy się na Bałkanach, lub na wyspach rozsianych po Morzu Śródziemnym. Przykładem niech będzie film pt. „Kwassa, Kwassa”, zrealizowany na biennale przez duńską grupę „Superflex”, który opowiada o budowniczych łodzi i przemytnikach ludzi z wyspy Anjouan, należącej do archipelagu Komorów.

			Sztuka współczesna w krajach arabskich wychodzi powoli z galerii i muzeów w przestrzeń publiczną, zmieniając swoje dotychczasowe funkcje i burząc tradycyjną strukturę relacji pomiędzy tym, co publiczne i prywatne, instytucjonalne i oddolne. Charakterystyczne dla tej kultury ciche przyzwolenie na samowolę to idealne warunki dla rozwoju street artu. Problem jednak w tym, że współczesny street art jest jak produkty największych światowych marek – wszędzie taki sam. Głównym kapitałem kulturowym splądrowanego przez kolonizatorów Maroko, jest wyłączenie tego kraju spod wielu procesów globalizacyjnych. W przestrzeni publicznej było to jak dotąd szczególnie dobrze widoczne. W maju Internet obiegła seria zdjęć przedstawiających murale amerykańskiego artysty, Esao Andrewsa, wykonanych na glinianych kasbach (pustynnych fortecach) w Maroko (m.in. w Agdz). Zaskakuje łatwość, z jaką Marokańczycy udostępniają swoje zabytkowe, wpisane na listę światowego dziedzictwa UNESCO obiekty do dyspozycji artystom z kontynentu. Żeby w pełni to zrozumieć należy spojrzeć na kontekst.

			Elize Lavigne z fundacji Jardin Rouge, odpowiedzialna za międzynarodowy projekt muralowy „Tracing Marocco” tłumaczy: Chcemy pokazać światu nową twarz Maroko. Pokazać, że nasz kraj to nie tylko tradycja – herbata i dywany, ale także przestrzeń dla międzynarodowej sztuki. Na moje pytanie o utrwalanie tym sposobem dyskursów neokolonialnych odpowiada, że nie widzi problemu: Przecież w innych krajach, np. w Meksyku, też malują artyści z Europy. W centrum Marrakeszu już dziś łatwo wypatrzeć kilka charakterystycznych szablonów autorstwa paryskiego street artowca, Christiana Guémy, znanego szerzej jako C215. Wszystkie rozmieszczone w sąsiedztwie najważniejszych zabytków mediny, a jeden na samym placu Dżami al-Fana. Zaraz obok pałacu Dar al-Basza, wciśnięty w wąską uliczkę mural pochodzącego z Londynu Sickboya. Kawałek dalej, na pięknie wyeksponowanej ścianie, duże malowidło niemieckiej graficiarki MadC. Dosłownie na wprost wejścia do kompleksu pałacowego El Bahia mural Włocha, Giacomo Bufariniego, znanego jako Run. 

			Wszystkie prace opatrzone są zeszłoroczną lub tegoroczną datą. Podział tortu już się rozpoczął. Maroko to dla artystów street artowych łatwy łup – mogą zaistnieć w ścisłym centrum XVI-wiecznej mediny, bez konieczności wypełniania wniosków, uzyskiwania pozwoleń, przechodzenia przez sito instytucjonalnej krytyki. Choćby plastyka miejskiego, którego urząd jest w Maroko nieznany. Aż dziw bierze, że nie ma tu jeszcze mozaikowych Invaderów, winylowych naklejek Obeya i tekturowych strzałek Above’a, które można spotkać praktycznie wszędzie – od Nowego Jorku po Pekin. Widocznie pionierzy ruchu w którymś momencie przegapili tę część świata. Nie szkodzi: rusza właśnie street artowy Orient Express, do którego wszyscy zdążą wsiąść. 

			W stolicy Maroko, Rabacie, w kwietniu tego roku już po raz drugi odbył się międzynarodowy festiwal murali „Livret Jidar”. W trakcie bieżącej edycji powstało aż 14 nowych murali, których autorzy to m.in. Okuda (Hiszpania), Remi Rough (Wielka Brytania), czy Nicolas Barrome (Francja). Niemal wszyscy pochodzą z krajów w przeszłości kolonizujących Afrykę. Impreza odbywa się przy wsparciu Muzeum Mohameda VI i jest częścią strategii „dociągania do Europy”. Lokalni artyści jeszcze w pełni tego nie odkryli, ale w Północnej Afryce właśnie rozpoczyna się ostatni akt kolonialnego spektaklu – implementowanie zglobalizowanej estetyki w przestrzeni publicznej. Do Maghrebu zaczynają właśnie zjeżdżać spragnieni wrażeń street artowcy z Europy. Na razie jeszcze nieśmiało, ale nie wątpię, że rozszerzenie ich aktywności jest tylko kwestią czasu. 

			Od lat obserwuję i uczestniczę w procesach tworzenia street artu. Nigdy nie miałem wątpliwości, że biorę udział w czymś wyjątkowym. Obecny rozwój wydarzeń utwierdza mnie w przekonaniu, że street art jest najważniejszym zjawiskiem w sztuce współczesnej przełomu XX i XXI w. Pierwszym w pełni egalitarnymi i zglobalizowanym nurtem artystycznym, który pokonał bariery językowe, kulturowe i geograficzne. Jednak ciągle mocno odbija on relacje kolonialne. Mariusz M-City Waras, który był jednym z pierwszych artystów street artowych zaproszonych na festiwal w Jerbie (Tunezja) wspomina, że lokalni mieszkańcy początkowo odnosili się do murali entuzjastycznie. Z czasem jednak, gdy w Jerbie skończyły się ściany, europejscy artyści przenieśli się do innych miast, a mieszkańcy zostali z malowidłami, których nie rozumieją. 

			Wśród lokalnych twórców najsilniej rozwija się nurt kaligraficzny (tzw. kaligraffiti), który łatwo umieścić w kontekście bogatego wzornictwa arabskiego. Jest też stosunkowo bezpieczny, ponieważ jako niefiguratywny nie koliduje z żadną z odmian islamu. W marcu francusko-tunezyjski artysta street artowy, eL Seed, umieścił ogromy mural w Manshiyat Nast, ubogiej koptyjskiej dzielnicy Kairu. Malowidło pokrywa aż 50 budynków, w których mieszkają zabalini – zbieracze i sortownicy śmieci. Ktokolwiek chce ujrzeć światło, musi najpierw przetrzeć swoje oczy – brzmi napis, którego naniesienie na budynki zajęło eL Seedowi i jego ekipie aż rok. W pracach pomagali sami mieszkańcy Manshiyat Nast, dzięki czemu możemy mieć pewność, że dzieło jest zrozumiałe i ma poparcie lokalnej społeczności. Na wysokości zadania stanął także autor, który poprzez mural starał się zwrócić uwagę na konkretny problem: skrajnego ubóstwa zabalinów.
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			Szablon C215, Marrakesz. Fot. Artur Wabik
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			Mural MadC, Marrakesz. Fot. Artur Wabik
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			Mural Runa, Marrakesz. Fot. Artur Wabik
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			Mural Sickboya, Marrakesz. Fot. Artur Wabik
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			Mural Vincenta Abadie Hafeza, Rabat 2015. Fot. Artur Wabik
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			Mariusz Waras, m-city 770, Jerba Tunisia 2014. Fot. Mariusz Waras

			 

		

	
		
			 

			Naturą w bazgroły (Wywiad z Rafałem Kowerskim z „Pomaluj mój świat”), Agnieszka Kozłowska-Piasta

			 

			 

		

		
			Co robicie, gdy czytacie wulgarne słowa nabazgrane w bramach i w przejściach podziemnych? Niektórzy mijają je obojętnie, inni pocą się, aby wytłumaczyć o co chodzi swoim nieletnim pociechom. Jeszcze inni chwytają za farbę i próbują je zamalować. Można też sfotografować i – jak dobry dowcip wrzucić do Internetu.

			 

		

		
			W Kielcach wulgaryzmy i bazgroły znikają trochę w inny sposób. A to za sprawą Rafała Kowerskiego, organizatora inicjatywy „Pomaluj mój świat”, która od czterech lat dba o to, aby brzydkie napisy przykrywać, a nieciekawe miejsca ozdabiać pozytywnymi kolorowymi muralami.

			 

			Z Rafałem Kowerskim rozmawia Agnieszka Kozłowska-Piasta

			- Jak to się zaczęło?

			- Byłem na urlopie i przechodziłem obok poczty na Osiedlu Świętokrzyskim i zobaczyłem okropne bazgroły. Podzwoniłem, załatwiłem farby i wspólnie z artystami zamalowaliśmy to. Zamiast wulgaryzmów powstała kolorowa łąka. Nie wiem, jak to się stało, ale o naszej akcji dowiedziała się telewizja. Nasz mural pokazano nawet w Teleexpressie. Uznałem, że trzeba to ciągnąć dalej. Powstała strona na Facebooku, potem dostaliśmy patronaty prezydenta miasta, wojewody, dzięki wielkiej pomocy Moniki Wierzbickiej z komendy wojewódzkiej policji.

			- I tak możemy podziwiać łąki, zwierzątka, postaci z kreskówek. Mamy wesołe przystanki, bramy i przejścia. Wszystko barwne, kolorowe, ale neutralne… 

			- Chcemy zamalowywać to, co brudne, zaniedbane, a nie sprzedawać ideologię. Chciałbym, aby w mieście było jak najmniej miejsc, które pokrywają bazgroły. Twórzmy otoczenie, które sprzyja kulturalnym, dobrym, pozytywnym zachowaniom jego mieszkańców. Stąd m.in. współpraca ze stowarzyszeniem Spektrum Możliwości i realizacja prac w ramach projektów Ekosztuka miasta i „Język ojczysty – dodaj do ulubionych”. Stąd też projekt „Pozytywne słowa”, jak przyjaźń, dobro, radość, którymi ozdabialiśmy przystanki.

			- Murale z założenia są sztuką nietrwałą. Są narażone na przemalowanie, zniszczenie, zwłaszcza, gdy propagują zaangażowane treści. Czy Wasze dzieła też to spotyka?

			- Nasze murale są neutralne, bo wiem, że każda ideologia sprawia, że rodzi się antyideologia. Malunki mają upiększać, a nie pouczać czy nauczać. Pewnie dlatego prawie wszystkie pozostają w takiej formie, jaką jej nadamy. Około 95 procent naszych prac nie uległo zniszczeniu. 

			- O jednym, który się nie spodobał, wiem doskonale. Na ul. Wesołej był piękny kolorowy mural z napisem, „Przyjaźń”. Teraz jest tam jakieś mroczne, niczego nieprzypominające malowidło. Szkoda.

			- Też żałuję, ale nic nie stoi na przeszkodzie, aby go znowu namalować. Farby są, potrzeba tylko zdolnych i chętnych do pracy. 

			- Pan nazywa się nie artystą tylko organizatorem. Jak w takim razie powstają prace z cyklu „Pomaluj mój świat”?

			- Teraz od czasu do czasu zgłaszają się do nas ludzie, którzy chcą coś przemalować, upiększyć. Często oni decydują o temacie. Tak było w przypadku przejścia podziemnego pod dworcem PKP. Te pociągi to nasze dzieło. Jeśli nie ma narzuconego tematu, zostawiam wolność artystom. 

			- Nim do tego dojdzie, trzeba załatwić kilka pozwoleń, zgód, pieniędzy na farby. Czy to proste zadanie? Czy często słyszy Pan „Nie da się”?

			- Nasza inicjatywa kojarzy się dobrze, więc raczej nie mamy problemu. Co prawda słyszę często, że się nie da, ale ja… nie rozumiem, o co chodzi. Gdy próbuję coś załatwić, zawsze zastanawiam się, co ja mogę zrobić dla tego człowieka, który może pomóc mnie. 

			- Murale zmieniają nasze otoczenie. W wielu miejscach jest przyjemniej przechodzić. Na kolorowym przystanku łatwiej czeka się na autobus. Czy te dzieła zmieniają także ludzi?

			- Na pewno. Każdy poddawany jest darmowej i często niespodziewanej koloroterapii. Dodatkowo często zmienia zachowanie – usłyszałem, że na przykład dzięki projektowi „Zdrowo, kolorowo” na Bocianku i Szydłówku niektórzy kupują więcej owoców i warzyw. Inicjatywa ma swoich naśladowców. Malowanie ścian samodzielnie zlecają na przykład wspólnoty mieszkaniowe, firmy, organizacje

			- To ile już się miejsc pomalowało?

			- Mamy na swoim koncie 150 kolorowych murali, co daje około 3 tys. metrów kwadratowych mniej ścian pokrytych bazgrołami.

			- A tak właściwie, to kto i dlaczego wypisuje te brzydkie słowa?

			- Dla mnie to niemy krzyk młodzieży, aby wreszcie ktoś się nimi zajął, poprowadził ich za rękę i pokazał lepszy, ciekawszy świat. Oni nie wiedzą, co robić, więc bazgrzą. Trzeba by ich zaangażować, a to zadanie dla starszych. Chciałbym, aby powstało np. „Kredowisko”. Z tyłu za kinem Moskwa powinien być placyk z ciągle dostępną kredą. Niech sobie mali i duzi przychodzą i malują. Niech mają swoje miejsce do wypowiedzi artystycznej.

			- Co zostanie pomalowane następne?

			- Pracujemy nad węzłem Żytnia, wiaduktami, filarami i strasznie pomalowanymi przejściami. Gotowy jest już projekt elewacyjnego outdorowego wzoru użytkowego. Tym razem – coś co upiększa, a nie przedstawia. Idziemy w geometrię. 

			- Dziękuję za rozmowę.
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			ul. Jana Nowaka-Jeziorańskiego (2013). Fot. Paweł Chmielewski
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			Osiedle KSM (2014). Fot. Wojciech Habdas
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			ul. Wesoła (2014, zamalowany). Fot. Wojciech Habdas

			 

		

	
		
			 

			Ulica Walecznych Tkaczuków (Szablony i vlepki), Paweł Chmielewski

			 

		

		
			Niezauważalne, malutkie. Przy muralach to jak mrówka w obliczu słonia. Vlepki i szablony. Istnieją w ekosystemach ulicy, ale jako ginący (szablony) lub nieśmiały (vlepki) gatunek. Są ciekawym przykładem street artu – czarno-białym, operującym słownym lub plastycznym skojarzeniem i metaforą.

			 

		

		
			Szablony pojawiają się w Polsce już na początku lat 80. (chociaż za prekursorów można uznać żołnierzy państwa podziemnego podczas II wojny światowej), znacznie wcześniej od vlepek. To jednobarwne rysunki reprodukowane za pomocą wałka z uprzednio przygotowanej matrycy. Gdy w Paryżu 1981 r. Blek Le Rat pokrywał ściany wizerunkami szczurów, w Polsce zadomowił się Iljicz Ulianow („Lenin”) z pióropuszem włosów na głowie, zasmucone czołgi i ironiczne wizerunki zadowolonych robotników (z hasłem „Proletariusze bogaćcie się”) w stylistyce wczesnego konstruktywizmu. 

			Przemiany polityczne po 89 r. zmieniają optykę twórców szablonu. Obiektem ironicznego komentarza stają się konsumpcjonizm, Unia Europejska, NATO, konflikt w Iraku, tradycja. 

			Za najsłynniejszą akcję, analizowaną w wielu publikacjach naukowych uznano „fenomen Józefa Tkaczuka”, autentycznej postaci woźnego z SP nr 15 na Saskiej Kępie, który stał się bohaterem projektów „Tkaczuk na Prezydenta” i „Ulicy Walecznych Tkaczuków”. Kilkanaście lat temu trójmiejska grupa „M-city” publikuje w Internecie szablon modułowy – zestaw pozwalający modelować makiety całych osiedli, dowolnie manipulować przestrzenią miejską. Zaczynamy mówić o zjawisku artystycznym, wielokrotnie ciekawszym niż wiele okrzyczanych dzieł współczesnej plastyki.

			Mniej więcej równolegle ujawnia się ruch adbusterów – pogromców reklam („semiotycznych robinhodów” jak pisze Naomi Klein w swej biblii alterglobalistów czyli, obowiązkowym dla każdego humanisty „No logo”), którzy dowcipnymi komentarzami ośmieszają świat wykreowany prze media. „Pij Ace, będziesz duży” to tylko jeden z przykładów. 

			Vlepka (zapis słowa – pochodzi prawdopodobnie z języka czeskiego, może jest efektem fascynacji polską fonetyką?) to element młodszy w krajobrazie polskich miast, lecz graficznie i kolorystycznie nawiązujący do typografii „okien Rosta” projektowanych przez Majakowskiego tuż po rewolucji. Często posługuje się trawestacją (jak w haśle „Wybieram opium zamiast religii”) lub aluzją do wielkich dzieł światowej literatury („Tu produkujemy surogat szczęścia” – Huxley). Z biegiem czasu coraz częściej vlepka – w założeniu „podmiot niezależny w komunikacji społecznej” – jest wykorzystywana w celach komercyjnych, stając się elementem kampanii reklamowych.
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			ul. Staszica (nieistniejący, 2005).Fot. Jacek Szmidt
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			ul. Staszica (nieistniejący, 2005).

			Fot. Jacek Szmidt
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			ul. Staszica (nieistniejący, 2005).Fot. Jacek Szmidt
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			ul. Świętokrzyska (2014).

			Fot. Paweł Chmielewski
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			Baza Zbożowa (2016).

			Fot. Paweł Chmielewski
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			ul. 1 Maja (2005). Fot. Jacek Szmidt
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			ul. Jesionowa (2013). Fot. Paweł Chmielewski
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			ul. Warszawska (nieistniejący, 2005).

			Fot. Jacek Szmidt
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			Muzeum Narodowe, Rynek (nieistniejący, 2005).

			Fot. Paweł Chmielewski

			 

		

	
		
			 

			MUZYKA

			Europejski jazz elektroniczny (Maciej Fortuna, płyta „Jazz”), Łukasz Rakalski

			 

		

		
			Doświadczamy niezwykłego okresu, w którym wielkie wytwórnie płytowe chwytają się przysłowiowej brzytwy, inwestując ogromne środki w kreowanie kolejnych gwiazd. W tym samym czasie na pierwszy plan powoli wchodzą małe domy wydawnicze, takie jak osławiony już ForTune, które odnajdują wciąż nowych, kreatywnych twórców.

			 

		

		
			Maciej Fortuna, trębacz, wykładowca z Akademii Muzycznej w Poznaniu jest niezwykłym przykładem artysty, który, mimo iż stanowi spiritus movens przemian na polskim rynku, nie mieści się w żadnej z powyższych kategorii z jego najnowszym albumem, o krótkim, lecz niedwuznacznym tytule „Jazz”.

			Myślę, że każdy miłośnik improwizowanych dźwięków potrafi wymienić przynajmniej jednego z mistrzów lat 60., często określanych jako złota era jazzu. Mimo, iż następne trzy dekady upłynęły pod dyktando trzech gigantów: Universal, Sony i Warner, ich dominacja również zmierza ku końcowi, głównie dzięki rozkwitowi Internetu. Do łask wróciły niezależne wytwórnie, które teraz mogą się wyspecjalizować i promować muzykę dla wąskiego grona odbiorców. Oprócz tego, ze zdobyczy technologii korzysta nowy typ muzyka pokroju Macieja Fortuny lub Piotra Schmidta. Muzyka, który jest jednocześnie swoim producentem i wydawcą.

			Album „Jazz” to najnowsza z kilkunastu autorskich płyt Macieja, wydanych przez Fortuna Records oraz czwarta z cyklu Maciej Fortuna Trio, zaraz po „Lost Keys”, „Solar Ring”, „At Home”. Jego dość odważna formuła nie uwzględnia żadnego instrumentu harmonicznego. W składzie oprócz trąbki znalazł się kontrabas (Jakub Mielcarek) oraz perkusja (Frank Parker).

			Dla kogoś, kto zna doskonale brzmienie trąbki Macieja, jego lekkość i pełne polotu frazy lub słyszał którekolwiek z jego koncertowych wykonań, „Jazz” może być niemałym zaskoczeniem, jeśli nie rozczarowaniem. Utwory takie jak „Żebra żubra”, „Cicha kuna” oparte są o mroczne brzmienia syntezatora, gdzie melodia trąbki stanowi onomatopeiczny, drugi plan. Jest to ciekawy eksperyment, gdzie powtarzające się schematy perkusyjne akompaniują jednej, wpadającej w ucho melodii („Taniec wiewióra”). Instrumentaliści nie szukają wspólnego języka, muzyka sprawia wrażenie skonstruowanej z kolejnych segmentów, przez co moim zdaniem nawiązuje do stylistyki hip-hopowej, a tytuł albumu stanowi „puszczenie oczka” w kierunku słuchacza. W tym kontekście duże wrażenie zrobiła na mnie liryczna interpretacja melodii na kontrabasie w utworze „Homo naledi”.

			Dla mnie osobiście album „Jazz” to bardzo ciekawy przypadek, ponieważ jest przykładem starań artystów, by muzyka stała się medium przedstawiającym wartość samą w sobie i niezależną od wielkich wytwórni, czyli w praktyce od gustu większości. Moim zdaniem jest także przykładem tego, że nieograniczona wolność twórcy, który działa samodzielnie na każdym etapie produkcji, może zaowocować eksperymentalnym produktem, który oddziałuje na słuchaczy i ukazuje jego prawdziwe walory.
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			Maciej Fortuna Trio, Jazz, Fortuna Records 2016

			 

		

	
		
			 

			Pokora wobec potęgi dźwięku (Piotr Restecki „One Question”), Sylwia Gawłowska

			 

		

		
			Wiosną 2016 r. – pochodzący z Kielc – gitarzysta Piotr Restecki wydał swoją kolejną, trzecią autorską płytę. Jej premiera odbyła się 13 maja w sali koncertowej Wojewódzkiego Domu Kultury. Koncertem tym zaprosił artysta w świat dźwięków zarejestrowanych na nowym krążku.

			 

		

		
			Piotr Restecki jest twórcą poszukującym – dowodzi tego płytą „One Question”. Materiał został zrealizowany w kieleckim United Records Studio. Wśród jedenastu nagrań odnajdziemy utwory inspirowane muzyką brazylijską i hiszpańską. Wyraźnie dają się jednak słyszeć echa pobytu artysty w Chinach. Dalekowschodnia melodyka rozpoczyna utwór „Beijing”, w którym Restecki po raz kolejny udowadnia słuszność przypisywanego mu w Polsce miana mistrza gitarowego fingerstyle.

			Struktura kompozycyjna „Beijing” stanowi – charakterystyczne dla poetyki Resteckiego – połączenie energetyczności, dynamiczności uderzenia i liryki. Z kolei tytułowe „One Question” – ciepła i nastrojowa ballada, która de facto doczekała się już swoich coverowych wykonań wśród debiutujących gitarzystów, ukazuje specyficzną dla wyobraźni muzyka umiejętność budowania subtelnego i poetyzującego klimatu. W utworze tym, wyraźnie śpiewna linia melodyczna towarzyszy słuchaczowi, stając się jego przewodnikiem. Gitarzysta snuje niezwykle urokliwą opowieść za pomocą każdego wydobytego dźwięku. Trudno nie ulec tej urokliwości…

			Wartą zauważenia jest również utrzymana w popowym klimacie kompozycja „Sunrise”. W perspektywie utworów z poprzednich płyt twórcy, szaleństwo i gitarowe wariacje ustępują miejsca wyważonej i przemyślanej kompozycji. Na plan pierwszy wysuwa się melodyka, nie zaś demonstracja gitarowej wirtuozerii. Z pewnością to świadectwo dojrzałości i – jak zwykł mawiać artysta – „bycia na szlaku”, który konsekwentnie od kilku lat przemierza. Ci, którzy śledzą ten gitarowy szlak, z pewnością usłyszą w „Sunrise” pokorę wobec potęgi dźwięku. Usłyszą także radość, a może nawet zobaczą… precyzyjnie utkany, za pomocą ciepłych harmonii, wschód słońca?

			Obcując z płytą „One Question”, obcujemy z pokorą twórczą Resteckiego. Przekornie objawia się nam ona w jego niepokornej wyobraźni. Owocuje różnorodnością. Restecki z niezwykłym wdziękiem łączy biegunowo różne przestrzenie muzyczne, a przy tym konsekwentnie nadaje poszczególnym utworom swoją indywidualną poetykę.

			Dzięki temu – różnorodność – nie wyklucza stylistycznej spójności. Charyzmatyczność autora przepływa przez struktury tworzonych przez niego brzmień. Moglibyśmy pokusić się o stwierdzenie, że za pomocą przekornej muzycznej niepokorności Restecki kreuje swoisty trademark swojej twórczości, wytrwale i skutecznie zdobywając nowych słuchaczy.

			 

		

		
			[image: 22_12_2st_18d.psd]
		

		
			Piotr Restecki, One Question, United Records,

			2016

			 

		

	
		
			 

			Co się stało z Ameryką? (Fantastic Negrito „The Last Days Of Oakland”); Multikulturowe piękno (Kel Assouf „Tikounen”), Mirosław Krzysztofek

			 

		

		
			Nie, to nie jest nazwa na wyrost – Fantastic Negrito. Album z gatunku „roots blues”, którego, przyznaję, rzadko słucham, rzeczywiście jest fantastyczny, jak nazwa tej kapeli. A właściwie pseudonim artystyczny głównego bohatera tej bluesowej opowieści.

			 

		

		
			Jego prawdziwe nazwisko brzmi: Xavier Dphrepaulezz. Ktoś wie, jak to się wymawia? Tak? To napiszcie do redaktora naczelnego. Nagród nie przewiduję. Satysfakcja gwarantowana.

			Również pod względem zaśpiewanych tekstów, albumu „The Last Days Of Okland” słucha się z przyjemnością. Nie jest banalny. Wzorem swoich muzycznych idoli, na przykład Gilla Scotta Herona Xavier Dphrepaulezz, stawia te same pytania, co wspomniany artysta w latach siedemdziesiątych: Co się stało z Ameryką? Dokąd zmierza? Nie zamierza tylko pytać, stara się odpowiadać. Muzyka, którą nam serwuje, jest soczysta, łączy blues znad Missisipi z gospel, funkiem, samplami i, oczywiście, rockiem. Brzmi to wszystko wspaniale i szczerze.

			Dlaczego? Xavier Dphrepaulezz to artysta pełną gębą, ale po przejściach. Opuścił dom rodzinny w wieku 12 lat, prowadził życie naciągacza i oszusta w Los Angeles. Debiutował w 1995 roku, jako Xavier, ale w epoce post grunge jego natchniony, staromodny soul nie spotkał się z zainteresowaniem. W 2000 roku miał ciężki wypadek samochodowy i parę tygodni był w śpiączce. Długo pracował nad pełną rekonwalescencją fizyczną i psychiczną. Opłacało się. Nagrał album z duszą, którego słucha się z przyjemnością. „Mrówy” chodzą po całym ciele przy wielu utworach. Trudno wskazać najlepszy kawałek. Może dlatego ta płyta jest aż tak dobra.
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			Fantastic Negrito, The Last Days Of Oakland, Blackball Universe, 2016

			 

		

		
			Pogodę mamy ostatnio nieco saharyjską, więc fajnie będzie posłuchać czegoś, co pochodzi z tych pustynnych rejonów. Płyta „Tikounemn” może być dobrym początkiem poznawania zabójczo pięknej kultury muzycznej saharyjskich nomadów.

			 

		

		
			Zawartość albumu zadowoli wszystkich, którzy poszukują muzyki niebanalnej. Również miłośników niebanalnego rocka. Jest go tutaj bardzo dużo. Solówki lidera kapeli, Nigeryjczyka Anana’a Harouna’a są pokręcone, jak granie Toma Varleine’a z nowofalowej legendy Television za jej najlepszych czasów. 

			Gdyby dodać anglosaski śpiew, pod względem aranżacji, utwory nie różnią się zbytnio od niektórych dokonań grupy Queen Of The Stone Age. Właściwie jest to muzyka Tuaregów z domieszką amerykańskiego białego bluesa i rocka. Nie zapominając o popie.

			Tradycją w muzyce tamtych rejonów jest niezbędny „pierwiastek żeński” w postaci chórków i charakterystycznych dźwięków kojarzących się z amerykańskimi filmami o Indianach, które oglądałem w dzieciństwie. Albo z niemieckich westernów o Winnetou.

			Wspomniany przez mnie kobiecy wkład w brzmienie grupy zawdzięczamy wokalnym popisom aktorki Taulou Kiki znanej z głównej roli w filmie „Timbuktu” Abderrahmane’a Sissako. Słowa śpiewane przez lidera i gitarzystę grupy prawie zawsze mają to samo przesłanie: Peace and Respect. Niby banalne, ale jakże znaczące w dzisiejszych czasach.
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			Kel Assouf, Tikounen, Iglomondo, 2016

			 

		

	
		
			 

			Retrodźwięki dzieciństwa ze stanu wojennego (Sexy Suicide „Intruder”), Emmanuella Robak

			 

		

		
			Sexy Suicide to wyjątkowa propozycja na polskim rynku elektronicznym. Stylistyka i duch lat 80. jest przewodnim motywem koncepcji artystycznej zespołu – zarówno ich muzyka, teledyski jak i image nawiązują do tamtej dekady.

			 

		

		
			Sexy Suicide próbuje pokazać na nowo klasyczne, zimno-falowe granie, które w połączeniu z alternatywnymi brzmieniami, taneczną melodyjnością i romantyczną melancholią daje nową jakość. Takiego rozwiązania nie ma na polskim rynku, dlatego nawet z ciekawości warto zapoznać się z twórczością duetu, zaś wizerunek zespołu kształtują również teledyski utrzymane w stylistyce lat 80., będące czasem parafrazą klipów Madonny, Kim Wilde, Bonnie Tyler.

			Sexy Suicide to Marika Tomczyk (wokal, teksty, linie, chórki) oraz Bartłomiej Salamon (muzyka, syntezatory, sampling, programowanie). Zespół powstał w Sosnowcu, wiosną 2012 r., z inicjatywy Bartłomieja Salamona. Przez pierwsze dwa lata istnienia projekt funkcjonował jako trio pod nazwą Neon Romance. W tym też czasie powstał debiutancki album zatytułowany „Midnight Stories”, który ukazał się 1 marca 2013 r. Zespół zagrał wówczas wiele koncertów m.in. w Katowicach, Warszawie, Łodzi, na OFF Festival w Katowicach oraz na Young And Cold Festival w Augsburgu, promując swój materiał. Etap Neon Romance dobiegł jednak końca. Po odejściu Michała Kapuścińskiego, Bartłomiej i Marika postanowili kontynuować działalność. Duet przyjął nazwę Sexy Suicide rozpoczynając pracę nad nowym materiałem. Szare niebo nad miastem, nocne życie, oświetlone neonowymi światłami, Skinny Puppy, Depeche Mode, Wolfsheim, Camouflage czy Madonna, to niektóre z inspiracji, jakie napędzają duet do tworzenia. 

			Pracując nad albumem, zespół zagrał wiele koncertów, a na ich profilu facebookowym pojawiały się co jakiś czas nowe utwory, zapowiadające krążek. W końcu, 24 czerwca nakładem wytwórni Fonografika (Independent Record Label), światło dzienne ujrzał długo oczekiwany debiutancki album Sexy Suicide, zatytułowany „Intruder”. Na płycie znajduje się jedenaście utworów, które przenoszą słuchacza w świat mocno osadzony w stylistyce lat 80. ubiegłego wieku.

			Warstwa brzmieniowa płyty jest maksymalnie dopracowana. Dużo przestrzeni brzmieniowej sprawia, że słucha się jej z lekkością, a nagromadzenie szczegółów powoduje, że za każdym kolejnym odsłuchaniem można w utworze odkryć coś nowego. Nieprzecenionym atutem każdego utworu jest głos Mariki. Można go scharakteryzować jako mieszankę Cyndi Lauper i Kim Wilde – charyzma Lauper i delikatność Wilde w jednym. Krystaliczny wokal Mariki dodaje kompozycjom energii i dynamiki.

			Na płycie znajdziemy zarówno taneczne hity („Shame of Device”, „Never Forget” czy „Stand Alone”), spokojniejsze utwory („Diary of Moon”) czy refleksyjne ballady („4 you”). Co bardzo ważne, album od początku do końca utrzymuje ten sam poziom, a kolejność utworów sprawia, że krążek jest spójny i w całości prezentuje nam pewną historię – historię, jaką jest Sexy Suicide. W tym roku zobaczymy zespół m.in. na festiwalu Castle Party. Wystąpi ostatniego dnia w byłym kościele ewangelickim.
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			Sexy Suicide, Intruder, Fonografika, 2016

			 

		

	
		
			 

			Jej wysokość elektro (Miranda Cartel „Divert”), Aleksandra Sutowicz

			 

		

		
			Gdybym biegała, na pewno kawałki artystki, występującej pod pseudonimem Miranda Cartel, towarzyszyłyby mi przy pokonywaniu kolejnych kilometrów. Nie biegam, ale wiem, że „Divert” czy „Fake my fiction” znajdą się na moim odtwarzaczu, tym samym będą ze mną w samochodzie, pociągu,na przystanku autobusowym – to muzyka wprawiająca w ruch, nieważne jaki.

			 

		

		
			Czym zatem lub raczej kim jest Miranda Cartel? To jednoosobowy projekt autorstwa Emmanueli Robak, kieleckiej wokalistki i kompozytorki. To płyta, która stanowi połączenie elektronicznych rytmów z techno oraz z domieszką melancholijnych, psychodelicznych melodii („Leviathan”) i przebijającym się gdzieś w tle dance. Artystka pracuje nad swoim stylem, łączy house, electro i coldwave. To kawałki, które hipnotyzują, pobudzają i wprowadzają w trans. Błyskawiczne przejścia trafiają do kory mózgowej w postaci rytmicznych i jednostajnych uderzeń. W „Going down” wokalistka nieco ściszonym, szepczącym głosem wprawia w euforyczny stan umysłu, na granicy tego, co rzeczywiste z fantazmatem. W niektórych kawałkach wybrzmiewają mocniejsze, charakterystyczne dla rocka dźwięki.

			Wydaje mi się, że artystka celowo wybiera mieszankę stylów i konwencji. Nie zamyka się w jednym nurcie, dzięki czemu płyta zaskakuje, a po jej wysłuchaniu w głowie wciąż dźwięczą poszczególne bity z „Fake my fiction” czy „Divert”. Ciekawie również prezentuje się barwa głosu samej wokalistki. Jednak wokal na tej płycie stanowi jedynie tło tego, co bardziej wyraźne i mocniejsze – podkładu muzycznego. 

			Muzyka, przy której nie można stać nieruchomo, słuchając poszczególnych utworów autorki. Miałam wrażenie, że niektóre uderzenia wprawiają w ruch nie tylko moje ciało, ale również moje zmysły: wzrok, dotyk, słuch. 

			Nie sposób pominąć także dwóch kawałków stanowiących remix do otwierającego album utworu „Divert”. Jeden utrzymany w klimacie mocno elektronicznym, przechodzącym w trans, drugi zaczyna się nieco spokojnie, by następnie przejść w fazę symfonicznej elektroniki. Moim faworytem z całego albumu jest bez wątpienia subtelny „Going down”. Warto dodać, że Miranda Cartel to nie pierwszy projekt Emmanueli Robak, która na swoim koncie ma już także płytę z zespołem Lily of the Valley (recenzję „Among the Shadows” zamieściliśmy w numerze „Projektora” 2/2015 – red.). 

			Cenię projekt Miranda Cartel, za tak bogate i różnorodne pomieszanie stylów. Wybaczam wokal, niepotrzebny według mnie w kilku miejscach i obiecuję, że zacznę biegać, słuchając „The way to follow” lub „Divert”.
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			Miranda Cartel, Divert, Halotan Records, 2015

		

	
		
			 

			Silni chłopcy dorastają w Luizjanie (Rick Bragg „Jerry’ego Lee Lewisa opowieść o własnym życiu”), Aleksandra Sutowicz

			 

		

		
			Pewnego dnia – miał wtedy dziewięć czy dziesięć lat – stojąc na wale przeciwpowodziowym nad Black River, obok matki i ojca, patrzył na przepływający statek pełen rozbawionego towarzystwa. Dobrze ubrani pasażerowie podnieśli w górę kieliszki, dostrzegłszy stojącą na brzegu trójkę, niby popijając za ich zdrowie. (…) Elmo Kidd Lewis tylko przycisnął chłopaka mocarnymi dłońmi do siebie. – Nie martw się synu – powiedział do mnie tata – Kiedyś ty też tam się znajdziesz. Zobaczysz. Nie wie czy ojcu chodziło o to, że znajdzie się wśród bogaczy i wpływowych osób, czy też, że na statkach rozbrzmiewać będzie jego muzyka. Kilkanaście lat później stał się wpływowym bogaczem, ale przede wszystkim słynnym pianistą i rockandrollowcem

			.

		

		
			Historia Jerry’ego Lee Lewisa autorstwa Ricka Bragga to jedna z najnowszych propozycji wydawnictwa „Czarne”, z serii amerykańskiej, opisującej kulturę i historię Stanów Zjednoczonych, nie pomijając przy tym ciekawych i wielokolorowych biografii znanych amerykańskich postaci. Jedną z nich jest niewątpliwie Jerry Lee Lewis, muzyk i wokalista, urodzony w 1935 r. w Luizjanie. Historia zebrana przez amerykańskiego dziennikarza i pisarza Ricka Bragga to barwna opowieść o nietuzinkowej postaci, która stała się symbolem Stanów Zjednoczonych obok Elvisa Presleya czy Marylin Monroe. „Jerry’ego Lee Lewisa opowieść o własnym życiu” to biografia opowiedziana w sposób luźny, bez encyklopedycznego spiętrzenia informacji i dat. Jest to przede wszystkim książka, w której sam Lewis mierzy się ze swoim życiem, sięga do korzeni, opisując historie poznania rodziców, ich zmagania z biedą i ciągłą walkę o lepsze i godne życie. Jest też wreszcie wszystko to, co w historii ikon popkultury zdarza się dość często – skandale, potężne pieniądze, luksus, prywatne odrzutowce, narkotyki, alkohol, kobiety i show biznes. Prócz samej biografii w tle przetacza się także obraz Ameryki od lat 30. do współczesności. Prohibicja, wojna, kryzys gospodarczy, Elvis Presley. Dzięki temu historia znakomitego pianisty jest wielowątkowa i ukazuje różnorodny obraz świata zza oceanu.

			Ta pełna wspomnień, a niekiedy refleksji historia składa się na wartką fabułę, ma cechy scenariusza dobrego filmu biograficznego. Jest to przede wszystkim książka o człowieku, który od najmłodszych lat rozwija swój talent, pasje. Nie wyrzeka się swoich słabości, wad, ale w tym wszystkim nie traci poczucia humoru i przekonania o tym, że jest legendą i na to miano sobie zasłużył. Tekst przeplatany jest fotografiami z prywatnego albumu Lewisa. 

			Warto zwrócić uwagę na formę, po jaką sięgnął autor, który przeprowadza wywiad z Jerrym Lee Lewisem. To trochę jakby luźna rozmowa dwóch dżentelmenów przy whisky (nie szkockiej, ale tej z Ferriday w stanie Luizjana, którą kiedyś nielegalnie wyrabiał ojciec Lewisa, Elmo). 

			Ta powieść pokazuje, że każda gwiazda ma swoje wzloty i upadki, dla jednych upadek staje się końcem końca, dla innych to kolejny powód do wielkiego wzlotu. Do tych drugich z pewnością należy Jerry Lee Lewis.
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			Jerry’ego Lee Lewisa opowieść o własnym życiu
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			Wołowiec : Wydawnictwo Czarne, 2016
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			Ewangelia wg Rubika (Oratorium „Z powodu mojego imienia” Piotra Rubika i Zbigniewa Książka), Marta Baran

			 

		

		
			Jeżeli Mnie prześladowali, to i was będą prześladować - brzmią słowa Chrystusa w Ewangelii Świętego Jana. Prześladowania na tle religijnym od zarania dziejów są stałym elementem w historii Kościoła. Patrząc na zjawisko prześladowań z tej perspektywy, temat zdaję się być nieco archaiczny. Bo czy w erze konsumpcjonizmu i hedonistów, zdarzają się asceci, którzy gotowi są poświęcić swoje życie dla wiary? Niejeden z nas odpowie „nie do wiary!”, jednak…

			 

		

		
			Tak. W pędzie cywilizacyjnym niczym w oku cyklonu znajdują się też takie odmiany słynnego „homo religiosusa”, dla których składanie siebie w boskiej ofierze jest inspirujące. Jedną z nich jest Piotr Rubik. Bowiem, ostatnim dziełem tego znanego polskiego kompozytora jest oratorium „Z powodu mojego imienia”, które w oparciu o libretto Zbigniewa Książka stanowi niezwykle nowatorską propozycję kulturalną. Dokładnie 26 czerwca koncert miał miejsce w kieleckim amfiteatrze Kadzielnia. Przedsięwzięcie dyktowane niebagatelnym odautorskim przesłaniem „Masz prawo wyznawać swoją religię” miało na celu zsolidaryzować nie tylko Polaków, ale także obywateli innych narodowości. Nawet w obecnych czasach, uniwersalność powziętej idei jest niezwykle istotna, ponieważ stale spotykamy się z aktami agresji motywowanymi kwestiami religijnymi. Słowa te, tak jak duet Książka i Rubika, stanowiły akompaniament dla muzyki. Zaś, ta niewerbalna forma ekspresji artystycznej świetnie zsynchronizowała się z atmosferą, jaka tego wieczoru wytworzyła się wśród publiczności. Dodajmy… Licznej publiczności. Wydarzenie cieszyło się ogromnym zainteresowaniem ze strony mieszkańców naszego miasta. Wręcz… Sam Rubik mógł nazwać się „prześladowanym z powodu swojego imienia” przez fanów. Jednak, podczas długich przygotowań do koncertu współpracował chociażby z księdzem Rafałem Cyfką ze Stowarzyszenia Papieskiego „Pomoc Kościołowi w Potrzebie”. Udana praca w kolektywie w połączeniu z sukcesem w Kielcach rokuje na przyszłość. Mianowicie, niebawem oratorium rozbrzmi na Światowych Dniach Młodzieży w Krakowie, później zaś rusza w świat, dokładnie do Stanów Zjednoczonych. A wszyscy, którzy chcą mieć premierowe wykonanie „Z powodu mojego imienia” z Kadzielni, już niebawem będą mogli nabyć płytę właśnie z tego koncertu, który wówczas został rejestrowany. Tym czasem jednak, czekajmy… W ciszy…

			 

		

	
		
			 

			DESIGN

			Mówiąca paczka fugi (Wystawy „Young and Successful” i „New G(o)ods 2015!” w Instytucie Designu), Izabela Łazarczyk-Kaczmarek

			 

		

		
			Wystawa w ID w Kielcach, „Young and Successful”, to prace dwudziestu trzech laureatów czeskiego konkursu – dla studentów projektowania – realizowanego przez Design Cabinet CZ. Druga wystawa – „New G(o)ods 2015!” – to prezentacja ostatnich finalistów konkursu.

			 

		

		
			Informacje te oraz nazwiska kuratorów projektu (Lenka Kolářova i Lenka Žižkova), można znaleźć na stronie organizatora. Niestety to niemal wszystko o tejże wystawie, a szkoda. Nie każdy zwiedzający, po przeczytaniu, że będzie oglądał prace „studentów projektowania”, odpowiednio przyporządkuje je do odpowiedniego działu dziedziny projektowej. Na wystawie, na której ilość obiektów konkuruje z rozwieszonymi planszami, na których umieszczono biografie, zdjęcie autorów i wykonanych przedmiotów, panuje chaos i niezrozumiała multiplikacja prac. Wszystko w dwóch językach angielskim i czeskim. Na próżno szukać jakiejkolwiek informacji w naszym rodzimym języku – katalog i podpisy towarzyszące wystawie, również nie mają tłumaczeń na polski. Być może wynika to z faktu przyjęcia zasady, iż naszym drugim językiem jest obecnie angielski, ale z doświadczenia wiadomo, że nie do końca jest to prawdą...

			Oglądając ekspozycje odnajdujemy często przedmioty niezwykłe i piękne w swojej formie jak u Barbory Dvorakowej – rodzaj eterycznych „kołnierzy” zrobionych z lekkiej tkaniny i piór czy też piękne w swojej prostocie lampy Lenki Zaharkovej. Ceramiczne, białe, koliste formy, przypominające połówki „skorupki”, nieregularne, chropowate i warstwowe, potęgują swoją niesamowitość fakturą nierównych brzegów, tworzących „wyszarpane ramy” wydobywającego się zeń światła. Fotografia lampy Zaharkovej, na tle lasu nocą, wzmacnia wrażenie nierealności, subtelności oraz pewnej niesamowitości w tak prostej formie. Różnorodność wątków poruszanych na wystawie przez projektantów: od biżuterii, butów, wystroju wnętrz do takich rozwiązań jak stojaki na ortopedyczne kule łokciowe Rene Sulca. Pomysł wydaje się prosty – zwyczajny, ramowy kształt prostokąta z zaczepem na pionowo trzymaną kule. Szkoda tylko, że artysta nie pokazał wizualizacji z kontekstem, gdzie miałyby być one wykorzystane. Niemniej jednak, być może, w przyszłości zobaczymy tego typu rozwiązania zaadaptowane do naszej codzienności. Podobnie ze stojakiem na rowery Davida Karaska i Radka Hegmona, w których pracy „Meandre”, wijąca się, czarna forma pozwala na umieszczenie rowerowego koła, w dość nieoczywisty sposób powyginanej formie.

			Humorystycznym akcentem na wystawie jest natomiast praca Jindricha Vodicka, mówiąca „paczka” fugi do płytek. Działająca przy pomocy czujnika ruchu sprawia, iż nie sposób nie uśmiechnąć się na jej widok. Zapewne gadżet ten skutecznie przyciąga wszystkie zainteresowane tematem osoby.

			„Inteligent light” Jindricha Vodicka, lampa, w kontekście pokazywanym na wystawie, nie do końca ma czytelny przekaz, jak buty stworzone m.in. przez Elike Kuchtovą. W wyżej wymienionych przypadkach, objaśnienia przy obiektach pomogłyby „dopowiedzieć” stworzone przez artystów przedmioty, podczas kiedy zdjęcia umieszczone na planszach nie dają dokładnych informacji.
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			Fot. Tomasz Kozłowski

			 

		

		
			[image: 28_06_DSC06213.psd]
		

		
			Maria Nina Václavková

			Oyster, organická výŠivka / Oyster, organic embroidery

			Fakulta uměnÍ a designu Ladislava Sutnara, Západočeská univerzita v Plzni

			2014
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			Pavel CoufalÍk

			ZlÍn, kniha / ZlÍn, book

			2013

			 

		

		
			[image: 28_02_DSC06192.psd]
		

		
			Roman Vrtiška

			Woo, kolekce hraček  / woo, toy set

			2013

			Woo toys
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			Michal Pražský

			Merkur architekt, stavebnice budov / Merkur architect, building construction set

			Vysoká Škola uměleckoprůmyslová v Praze

			2014

			 

		

	
		
			 

			FOTOGRAFIA

			Prace nagrodzone w konkursie fotograficznym „Ulica Zbożowa”
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			I miejsce – Marcin Janda („Mardock”)
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			II miejsce i nagroda specjalna za twórcze wykorzystanie możliwości technicznych  – Wojciech Habdas (godło “Uśmiechnięty Kot”) 
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			III miejsce – Agata Orłowska („AO”)
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			Nagroda specjalna dla najmłodszego uczestnika – Amelia Janda („Koniczyna”)
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			Wyróżnienie – Karol Adamiec („Sciemson”)
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			Wyróżnienie – Agnieszka Kopacz („Agak500”)
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			Wyróżnienie – Marcin Michalski („Mcwik”)
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			III miejsce – Tomasz Siudak („Szczupły”)
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			Wyróżnienie – Jolanta Szaraniec („Joto1607”)
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			Potęga mitu (Podstawowe pojęcia antropologii wizualnej), Piotr Kletowski

			 

		

		
			Dziś chciałbym „pojechać” nieco naukowo, ale bynajmniej nie tylko „naukowo”, lecz także „naukowo-filmowo”. Miałem niedawno przyjemność głosić wykład na forum Polskiej Akademii Umiejętności w Krakowie, gdzie zaproszono mnie – jako filmoznawcę – do podzielenia się refleksami na temat „antropologii audiowizualnej”.

			 

		

		
			„Antropologia audiowizualna” to jeszcze nieokrzepnięta dziedzina nauki, która za punkt wyjścia, do badania człowieka i tworzonej przez niego kultury, wybiera obraz i dźwięk, albo – jak ma to miejsce w przypadku filmu – obraz i dźwięk razem. Wcześniej antropologia kulturowa (bo jest jeszcze antropologia fizyczna, badająca biologiczne uwarunkowania człowieka i społeczeństwa – i z nią związane przemiany cywilizacyjne), zajmowała się tradycyjnymi artefaktami kulturowymi, jednak traktując obraz (przede wszystkim malarski, później fotograficzny) jako jeden z wielu elementów tworzonej przez człowieka kulturowej układanki (preferując nawet słowo mówione, czy pisane, nad obraz). Jednak w XX wieku, wieku kina, telewizji, Internetu (w ubiegłym stuleciu jeszcze raczkującego, dziś będącego najpotężniejszym medium kulturowym) audiowizualny obraz stał się medium uprzywilejowanym. Najważniejszym chciałoby się powiedzieć, poprzez które współczesny homo sapiens komunikuje się z innymi, funkcjonuje w rzeczywistości (która nawiasem mówiąc jest również w dużym stopniu zmassmedializowana), wreszcie tworzy rzeczywistość (będącą często audiowizualną wersją rzeczywistości realnej).

			Dlatego też antropologia zajmująca się obrazem audiowizualnym, ale i filmoznawstwo inspirujące się właśnie antropologią, staje się dziś również podstawowym medium poznawczym rozczytującym kulturową kondycję współczesnego człowieka. Warto wiedzieć, że kiedy na świecie i w Polsce, w latach 50. i 60. rodziło się filmoznawstwo (a więc refleksja nad filmem rzucona na niwę akademickich rozważań), nazywane niegdyś filmologią – inspirowało się właśnie myślą antropologiczną. Profesor Aleksander Jackiewicz – nestor polskiego filmoznawstwa – czerpiąc z myśli francuskich antropologów – strukturalistów (na czele z wielkim Claudem Levi-Straussem), nawiązując dialog ze swym francuskim kolegą-filmologiem Edgarem Morinem – rozpatrywał właśnie kino (a później i telewizję) jako współczesną „sztukę plemienną”: medium, poprzez które najpełniej człowiek wypowiada swoje aspiracje, troski, bolączki i radości – słowem swą egzystencjalną aktywność. A dzięki artystycznemu przetworzeniu owa „egzystencja” stawała się z czasem pełnoprawnym tekstem kultury.

			Słowem-kluczem dla zrozumienia tej nowej-starej sztuki, stało się dla filmoznawców inspirujących się antropologią, ale i dla antropologów inspirujących się kinem, termin „mit”. Za Levi-Straussem, który odkrył, że u zarania każdej kultury są archetypiczne opowieści, które opisując jakieś przełomowe dla danej społeczności momenty, stały się tzw. „mitami założycielskimi”, Morin, a za nim Jackiewicz rozpoznali te narracje w kinie. Według badaczy, owe „mity założycielskie” występują (albo powinny występować) – w mniejszym lub większym natężeniu – w każdej kulturowej narracji tworzonej, tak wczoraj, jak i dziś, w obrębie wspólnoty. Bo to właśnie świadczy o jej tożsamości, tradycji i kulturowej mocy. Dla kultury zachodniego kręgu takimi „mitami założycielskimi” są mit Edypa (jako najważniejsza narracja świata przedhistorycznego) i historia Chrystusa (jako „mit założycielski” świata nowożytnego). Levi-Strauss połączył nawet oba mity, uważając, że zarówno mit Edypa jak i mit Chrystusa mówią właściwie o tym samym – o poświęceniu jednostki dla społeczności. Zaś mit Chrystusa dodał do mitu Edypa wymiar transcendentny, boski.

			Emanacją „mitów założycielskich” są najważniejsze narracje w kulturze zachodniej, także te filmowe, audiowizualne. Właściwie można opisać 46 najważniejszych historii – toposów, które są przetworzeniem „mitów założycielskich” (i zrobił to amerykański antropolog profesor Joseph Campbell – guru George’a Lucasa, inspirującego się pracami autora „Potęgi mitu”, przy tworzeniu „Gwiezdnych wojen”), a które właściwie wyczerpują rezerwuar podstawowych narracji w kulturze światowej (a zwłaszcza zachodniej). Dopóki „mity założycielskie” będą obecne (w mniej, czy bardziej przetworzony sposób), kultura oparta na nich będzie wartościowa, spajająca wspólnotę, nadająca sens działaniom tak jednostki, jak i całego społeczeństwa.

			Paradoksem współczesności (co odkrywa filmoznawstwo inspirujące się antropologią i vice-versa) jest to, że współcześnie jedynie w kinie anglosaskiego kręgu kulturowego (a zwłaszcza, o ironio!) w kinie hollywoodzkim, gatunkowym, opartym często na powtarzalności i przewidywalności (i to często tym realizowanym w celach przede wszystkim komercyjnych) dostrzec można produkcje stanowiące emanacje „mitów założycielskich”: w filmowych adaptacjach superbohaterskich komiksów, filmach w stylu „Matrixa”, a nawet w kinie akcji opowiadających o współczesnych bohaterach zmagających się z przeważającymi siłami wroga. W przeciwieństwie do kina europejskiego. Kina o walorach artystycznych, które – mimo, a może przede wszystkim z racji swego zakorzenienia w tradycji sztuki, w imię wolności ludzkiej ekspresji, kwestionującej imponderabilia – wyrugowało elementy mitów założycielskich, często zastępując je elementami zaprzeczającymi im, a nawet otwarcie je podważając (w duchu kontrkultury lat 60. i 70.). Od, swoją drogą wspaniałych – ale przecież chwalących „piękno rozkładu” – filmów Luchino Viscontiego, przez wymazujące podmiot z rzeczywistości obrazy Antonioniego, przez filmowe larum nad zachodnią cywilizacją wyśpiewywane przez Pasoliniego, i pochwałę sztuki opartej na człowieku zastępującej wiarę w Boga u Bergmana, aż po współczesne hedoniki Almodóvara – główny nurt kina zachodniego konsekwentnie i uporczywie odwracał się od swych duchowych korzeni. A „kino transcendentne” Bressona, Tarkowskiego, czy Olmiego, było kinem uznawanym, lecz marginalizowanym, w duchu racjonalizacji, reifikacji, materializacji rzeczywistości.

			Takie „rozbicie” cechujące kino (i kulturę) zachodnią, ma swoje przełożenie na sytuację współczesnego zachodniego społeczeństwa i rzutuje na tak (wydawałoby się) odległe od kultury, a kina w szczególności, zjawiska jak… Brexit. W czasie burzliwej i niezwykle inspirującej dyskusji, która nastąpiła po moim wystąpieniu, okazało się, że to nie tylko kwestie finansowe, ale właśnie zupełny brak wypracowania wspólnej narracji kulturowej, bądź inaczej – porzucenia – przez nakierowaną na konsumpcyjne, hedonistyczne, (pozornie) humanistyczne wartości (pozornie, bo nie osadzone w wartościach, których nośnikami są „założycielskie mity”) – „kulturę” zjednoczonej UE, spowodowało, że Wielka Brytania, wciąż (wbrew pozorom) hołdująca „starym wzorcom” odpłynęła od kontynentalnej Europy, zbliżając się jeszcze bardziej do, zaskakująco bliskiej „starym mitom” (nawet jeśli reprodukowanych w imię Świętego Dolara) Ameryki.

			Okazuje się więc, że „antropologia audiowizualna” – odpowiednio wykorzystana – może więc pomóc nie tylko w zrozumieniu współczesnej przestrzeni obrazu i dźwięku – ale także, właśnie poprzez analizę owej przestrzeni – dociec do (często gorzkiej, ale zawsze przynoszącej ulgę) prawdy o współczesnym świecie, w którym żyjemy.
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			FILM

			Klasyczni-współcześni (Kaja Silverman, Harun Farocki „Rozmowy o Godardzie”; „Spojrzenie Antonioniego”, red. Paulina Kwiatkowska, Piotr Sadzik), Piotr Kletowski

			 

		

		
			Warszawska fundacja „Mammal”, specjalizująca się w wydawnictwach poświęconych współczesnej humanistyce, wydała dwie książki poświęcone wielkim mistrzom kina europejskiego: Godardowi (rozmowy o jego ośmiu, według autorów: Kai Silverman i Haruna Farockiego, najważniejszych filmach) oraz Antonioniemu (zbiór esejów poświęconych twórczości reżysera „Powiększenia”, stanowiących pokłosie dyskusji w ramach DKF-u „Krytyki Politycznej”).

			 

		

		
			Książka „Rozmowy o Godardzie” wspaniale przetłumaczona przez Paulinę Kwiatkowską (autorka tłumaczenia – skądinąd wytrawna filmoznawczyni rodem z Krakowa – poprawia nawet tłumaczonych rozmówców!) to przede wszystkim podróż po drobiazgowo analizowanych (nieraz klatka po klatce) dziełach „Papieża Nowej Fali”, które stają się przede wszystkim medium służącym poznaniu człowieka jako istoty tworzonej przez kulturę, wypowiadającego się przez kulturę, dla którego kultura jest czymś tak koniecznym do życia jak powietrze. A jeśli zastąpimy słowo „kultura” słowem „kino”, stanie przed naszymi oczyma Godard jako żywy. Twórca nie tylko francuskiej Nowej Fali, który swym arcydziełem „Do utraty tchu” wyznaczył kanony nowego sposobu wypowiadania się w kinie (które samo mówi poprzez kino, tzn. cytując, parafrazując, wykorzystując stworzone już filmowe wzorce), ale rozwijał konsekwentnie własną koncepcję kina-myśli.

			Takiego kina, które nie tylko zmusza widza do intelektualnych operacji, ale też czyni z niego współtwórcę prezentowanych na ekranie wydarzeń, wciągając go w twórczy proces: w myśl przytoczonej w książce maksymy, że Kino zastępuje nasze spojrzenie na świat, który staje się zgodny z naszymi pragnieniami (s. 51). Co jednak najciekawsze, i co stanowi jądro książki Silverman i Farockiego, w centrum zainteresowania godardowskiego „kina-myśli”, jest, tak naprawdę, „kino-uczucie”. To dość bałamutna, ale jakże ożywcza 

			myśl, że cała kinematograficzna maszyneria reżysera „Weekendu” w rzeczy samej ustawia go na półce z najbardziej sentymentalnymi twórcami kultury francuskiej, opiewającymi uczuciowy afekt, jako centrum egzystencjalnej aktywności. Wystarczy przywołać fragment analizy słynnej filmowej dystonii Godarda „Alphaville”: W tej sekwencji znów ważną metaforą okazuje się linia prosta, która zwija się w okrąg. Gdy Natasza mówi wystarczy iść do przodu, żeby żyć, prosto przed siebie ku temu co kochamy, idzie prosto przed siebie. Gdy zaś dodaje szłam ku tobie, wciąż szłam ku światłu, okrąża stół z wyłączoną lampą. Godard sugeruje, być może, że tylko ci, którzy rezygnują z racjonalnego planowania, a tym samym ujarzmiania przyszłości, wystawiają się na niepewność, i zmierzając wprost ku temu co kochają, tylko ci mogą ostatecznie wkroczyć w mityczny krąg. (s. 105).

			Różnica jednak między Godardem a innymi „piewcami miłości” jest podstawowa – medium, poprzez które wypowiada się francuski reżyser jest kino, i to kino właśnie nie emocji, ale chłodnej, często zdystansowanej, zapośredniczonej przez inne artefakty analizy. Analizy mającej przede wszystkim „rozruszać” intelekt, spowodować, by widz zaczął myśleć. Jak piszą (czy raczej mówią) autorzy książki Czym (dla Godarda – przyp. PK) jest kino? (...) Ruchomymi obrazami (...) Reżysera „Pasji” interesuje wyłącznie sztuka uruchamiania tego, co dotąd nieruchome. Niezależnie od tego, czy są to pojęcia (nasze binarne kategorie), formy człowieczeństwa, czy punkty widzenia. Wynika to z samej definicji produkcji filmowej. W kinie poruszają się bohaterowie, porusza się kamera, porusza się wreszcie sama taśma filmowa. Każdy obraz, z wyjątkiem pierwszego, „wyłania się” z innego obrazu – każdy obraz, z wyjątkiem ostatniego, „zmierza” do innego obrazu. „Pasja” nie tylko dogłębnie rozważa kwestię, co to znaczy przedstawiać coś w sposób filmowy, a nie za pomocą płótna i farby, ale ponadto tworzy z kina metaforę „pasażu” albo mówiąc prościej – „transferu”. Nie chodzi o dotarcie, lecz o rozpoczęcie, nie o cel, lecz drogę. (s. 226)

			Druga książka („Spojrzenie Antonioniego”), poświęcona jest innemu, wielkiemu luminarzowi europejskiego kina Michelangelo Antonioniemu. To zbiór tekstów, przefiltrowujących filmowe dokonania włoskiego mistrza przez czołowe prace apologetów jego twórczości (Deleuze, Barthes), bądź po prostu filozofów współczesności (Agamben, Baudrillard), które czynią twórcę „Czerwonej pustyni” prorokiem współczesności, kreatorem opisu „egzystencjalnego zawieszenia”, w jakim pozostaje współczesny człowiek (dodajmy przedstawiciel zachodniego kręgu kulturowego).

			Autorzy tekstów zwracają uwagę na odkrywczość, niejednoznaczność, przenikliwość kina włoskiego mistrza, który nie tylko zrównywał w swych filmach perspektywę ludzi i przedmiotów, nie tylko poprzez ukazywanie zewnętrzności analizował ludzką wewnętrzność, ale – na poziomie czysto filmowym – ukazywał sposoby kreacji czegoś, co można by nazwać „krytycznym patrzeniem”, które cierpliwe i często wyzywające, odkrywa elementy rzeczywistości wcześniej nie ogarnięte, a więc umykające władzy patrzącego.

			„Spojrzenie Antonioniego”, jest – podobnie jak „Spojrzenie Godarda” – spojrzeniem zestrajającym oko twórcy z okiem widza, już nie pasywnego, ale aktywnego w procesie re-kreacji nadanych przez reżysera filmowemu obrazowi znaczeń. Dokładnie według „przepisu” na kino Antonioniego, które zawierają karty publikacji: Wierzę, że jest coś wspólnego wszystkim reżyserom, mianowicie zdolność utrzymywania jednego oka otwartego na to, co wewnętrzne, a drugiego na to, co zewnętrzne wobec nich. W pewnym momencie te perspektywy zbliżają się do siebie i niczym dwa obrazy, na których skupiamy naszą uwagę, nakładają się na siebie. Z tej zgodności między okiem i rozumem, między okiem i instynktem, między okiem i świadomością bierze się impuls do mówienia, do pokazywania. Z tego, co wiem, u początku tkwi zawsze element zewnętrzny, konkretny. Nie idea, czy teza. U początku panuje też nieco zamętu. Prawdopodobnie film rodzi się właśnie z niego. Trudność polega na ustanowieniu porządku. Jestem przekonany, że zależy to nie tylko od zdolności, lecz także od nawyków wyobraźni. (s. 029). 

			Na koniec jednak dwie małe glossy, interesującego się kinem włoskim dla sportu, autora recenzji. We wstępie autorzy tomu piszą, że w kinie włoskim nie było drive’u na „politykę autorską”, w myśl której reżyser filmowy zmierzał do wyrobienia sobie odpowiedniego stylu, by z czasem stać się „autorem”. Według mnie, w kinematografii Italii dlatego strategia „autorska” nie była podnoszona, tak jak w innych częściach świata, nie dlatego, że się nią tam nie interesowano, ale przede wszystkim, dlatego, że włoska bufonada nie dopuszczała nawet do myśli, że ktoś, kto się zajmuje kinem, nie jest „z automatu”, nie tylko „autorem”, ale wprost „artystą”! 

			Druga glossa to pytanie o głęboki sens twórczości Godarda i Antonioniego, który autorzy recenzowanych książek przede wszystkim rozpatrują na poziomie racjonalnego rozpoznania „ludzkiej kondycji” i wartości sztuki, jako medium nadającym sens ludzkiemu życiu. A przecież zarówno Godard (w swej filmowej miniaturze „10 minut później: wiolonczela”, 2001) jak i Antonioni w swym ostatnim filmie „Po tamtej stronie chmur”, 1995) skierowali swą atencję ku metafizycznej Wieczności, jakby widząc niewystarczalność wartości „artystycznych” i „ludzkich”. O tym jednak autorzy tych, jakże cennych publikacji, nie wspominają…
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			TEATR

			Na prowincji bez zmian? („Szalbierz” György Spiró w Teatrze im. S. Żeromskiego), Agnieszka Kozłowska-Piasta

			 

		

		
			Czy możliwy jest idealny związek sztuki i polityki? Czy pełna widownia, a potem kasa idzie w parze z wartością artystyczną i przesłaniem dzieł sztuki? Te pytania artyści i krytycy zadają sobie od dawna i od dawna odpowiadają na nie w ten sam sposób – to mrzonka. Po prostu się tak nie da. Schlebianie czyimkolwiek gustom z jakichkolwiek przesłanek zawsze odbywa się ze szkodą dla sztuki, szkodą dla teatru, a co za tym idzie ze szkodą dla widzów. I o tym między innymi jest „Szalbierz” György Spiró w reżyserii Pawła Aignera, ostatnia premiera sezonu w Teatrze im. S. Żeromskiego.

			 

		

		
			„Szalbierz” opowiada historię wizyty na prowincji Wojciecha Bogusławskiego. Ojciec teatralnej sceny narodowej – podstarzały i zmęczony życiem – ma zagrać „Świętoszka” Moliera w swoim tłumaczeniu. Łasy na kasę robi to dla pieniędzy. Liczy, że jeden występ pozwoli mu znacznie zmniejszyć zadłużenie, dlatego ostro renegocjuje warunki kontraktu, walcząc o podwyżkę. Równolegle opowiada prowincjonalnym aktorom o szczerości, prawdzie wypowiedzi scenicznej, uczciwości wobec widzów. Czy można pogodzić te dwie rzeczy? Bogusławskiemu się udaje, bo wzbudza zachwyt, posłuch i pełen podziw zespołu, z którym przyszło mu grać. Drobna intryga sprawia, że gwiazdor z Warszawy całkowicie zmienia wydźwięk spektaklu, manipulując zespołem. 

			Aigner postanowił przenieść akcję sztuki do Kielc. To tutaj w prowincjonalnym teatrze, prowincjonalni i mało uzdolnieni aktorzy podziwiają mistrza Bogusławskiego, a za niesubordynację zostaje się zesłanym do pracy w Morawicy. Z drugiej strony moralitet o sztuce – dzięki scenografii i kostiumom Zofii de Ines pozbawiony został czasu. W akcie pierwszym aktorzy próbują we współczesnych strojach, szamocąc się pomiędzy mocno przestarzałą scenografią. W akcie drugim – historyczne, bogate kostiumy zestawiono z pustą, współczesną sceną, wzbogaconą jedynie o ogromny ekran. Można by zastanowić się, czemu służyć miał ten zabieg. Czyżby autor miał na myśli, że w Kielcach nic się nie zmienia od wieków? Że kielecka scena jest prowincjonalna, spektakle i aktorzy bez ambicji i umiejętności i nawet mistrz z tych drewien niewiele wykrzesze, a podlizywanie się władzy zabija wszelką sztukę i artyzm? A fe, panie reżyserze, na to, to można się już chyba na poważnie obrazić.

			Gdy w latach 80-tych Spiró napisał „Szalbierza”, a wcześniej powieść „Iksowie”, poważnie naraził się władzom polskim. Odebrano mu stypendium, zakazano wjazdu do Polski i oskarżono o szarganie narodowych świętości, a nawet spisek antypolski. Zdaniem władz komunistycznych Spiró podważał polski patriotyzm, oczerniał polską historię. „Iksów” – jako komentarza do sytuacji politycznej w Polsce – nie wydano, a „Szalbierz” na premierę polską czekać musiał aż 7 lat. To zmaganie z cenzurą, próba przekazania innej niż oficjalna prawdy, obraz zniewolenia artystów, podporządkowanych reżimowi i nakazom politycznym wysuwały się wtedy na plan pierwszy. 

			W spektaklu Aignera nie brzmią one tak dobitnie. „Świętoszek” Moliera zmienia się dzięki manipulacjom Bogusławskiego, który robi to…, bo może. Jest jedyną prawdziwą postacią, otoczoną przez groteskowe, wynaturzone, przejaskrawione indywidua, jak wycięte z marnych kreskówek dla dzieci czy komiksów dla dorosłych. Nie potrafią grać, decydować, nie mają własnych poglądów, marzą jedynie o karierze, pozycji, pieniądzach i kąpaniu się w blasku przygasającej sławy Bogusławskiego. Przekonani o swojej wyższości i nadzwyczajności już dawno stracili kontakt z rzeczywistością, uwięzieni między codziennością a swoimi wyobrażeniami o niej i marzeniami, jak by tu ją poprawić. Damy wzdychają, mdleją, drżą i zachwycają się sobą, nie kryjąc niechęci do innych. Panowie jak koguciki walczą o pozycje pierwszych, najlepszych w stadzie, donosząc na siebie i podkładając sobie nogi. Między nimi miota się niewielki charakterem dyrektor teatru, dla którego występ Bogusławskiego to szansa na odbicie się od dna jakości, długów i pozycji społecznej i politycznej w mieście.

			Ten kontrast doskonale rysuje się na scenie za sprawą mistrza ceremonii „Szalbierza”, czyli grającego rolę Bogusławskiego Pawła Sanakiewicza. Naturalny w zestawieniu z prowincjonalnym zespołem teatralnym jest jednocześnie niezwykle sztuczny, jakby wykreowany – jak celebryta pozujący na ściance. Pewny siebie, wie, co i jak powiedzieć, jak zapozować, gdzie stanąć i co zrobić, by ani na moment nie stracić swojego gwiazdorskiego wizerunku. To naprawdę niezła kreacja doświadczonego aktora, zresztą już nie pierwsza na deskach kieleckiej sceny. 

			Mimo dobrych momentów i trafionych kreacji aktorów partnerujących Sanakiewiczowi: spięta jak agrafka Hrehorowiczowa Joanny Kasperek, kipiąca namiętnością Beata Pszeniczna, lizusowaty krytyk Artura Słabonia, nie trzymający pionu Skibiński Andrzeja Platy – „Szalbierz” pozostaje spektaklem nijakim, jakby nieprzyprawionym. Reżyser Paweł Aigner w „Gazecie Teatralnej” odżegnuje się od skandali, rozbieranek, prymitywizmu, wybierając nawias teatralny, formę, odrodzenie aluzji i komedię, ale taką ze śmiechem, a nie brechtem (nie mylić z Bertoldem). Założenia były więc konkretne. Cóż, kiedy w zrealizowanym spektaklu da się odczuć pewne niezdecydowanie reżysera, brak interpretacji tak wielowarstwowego i wieloznacznego tekstu. Nie jest to spektakl polityczny, nie jest to traktat o tożsamości i maskach, ani o umowności rzeczywistości teatralnej, nie jest to – mam nadzieję – opowieść o marności i kiepskiej kondycji teatrów z mniejszych miejscowości. Dbając o zadowolenie i komfort widowni, Aigner stworzył dzieło, które można dowolnie interpretować. Przy tym głębokim i rozległym morzu widzowie mogą czuć się trochę jak rozbitkowie bez koła ratunkowego. Ci, co potrafią pływać, pewnie do brzegu dopłyną i szybko o tym doświadczeniu zapomną. Inni uciekali z szalup już podczas przerwy.

			PS. A co do brechtu (nie Brechta), niedzielna popremierowa publiczność zaśmiała się tylko przy Morawicy. Jak na komedię to chyba za mało.
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			Płyn Lugola czyli niesmaczna wojna („Wojna nie ma w sobie nic z kobiety” Swietłany Aleksijewicz w Teatrze im. S. Żeromskiego w Kielcach), Agata Kulik

			 

		

		
			Dyrektor kieleckiego Teatru im. Stefana Żeromskiego, w grudniu ubiegłego roku, podpisał z krakowską PWST umowę, w ramach której studenci wydziału reżyserii będą wystawiać swoje inscenizacje na kieleckiej scenie. Pierwszym owocem tej współpracy jest przedstawienie „Wojna nie ma w sobie nic z kobiety” na podstawie książki Swietłany Aleksijewicz, w reżyserii Elżbiety Depty, studentki czwartego roku.

			 

		

		
			Spektakl zaczyna się już w foyer. Zgromadzona publiczność może obejrzeć na ekranach wywiady z młodymi kobietami służącymi w armii. Prezentują one odmienne stanowiska. Jedna z nich wystąpiła z armii by walczyć o pokój. Druga uważa, że wojsko to dobre miejsce dla kobiet, bo mają one zalety przydatne w boju, których nie posiadają mężczyźni. Rozmowy w foyer cichną, gdy ze schodów schodzi Joanna Kasperek. Wygląda niczym gwiazda filmowa, krocząc po czerwonym dywanie w krwistoczerwonej sukni i pyta widzów czy mają w domu płyn Lugola i inne leki potrzebne na wypadek wojny, czy zabijaliby, czy może raczej uciekali, pyta – zmuszając do refleksji.

			Tak, ja mam w domu płyn Lugola, ale nie trzymam go na wypadek wojny, tylko w celach czysto zdrowotnych, pijąc parę kropel dziennie. Mogę was zapewnić (jeśli nie znacie tego smaku) jest ohydny! Smakuje jak stary ebonit z gorzkim, cierpkim posmakiem. 

			Tak jak płyn Lugola, niesmaczna jest wojna i to stara się pokazać reżyserka. Z tekstów Swietłany Aleksijewicz stwarza ona uniwersalną opowieść, którą możemy sobie dowolnie dopasować do jakiegokolwiek konfliktu zbrojnego. Historie wybrane, spośród spisanych przez noblistkę, są skrajnie drastyczne, nie ma tu miejsca na „owijanie w bawełnę”, jest pokazany czysty brutalizm i przyziemna strona wojny, nie ma epatowania patosem. Jednocześnie wojna jest pokazana z czysto kobiecego punktu widzenia, gdzie wydawałoby się z pozoru nieistotne szczegóły mają kolosalne znaczenie.

			Moim zdaniem jedna z bardziej przejmujących scen, to ta, w której żołnierki (Dagna Dywicka, Magda Grąziowska i studiująca jeszcze w Krakowskiej Państwowej Wyższej Szkole Teatralnej Anna Antoniewicz) niszczą laleczki Barbie, wyrywając im po kolei nogi, ręce, głowy i wrzucając jak niepotrzebne śmieci. Tu nie ma sentymentów, wojna nie jest piękna i nie ma tu miejsca na jakąkolwiek litość, zarówno w stosunku do wroga, jak i nawet (a może przede wszystkim) do samego siebie.

			Elżbieta Depta w swojej inscenizacji wykorzystuje znane z kultury popularnej piosenki, które przeplatają – w musicalowym stylu – opowieści dziewczyn. Aranżacje tych utworów zostały znakomicie wykonane przez aktorki – naprawdę warto ich posłuchać. 

			„Wojna nie ma w sobie nic z kobiety” to dobrze zagrany spektakl. Zwłaszcza na wyróżnienie zasługuje tu Magda Grąziowska. Siedząc blisko, można było zobaczyć prawdziwe łzy w jej oczach, prawdziwe emocje. Dodatkowo bardzo pasowała wizualnie do swojej roli (niczym Marusia z „Czterech pancernych i psa”).

			Świetna scenografia Agaty Andrusyszyn, studentki V roku scenografii w Akademii Sztuk Pięknych w Krakowie. Sterylna, biała, niczym laboratorium/sala szpitala, gdzie na czynniki pierwsze rozbiera się ból wojny.

			Moim zdaniem jednak reżyserce nie do końca udaje się pokazać obiektywnie (tak jak obiecuje w swoich wywiadach), że wojna nie tylko nie jest dla kobiet, ale nie jest dla nikogo. Taka właśnie powinna być teza tego spektaklu i tego mi trochę zabrakło. Mężczyźni w tej realizacji są pokazani dość jednoznacznie, a wydaje mi się że zwłaszcza w dzisiejszych czasach są na równi skazani na odczłowieczenie w wojsku. I często wymaga się od nich tego kulturowo. Nie chce tu nikogo bronić, uprzedzając feministyczne komentarze, a jedynie powiedzieć, że wojna nie ma w sobie nic z człowieka, bez względu na płeć. Mimo to spektakl polecam. Zwłaszcza, że dotyka on, wydaje się (niestety), całkiem aktualnych problemów. W dobie rasowych nienawiści, podziałów i terroryzmu.

			 

		

	
		
			 

			Kantor w happeningu uchwycony (Justyna Michalik „Idea bardzo konsekwentna. Happening i teatr happeningowy Tadeusza Kantora”), Agnieszka Kozłowska-Piasta

			 

		

		
			Owijanie papierem toaletowym, jedzenie makaronu, wysypywanie węgla na nagą kobietę, noszenie walizek, plecaków i wielkiej koperty, chodzenie z „deską ostatniego ratunku”, czy chyba najbardziej rozpoznawane odtwarzanie kompozycji obrazu Rembrandta „Lekcja anatomii doktora Tulpa”. – elementy z happeningów przygotowanych przez jednego z najznakomitszych polskich artystów Tadeusza Kantora kojarzy chyba każdy, kto choć odrobinę interesuje się sztuką XX wieku.

			 

		

		
			Choć happeningi zostały dokładnie opisane, sfotografowane, wyjaśnione przez samego artystę, choć nadal żyją świadkowie i uczestnicy tych działań artystycznych, ten fragment bogatej działalności Tadeusza Kantora nie doczekał się do tej pory całościowej i dogłębnej analizy.

			Próbę zebrania, opisania, zanalizowania, wyjaśnienia wątpliwości dotyczących happeningów Kantora podjęła doktorantka Instytutu Sztuki PAN, wieloletnia współpracownica krakowskiej Cricoteki, Justyna Michalik. „Idea bardzo konsekwentna. Happening i teatr happeningowy Tadeusza Kantora” to prawie 300 stron opowieści nie tylko o faktach, choć od dokładnego chronologicznego opisu autorka rozpoczyna swoją analizę. Michalik pokusiła się o odnalezienie idei, inspiracji, źródeł, z jakich wyrosły pomysły artysty. Książka jest niezwykle bogato umocowana w źródłach – Michalik nie tylko odnalazła wiele tekstów, ale także obejrzała setki zdjęć, fragmentów filmowych zapisów działań Kantora. Udało jej się rozwikłać kilka wątpliwości i nieścisłości pojawiających się w dotychczasowej literaturze. Jak to przy naturze i specyfice happeningu bywa – pojawiły się także i nowe, do tej pory niezauważone. Kojarzyła fakty, elementy z codziennego życia artysty i ich prawdopodobny wpływ na powstające happeningi. 

			Dzięki sumienności i dobrej dokumentacji Michalik odtworzyła drogę artystyczną, jaką w latach 60. kroczył Tadeusz Kantor. Poznajemy kolejne happeningi, dowiadujemy się nie tylko o ich przebiegu, ale także recepcji i wpływie, jaki miały na dalszą działalność Kantora. Plastyczno-teatralne formy artysty nie zostały wypreparowane z jego innej, równie ważnej działalności, choćby plastycznej czy scenograficznej. Wszystkie elementy składają się w całość tworząc czytelną i konsekwentną drogę artystyczną.

			Przytoczenie faktów, uzupełnionych o interpretacje, choć zajmuje lwią część książki, nie jest jedynym elementem tej układanki. Michalik postarała się odtworzyć fenomen happeningów Kantora na tle światowej działalności tego ruchu. Mimo „żelaznej kurtyny”, utrudnionych możliwości kontaktu z Zachodem, rzadkich wyjazdów artysty a nawet chwilowych pozbawień paszportu, Kantor nie działał w próżni. Był w pełni świadomy tego, co dzieje się we współczesnej sztuce i w charakterystyczny dla siebie sposób filtrował tę wiedzę, doświadczenia, inspiracje przez siebie i swoją osobowość twórczą. 

			Całościowy obraz happeningowej działalności Kantora uzupełniają relacje i wywiady z uczestnikami i świadkami happeningów. Ich interpretacje, indywidualne spojrzenia wynikające choćby z roli, w jakiej uczestniczyli podczas happeningu, dodają tej bogato podbudowanej analizie świeżego, ludzkiego spojrzenia, tak ważnego przy analizie tego chimerycznego, niedookreślonego dzieła sztuki, powstałego na styku wielu form wyrazu artystycznego. Przecież happening dzieje się tylko tu i teraz, a wszelkie próby dokumentacji są już solidnym nadużyciem. Największe prawo do opisu mają właśnie świadkowie.

			Michalik nie próbuje tworzyć nowego obrazu Kantora. Z opowieści o jego happeningach wyłania się obraz konsekwentnie realizującego swoje zamierzenia i przemyślenia artysty. Początkowo zachwycony happeningiem Kantor, w późniejszych latach nieco się nim rozczarował (zwłaszcza przekonaniem, że twórczość artystyczną mogą uprawiać wszyscy, bez względu na wiedzę i talent), rezygnując w dalszej działalności m.in. z partycypacji publiczności. Samej formy nie porzucił jednak nigdy, a autorka dopatruje się jej w realizacjach teatralnych Kantora – choćby w tym, że autor osobiście nadzorował i poprawiał wszystkie spektakle. Przecież pod koniec życia artysta – często i chętnie analizujący i komentujący swoją twórczość powiedział: „Ja za happening bym się dał zabić”.
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			Losy współczesnego człowieka (Spektakl grupy teatralnej Antyrama), Agata Kulik

			 

		

		
			W Wojewódzkim Domu Kultury w Kielcach odbyła się pod koniec czerwca premiera spektaklu zatytułowanego „Księgi przypadku” przygotowanego przez Grupę Teatralną Antyrama.

			 

		

		
			Zespół debiutował w 2012 r. improwizacjami scenicznymi, stopniowo prezentując się szerszej publiczności. Antyrama to grupa młodych ludzi, których po prostu połączyła wspólna pasja. Jej opiekunem, a zarazem reżyserem spektakli jest Hubert Guza, absolwent PWST we Wrocławiu na Wydziale Lalkarskim, kierunek: Reżyseria Teatru Dzieci i Młodzieży. 

			W „Księgach przypadku” przeplatają się jakby dwie stylistki: mistyczna – nawiązująca do rytuałów plemiennych, związana z rytmem i ruchem – tworząca swoistą klamrę spektaklu i druga – bazująca na tekście. Przedstawienie zostało oparte w głównej mierze na dramacie „Stworzenie świata w Nowym Jorku” kieleckiego pisarza (publikującego m.in. w „Dialogu” i „bruLionie”) Krzysztofa Jaworskiego. Jaworski w swojej twórczości często bawi się pastiszem, tworząc zgrabne, zabawne parodie z drugim dnem. Tak jest również w przypadku tego dramatu.

			Spektakl „Księgi Przypadku” opowiada o stworzeniu świata, ale w odniesieniu do losów współczesnego człowieka. Człowieka, który w wydaniu Grupy Teatralnej Antyrama jest swego rodzaju egoistą, potrafi wymagać od innych (zwłaszcza od Boga) i jedyne, czego chce, to mieć łatwe i przyjemne życie (choć i to mu się po pewnym czasie nudzi). Przypomina w tym rozkapryszone, rozpuszczone dziecko.

			Także Bóg (w trzech osobach) daleki jest od nieomylnego ideału. Nie przejmuje się odpowiedzialnością za to, co stworzył, zapomina dać człowiekowi prawo. W związku z tym człowiek myśli, że może wszystko. Okazuje się jednak, że nieznajomość prawa nie zwalnia z jego przestrzegania. Człowiek więc i tak poniesie konsekwencje swoich czynów. Zostaje wygnany z raju. Trafia do miejsca, w którym wszyscy mają swój własny świat. Świat zamknięty na ekranie smartfona.
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			KOMIKS

			Czy Struldbrugg pamięta Klepsydrawa? (Seria „Azymut” Wilfrida Lupano i Jeana-Baptiste’a Andréae), Paweł Chmielewski

			 

		

		
			Mam na półce „Księgę wynalazków, przemysłu i rzemiosła” z połowy dziewiętnastego stulecia z pięknie cyzelowanymi rycinami, stare wydanie „Podróży Guliwera”, książki Julesa Verne’a z genialnymi ilustracjami Daniela Mroza, tom esejów postmodernistycznych. To wszystko kieruje wyobraźnię ku komiksowej serii „Azymut” Wilfrida Lupano (scenarzysta) i Jeana-Baptiste’a Andréae (rysownik).

			 

		

		
			Pierwsze trzy tomy cyklu to komiksy kompletne – inteligentne, wykorzystujące tropy i chwyty literackie, skonstruowane zgodnie z wyznacznikami współczesnej popkultury, mistrzowsko rozrysowane. Autorzy – to widać – bawią się formą i treścią, tworzą gotowy scenariusz (i storyboard) – nie tyle animacji – co serialu fabularnego. Krótkie epizody, stopniowo spajające fabułę, fragmentaryczne odsłonięcie prawdy i niejednoznacznych motywacji bohaterów, przerwanie akcji w najciekawszym momencie (a w przeciwieństwie do serialu na kolejny tom trzeba czekać dwa lata), to wszystko elementy filmowego rzemiosła. Scenarzysta stosuje często chwyty retoryczne – retardację i introspekcję, w narrację komiksową wplata elementy innych gatunków literackich – dziennika pokładowego, dokumentu (pseudo-)naukowego, bajki i przede wszystkim mitu, bo cała opowieść zbudowana jest na kulturowych archetypach.

			Zacznijmy od tytułów, które odbiorcę wciągają w swoistą grę – tom pierwszy „Poszukiwacze zaginionego czasu” odsyła zarówno do filmu Spielberga jak i opus magnum Marcela Prousta, drugi „Niech piękna zdycha” do trawestacja klasycznego dzieła Claude’a Chabrola „Niech bestia zdycha”, trzeci „Antropotamy Nihilu” wciąga w lingwistyczną zabawę neologizmami (nihil-izm, Nil – Nihil) o znaczeniu w pełni ujawnionym dopiero w zderzeniu z warstwą rysunkową zeszytu; akronimami, na których budowana jest tkanka językowa opowieści (wspaniale przetłumaczona przez Wojciecha Birka). Idziemy do wklejki – znajdują się na niej kolejne hasła z „Encyklopedii chronoskrzydłych”, fantastycznych stworzeń zaludniających wyimaginowany świat komiksu – owadów, ryb i ptaków chronoskrzydłych (z odgrywającymi ważną rolę Dawnotemu i Klepsydrawem). Narysowany w stylistyce szkiców Leonarda, lecz przede wszystkim leksykonów wiktoriańskich wprowadza nas w sam środek, oko cyklonu autorskiej inspiracji. 

			Mit, wiktoriańska literatura, steampunk, Jules Verne i Jonathan Swift. W absurdalnie groteskowej formule, znanej z przygód Guliwera, pióra tego ostatniego. Do tego, podszyte raz groteskowym, raz subtelnym erotyzmem kultury Orientu. Zaczynamy tworzyć sobie obraz świata przedstawionego. Andréae cyzeluje biomechanikę zwierząt, elementy scenografii, dziwaczną maszynerią, lecz przede wszystkim delektuje się obrazowym, wysmakowanym modelem kobiecego ciała. Czasem jego rysunki tworzą prawie masochistyczny wizerunek seksualności (przywołujący skojarzenia z III Rzeszą), jak w scenach z totalitarnego państewka Tycistanu, gdzie malusieńcy żołnierze stoją na gigantycznych platformach w kształcie damskich nóg opiętych kabaretkami.

			W krainach, gdzie nagle oszalała, a zasadzie zaczęła swobodnie krążyć geograficzna północ (głównie za sprawą miłosnych wariactw Bieguna Północy czyli królika sprowadzonego wprost z kart „Alicji…” Lewisa Carolla) zaczyna dojrzewać wojna. Trudno powiedzieć czy mitycznych siedmiu królestw (to nie George R.R. Martin jest wynalazcą tego konceptu), bo na razie poznaliśmy pięć. Ale nie to jest osnową historii. Jest nią odwieczne poszukiwanie – tu znów topos wędrowny – przez człowieka nieśmiertelności, symbolizowanej przez Bank Czasu.

			Z wojny – poza paroma cokolwiek ekscentrycznymi władcami – cieszy się tylko Baron Smutek, prefiguracja Drakuli z powieści Brama Stokera. Żyjący na tajemniczej latającej wyspie, do której uciekinierzy docierają balonem. Ta jedna scena pokazuje jak spoił Lupano wiktorianizm (wampiryzm) z Vernem (awiacja) i Swiftem (wyspa Laputa, choć można też przywołać Bespinę Lando Calrissiana z „Gwiezdnych wojen”). 

			Motyw tułaczki, wiecznej podróży i przygody pozwala autorom nakreślić galerię surrealistycznych postaci – głównej (jak na razie) postaci femme fatale Aiszy (Mani Ganzy, zołzy itd.), pechowego żeglarza hrabiego Le Perene’a, majora Orestesa Pikota, profesora „chronoskrzydlii” Arystydesa Brelokinta i malarza depresjonisty Eugeniusza. Nie trzeba dodawać, że każdy z nich, na przemian kocha i nienawidzi piękną Manię. Jako „pomocnicy” – zgodnie z kanoniczną wersją każdej bajki magicznej, sformułowaną przez Proppa – występują przemądrzałe, filozofujące, użyteczne w różnych zawodach dziwoczki, wykluwające się z jaj Klepsydrawa. Terry Pratchett – również jeden z patronów cyklu – nie powstydziłby się tej humorystycznej galerii.

			Na koniec łyżka dziegciu – czwarty tom ukaże się w 2018 r. Wypada tylko jak nieśmiertelne antropotamy (znacznie sympatyczniejsze od cierpiących na wieczną demencję swiftowskich Struldbruggów), chronione przez plemię krwiożerczych wegetarian, leniwie położyć się w wodzie i czekać.
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			LITERATURA

			Dzwony Absurdu (Lajos Grendel „Dzwony Einsteina”), Michał Siedlecki

			 

		

		
			Z krajowych nowości wydawniczych prezentujących literaturę naszych południowych sąsiadów, warto szczególnie odnotować „Dzwony Einsteina (opowieść z Absurdystanu)” (1992; wyd. pol. 2016) Lajosa Grendela – znanego i cenionego pisarza, wykładowcy oraz eseisty węgierskiego związanego od urodzenia ze Słowacją – w świetnym tłumaczeniu Miłosza Waligórskiego (w ramach nowego projektu Biura Literackiego „Proza z Europy”), który z właściwym sobie poetyckim kunsztem i wyczuciem oddał tu wszelkie meandry – pełnego groteski, ironii oraz surrealizmu – stylu, jak też literackich intencji autora „Pięknych historii” (2001).

			 

		

		
			Prezentowana tutaj książka Grendela to niezwyczajny, zabawny, choć niekiedy smutny i umyślnie odrealniony konterfekt socjalistycznej Czechosłowacji w przededniu upadku „żelaznej kurtyny”. Głównym bohaterem – składającej się z czternastu rozdziałów – pasjonującej powieści węgierskiego pisarza pozostaje Franciszek Rzeźnik – niedoszły rewolucjonista, inteligent, na wpół samotnik i ekscentryk o niecodziennej imaginacji, który odreagowuje komizmem oraz miejscami niedorzecznym zachowaniem liczne absurdy minionego systemu politycznego, a także równie groteskowe zapowiedzi jego uczciwej transformacji. W pewnym momencie wypowiada się on zresztą w sposób następujący: (…) Marzyłem o odpoczynku, a ściśle rzecz biorąc, o odpoczynku od tego głupiego świata, w którym żyłem i który nie zmądrzeje, dopóki z regularnością upławów miesięcznych będą wstrząsać nim rewolucje. Roiło mi się nowe życie, przy czym nie wiedziałem, jak się za nie zabrać. (…) wolność, z której nie ma żadnego pożytku (…) to pusty metafizyczny termin. 

			Franciszek Rzeźnik wydaje się w powieści Węgra bezwolnym więźniem groteski, potrafiącym jednak rozsądnie puentować wszystkie jej irracjonalne odcienie: (…) życie mamy tylko jedno, tak samo jak wypełniającą je rzeczywistość: niezmiernie alogiczną, zaskakującą i niewytłumaczalną. Każda próba nadania jej ludzkiego oblicza przypomina zakładanie kaftana bezpieczeństwa – zamiast leczyć, obezwładnia. To w rzeczywistości tragiczna postać, maskująca jedynie własne zagubienie ironicznym sposobem bycia. Jego jedyną bronią na postępujące społeczne wyalienowanie pozostaje precyzja myśli: ta na miarę wielkich egzystencjalistów. 

			„Dzwony Einsteina” – choć rozgrywają się w XX-wiecznej Czechosłowacji tuż przed jej transformacją ustrojową – precyzyjnie oddają współczesnemu czytelnikowi „szarą”, miejscami „hiperabsurdalną” rzeczywistość całego wschodniego bloku postsocjalistycznego, w tym pośrednio realia Polski przełomu lat osiemdziesiątych oraz dziewięćdziesiątych minionego stulecia. To – w mojej opinii – lektura obowiązkowa dla wszystkich, którzy pragną przez pryzmat mistrzowskiego stylu języka literackiego Grendela zapoznać się lub zmierzyć jeszcze raz z widmem nie tak wcale odległych nam czasów.
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			Zbrodnia i wiara (Jon Krakauer „Pod sztandarem nieba. Wiara, która zabija”), Martyna Musiał

			 

		

		
			Czy religia to dobro? Jaki ma wpływ na człowieka? Czy jej wyznawcy są zawsze prawymi ludźmi? Co człowiek jest w stanie zrobić dla wiary i czy można tłumaczyć niecne uczynki, a nawet zbrodnie, wolą Boga?

			 

		

		
			Jon Krakauer w książce „Pod sztandarem nieba. Wiara, która zabija” (doskonała seria „amerykańska” wydawnictwa Czarne), przedstawia wnikliwą analizę mormonizmu, szczególnie jego fundamentalnych odłamów. Tłem dla jego rozważań jest zbrodnia, która wstrząsnęła Ameryką i wywołała liczne dyskusje dotyczące wiary. Latem 1984 r. niewinna kobieta i jej kilkunastomiesięczna córka zostały brutalnie zamordowane przez braci jej męża, Rona i Dana Laffertych. Zabójstwo tłumaczyli otrzymanym od Boga objawieniem.

			Aby dotrzeć do przyczyn tragedii i pokazać mechanizmy rządzące fanatykami religijnymi, Krakauer przedstawia historię Kościoła Świętych w Dniach Ostatnich – młodą, lecz rozprzestrzeniającą się w szalonym tempie religię zapoczątkowaną przez Josepha Smitha, uważanego przez wyznawców za pierwszego proroka. Ukazuje strukturę kościoła mormońskiego, a także doktryny tej amerykańskiej religii, ze szczególnym naciskiem na wiarę w wizje i bezpośrednie rozmowy ze Stwórcą, które są jej podstawą, a także poligamię, prowadzącą do praktyk pełnych przemocy – fizycznej, seksualnej i psychicznej.

			Fundamentalistyczne sekty mormońskie to zamknięte społeczności, które nie uchroniły się od krwawych incydentów i masakr na „niewiernych”, chociaż podstawą ich religii miała być cnota. Grupy nastawione na wielożeństwo cechuje wyjątkowo patriarchalna kultura, w której kobiety nie mają żadnych praw. Na porządku dziennym są śluby dojrzałych mężczyzn, a nawet starców, z nastolatkami, skomplikowane koligacje rodzinne czy nawet kazirodztwo. Może się wydawać szokujące, że te działania tak rzadko wywołują protest, jednak osoby urodzone i wychowane w tych wspólnotach nie znają innego życia, a próby sprzeciwu mogą prowadzić nie tylko do wykluczenia, ale również do tragedii. 

			Czy jest w mormonizmie coś, co popycha wyznawców do częstszego sięgania po przemoc? Według Krakauera każdy kościół ma cechy, które pozwalają mu omamić i zniewolić wierzących. Nie jest w tym sądzie obiektywny, nie ukrywa, że wypowiada się z perspektywy agnostyka zdziwionego tym, jaki wpływ na człowieka może mieć religia. Tym, co według niego odróżnia nowe wyznania od starych, powszechnie uznanych, jest czas i brak możliwości udowodnienia, że coś, co wydaje się nieracjonalne, jest fikcją lub wymysłem szaleńca. Mormonizm, jako młoda i bardzo dobrze udokumentowana religia, w oczach postronnych jest odarta z mistycyzmu. Na jej przykładzie autor demonstruje, jak niebezpieczny może być każdy fanatyzm religijny, jak łatwo wytłumaczyć popełnione zło boską wolą i jak cienka linia czasem dzieli dobrego, wierzącego człowieka od zbrodniarza. Zorganizowana religia to nienawiść udająca miłość stwierdza jeden ze sprawców mordu z American Fork, mormon Dan Lafferty.

			 

		

		
			[image: 43_pod_sztandarem.psd]
		

		
			Jon Krakauer

			Pod sztandarem nieba. Wiara, która zabija 

			383 s. ; 23 cm

			Wołowiec : Wydawnictwo Czarne, 2015

			279:392.5(73)

			 

		

	
		
			 

			Nalewać wyłącznie do małych kieliszków (Aleksander Przybylski „Literacki almanach alkoholowy”), Paweł Chmielewski

			 

		

		
			Wszystko zaczęło się od Nabokova i dżinanasu. W chwilach radości autor wraz z dwoma bukinistami zakłada ALINĘ czyli Alkoholowo-Literacki Instytut Naukowo-Badawczy, którego zadaniem była kwalifikacja książek i trunków do analizy oraz troska o higienę psychofizyczną eksperymentatorów.

			 

		

		
			Tak powstał „Literacki almanach alkoholowy” Aleksandra Przybylskiego, kulturoznawcy i dziennikarza z Poznania. ALINA upadła, powstała fascynująca książka. Puszczamy Wysockiego lub Toma Waitsa i zanurzamy się w odmętach almanachu. Czytać możemy przypadkowo, wybierając jeden z rozdziałów: piwa, wina… i wynalazki, wódki, koktajle, niepijalne, nieistniejące i nierozpoznane, remedia (czyli lekarstwa na „syndrom dnia poprzedniego”) oraz gry i zabawy. Każde z haseł – jak przystało na porządny almanach – podzielone jest na „Przedmiot badań”, „Pochodzenie”, „Sposób podawania” wraz z fragmentem utworu literackiego (np. dedykowanego dzieciom „drozdowskiego”, które miało smak kwaśnego soporu z ogórków, a temperaturę kałuży na gościńcu w dzień upalny – „Syzyfowe prace”) i na koniec „Skutki uboczne”. Czasem nieprzewidywalne – kto pamięta rozkoszne koktajle (przywołano tylko jeden przykład) Wieniczki z „Moskwa-Pietuszki” wie o czym piszę.

			Czytelników może zaskoczyć obecność „Ani z Zielonego Wzgórza”, książki, do której przeczytania usiłowałem się – ze względów poznawczych – zmusić wielokrotnie i do dziś podziwiam parę osób za jej znajomość. Więc „Ania...” – tak, tak – to porzeczkowe wino! Przy „grogu” wolałbym może zamiast „Sturmu” Ernesta Jüngera, „Muminki” i niepokojącą aurę przyjęcia w ogrodzie, na które przychodzi Buka. W karcie win, wśród napojów nieistniejących, odnajdujemy kosmiczne trunki Lema, Adamsa i oczywiście Jakuba Wędrowycza. Zabrakło tylko „Pustynnego orakhu” Pratchetta czyli soku z kaktusa i jadu skorpionów, który tak cudownie łagodził efekty spożycia klatchiańskiej kawy. 

			„Almanach…” jest jak zwierciadło narodów – Polacy czują (według Houllenbecqa) chroniczną, słowiańską niechęć do schładzania napojów, pierwsze „lokowanie produktu” znajdziemy już w „Satyriconie” Petroniusza. W konfiguracjach różnych przodują Rosjanie. W „Braciach Karamazow” (choć znam ich nieźle) zgubiłem przepis na „nalewkę Grzegorza” (zainteresowanych odsyłam do Przybylskiego). Przy tej okazji glossa do tego hasła – bracia Jelisiejewowie, to przedstawiciele słynnego rodu kupieckiego, których sklep na petersburskim Newskim Prospekcie to odpowiednik dzisiejszego Harrodsa. Każdy więc inaczej czyta Dostojewskiego i inne strzępki z niego gubi.

			Leksykon trunków pisarskich jest przede wszystkim książką humorystyczną, w dawnym dobrym stylu. Nie daruję sobie cytatu omawiającego „Emmę” Jane Austen w duchu latynoskiej noweli, lecz finalizowanego prawie „Klubem Pickwicka”: Emma jednak nie interesowała się Eltonem, podobnie jak Elton nie przepadał za Harriet, która wolała pana Martina. Emmie podobał się za to pan Frank Churchill, który preferował towarzystwo niejakiej Jane, zresztą z wzajemnością. Tym bardziej dziwi, że Frank emablował Harriet, podobnie jak pan Knightley, który naprawdę kochał się w Emmie. Rozumiecie coś z tego? Okej, to napijmy się piwa. Najlepiej świerkowego, bo za nim przepada – być może wzorem swego szwagra – Emma.

			Jeśli to pomysł nie tylko na hrabalowską, nieskrępowaną, pełną życia zabawę, ale i promocję literatury. Chapeau bas.
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			Czy kara śmierci jest potrzebna? (Tomasz Kowalski „Mędrzec kaźni”), Dominik Borowski

			 

		

		
			Trudno sobie wyobrazić funkcjonowanie współczesnego społeczeństwa bez instytucji, która stoi na straży prawa. Mowa tutaj oczywiście o sądzie. W jego kompetencji, od zawsze, było rozpoznanie popełnionych przestępstw i karanie winnych, które może jednak przybierać bardzo różne formy.

			 

		

		
			Los oskarżonego w pełni pozostaje w rękach sędziego, który powinien odkryć prawdę. Nie jest to zadanie ani łatwe, ani pozbawione błędów. Im cięższa wina i surowsza kara, tym większa odpowiedzialność wydającego wyrok.

			Do tego problematyczna jest forma karania w przypadku okrutnych przestępstw – gwałtów i zbrodni. Jedni wierzą w cudowną moc resocjalizacji, która pomoże przestępcom zmienić się. Drudzy zaś domagają się, aby zamykać i nie wypuszczać nigdy na wolność. Inni jeszcze wyznają zasadę Hammurabiego „oko za oko, ząb za ząb”. W ich opinii za popełniane zbrodnie powinno wymierzać się karę śmierci. Całkowita eliminacja przestępcy miałaby zapobiec jego dalszym działaniom, a jednocześnie być przestrogą dla reszty społeczeństwa. 

			Czy kara śmierci to faktycznie dobre rozwiązanie? Na to pytanie próbuje odpowiedź Tomasz Kowalski w najnowszej powieści „Mędrzec kaźni”. Nim zajmę się problematyką, wypada przybliżyć akcję utworu, która została osadzona w 1939 r. w Paryżu. Obejmuje ona wywiad z paryskim katem Thierrym Jakobem. Prowadzi go początkujący amerykański dziennikarz Steven Mulford, mający francuskie korzenie. Adept sztuki dziennikarskiej ma bardzo dokładnie zaplanowany scenariusz rozmowy, a jego celem jest zdobycie jak najwięcej intrygujących informacji o profesji kata. Mężczyzna nie zdaje sobie jednak sprawy, że to jego rozmówca decyduje o przebiegu wywiadu, a także o zdarzeniach tuż po nim. Nie chcę tutaj zdradzać zakończenia, które może zaskoczyć, choć czytelnik jest do niego stopniowo przygotowany. Kowalski dawkuje nam napięcie, którego poziom wzrasta wraz z zakończeniem wywiadu. 

			W dość dynamiczną akcję została wpleciona problematyka kary śmierci. Znajdziemy tutaj dwa spojrzenia: młodego idealisty, opowiadającego się za utrzymanie ładu społecznego mimo różnych zasad etycznych (dziennikarz) i wykonawcy wyroków, dla którego nikt nie ma prawa decydować o ludzkiej śmierci. Młody dziennikarz próbuje przekonać swojego rozmówcę, że ścięcie na gilotynie zbrodniarza jest dobrym rozwiązaniem. Dla niego to wymierzenie sprawiedliwości. Thierry nie daje się zwieść argumentom dziennikarza. Sam broni swojej koncepcji człowieczeństwa w logicznym wywodzie, ale także za pomocą pewnej demonstracji… W efekcie wygrywa, a Steven raczej nigdy nie poprze już kary śmierci. 

			Powieść Kowalskiego jest ważnym głosem. Wielu z nas może się wydawać, że mamy pełne prawo do jak najsurowszego karania zbrodniarzy. Czy na pewno? Proponuję poznać wraz ze Stevenem argumentację paryskiego kata…, w której mocnych wrażeń z pewnością nie zabraknie.
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			Nicpoń (Michał Płaza „Skoruń”), Michał Siedlecki

			 

		

		
			„Skoruń” (2015) Macieja Płazy – ubiegłoroczny tom debiutanckich opowiadań laureata nagrody „Literatury na Świecie” za przekład opowiadań H.P. Lovecrafta (2012) – zasługuje na naszą szczególną uwagę z co najmniej kilku powodów. Wszystko wskazuje bowiem na to, że narodził się we współczesnej literaturze polskiej godny konkurent, a kto wie, może i symboliczny następca Wiesława Myśliwskiego.

			 

		

		
			Maciej Płaza urodził się w Sandomierzu, choć swoje życie zawodowe związał na co dzień z Poznaniem. To doktor nauk humanistycznych, badacz relacji zachodzących między „słowem pisanym” a filozofią, tłumacz literatury anglojęzycznej (między innymi takich pisarzy i literaturoznawców, jak: Kenneth Grahame, Mark Helprin, Fredric Jameson, Howard Phillips Lovecraft, Mary Shelley, Christos Tsiolkas), autor książki „O poznaniu w twórczości Stanisława Lema” (2006) oraz nad wyraz intrygujący prozaik.

			O potencjale literackim zbioru opowiadań zatytułowanych „Skoruń” świadczy choćby fakt, że były one w 2016 roku nominowane u nas do dwóch prestiżowych konkursów prozatorsko-poetycko-eseistycznych: Nagrody Literackiej „Nike”, jak również Nagrody Literackiej Gdynia. Skonstruowany z siedmiu części („Maszyna”, „Stary”, „Trześnia”, „Pensylwania”, „Hubert”, „Bracia” oraz „Skoruń”) tom Płazy udowadnia zresztą pod każdym względem, że to proza najwyższej próby.

			Tytułowy Skoruń – główny bohater zbioru opowiadań Płazy – zawdzięcza swój pseudonim gwarowemu określeniu, którym na Sandomierszczyźnie zwykło się charakteryzować osobę o ewidentnych cechach lenia, łobuza, jak też nicponia. To chłopiec mieszkający w latach osiemdziesiątych ubiegłego stulecia (w schyłkowej fazie PRL-u) ze swoimi radykalnie różniącymi się osobowościowo rodzicami (matką – altruistką, osobą głęboką wierzącą, sprawującą de facto pieczę nad rodzinnym domem oraz ojcem – sadownikiem, konstruktorem maszyn, działaczem opozycyjnym i ateistą) nad Wisłą, w świętokrzyskiej wsi położonej nieopodal fikcyjnego Wierzbińca (przypominającego bardzo Sandomierz): miasteczka jakby ulanego (…) z piernika i czekolady.

			Czołowe postaci „Skorunia” pozostają ponadto w wielu aspektach zbieżne z głównymi bohaterami „Kamienia na kamieniu” Wiesława Myśliwskiego. Nicpoń Płazy to w jakimś sensie alter ego Szymona Pietruszki. Rodzice obu bohaterów też mają wiele cech wspólnych. Ich matki są bardzo pobożne, a ojców cechuje swego rodzaju surowość i buntowniczość, którą dziedziczą po nich ich synowie. Również pod względem fabularnym i językowym „Skoruń” wydaje się w pewnym sensie dorównywać epopei Myśliwskiego. Oba dzieła poruszają skądinąd wiele tożsamych wątków literackich. Autor pierwszego z nich czyni to jednak na własną modłę, w sposób oryginalny, a nie odtwórczy. Miejmy więc nadzieję, że debiutancki tom Płazy okaże się obiecującym preludium dalszej twórczości pisarza – tej na miarę „Widnokręgu” czy „Traktatu o łuskaniu fasoli”.
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			PSYCHOLOGIA

			Książka zmieniająca życie (David R. Hawkins „Siła czy moc. Ukryte determinanty ludzkiego zachowania”), Agata Orłowska

			 

		

		
			„Wyobraź sobie – co by było gdybyś miał dostęp do prostych odpowiedzi tak – lub – nie na każde pytanie które chciałbyś zadać? Uderzająco prawdziwe odpowiedzi. Na każde pytanie... Zastanów się nad tym” – namawia autor książki „Siła czy moc. Ukryte determinanty ludzkiego zachowania”. Czy warto go posłuchać? Jeśli efektem ma być rozróżnienie tego, czy przed chwilą usłyszane zdanie jest prawdą czy fałszem lub czy podjęta właśnie decyzja wesprze nasze życie, czy zadziała na nie destrukcyjnie – gra jest chyba warta świeczki.

			 

		

		
			Nieżyjący już dr David R. Hawkins, wybitny naukowiec, wykładowca i ekspert w dziedzinie procesów umysłowych, współtwórca (obok noblisty Linusa Paulinga) nowatorskiej publikacji „Orthomolecular Psychiatry”, prezentuje w swojej książce zjawisko rewolucyjne. Jako kontynuator zapoczątkowanych w drugiej połowie XX wieku badań nad kinezjologią (nauką o mięśniach i ich poruszaniu w zastosowaniu do warunkowania fizycznego) udowadnia, że ludzkie mięśnie w zetknięciu z konkretnym bodźcem fizycznym lub psychicznym reagują osłabieniem lub wzmocnieniem w zależności od tego, czy bodziec jest pozytywny czy negatywny, anaboliczny czy kataboliczny, co więcej – czy jest prawdą czy fałszem.

			Autor przekonuje – co jeszcze bardziej doniosłe – że bezbłędna, binarna reakcja na bodziec (zadane pytanie w formie oznajmienia) obserwowana jest również wtedy, gdy badany nigdy nie zetknął się z danym zagadnieniem, pozostającym poza granicami jego osobowego doświadczenia. Dziesiątki lat badań oraz miliony przeprowadzonych kalibracji dowodzą, że ludzkie ciało ma dostęp do wiedzy od początku istnienia życia na Ziemi do chwili teraźniejszej, korzystając z tzw. świadomości zbiorowej, której przejawy możemy obserwować na co dzień choćby w przebłyskach intuicji. Jak możemy się przekonać, sam test jest prosty, szybki i stosunkowo niezawodny, można go przeprowadzić w towarzystwie drugiej osoby z uwzględnieniem kilku warunków.

			Na jego podstawie Hawkins powołał do życia technikę kalibracji skali relatywnej prawdy, weryfikującą stanowiska intelektualne, religijne, ideologie, wypowiedzi. Jej rezultatem jest powstanie mapy świadomości, która pozwala umiejscowić na niej każdego człowieka, otwierając drzwi do większego zrozumienia ludzkiego bytu we wszystkich dziedzinach doświadczenia zarówno w ujęciu ogólnym, jak i jednostkowym. Skala od 1 do 1000 prezentuje wyraźny punkt krytyczny na mapie ludzkiej świadomości, umiejscowiony w porządku logarytmicznym na poziomie 200. To tutaj, po przekroczeniu poziomu „Wstydu”, „Winy”, „Apatii”, „Żalu”, „Strachu”, „Pożądania”, „Złości” i „Dumy”, wchodzimy w stan „Odwagi”, w którym jednostkowa siła przeradza się w znacznie potężniejszą moc, stopniowo kierując nas w stronę wyższych poziomów, takich jak „Akceptacja”, „Miłość”, „Radość”, aż do „Oświecenia”. 

			Może więc tym razem – chcąc dotrzeć do prawdy o sobie, życiu czy świecie, zamiast szarych komórek, warto użyć mięśni?
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			HISTORIA

			Ten świat odpłynął niepostrzeżenie (Bogumiła Szurowa „Młynarstwo między Wisłą a Pilicą od połowy XVIII do XX wieku”), Piotr Kardyś

			 

		

		
			Młynarstwo wiejskie nigdy nie było autonomiczne, lecz sprzężone z całokształtem kultury wsi – zacytujmy J. Adamczewskiego. Zobrazowanie rozwoju młynarstwa wiejskiego obszaru między Wisłą a Pilicą oraz dopełnienie obrazu tego zjawiska gospodarczego na ziemiach polskich, to zadanie, jakie postawiła przed sobą Bogumiła Szurowa przed wielu laty, a którego efekty możemy znaleźć w omawianej publikacji.

			 

		

		
			Do swojej pracy wykorzystała zasoby archiwów Muzeów Wsi Kieleckiej i Radomskiej, Archiwów Państwowych w Kielcach, Radomiu, Krakowie, Archiwum Głównego Akt Dawnych w Warszawie, wyniki badań etnograficznych (zwłaszcza kwestionariusze i ankiety), dostępny materiał ikonograficzny i kartograficzny. Skorzystała również z publikowanych katalogów zabytków oraz bogatej literatury przedmiotu.

			Od razu trzeba wyjaśnić, iż młynarstwo oznacza tak młyny, jak i wiatraki. Autorka dokonała analizy typów i chronologii młynów, przeanalizowała rozwój technologiczny i techniczny urządzeń młyńskich, zdolność produkcyjną i jej asortyment, ale też scharakteryzowała osady młyńskie, rolę i pozycję młynarzy w społeczności wiejskiej, również przybliżyła proces budowy młynów i wiatraków oraz ich twórców.

			Ten świat odpłynął od nas niepostrzeżenie, mimo że młynarstwo interesującego nas obszaru bazowało na młynach wodnych i wietrznych, dostarczając nawet blisko 30 procent zbóż przetwarzanych w kraju, jednak przy bardzo niskiej wydajności. Było to efektem niewystarczającego wyposażenia w nowoczesne urządzenia, ale też wynikało ze zbyt rozbudowanej sieci młynów. Gwałtowne zmiany w uprzemysłowieniu obszarów wiejskich w końcu lat 60. XX wieku zatarły w powszechnej świadomości, tak wcześniej licznie występujące, charakterystyczne budowle. „Gwoździem do trumny” była polityka gospodarcza w PRL, zwalczająca drobną przedsiębiorczość. 

			Na szczęście, niektóre z zabytków przemysłowej kultury wiejskiej odzyskują dawny blask, służąc obecnie, jako baza turystyczna, czego przykładem mogą być choćby wspomniany w publikacji młyn rodziny Gustawa Herlinga-Grudzińskiego z Suchedniowa czy młyn z Jędrowa. Niestety, przy całych swoich walorach, praca Bogumiły Szurowej, nie jest, jakby chciała autorka „monografią”, choćby ze względu na liczne pomyłki i braki. 

			Mimo wszystko, (piszę tak, ponieważ zdarzają się pomyłki i braki wśród zinwentaryzowanych obiektów, autorka pomyliła np. opis ilustracji: przy opisie fotografii na s. 18 zamiast jaz piętrzący wodę dla młyna turbinowego na Łyżwach, na rzece Kamiennej pisze: Michałów, g. Wąchock, jaz piętrzący wodę dla młyna turbinowego na Żarnówce (sic!)) – to chociaż „młyny mielą powoli”, doczekały się jednak – wreszcie – opracowania na miarę ich znaczenia w naszym regionie.
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			Smutny człowiek patrzy na krzesło Vanzettiego (Howard Zinn „Ludowa historia Stanów Zjednoczonych”), Paweł Chmielewski

			 

		

		
			Ci, którzy dostarczyli cenny kruszec, otrzymywali miedziane odznaki zawieszane na szyi, zaś tym, którzy odznak nie mieli, odcinano dłonie, po czym pozostawiano ich samym sobie, aby wykrwawili się na śmierć. Tak wyglądało – celebrowane niedawno z patosem (500 rocznica) – „odkrycie” Ameryki przez Kolumba. Tak rozpoczyna się „Ludowa historia Stanów Zjednoczonych” Howarda Zinna.

			 

		

		
			Wydana ponad trzydzieści lat temu (teraz trafia do polskiego czytelnika), sławę zdobywała stopniowo. Dopiero ataki republikańskich recenzentów i ważne miejsce w „Buntowniku bez powodu” Gusa Van Santa (Matt Damon był sąsiadem historyka i wielbicielem książki) zapewniła sprzedaż dwóch milionów egzemplarzy. Spokojnie można powiedzieć – kto nie czytał Zinna, ten nie zrozumie Ameryki do końca. Dlaczego „ludowa”? Madison [James, jeden z twórców tekstu i komentarza do amerykańskiej ustawy zasadniczej] (…) wraz ze swymi wspólnikami umieścił na początku preambuły do Konstytucji słowa „My Lud”, udając, że nowy rząd reprezentuje wszystkich, i żywiąc nadzieję, że ten mit się przyjmie, zapewniając „spokój wewnętrzny”. 

			Zinn wydaje ostre sądy, przenikliwie analizuje, odwołuje się do źródeł, cytuje wspomnienia, artykuły prasowe, dokumenty. Jego historia nie jest pisana z punktu widzenia J.P. Morgana, Andrew Carnegie, Henry’ego Forda, Jerzego Waszyngtona, Benjamina Franklina czy Andrew Jacksona. Chociaż nie – ten ostatni, opiewany bohater demokracji – skutecznie podbił jedne plemiona indiańskie za pomocą innych, potem wszystkich pozbawił ziemi, by – zgodnie z doktryną innego amerykańskiego herosa „mitu założycielskiego” Thomasa Jeffersona – Indian „cywilizować” i zapewnić południowym stanom dobrobyt. Ten ulizany portrecik – arystokratów stali i bawełny – zrzucamy ze ściany.

			Bohaterowie książki Zinna to – nieomal w duchu europejskiej literatury, a nie amerykańskiej historiografii – skrzywdzeni i poniżeni. Indianie, czarnoskórzy niewolnicy, biedni farmerzy, imigranci, kobiety, robotnicy wielkoprzemysłowi. Postaci z punktu widzenia, których pisana powinna (też) być historia. Lepiej pojmiemy skalę termojądrowego rozbłysku, który sprowokował autor, porównując do skali ataków na Olgę Tokarczuk za jej chęć pisania polskiej historii m.in. w imieniu chłopów, Żydów i kobiet. 

			Howard Zinn układa amerykańskie puzzle przywołując po kolei fakty: eksterminację Indian, niewolnictwo (różne szacunki mówią o prawie pięćdziesięciu milionach porwanych mieszkańcach Afryki), prawie niewolniczą, kilkuletnią pracę białej biedoty anglosaskiej, wojny z małymi dzierżawcami przy użyciu wojska, dyskryminację kobiet (coś nam przypominają prawa o możliwości wyjścia z domu tylko w towarzystwie ojca lub brata?), wyzysk imigrantów umierających tysiącami przy budowie kolei i w kopalniach srebra (opis przypadku Włocha, który zakuty w kajdany, uciekł od pracodawcy i 42 dni pieszo wracał do Nowego Jorku), szesnastogodzinny dzień pracy i krzesło elektryczne (na podstawie sfabrykowanych dowodów) dla rzekomych zamachowców, socjalistów Sacco i Vanzettiego.

			Żaden kraj na świecie tak długo nie przebywał w cieniu rasizmu. Nawet w trakcie II wojny światowej Czerwony Krzyż za zgodą (na polecenie) amerykańskiego rządu oddzielał krew białych i czarnoskórych dawców. Zaś same wojny? Jest troszkę inaczej niż się Państwu zdaje. Wojna o niepodległość, secesyjna, udział w konflikcie 1914-18 – Zinn kreśli propagandowe i (nazwałbym je) kapitałowe przyczyny wybuchu. Ciekawa jest interpretacja dość dwuznacznej i cynicznej roli Abrahama Lincolna w ruchu abolicjonistów. 

			Spokojnie jednak – tak wiele się zmieniło, że aż nic się nie zmieniło. Biedny farmer z Utah może hodować zmodyfikowaną kukurydzę, ale (pod groźbą licytacji) nasiona musi kupować u dostawcy posiadającego monopol. Pod nosem można zanucić sobie tylko piosenkę z „Kabaretu” Boba Fosse’a. Morgan i Rockefeller nazywają się dziś Zuckerberg i Larry Page. Nie ma Cię w google? To nie istniejesz.
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			Howard Zinn
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			PLASTYKA

			„Przedwiośnie 39” (Interdyscyplinarny Konkurs Plastyki Województwa Świętokrzyskiego w BWA Kielce)

			 

		

		
			Na Interdyscyplinarny Konkurs Plastyki Województwa Świętokrzyskiego „Przedwiośnie 39” organizowany przez BWA Kielce wpłynęło 209 prac 71 autorów. Do wystawy pokonkursowej zakwalifikowano 118 dzieł 60 twórców.

			 

		

		
			Jury w składzie: prof. prof. Marek Sak (ASP Łódź) – przewodniczący, Mariola Wawrzusiak (ASP Kraków), Tadeusz Boruta (Uniwersytet Rzeszowski), Jan Bujnowski (UP Kraków) przyznało następujące nagrody:

		

		
			1. Monika Cybulska

			za cykl plakatów społecznych

			Nagroda Prezydenta Miasta Kielce

			2. Henryk Królikowski

			za linoryt z cyklu „Body”

			Nagroda Marszałka Województwa Świętokrzyskiego

			3. Longin Witczak

			za obiekt rzeźbiarski

			Nagroda BWA w Kielcach

			4. Ewa Banaszczyk

			za zestaw trzech obrazów

			Nagroda Galerii „Echo”

			5. Agnieszka Strojna

			cykl pięciu prac „Rozpoznanie”

			Nagroda Wodociągów Kieleckich

			6. Henryk Sikora

			za rzeźbę w drewnie

			Nagroda BWA w Sandomierzu

			7. Piotr Kaleta

			za zestaw fotografii

			Nagroda Domu Środowisk Twórczych w  Kielcach

			8. Agnieszka Kotarba

			za pracę „Portret rodzinny”

			Nagroda Wojewody Świętokrzyskiego

			9. Monika Głowacka

			za trzy obrazy olejne

			Nagroda TVP Kielce

			10. Krzysztof Zając

			za zestaw fotografii

			Nagroda Muzeum Narodowego w Kielcach – wystawa w Dworku Henryka Sienkiewicza w Oblęgorku

			11. Jaśmina Parkita

			za tkaninę drukowaną „Ojcowizna”

			Nagroda Bristol Art & Spa Sanatorium w Busku-Zdroju

			12. Oliwia Hildebrandt

			za zestaw trzech obrazów

			wyróżnienie Targów Kielce 

			13. Rafał Urbański

			za dwa filmy wideo

			wyróżnienie Targów Kielce 

			W konkursie na plakat „Przedwiośnie 39” jury oceniło trzy projekty dwóch autorów i wybrało do realizacji pracę Michała Łagowskiego.
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			Monika Cybulska („Plakaty społeczne”)
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			Zbigniew Miernik („Stary blejtram”)
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			Henryk Królikowski („Body”)
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			Agnieszka Kotarba („Portret rodzinny”)
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			Tamara Maj („Przemijanie”)
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			Krzysztof Zając („Panta rei”)
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			Piotr Kaleta (instalacja)
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			Aleksandra Potocka-Kuc („Krajobraz syntetyczny”)
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			Monika Głowacka („Dynia”)
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			Wernisaż – plan pierwszy: praca Longina Witczaka

		

		
			Fot. Tomasz Kozłowski

			 

		

	
		
			 

			Il de Batz o porach różnych (Malarstwo Agnieszki Słodkowskiej w Galerii Domu Środowisk Twórczych), Oliwia Hildebrandt

			 

		

		
			W Galerii Sztuki Współczesnej Domu Środowisk Twórczych w Kielcach została zaprezentowana wystawa malarstwa Agnieszki Słodkowskiej. Autorka (rocznik ’73) pochodzi z Ostrowca Świętokrzyskiego, dyplom z rysunku uzyskała na Wydziale Artystycznym w Częstochowie.

			 

		

		
			Wszystkie obrazy połączył tytułowy „Francuski temat”, stanowią one bowiem swoistą pamiątkę z podróży artystki po francuskich prowincjach Normandii i Bretanii oraz wizyty w Paryżu.

			W głównej mierze są to pejzaże, o kompozycjach horyzontalnych, krajobrazy wiejskie czy nadmorskie, w których niezwykle istotną rolę odgrywają kolor, światło i przestrzeń. Temat obrazu, miejsce są tylko pretekstem do odtworzenia specyficznej, niepowtarzalnej atmosfery i klimatu danej chwili, wrażenia… impresji Claude’a Moneta. Zdecydowanie odczuwalny duch impresjonizmu przeplata się z dużą dozą realizmu, podpartego rzetelnym warsztatem malarskim. Poznajemy wiejski pejzaż Bretanii, Il de Batz o różnych porach, za dnia, o zachodzie, nadmorskie sceny Roscoff, gdzie chłód morza i jego północna surowość łagodzona jest ciepłem resztek słońca, odbijającego się na falach i elementach krajobrazu czy dynamiczne i mocniej skontrastowane portowe pejzaże Fecamp. 

			Słodkowska czerpie inspirację z otaczającego świata, z codzienności. Jej obrazy są pełne równowagi, spokoju, jasności, bez niepokojącej czy przytłaczającej tematyki, koją i łagodzą, oderwane od rzeczywistości, choć bardzo często wiernie ją przedstawiają.

			Wpływ malarstwa nie tylko impresjonistów, lecz przede wszystkim Edwarda Hoppera, widzimy w odrębnym cyklu pejzaży miejskich i scen rodzajowych uchwyconych w Paryżu. „Midnight in Paris” to nocne impresje codzienności, charakterystyczne motywy rozświetlonych bulwarów Sekwany, zaułków Montmartre i portrety charakterystycznych paryskich burlesek, dojrzałych kobiet, artystek kabaretu, uchwyconych tuż przed, na szybko, złapanych w lustrze, lub już po występie w kabarecie, zrelaksowanych, typowych dla francuskiej bohemy. 

			Słodkowska w swej twórczości jest fotorealistką. Fotograficzny warsztat i charakterystyczne dla niego widzenie przestrzeni, ciasne kadrowanie, przejawiają się we wszystkich realizacjach. O wyborze danego widoku decyduje zapewne ciekawy układ kompozycyjny i kolorystyczny albo indywidualne odczucie, które zrodziło się w konfrontacji z danym wycinkiem rzeczywistości. We wszystkich tych obrazach z podróży widoczny jest znakomity zmysł fotograficzny a także potrzeba realistycznego przedstawienia świata. Co najważniejsze, zdolność wyboru, ukazania piękna natury i człowieka w pospolitych fragmentach rzeczywistości.
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			No title
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			„Île de Batz 9”
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			„Burlesque 1”
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			„Île de Batz 10”

			 

		

	
		
			 

			Sztuka to zapis czasu („Geometria ekranu – geometria obrazu” w Galerii XS Instytutu Sztuk Pięknych UJK), Oliwia Hildebrandt

			 

		

		
			Artysta karmi się codziennością, rzeczywistością, obserwuje ją, przetwarza i notuje przez pryzmat swojego ja i czasu w jakim żyje, tworzy własną jej odmianę, korzystając z narzędzi dostępnych.

			 

		

		
			W maju w Galerii XS ISP UJK odbył się wernisaż wystawy „Geometria ekranu – geometria obrazu”, skupiającej artystów poruszających się w sztuce nowych mediów i malarstwa digitalnego: Codemanipulator, Wiesław Łuczaj, Jakub Matys, Aleksander Olszewski, Jan Pamuła, Sławomir Plewko, Mikołaj Sęczawa, Przemysław Suliga, Piotr Welk, Maciej Zdanowicz.

			Współczesność przepełniona jest technologią, otoczeni jesteśmy na każdym kroku spektrum narzędzi komputerowych. Właściwie wszystko, co nas otacza, z czego korzystamy, posiada swój cyfrowy zapis, swoją, czasami wyłącznie, cyfrową tożsamość. Przełom w dziedzinie digitalizacji obrazu musiał znaleźć odbicie w twórczości współczesnych artystów koncentrujących się na sztukach wizualnych.

			Pojawienie się nowego medium wciąż skłania autorów, odbiorców sztuki do refleksji nad istotą nowego, kolejnego oblicza współczesnego malarstwa. Czy sztuka nowych mediów będzie pojmowana jako zagrożenie dla tradycyjnie rozumianych sztuk pięknych, wręcz zastąpi je, czy będą żyć w symbiozie? Media cyfrowe są wszechobecne. Digitalne obrazy nie są tylko obiektami użytkowymi czy komercyjnymi. Stają się także realizacjami wpisującymi się w charakterystyczne dla współczesności nurty wypowiedzi artystycznej. Nie zamykają się w ramy jedynie sztuki multimedialnej czy interaktywnej, poprzez doświadczenia w zakresie malarstwa czy grafiki proponują zetknięcie tego, co cyfrowe z tym, co analogowe. 

			Przygotowana wystawa wpisuje się w większy projekt konstytuowania i animowania nurtu Geometrii Dyskursywnej (Discursive Geometry) artystów i teoretyków skupionych wokół ISP UJK w Kielcach. Czerpią oni ze współczesnej rzeczywistości, podejmują z nią dialog, posługują się językiem konkretu, zdecydowanie odżegnując się od wąsko rozumianego formalizmu czy estetycznego efekciarstwa. Geometria w tym rozumieniu jest językiem uniwersalnym, obecna w sztuce nie od dziś staje się na nowo definiowana i zyskuje nowe oblicze. Obserwujemy renesans geometrii w postaci obrazu cyfrowego, stanowiącego wyraz matematyczności i logiki systemów komputerowych. Samo dzieło staje się bazą danych a właściwie jej wizualną formą. Artyści skupieni w ramach projektu wystawienniczego podjęli zagadnienia związane głównie z transpozycją obrazów cyfrowych na analogowe i analogowych na cyfrowe. W ramach tego pojawiły się realizacje w zakresie sztuki generatywnej – obrazowania kodów, glitchu wizualnego i akustycznego, czy analizy przestrzeni obrazu digitalnego – ekran monitora staje się podobraziem a program komputerowy narzędziem do obrazowania. Zgromadzone prace pokazały niezwykle szeroki wachlarz możliwości formalnych i estetycznych, jednocześnie bogatych w treści, kreatywność i nowatorstwo ich twórców.
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			Człowiek marny w swym cierpieniu (Malarstwo Mariana Czapli w Galerii Uniwersyteckiej UJK), Izabela Łazarczyk-Kaczmarek

			 

		

		
			Wystawa Mariana Czapli, zmarłego w tym roku artysty malarza, to próba uhonorowania jego dorobku i samego twórcy. Urodzony w Gackach w 1946 r., honorowy obywatel Szydłowa, pierwsze doświadczenia zdobywał w pracowniach Stefana Gierowskiego, Józefa Pakulskiego, Haliny Chrostowskiej. Był również współtwórcą grupy Sympleks S4.

			 

		

		
			Na wystawie w Galerii Uniwersyteckiej (w bibliotece) UJK, pokazano retrospektywny wybór prac Mariana Czapli. Od powstałych m.in. w latach osiemdziesiątych i dziewięćdziesiątych do tych bardziej współczesnych. W swojej twórczości twórca wielokrotnie odwołuje się do tematyki biblijnej, człowieczeństwa Boga, cierpienia. Porusza tematy religijne w czysto ludzkim aspekcie. Powyginane ciała w „Upadkach”, skręcone, pozbawione cech indywidualnych, patrzące przerażonymi oczyma, nabierają ogólnoludzkiego przesłania, stają się obrazem cierpiącego człowieka, niezależnie od jego ludzkiego czy boskiego pochodzenia.

			Towarzyszące postaciom grymasy bólu, rozpaczy, potęgowane kolorem zwiększają ekspresyjny charakter dzieł. Działanie wielkością formatu pozwala na „wpisanie” widza w zastaną sytuacje, potęgując niekiedy moralizatorski charakter obrazów. Przedstawianie postaci na tle drutu kolczastego odsyła nas ku oczywistym skojarzeniom. Wpisanie tych samych sylwetek w formę dyptyków, przypominających parawany, postawionych bezpośrednio na podłodze, potęguje stan koegzystowania widza i postaci na obrazie. Często zestawione zostają w ten sposób postaci kobiece i męskie, ich nagość i rysujące się cierpienie, napięcie mięśni, pokazuje bezbronność, marność człowieka samego w swoim cierpieniu. 

			Bardzo często, artysta „nakłada” postaci na płaskie geometryczne tło, malowane ze zwróceniem uwagi na muskulaturę ciała, w swojej fizjonomii przywołujące echa malarstwa średniowiecznego wpisanego w przypadku obrazów Czapli w minimalistyczną przestrzeń nawiązującą z kolei, do abstrakcji geometrycznej. Współistnienie geometrycznej formy wraz z malarskim przedstawianiem ciała, uwypuklającym każdy ruch sylwetek. Spokój tła kontrastuje z „ruchem” pierwszego planu. Potęgując wrażenie dziania się na pierwszym planie, pozwala, aby geometryczne tło stanowiło jedynie dopełnienie postaci.

			Wykorzystywane przez Czaple mięsiste niekiedy i krzyczące w kolorze barwy, wprowadzające rodzaj kompulsywnego rozedrgania płótna pokazują jak kolor buduje ekspresję obrazu, z drugiej strony zaskakujący niekiedy wybór kolorów, kontrastujący z tematem, odsyła widza ku subiektywnemu spojrzeniu malarza.

			Religijność obrazów – unaoczniona poprzez tytuły – pokazuje, iż główną tematyką działań twórczych było przepracowywanie określonych motywów: piety, misterium figury czteroramiennej, „Ecce Homo”, Drogi Krzyżowej, tematy te pojawiają się w całym dorobku twórczym malarza.

			Pokazywane na wystawie – „Autoportret” i „Portret żony” – stanowią nietypowe zakończenie lub początek ekspozycji. Te dwa obrazy, umieszczone w jednej ramie, są być może, odwołaniem do poruszanych przez Czaplę motywów religijnych. Podobnie namalowany przezeń rodzaj herbu, godła. Powieszony, niemal naprzeciw podwójnego portretu, a przedstawiający ptaka (zapewne czaplę) karmiącego młode, ma być – jak można sądzić – podkreśleniem wartości rodzinnych w życiu i twórczości artysty.
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			„Cyrenejczyk” z cyklu „Ecce Homo”

			 

		

		
			[image: 54_03_Gr%c3%b3b_Ecce_Homo_Czapla_1990_8448.psd]
		

		
			„Grób” z cyklu „Ecce Homo” (1990)

			olej, płótno, 100x80 cm
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			Fot. Marcin Michalski

			 

		

	
		
			 

			Dalekie bliskie sacrum (Józef Wilkoń w Galerii „Dom Praczki”), Anna Polońska

			 

		

		
			W Galerii Współczesnej Sztuki Sakralnej „Dom Praczki” możemy obejrzeć niezwykłą wystawę dzieł Józefa Wilkonia – twórcy ilustracji pełnych uroku, lekkości, bajecznych form sprawiających, że książkę można traktować jako dzieło sztuki. Znamy go również jako rzeźbiarza, malarza, twórcę plakatów oraz scenografii teatralnych.

			 

		

		
			Na wystawie Wilkoń wprowadza nas w świat artystycznych inspiracji dzikimi zwierzętami. Bardzo duże znaczenie dla atmosfery ekspozycji ma kameralne oświetlenie. Intensywne cienie rzeźb, padające na ściany galerii, sprawiają wrażenie dodatkowych elementów kompozycji. Całość dopełniają odgłosy ptaków. 

			Wnętrze pozwoliło podzielić ekspozycję na trzy nieco odmienne części. Pierwsza poświęcona jest ptakom w ilustracjach i rzeźbie. Kolejna to morski świat ryb, które można obserwować nie tylko na papierze, ale też w formie drewnianych i blaszanych instalacji zawieszonych nad głowami zwiedzających. W trzeciej części wystawy pojawiają się inspiracje i motywy sakralne, przede wszystkim za sprawą „Lamentu gotyckiego”, o którym jeszcze wspomnę.

			Wystawę rozpoczynają akwarele skomponowane z barwnych plam i swobodnych linii. Ożywają one na naszych oczach jako pełne wdzięku ptaki. Nie mogło oczywiście zabraknąć jednego z najbardziej znanych motywów autora, jakim jest paw, którego, jak mówi sam Wilkoń, „natura stworzyła do malowania”. Rozśpiewane ptactwo, m.in. z serii prac „Waldkonzert”, pozwala nam się podziwiać, zanim za chwilę odfrunie. W procesie twórczym artysta wykorzystuje również strukturę i niedoskonałości powierzchni materiałów, dostrzegając w nich potencjał do kreowania nowych form. 

			Rzeźby Wilkonia początkowo miały być „ilustracjami przestrzennymi” do książek, ale przerodziły się w pasję tworzenia z prostych kawałków drewna czy blachy zwierząt, posiadających (według ich autora) najlepsze ludzkie cechy. Efekt, który artysta uzyskuje na papierze, używając dużego pędzla, w rzeźbie uzyskany jest gwałtownymi cięciami siekierą. Widoczny jest gest artysty, przekładający się na charakterystyczny styl jego prac. Znaczną część rzeźb Wilkonia cechuje minimalizm i dążenie do uproszczeń, co – w połączeniu z dużym wyczuciem formy – sprawia, że jego zwierzęta mają w sobie pierwiastek życia. W przypadku „Ptaszarni” istotnym uzupełnieniem jest kolorystyka rzeźb, która sprawia, że mimo podobnych kształtów, każdy ptak postrzegany jest zupełnie inaczej. 

			„Gęsi kapitolińskie” to kompozycja ptaków rozmieszczonych w drewnianej budce, przypominającej otwartą szafę (to często pojawiający się element w twórczości tego artysty, wykorzystany również w jego cyklu kapliczek). Na jej szczycie ustawiona jest wilczyca karmiąca dziecko. Inspiracją do stworzenia rzeźby była żartobliwa interpretacja historii Rzymu strzeżonego przez gęsi, które spłonęły w trakcie pożaru spowodowanego przez Nerona. Po tej tragedii Rzymianie sprowadzili dla obrony swego miasta owczarki niemieckie, ale te, w trakcie ataku germanów, nie chciały szczekać „na swoich”, przez co Rzym znów poniósł klęskę. 

			W drugiej części wystawy poświęconej morskim stworzeniom, ryby wykonane z drewna i blachy zawieszone zostały tak, by umożliwić widzowi ich obserwację z różnych stron. Dzięki skupionemu na nich oświetleniu, rzeźby rzucają wyraźny cień, który przemieszcza się wraz z obserwatorem. Można przyjrzeć się z bliska chropowatej fakturze oraz niedoskonałościom tworzywa, które dodają szczególnego uroku pracom. 

			Niezwykły jest również „Lament gotycki” nawiązujący do średniowiecznych portali. Jednak zamiast świętych postaci, jego bohaterami są ptaki. Lament miał być wyrazem żalu artysty po śmierci jego żony.

			Wspominam obszerną wystawę Józefa Wilkonia w warszawskiej „Zachęcie”, która odbyła się kilka lat temu, ale w „Domu Praczki”, dzięki kameralnym wnętrzom, nastrojowemu oświetleniu i słyszanym odgłosom ptaków, jego prace zyskały mistyczny charakter, działając mocno na wyobraźnię i sposób doświadczania kontaktu z dziełami.
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			„Ryby”,drewno polichromowane (1994)

			 

		

		
			[image: 56_02_0_Wilkon_02.psd]
		

		
			„Ptaszarnia”,drewno polichromowane (2011)
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			„Pelikan” (1992), „Hotel dla wędrownych żurawi” (1997), „Lament gotycki” (1998) – drewno polichromowane
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			„Ptasie domki” drewno polichromowane (2012)
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			„Kapliczka z dzięciołem” drewno polichromowane (2014)
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			„Gęsi kapitolińskie” drewno polichromowane (1995)
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			„Czaple” blacha ocynkowana (1998)
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			„Ptaszarnia” (fragment)

			 

		

		
			Fot. Paweł Chmielewski

			 

		

	
		
			 

			Niebanalnie (Instalacje Marcina Berdyszaka w BWA Kielce), Agata Suszczyńska

			 

		

		
			Jakiś czas temu kieleckie Biuro Wystaw Artystycznych zorganizowało wystawę zatytułowaną „Cofając się idziemy do przodu”, prezentującą prace wykonane przez lub na zlecenie Marcina Berdyszaka.

			 

		

		
			Już tytuł wystawy był zapowiedzią, że będzie można obcować ze sztuką niebanalną, wielopłaszczyznową, wypełnioną treścią, znaczeniami i refleksją po same brzegi. Intelektualne podejście artysty do procesu tworzenia, do sztuki w ogóle jest tym, co zbudowało we mnie pozytywny obraz twórcy i jego dzieła. Sam Berdyszak o swoich realizacjach mówi „obiekty zainstalowane”, unikając terminu instalacja, który jego zdaniem bliższy jest rzeźbie. W ten sposób szuka więzi łączących jego sztukę z malarstwem i martwymi naturami, które służyły malarzom jako kompozycje do obrazów.

			W pierwszej sali zainstalowano „Dziedzictwo kontrolowanego oddechu” z 2015 r. – dwa manekiny przedstawiające pielęgniarkę i chłopczyka w maskach przeciwgazowych. W przestrzeni wokół postaci ustawiono niezliczoną ilość szklanych menzurek, butli różnego kształtu – dla mnie symboli trujących gazów, za pomocą których mordowano ludzi. Manekin-dziecko trzyma w ręce zdjęcie chłopca, prawdopodobnie ofiary wojny. Trudny temat, z którym moje pokolenie mierzy się w kontekście historycznym, pokolenie mojej babci w kontekście własnych, bolesnych wspomnień. Dużo treści, duży ładunek emocjonalny dla osób wrażliwych na krzywdę drugiego człowieka.

			Na ścianach w drugiej sali znalazł się m.in. cykl fotomontaży, lub nazywając prace bardziej wyszukanym językiem: cykl fotografii interwencyjnych, zatytułowany „Wewnętrzne życie sztucznego”. Portret manekina został wzbogacony różnymi strukturami – symbolami jego emocji, treścią jego ducha – jeżeli takowego posiada. Refleksja nad sztucznością a naturalnością, tym co wewnętrzne a zewnętrzne. Pytania bez oczywistych odpowiedzi.

			Na środku sali dwie realizacje również z manekinami. Pierwsza, zatytułowana „Le danse macabre de terrorisme” z 2016 r., to klęcząca na jednym kolanie postać, ubrana w kominiarkę, trzymająca sporych rozmiarów okrąg, na którym po przeciwnej stronie przymocowano broń. Artysta poruszył temat bardzo aktualny, wciąż obecny w mediach. Jednak ten temat poruszany w sztuce, dla mnie staje się bliższy, bardziej ludzki. Telewizja mnie znieczula, sztuka uwrażliwia na to, co tak naprawdę dotyczy nas wszystkich, mimo że wydaje się być odległe.

			„Asekuracja” z 2010 r. to para manekinów ubrana w stroje ochroniarzy, ustawionych blisko siebie, trochę intymnie. Jeden z nich trzyma w ręku winogrona, drugi czapkę. Refleksja nad sytuacją osób o odmiennej orientacji? Sprzeciw wobec norm religijnych?

			„Analfabet – 3 elementy z 24”, „Kiedy bariera staje się treścią – za dnia” zostają dla mnie symbolicznymi konstruktami, które nie odsłoniły do końca swojego znaczenia. 

			Wystawa trwała tylko tydzień. Szkoda. Niebywały dorobek Berdyszaka, lista wystaw indywidualnych i zbiorowych wygląda jak bez końca. Trzeba jednak pamiętać, że pracownicy naukowi na uczelniach artystycznych mają obowiązek prezentować swoje prace i myślę, że właśnie z takiego obowiązku zaistniała ta niebanalna prezentacja .
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			Zdjęcie: materiały prasowe BWA Kielce

			 

		

	
		
			 

			Głód niezaspokojony (Wystawa Olgi Wolniak w Galerii „Winda”), Agata Suszczyńska

			 

		

		
			Od 14 maja w Galerii “Winda” w Kieleckim Centrum Kultury można było obejrzeć wystawę Olgi Wolniak „Abra kadabra”, która została zorganizowana w ramach XVII edycji Międzynarodowego Konkursu Dla Projektantów i Entuzjastów Mody Off Fashion. Artystka przedstawia kolorowe wzory tkanin na blejtramie, używając mediów malarskich.

			 

		

		
			Przeglądam właśnie katalog z wystawy i nie mogę wyjść z podziwu dla Leny Wicherkiewicz, za tekst, którym opatrzyła to wydarzenie. Zastanawiam się ile słownej wody można wylać na twórczość tak prostą, jak przemalowywanie na płótno wzorów z dywanów, szali czy bluzek? Odpowiedź brzmi: dużo, dużo, a nawet jeszcze więcej. Słowna erupcja współczesnych krytyków sztuki wydaje się nie mieć końca. Kolorystyczno-emocjonalne poszukiwania? magia uwolnionego koloru? poszukiwanie nowych rozwiązań, nie zawsze oczywistych? kolor wyzwolony od obowiązku podążania za wzorem i kierunkiem linii? Nic z tego do mnie nie przemawia, żadne z tych zdań według mnie nie opisuje twórczości Olgi Wolniak. I muszę tu wyraźnie zaznaczyć, że jestem już potwornie zmęczona przyklejaniem nie wiadomo jak wzniosłej filozofii, teorii czy idei do czynności niezwykle prostych, banalnych, momentami wręcz mechanicznych.

			Olga Wolniak od wielu lat konsekwentnie maluje włókiennicze wzory. Zamysł bardzo prosty. Wykonanie również. Przyglądając się obrazom artystki trudno określić technikę. Czy to farby olejne czy akrylowe, to jakby bez znaczenia. Używane są w ten sam sposób, z pominięciem ich artystycznych możliwości. Warsztat zostaje odsunięty na bok. Osobiście widziałam w tych obrazach brak staranności, pośpiech, czasem nieporadną kompozycję. Kolor wcale nie został uwolniony, wyszukany, ale wręcz prosto z tubki nałożony na płótno. Żadne to poszukiwania, żadne odkrywanie koloru, a już na pewno nie jest to manifest koloru uwolnionego. 

			Są to proste, dekoracyjne obrazy, które z pewnością nacieszą oko niejednego odbiorcy, bez podszywania zbędnych, niepasujących do nich treści. Mój krytyczny stosunek do tej wystawy wynika z wewnętrznego przykazu uczciwości. Uczciwości artysty do samego siebie, uczciwości wobec odbiorców, których zaprasza do galeryjnych wnętrz. Po obejrzeniu prac Olgi Wolniak czuję się jak gość zaproszony na zupę gulasz, któremu podano rosół. Obydwie sytuacje smaczne, jednak oczekiwania i potrzeby konsumenta bardzo różne.

			 

		

		
			[image: 59_02_DDZ_4399.psd]
		

		
			[image: 59_01_DDZ_4394.psd]
		

		
			Fot. Agata Suszczyńska

			 

		

	
		
			 

			ANTROPOLOGIA/FILOZOFIA

			Kulturalnie o jedzeniu („W garnku kultury. Rozważania nad jedzeniem w przestrzeni społeczno-kulturowej”, red. Aleksandra Drzał-Sierocka), Agata Orłowska

			 

		

		
			Jedzenie to jeden z tych obszarów (obok polityki i religii), które w przestrzeni społecznej wywołują chyba najbardziej burzliwe dyskusje i spory. Nic dziwnego skoro towarzyszy nam każdego dnia, warunkując nasze istnienie. I choć czynność ta wydaje się kwestią indywidualną, niejako intymną, w rzeczywistości nierzadko staje się narzędziem manipulacji czy nawet zniewolenia, tematem idealnym do „przeciągania liny”.

			 

		

		
			Praca zbiorowa „W garnku kultury. Rozważania nad jedzeniem w przestrzeni społeczno-kulturowej” pod redakcją Aleksandry Drzał-Sierockiej to doskonały dowód na to, że w kwestii naszych codziennych praktyk jeszcze nie wszystko zostało powiedziane, że pod pokrywką garnka zupy możemy znaleźć znacznie szerszy kontekst niż tylko preferencje kulinarne czy tradycje rodzinne. 

			Przygotowywanie i spożywanie jedzenia to rodzaj narracji – świadomej bądź nie – o sobie, swoich wartościach, stosunku do życia, o relacji ze światem. O tym właśnie traktuje zbiór artykułów będących pokłosiem konferencji “(Po)Wolne jedzenie. Slow food, weganizm i inne ruchy żywieniowe w przestrzeni społeczno-kulturowej XXI wieku”, która odbyła się w 2013 roku w ramach Planete+ Doc Film Festival. Praca, na którą składa się dwanaście artykułów, rozszerzających tematykę konferencji wraz z zapisem fragmentów debaty festiwalowej, wstępem oraz notami o autorach, podzielona została na trzy części. 

			Pierwsza – „Jedzenie w (nie)świadomości”, prezentuje zbiór tekstów, próbujących uchwycić funkcje jedzenia i czynności z nim związanych w zwykłej codzienności. Od budowania zjawiska matriarchatu i wyrafinowanych prawideł nim rządzących, o czym przekonuje nas Joanna Mroczkowska na przykładzie białostockiej wsi, po jedzenie będące formą praktyki duchowej i realizacją filozofii uważności, w myśl przysłowia joginów Jakie jest twoje jedzenie, taki jest twój umysł, na co zwracają uwagę Agnieszka Długosz i Tomasz Trąbiński. Część pierwsza przybliża także zjawisko kooperatyw spożywczych i rosnącej wraz z ich rozwojem świadomości konsumenckiej (Dominika Potkańska), a także specyfikę marnotrawienia żywności od strony przyczynowości (Ariel Modrzyk).

			Część druga „Konteksty wybranych reprezentacji jedzenia w kulturze współczesnej”, zabiera nas w nieco odmienne rejony – gdzie rzeczywista konsumpcja zastąpiona zostaje sferą obrazów, tworzenia ich i oglądania, wszak jedzenie odbywa się również przez oczy. Karol Jachymek na przykładzie Coca-coli zwraca uwagę na niezwykłą nośność i pojemność znaczeń, utrwalonych w podświadomości konsumenta. Joanna Jeśman opowiada o sztuce biologicznej w kontekście posthumanizmu. Z kolei Monika Sońta, Katarzyna Twardowska i Agata Ciastoń rozpatrują tematykę kulinariów przewijającą się przez współczesne media na przykładzie wszechobecnych blogów i programów telewizyjnych z gotowaniem na ekranie. 

			Jak na prawdziwą ucztę przystało zwieńczeniem zbioru okazuje się najbardziej intrygujący zestaw tekstów – intrygujący, co bynajmniej nie oznacza smaczny. Część trzecia „Między etyką a fizjologią, między pragnieniem a potrzebą” traktuje bowiem o kwestiach, które chciałoby się przemilczeć, takich jak graniczny głód, kanibalizm i ludzka fizjologia. Poruszona zostaje tu kwestia relatywności etyki, freudowski kanibalizm w kontekście pożądania, a także antyestetyczny wymiar jedzenia na przykładzie trzech znanych filmów: “Wielkie żarcie”, “Super Size Me” oraz “Kucharz, złodziej, jego żona i jej kochanek”.

			Choć niektóre z artykułów wydają się być nieco bardziej apetyczne niż są w rzeczywistości, a podjęty temat jest nie tylko niewyczerpany, a ledwie uszczknięty, całość jest strawna, a momentami nawet całkiem smakowita.
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			W garnku kultury. Rozważania nad jedzeniem w przestrzeni społeczno-kulturowej, red. Aleksandra Drzał-Sierocka.
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			PUNKTY DYSTRYBUCJI

			 

		

		
			Baza Zbożowa

			(ul. Zbożowa 4, lokal 12 – redakcja;lokal 1 – zarząd; budynek ochrony)

			 

			Urząd Miasta Kielce

			(Rynek 1)

			 

			Wojewódzka Biblioteka Publiczna

			(ul. Ściegiennego 13)

			 

			Muzeum Historii Kielc

			(ul. Leonarda 4)

			 

			Muzeum Zabawek i Zabawy

			(pl. Wolności 2)

			 

			Muzeum Dialogu Kultur

			(Rynek 3)

			 

			Galeria ZPAP „Tycjan” i Sklep Bohema

			(pl. Artystów)

			 

			Galeria „Forma”

			(ul. Mała 4)

			 

			Teatr Lalki i Aktora „Kubuś”

			(ul. Duża 9) 

			 

			Galeria Współczesnej Sztuki Sakralnej „Dom Praczki”

			(ul. Zamkowa 5/7)

			 

			Galeria Sztuki Współczesnej BWA

			(ul. Kapitulna 2) 

			 

			Dom Środowisk twórczych

			(ul. Zamkowa 5) 

			 

			Wydział Humanistyczny Uniwersytetu Jana Kochanowskiego

			(ul. Świętokrzyska 21d) 

			 

			Biblioteka Uniwersytecka w Kielcach

			(ul. Świętokrzyska 21e)

			 

			Institute of Design Kielce

			(ul. Zamkowa 3) 

			 

			Kielecki Park Technologiczny

			(ul. Olszewskiego 6) 

			 

			Miejska Biblioteka Publiczna

			(Filie – ul. Karczówkowska 20,ul. Krzemionkowa 1, ul. Jagiellońska 36, ul. Romualda 3, ul. Warszawska 147, ul. Wikaryjska 1, ul. Barwinek 31, ul. Okrzei 9, ul. Konopnickiej 5, ul. Jana Nowaka-Jeziorańskiego 53, ul. Zagórska 60, ul. Naruszewicza 25) 

			 

			Instytut Sztuk Pięknych UJK

			(ul. Podklasztorna 117) 

			 

			Politechnika Świętokrzyska, Wydział Architektury i Urbanistyki

			(al. 1000-lecia Państwa Polskiego 7) 

			 

			Świętokrzyska Okręgowa Izba Architektów

			(ul. Silniczna 15) 

			 

			Antykwariat Naukowy im. Andrzeja Metzgera

			(ul. Sienkiewicza 13) 

			 

			I LO im. Stefana Żeromskiego

			(ul. Ściegiennego 15) 

			 

			Pedagogiczna Biblioteka Wojewódzka w Kielcach

			(ul. Jana Pawła II 5) 

			 

			Filie Biblioteki Pedagogicznej

			(Busko-Zdrój, ul. Armii Krajowej 19; Jędrzejów, ul. 11 Listopada 37; Kazimierza Wielka, ul. Partyzantów 29; Końskie, ul. Zamkowa 5; Opatów, ul. Słowackiego 54; Ostrowiec Świętokrzyski, os. Ogrody 26; Pińczów, ul. Nowy Świat 3, Sandomierz, ul. Sokolnickiego 4 i 6;  Starachowice, ul. Kościelna 30; Staszów, ul. Piłsudskiego 7, Włoszczowa, ul. Wiśniowa 10)

		

	
		
			 

			INSTYTUCJE KULTURY

			 

		

		
			Muzeum Narodowe w Kielcach

			Pałac Biskupów Krakowskich

			25-010 Kielce, pl. Zamkowy 1, tel. 41 344 40 14

			kasa biletowa: tel. 41 344 23 18

			e-mail: poczta@mnki.pl; www.mnki.pl

			 

			Muzeum Historii Kielc

			25-303 Kielce, ul. Św. Leonarda 4, tel. 41 340 55 20

			www.muzeumhistoriikielc.pl

			 

			Muzeum Lat Szkolnych Stefana Żeromskiego

			25-013 Kielce, ul. Jana Pawła II, tel. 41 344 57 92

			www.mnki.pl

			 

			Galeria Współczesnej Sztuki Sakralnej „Dom Praczki”

			25-009 Kielce ul. Zamkowa 5/7, tel. 41 367 62 97

			e-mail: dompraczki@o2.pl

			 

			Muzeum Zabawek i Zabawy

			25-367 Kielce, pl. Wolności 2

			tel. 41 34 440 78, tel./fax. 41 344 48 19 

			e-mail: poczta@muzeumzabawek.eu

			www.muzeumzabawek.eu

			 

			Dworek Laszczyków

			25-025 Kielce, ul. Jana Pawła II 6. tel. 41 34 450 06

			 

			Biuro Wystaw Artystycznych

			25-011 Kielce, ul. Kapitulna 2, tel. 41 36 76 447

			e-mail: sekretariat@bwakielce.art.pl

			www.bwakielce.art.pl

			 

			Teatr Lalki i Aktora „Kubuś”

			25-304 Kielce, ul. Duża 9

			tel. 41 344 58 36, 41 368 02 93

			e-mail: sekretariat@teatr-kubus.pl

			www.teatrkubus.pl

			 

			Galeria Sztuki Współczesnej „Winda”

			25-334 Kielce, pl. Moniuszki 2b, tel. 41 344 40 32 w. 262

			www.galeriawinda.pl

			 

			Muzeum Dialogu Kultur

			25-303 Kielce, Rynek 3, tel. 41 344 60 96

			www.mdk.mnki.pl

			 

			Galeria ZPA

			P „Tycjan”/ Sklep Bohema

			25-007 Kielce, pl. Artystów / ul. Sienkiewicza 29

			tel. 668 895 221

			 

			Galeria XS

			25-717 Kielce, ul. Podklasztorna 117

			http://wpia.ujk.edu.pl/isp

			 

			Institute of Design Kielce

			25-009 Kielce, ul. Zamkowa 3, tel. 41 315 26 39, w. 117

			www.idkielce.pl

			 

			Teatr im. Stefana Żeromskiego

			25-507 Kielce, ul. Sienkiewicza 32

			tel. 41 344 75 00, 41 344 47 65

			tel. 41 344 60 48 w. 31 – impresariat

			e-mail: biuro@teatr-zeromskiego.com.pl

			www.teatr-zeromskiego.com.pl

			 

			Filharmonia Świętokrzyska im. Oskara Kolberga

			25-369 Kielce, ul. Żeromskiego 12

			tel. 41 368 11 40, kasa biletowa: 41 365 54 83

			e-mail: impresariat@filharmonia.kielce.com.pl

			www.filharmonia.kielce.com.pl

			 

			Galeria Sztuki „Zielona”

			28-100 Busko-Zdrój, al. Mickiewicza 7, tel. 41 378 71 91

			e-mail: galeriazielona@busko.com.pl

			 

			Dom Środowisk Twórczych

			„Pałacyk Tomasza Zielińskiego”

			25-009 Kielce, ul. Zamkowa 5

			tel. 41 367 67 70, 41 367 67 71

			www.palacykzielinskiego.pl

			 

			Kieleckie Centrum Kultury

			25-334 Kielce, pl. Moniuszki 2b, tel. 41 344 40 32

			www.kck.com.pl

			 

			Kielecki Teatr Tańca

			25-334 Kielce, pl. Moniuszki 2B

			tel./fax 41 361 27 46, 41 341 51 77

			e-mail: impresariat@ktt.pl, ktt@ktt.pl; www.ktt.pl

			 

			Wojewódzka Biblioteka Publiczna

			im. Witolda Gombrowicza w Kielcach

			25-033 Kielce; ul. Ściegiennego 13, tel. 41 344 70 74

			www.wbp.kielce.pl

			 

			Pedagogiczna Biblioteka Wojewódzka w Kielcach

			25-025 Kielce, ul. Jana Pawła II 5, tel. 41 344 28 61

			www.pbw.kielce.pl

			 

			Miejska Biblioteka Publiczna w Kielcach

			25-406 Kielce, ul. Konopnickiej 5

			tel. 41 362 70 13, 41 368 54 09, fax 41 362 61 15

			biblioteka@mbp.kielce.pl; www.mbp.kielce.pl

			 

			„Baza Zbożowa”

			25-416 Kielce, ul. Zbożowa 4

			www.baza-zbozowa.eu

			 

			Wojewódzki Dom Kultury 

			25-033 Kielce, ul. Ściegiennego 2, skr. poczt. nr 5

			tel. 41 365 51 00, fax. 41 361 83 81

			e-mail: wdk@wdk-kielce.pl; www.wdk-kielce.pl
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			Magazyn wydano dzięki wsparciu

			finansowemu Urzędu Miasta Kielce
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