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Jaką wartość ma malarstwo w czasie, gdy zmagamy się 
z nadprodukcją obrazów? Wobec różnorodności kultury 
wizualnej, rozpiętej pomiędzy najbardziej skrajnymi jej 
formami, pojedynczy obraz, mimo włożonej weń pracy 
i warsztatowego zaawansowania, może pozostać niezauwa-
żony. Malarstwo może też być, co gorsza, oceniane według 
nierównych zasad atrakcyjności wizualnej czy intelek-
tualnej z innymi wytworami tejże kultury. W tej sytuacji 
powrót do kontemplacji obrazu, w jej klasycznym wydaniu, 
skłaniającym się ku próbie wielopoziomowego odczytania 
zawartej w nim idei, wydawać by się mógł luksusem, na 
który pozwolić sobie mogą nieliczni beneficjenci kultury, 
dysponujący obyciem, wyczuleniem na intelektualną grę 
z widzem, doceniający jednostkową wartość oryginału 
i czerpiący z tych faktów satysfakcję. Mimo to, współcześni 
malarze, wychodząc naprzeciw potencjalnym zarzutom 
o zamykanie się w wieży z kości słoniowej sztuki, swoi-
mi pracami starają się dać wyraz bardzo różnorodnym 
doświadczeniom, odnajdywanym zarówno w sobie, jak 
i w rzeczywistości, w której funkcjonują. Pośrednim wyra-
zem złożoności zainteresowań i źródeł inspiracji jest także 
otwarcie się na inne niż klasyczny układ plam barwnych 
na płótnie sposoby obrazowania rzeczywistości. W istocie, 
trudno dziś stwierdzić, by medium użyte do wyrażenia tre-
ści było determinantem skazującym przynależność pracy 
do tej czy innej dziedziny sztuki. Jeśli więc szukać mamy 
malarstwa, niezawodnie odnajdziemy je również w pozor-
nie „niemalarskich” technikach, takich jak wideo, proces, 
instalacja czy mural. Dzieje się to za pomocą szeregu 
środków formalnych, którymi te dziedziny operują, a które 
tradycyjnie przypisywane są właśnie malarstwu. Ten wyraz 
otwartości, realizujący się w tegorocznym haśle wywoław-
czym – podtytule 9. Konkursu Gepperta „Malarstwo. Bez 
ram” w swym zamierzeniu skłaniać ma widza bardziej do 
oceny jakości sugerowanych przez artystów propozycji, niż 
do prób dopasowania tychże do różnorakich, często zwod-
niczych i wybiórczych definicji malarstwa.
	 Obecna, 9. edycja Konkursu im. Eugeniusza 
Gepperta przypada w jubileusz dwudziestolecia swego 
trwania. Idea zrodzona w 1989 roku w ciągu lat ewolu-
owała. Formuła Konkursu, początkowo pomyślana jako 
przegląd tendencji akademickich w kraju przekształciła się 
tak, aby stać się jak najbardziej obiektywnym przeglądem 
zmieniających się sposobów myślenia o medium malar-
skim wśród debiutujących twórców. Udział krajowych 
i zagranicznych krytyków, galerzystów i artystów w każdo-
razowo ustalanym status quo spojrzenia na aktualne trendy 
wśród młodych, niewątpliwie wyróżnia to wydarzenie 
spośród mu podobnych. Już sama nominacja do Konkursu 
Gepperta, dyskutowana przez czołowych inicjatorów życia 
artystycznego w kraju, staje się rodzajem nobilitacji dla 
rozpoczynających swą twórczą drogę artystów. Zmiana 
w regulaminie obecnej edycji Konkursu w zamierzeniu 
organizatorów wpłynąć miała na demokratyzację wyborów. 
Wychodząc naprzeciw obawom o środowiskowe uwikłania 
poszczególnych nominujących kuratorów, w tej edycji 
wyboru artystów biorących udział w konkursie dokonała 
Rada Ekspercka, złożona z czołowych animatorów sztuki 
oraz akademickich pedagogów, której posiedzenie odbyło 
się 13 maja 2009 roku we Wrocławiu. Dwudziestu pięciu 
artystów, wyłonionych wówczas na drodze prezentacji 
twórczości i głosowań członków Rady, ostatecznie staje do 
rywalizacji o tytuł najbardziej utalentowanego polskiego 
malarza, który ukończył wyższą uczelnię artystyczną nie 
dawniej niż trzy lata temu. Oceniać ich będzie Jury, w skład 
którego wejdą dyrektorzy i kuratorzy polskich i zagranicz-
nych placówek wystawienniczych, profesorowie uniwer-
syteccy oraz akademiccy. Siłą rzeczy wybór zwycięzców 

będzie niezwykle trudny i to nie tylko z tego względu, że do 
Konkursu stają najciekawsi debiutujący twórcy. Charakter 
ich doświadczeń, pola zainteresowań i inspiracji są tak róż-
ne, że niemal niemożliwą wydaje się próba jakichkolwiek 
porównań i oceny względem siebie. O ciągłej potrzebie 
takich porównań świadczy zainteresowanie, jakie każdora-
zowo wywołuje to wydarzenie.
	 Na treść katalogu, będącego prezentacją twór-
czych postaw artystów biorących udział w 9. Konkursie 
Gepperta, złożyły się między innymi uzasadnienia nomina-
cji członków Rady Eksperckiej. W założeniu miały one cha-
rakter roboczy, służący prezentacji poszczególnych artystów 
w trakcie majowej sesji, zorganizowanej w celu określenia 



organizatorzy
organizers
BWA Wrocław – Galerie Sztuki Współczesnej 
Akademia Sztuk Pięknych im. Eugeniusza Gepperta we Wrocławiu

kuratorzy
curators
Wojciech Pukocz, Patrycja Sikora,  
Michał Sikorski, Piotr Stasiowski 

rada ekspertów nominujących do konkursu 
expert board nominating to the competition
Bogna Burska, Jan Gryka, Łukasz Guzek, Wojciech Kozłowski,  
Dominik Kuryłek/Ewa Małgorzata Tatar,Dominik Lejman, Paweł Leszkowicz, 
Anna Mituś, Jarosław Modzelewski, Stanisław Ruksza, Stach Szabłowski,  
Grzegorz Sztwiertnia, Krzysztof Wałaszek

jury
Adam Budak, Andrzej Klimczak-Dobrzaniecki, Stanisław Kortyka,  
Anna Markowska, Dorota Monkiewicz, Jarosław Suchan, Hanna Wróblewska
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Dwururka, 2009 
technika własna
60×70 cm

Justyna Adamczyk, 1981

Swoje nowsze prace maluje bezpośrednio na 
podobraziu. Fakt niegruntowania płótna jest dla 
Justyny Adamczyk znaczący. Rozlewa na nim 
farbę tak jak rozlewa się wino, pomidorowy sos 
albo krew. To co czyni jej malarstwo dla mnie tak 
ciekawym, to właśnie częściowe zakwestionowanie 
malarskiej iluzji – obrazy Adamczyk działają na 
odbiorcę w sferze pozaprzedstawieniowej – ope-
rując przecież zdyscyplinowaną formą, której pod 
względem „kultury malarskiej” i „rozstrzygania 
malarskich problemów” nic nie można zarzucić. 
Są silnie apelującą do intuicji odbiorcy mieszan-
ką zmysłowości, bezpośredniości (materialnej 
dosłowności) i grozy. Plama pełni w nich wielo-
znaczną rolę. Jest piękna, uwodzicielska, połysk-
liwa. Jest atrybutem malarstwa, a zarazem budzi 
ponure skojarzenia, jest niepokojąca i odpychająca. 
Abstrakcja przechodzi w dyskomfortową asocjację. 
� Wynikająca z antyestetyzujących zabiegów 
abiektowość tych obrazów nie wyczerpuje jeszcze 
ich znaczenia. Źródłem wiarygodności twórczo-
ści Adamczyk jest biografia malarki – głównie 
dzieciństwo, wraz z jego historiami i groteskowy-
mi mitologiami. Użycie różowej farby oscyluje 
pomiędzy pubertalnymi erotycznymi przeczucia-
mi i lękami związanymi z cielesnością.  
 
Anna Mituś

[dyplom: asp Wrocław w pracowni prof. Piotra Błażejewskiego 2007; 
2006–2008 członek zarządu Fundacji ArtTransparent]

wystawy indywidualne: Bez twarzy, HaloGaleria, Olsztyn, 2009 •Bez twarzy, Galeria Mieszkanie 23, 
Kraków, 2009 •Chcesz wydłubię ci oczka, Galeria Miejska w Łodzi, 2009 •Włosy, 
Galeria Sputnik, Wrocław, 2006 [z Danielą Tagowską]

wystawy zbiorowe: bwa Jelenia Góra, 2009 •Bestregarts, Frankfurt, 2009 •Kreski na niebie, mbwa Leszno, 
2009 •30 Premio Internacional de Pintura de Caja de Extremadura, Aula de Cultura 
de Plasencia, 2008 •wystawa pokonkursowa Autoportret, Muzeum w Stalowej Woli, 
2008 •wystawa pokonkursowa Obrazy muzyką malowane, Fundacja Kultury im. 
I.J.Paredewskiego w Krakowie, 2008 •De Immundo, Studio bwa, Wrocław, 2008 

•Rozmówki Polsko Polskie, Galeria dla Sztuki, Wrocław, 2008 •Most Sztuki, Info 
Galeria i Youngs Gallery, Warszawa, 2008, iv Ogólnopolskie Biennale malarstwa 
i Tkaniny Unikatowej, Muzeum miasta Gdyni, 2008 •Konkurs Promocje, 17. Przegląd 
Malarstwa Młodych Legnica, 2007 •Wystawa pokonkursowa im. M. Michalika, 
Częstochowa, 2007 •Ślad – wystawa dyplomowa bwa Awangarda, Wrocław, 2007 

•More or Less, Museum da Ciencia e da Industria, Porto, Portugalia, 2006 •Survival 
4, Dworzec Główny pkp Wrocław, 2006 •Rozmówki Polsko Polskie, Galeria bck, 
Brzeg, 2006 •Sakrum i płeć, Galeria Wzgórze Zamkowe, Lubin, 2006 •Wilde Thing, 
Studio bwa, Wrocław, 2006 •Galeria na Czystej Wrocław, 2006 •Survival 3, Browar 
Mieszczański, Wrocław, 2005 •500% Sztuki, Studio bwa, Wrocław, 2005 •Rozbrat 
Center of Culture, Poznań, 2005 •Wrocław NonStop, Browar Mieszczański, Wrocław, 
2005

stypendia: Stypendium Ministra Kultury i Dziedzictwa Narodowego, 2005/2006;
nagrody: kwalifikacja do konkursu Bielska Jesień, 2009 •wyróżnienie na Promocjach w Legnicy, 2007



Ładnie zrobiłaś, 2009 
technika własna
60×70 cm

Podoba ci się to, 2009 
technika własna
60×70 cm
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bez tytułu, 2006
akryl na płótnie
30×30 cm

Magdalena Bicz, 1981

Magda Bicz jest klasyczną malarką w klasycznym 
tego słowa znaczeniu: maluje obrazy i maluje je 
porządnie. W żadnym razie nie ma zamiaru zostać 
artystką multimedialną. To co jest motywem jej 
malarstwa, znajduje się w jej rodzinnym domu, 
obrazy zresztą tam też powstają. Ich motywami 
zwykle są podniszczone lub znoszone fragmenty 
tkanin z tapicerki, ubrań, obrusów itd. Czasami 
powstają jako całości, np. narożnik z kuchni 
odtworzony w skali 1:1 lub jako cykle – kilkadzie-
siąt obrazów na podstawie starej garsonki babci. 
Zawartość szaf w jej rodzinnym domu jest bogata 
i jak dotąd autorka nie znajduje żadnego powodu 
by czerpać motywy spoza tego obszaru.
	 Obrazy wizualnie są tożsame z mo-
tywami tkanin, na podstawie których powstają. 
Oplatają nawet grubość blejtramu, znikając poza 
nim. Płaska malarska powierzchnia kojarzy 
się często bardziej z drukiem niż malarstwem. 
Dopiero po szczegółowym oglądzie ujawnia się 
malatura. Kilkadziesiąt niewielkich, czarno-bia-
łych obrazów jest dobrym przykładem pozwala-
jęcym zastanowić się nad sensem jej malarstwa. 
Niezwykle pieczołowicie i precyzyjnie pokryte 
ornamentami i teksturami z tkanin obrazy są 

wynikiem benedyktyńskiej cierpliwości i pracy. 
Ostateczny wynik tego wysiłku jest jednakże 
niewidoczny. Ilość włożonej energii nie ma tu 
sensu wartościującego. Jednakże, kiedy przyjmie-
my inny punkt widzenia, malarstwo to staje się 
jakimś rodzajem kontemplacji. Jest wyrazem chęci 
zatrzymania czasu w powtarzalności gestów. To 
samo, ciągle to samo! Malarstwo jako mantra? 
W tym wymiarze nie musi być ono ani modne, ani 
odkrywcze. Istnieje ono w wymiarze, który może-
my określić, że jest poza – poza czasem i realnym 
otoczeniem. Funkcjonuje raczej w prywatnej 
przestrzeni jej rodzinnego domu i jest tym, czym 
robótki ręczne w czasach, kiedy jeszcze nie było  
tvn 24. Nie ma w nim ani medialnych wiado-
mości, ani społecznych konwulsji. Jej malarstwo 
można rozumieć jako ciągłość rozwoju, w tkaninie 
uzewnętrzniło się ono jako ubiór – okrycie ciała, 
potem strój i wreszcie jako moda. Przez obrazy 
Bicz tkanina stała się, jak kiedyś w martwych natu-
rach, przedmiotem służącym medytacji. 
 
Jan Gryka

[dyplom: Wydział Artystyczny umcs Lublin 
w pracowni prof. Jacka Wojciechowskiego 2006]

wystawy indywidualne: Malarstwo, Galeria Biała, Lublin, 2007;
wystawy zbiorowe: Kolekcja alternatywna, Galeria Biała, Lublin, 2009 •Formy do ciastek, Galeria Olympia, 

Kraków, 2008 •L2, Teatr Municypalny, Lwów, 2008 •Białe kombinacje, Galeria bwa 
Sanok, 2007 •Transgresja wyobraźni, Centrum Kultury, Lublin, 2007 •Kolekcja 
Tomasza Kawiaka, Galeria Grodzka bwa, Lublin, 2007 •Pracownia 113, Galeria 
zpap Pod podłogą, Lublin, 2007 •W stronę sztuki, Instytut Sztuk Pięknych Wydziału 
Artystycznego umcs, pfl, Lublin, 2006 •Między niebem a ziemią, Centrum Kultury, 
Lublin, 2005 •Nova Biała, Galeria Biała, Lublin, 2005 •Młode Forum Sztuki 1996–
2004 Pozaginania Rysunkowe – Czwarty Wymiar „Kod”, Centrum Kultury, Lublin, 2004



bez tytułu, 2006
akryl na płótnie
24×30 cm

bez tytułu, 2006
akryl na płótnie
24×30 cm



Still frames, 2008–09
cykl

Agata Biskup, 1982

Agata Biskup jest malarką, której twórczość to efekt 
nostalgicznych, artystycznych rozważań na temat 
tego co w sztuce „wysokie” i „niskie” – to swoisty 
eksperyment przywracający na chwilę wiarę w istnie-
nie czegoś, co można określić mianem wzruszenia. 
Taki charakter ma na przykład wielkoformatowe 
przedstawienie Zachodu słońca (2006), który ar-
tystka zamknęła w charakterystyczną dla włoskiego 
renesansu formę tonda, zarezerwowaną zazwyczaj 
dla przedstawień religijnych. Banalny, urzekający 
niewyrobionego widza temat malarski, zostaje przez 
nią wyniesiony tym samym do rangi obiektu kultu. 
Podobny zabieg artystka zastosowała w monu-
mentalnych krajobrazach, które stały się sceną dla 
wchodzącego bezczelnie w kadr ogrodowego kras-
nala, przypominającego jednego z bohaterów filmu 
Amelia bądź komiksowych balonów ostentacyjnie 
odcinających się od perspektywicznie zakreślonego 
tła. Także w tych pracach motywy darzone afektem 
przez amatorów tak zwanej kultury popularnej 
zostają uwznioślone przez zastosowanie „poważnych” 
rozwiązań malarskich. 
	 Ten konglomerat estetyk i znaczeń wydaje 
się nawiązywać do realizacji rosyjskich konceptu-
alistów: Komara i Melamida, którzy to w ramach 
projektu Wybór społeczeństwa przeprowadzili wśród 
obywateli różnych państw ankiety dotyczące ich arty-
stycznych preferencji, a na bazie wyników sporządzili 
obrazy łączące w sobie to, co najbardziej i najmniej 
pożądane przez dane narodowości. Jednak wybory 
Biskup nie są wynikiem chłodnych wyliczeń, lecz 
wynikają z osobistych obserwacji tego, co dzieje się 
w sztuce, jak i ze sztuką. Nie bez znaczenia jest tutaj 

także rozczarowanie akademickim systemem arty-
stycznej edukacji, co wyraża się w nieomal perwer-
syjnej zgodzie na tworzenie w ramach akademickiej 
tradycji malarskiej.  Jednocześnie Biskup pozostaje 
krytyczna wobec tradycji analitycznej, przejawiającej 
się także we współczesnym malarstwie, co widać na 
przykład w cyklu monochromatycznych przedsta-
wień, w których geometryczne, konstruktywistyczne 
formy zakłócają percepcję tego, co artystka ukryła 
pod nimi. 
	 Kontynuacją prowadzonej przez Biskup 
gry jest cykl historyczno-artystyczny, czyli autorski 
wybór arcydzieł światowego malarstwa, w ramach 
którego Agata, niczym rasowa kuratorka, wyselek-
cjonowała z zasobów kultury wysokiej to, co przede 
wszystkim pod wpływem rynku zbagatelizowało się, 
opatrzyło, przestało funkcjonować jako dzieło sztuki, 
bo zostało zawłaszczone przez produkcję masową – 
stało się nadrukiem na kubek i koszulkę. Jak Andy 
Warhol multiplikował na płótnach wizerunek Mao 
czy Marilyn Monroe, tak artystka drukuje na porce-
lanie czarno-białe reprodukcje Wenus Boticellego czy 
Olimpii Maneta. Otaczając je złotą obwódką tworzy 
swoiste monidła – pełne gorzkiej ironii portrety 
trumienne sztuki. 
	 Można powiedzieć, że sztuka Biskup 
wyraża przede wszystkim nostalgię za malarstwem 
i jest swoistą grą ze smakiem. Artystka wykorzystuje 
malarstwo jako ucieczkę w stronę tego, co bardziej 
osobiste. Ukazuje sztukę jako tęsknotę za prostym 
wzruszeniem, pozornie tylko odbierając jej powagę 
i majestat.

Ewa Małgorzata Tatar i Dominik Kuryłek

[dyplom: asp Kraków w pracowni malarstwa 
prof. Andrzeja Bednarczyka 2006]

wystawy indywidualne: 62m3, bwa Galeria Sanocka/mieszkanie prywatne, Sanok, 2009 •Boazeria, Miesiąc 
Fotografii w Krakowie – Program Główny, mieszkanie prywatne, ul. Gertrudy 15/2, 
Kraków, 2008 •Malarstwo, Atelier Fribourg-Nord, Szwajcaria, 2007 •La nostalgie, 
Pracownia Otwarta, Kraków, bwa Galeria Sanocka, Sanok, 2006

wystawy zbiorowe: Piekło Rzeczy, csw Kronika, Bytom, 2009 •Inne Bajki, Pawilon Wyspiański, 2000, 
Kraków, 2009 •Anonymous Drawings 9, Kunstraum Kreuzberg/Bethanien, Berlin, 
2008 •Heppen Transfer – Otwarcie!, Galeria Heppen Transfer, Warszawa, 2008 

•Autoportret, Galeria aula asp, Poznań, 2007 •inspiracje, Bad Freienwalde, 
Niemcy, 2007 •Is alles so schon bunt hier!, Kulturmagazin, Bochum, Niemcy, 2007 

•38. Biennale Malarstwa Bielska Jesień, Galeria Bielska bwa, Bielsko-Biała, 2007 

•Akademia Sztuk Pięknych – wydział malarstwa, Kunststation Kleinsassen, Niemcy, 
2006 •Wiedźma Ple Ple. Pofeministyczne trawestacje tego-co-kobiece, Galeria Dla…, 
Toruń, Galeria Klimy Bocheńskiej, Warszawa, 2006 •asp.krk.ras.ldn. – Młodzi 
Brytyjczycy, Młodzi Polacy, Zamek, Nowy Wiśnicz, 2006 •Autoportret, Muzeum 
Regionalne, Stalowa Wola, 2006 •[re]prezentacja młodej sztuki z Krakowa, Lelien, 
Quebec, Kanada, 2005 •Grey Zone, galeria Platan, Budapeszt, Węgry, 2004 

•Urbanistyka Lwowa, Rok Polski na Ukrainie, Pałac Sztuki, Lwów, Ukraina, 2004
stypendia: stypendium Twórcze Ministra Kultury i Dziedzictwa Narodowego, 2009 •stypendium Twórcze 

Fundacji Grazella im. Anny Marii Siemizeńskiej, 2008 •stypendium Twórcze Miasta 
Krakowa, 2007 •stypendium daad na Akademie der Bildende Künste w Nürnberg, 
Niemcy, 2005/06

nagrody: Druga Nagroda Prezydenta Miasta Bielsko-Białej oraz wyróżnienie redakcji Exit na 38. Biennale 
Malarstwa Bielska Jesień, Galeria Bielska bwa, Bielsko Biała, 2007

prace w kolekcjach instytucjonalnych: Galeria Bielska bwa, Bielsko Biała i Fundacja No Local, Kraków
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Poszukiwania, 2008
olej na płótnie
140×140 cm

Aleksandra Bujnowska, 1979

Aleksandra Bujnowska maluje, fotografuje, po-
dejmuje działania w ramach założonej wspólnie 
z Janem Dziaczkowskim pracowni nuku. To 
artystka, która ma bardzo otwarte podejście do 
tego co i czym realizować. Stoi za tym odwaga, 
ciekawość i po prostu radość z zajmowania się 
sztuką. Wydaje się jednak, że da się już wyróżnić 
pewien obszar, który ją szczególnie interesuje. 
Jest to natura, z którą tracimy kontakt i z którą 
coraz częściej obcujemy tylko za pośrednictwem 
mediów, filmu, fotografii. Bujnowską ciekawi nie 
tylko przyroda jako filmowe tło, przestrzeń, w któ-
rej rozgrywa się jakaś akcja, ale także wytwarzane 
przez nią emocje – jako artystka chce przetwarzać 
je dalej. Niezależnie od tematów, które podejmuje 
w cyklach malarskich czy fotograficznych, jej 
ukrytą potrzebą jest poszukiwanie pięknego obra-
zu i wzruszenia, które może on dać.

Jarosław Modzelewski

[dyplom: asp Warszawa w pracowni 
prof. Jarosława Modzelewskiego 2006; historia sztuki na uw 2004]

wystawy indywidualne: Między drzewami, Galeria Karowa, Warszawa, 2009 •Z jego okna widzę wszystko, 
Galeria Witryna, Warszawa, 2008 [z Janem Dziaczkowskim], 2008

wystawy zbiorowe: Nieodkryte/Niewypowiedziane, Nowy Teatr, Warszawa, 2009 •young? young!, Angle Art 
Contemporain St-Paul-Troix-Chateaux, 2009 •Szczęście na Woli, wolaart Festiwal 
Warszawa, 2008 •Atrakcja malarska, Galeria Witryna, Warszawa, 2008 •Tajemniczy 
korytarz, w ramach imprezy organizowanej w zakładach pzo w Warszawie, 2007 

•Młodzi z Warszawy, Ośrodek Propagandy Sztuki, Łódź, 2007 •Salon Europeen des 
Jeunes Createurs, Montrouge, Paryż, 2006 •Podejrzane, Galeria Studio, Warszawa, 
2006 •Warszawski Festiwal Fotografii, dap Gallery, Warszawa, 2005 •Wystawa 
Pracowni Rysunku Galeria Aspekt, Warszawa, 2005 •Merci pour les Fruits, Galeria 
Kuluary, Warszawa, 2005 •Prowansja w Fabryce Trzciny, Fabryka Trzciny, Warszawa, 
2005

nagrody: Główna Nagroda Banku bph za wystawę dyplomową, 2006 •Nagroda Józefa Szajny za wystawę 
dyplomową, 2006 •wyróżnienie za udział w Warszawskim Festiwalu Fotografii, 2005

stypendia: pobyt rezydencyjny Residence d’Artistes galerii Angle Art Contemporain w Saint-Paul-Troix-
Chateaux, 2009

prace w kolekcjach: Kolekcja Fundacji Polskiej Sztuki Nowoczesnej, Prywatna Kolekcja Piotra Chomczyńskiego 
[usa], Prywatna Kolekcja Moniki Klonowskiej; 

wraz z Janem Dziaczkowskim od 2004 roku prowadzi pracownię nuku
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Atrament w fontannie, 2009
olej na płótnie
140×160 cm



Seen it on the Radio, 2008
akryl na płótnie
80×90 cm

Sławomir Czajkowski (ZBK), 1982

Twórczość Sławomira Czajkowskiego wywo-
dzi się z obszaru sztuki ulicy. Jest to malarstwo 
z głębokim przekazem, artysta wypowiada się 
o problemach świata w jego globalnym sensie. Jest 
artystą zaangażowanym we wszystkich tego słowa 
znaczeniach. Uprawia graffiti, ale równie dobrze 
czuje się w malarstwie sztalugowym. Wypracował 
swój styl, rozpoznawalny i przekonywający. 
Cząjkowski swobodnie porusza się w obszarze 
znaków i symboli popkultury, potrafi je zasto-
sować, przekształcić dla własnych celów, z pełną 
świadomością i twórczo. 
	 To malarstwo wydaje mi się cenne  
dzięki swej totalności. Zawłaszcza otoczenie, nada-
jąc mu nową jakość nie tylko estetyczną, ale też 
ideową. Cząjkowski nie ceni wszelkiej władzy, na-
rusza jej sens i odbiera znaczenie. Jest anarchistą 
i mówi to wprost. Jednocześnie w jego malarstwie 
widać świadomość medium, także w znaczeniu 
jego tradycji. 
	 Nie bez znaczenia jest aktywna 
działalność organizacyjna artysty i doskonała 
orientacja w świecie współczesnej sztuki ulicy, 
która już od dawna jest częścią sztuki en masse, do 
czego nota bene przyczyniają się takie jak Sławka 
Czajkowskiego postawy artystyczne. 

Wojciech Kozłowski

[dyplom: Wydział Edukacji Artystycznej Uniwersytetu 
Zielonogórskiego w pracowni Ryszarda Woźniaka 2006]

wystawy indywidualne: Zbiok&Remed: It Hurts, BrooklyniteGallery, Nowy Jork, 2009 •Urban Portraits #9: No! Non Va!!, Rialto, Rzym, 2009 •ZBK&Coxie: 
2gether, Baraka, Kraków [razem z Coxie], 2008 •ZBK&Joe83: WetWet Galeria JaguarShoes, Londyn [razem z Joe83], 2008 

•Important things of an unimportant mans life, Vicious Gallery, Hamburg, 2007 •WetWet, Galeria Nabrezi, Praga, Czechy, 2006 

•Bilboard Galeria 238×504, Klub Ucho, Gdynia, 2006 •Gil Scot said it, Galeria bwa Zielona Góra, 2006 •The Finał Chapter, 
Galeria pww, Zielona Góra, 2006 •zbk, Centrum Reanimacji Kultury, Wrocław, 2005 •Zbk vs Stiopa, Galeria Viakunst oraz 
Squaters Vitrine, Rotterdam, 2005 •zbk Kawiarnia Bohomaz, Zielona Góra, 2004 •Galeria Czarna Łódź Podwodna, Wrocław, 
2003

wystawy zbiorowe: Kto mnie słyszy? Nic nie widzę, Galeria Studio, Warszawa, 2009 •Vicious Gallery meets Stillwerk, Vicious Gallery, Hamburg, 2009 

•Reprezent, Buduar, Wrocław, 2009 •Creature Fest, Lodi, Włochy, 2009 •Miejsce do mieszkania, Miejsce do kochania, Galeria 
Miejska, Wrocław, 2008 •Amaze , St. Nikolas Belgia, 2008 •Vlepka, Kordegarda, Warszawa, 2008 •Strzały z Nieba, pgart, Gdańsk, 
2008 •Intruder Art, bwa Zielona Góra, 2008 •Names Fest, Trafacka Gallery, Praga •Varsavia saluta Roma, Instytut Polski, 
Rzym, 2008 •Artyści zewnętrzni. Out of Sth, bwa Awangarda, Wrocław, 2008 [kurator wystawy] •Viva Mexico, bwa Awangarda, 
Wrocław, 2008 •Autonomus Art , Londyn, 2007 •Festiwal Sztuki Współczesnej, Winiarnia, Zielona Góra, 2007 •Odczarowanie, 
bwa Zielona Góra, 2007 •Najpierw smutna a potem płacze, Galeria pgr art, Stocznia Gdańska, Gdańsk, 2007 •Młode 
Miasto, Galeria tak Świnoujscie, 2006 •Laktacje Nieholenderskie, Galeria Koneser, Warszawa, 2005 •Tęsknota za malarstwem, 
część i Galeria Winiarnia, Zielona Góra, część ii Galeria zpap, Poznań, 2005 •0,5 metra tragedii, Galeria Winiarnia, Zielona Góra, 
2005 •i Biennale Euroart, Świnoujście [malarstwo uliczne], 2004 •Forum Ulicy, Galeria pww, Zielona Góra, 2004 •No i cóż że 
ze Szwecji, Galeria pww, Zielona Góra, 2004 •Art Gallery Dymlingen w Jonkoping, Szwecja, 2004 •Wystawa dla podróżnych, 
Dworzec pkp, Zielona Góra, 2003

publikacje: Clark Mag, publikacja dot. sztuk wizualnych, Paryż, 2009 •Modart, publikacja dot. sztuk wizualnych, Barcelona, 2008 •Arteon, Poznań, 2008, 
2005 •Street Sketchbook, publikacja dot. sztuki ulicy, Wielka Brytania, 2007 •Activist, Warszawa, 2006 •Exclusiv, Warszawa, 2006 

•Brain Damage, publikacja dot. sztuki ulicy, Warszawa, 2006 •44Flavours, publikacja dot. ilustracji, Niemcy, 2005 •ColorsZoo, 
publikacja dot. sztuki ulicy, Hiszpania, 2004

nagrody: wyróżnienie w kategorii ilustracja, Magazyn Exclusiv, 2006, 2005 •Pierwsze miejsce w kategorii malarstwa Salon Jesienny, Żary, 2005 •wyróżnie-
nie w kategorii malarstwo Salon Jesienny, Żary, 2003
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Out of Sth, 2008
Wrocław

Wrocław, Wagenburg, Na Grobli, 2008



Aleksandra Czerniawska, 1984

Na obrazach Aleksandry Czerniawskiej są wesela 
i pogrzeby, zdrady i krwawe zemsty, Niemcy, 
Sowieci i partyzanci, „okropności wojny” i zaplą-
tani w nie ludzie ze wsi na polsko-białoruskim 
pograniczu. Wszystko to wydarzyło się napraw-
dę, a w każdym razie tak jest dziś pamiętane. 
Aleksandra Czerniawska jest bowiem zafascyno-
wana tworzeniem obrazów historii. Nie chodzi 
jednak o jej oficjalną wersję, lecz o historię 
prywatną, subiektywną, istniejącą w rodzinnych 
opowieściach i pamięci. 
	 Malarskie poszukiwania Aleksandry 
Czerniawskiej rozwijają się równolegle w kilku 
kierunkach. Artystka bada współczesny potencjał 
akademickiego malarstwa figuratywnego, ekspe-
rymentuje z ornamentem, rozwija także wielowąt-
kowy, zakrojony na dłuższy okres czasu projekt 
zbudowany wokół postaci, filmów i rysunkowych 
scenopisów radzieckiego awangardzisty Dżigi 
Wiertowa. Najbardziej wyrazistym przedsięwzię-
ciem Czerwieńskiej jest jednak cykl „We wsi” – 
zbiór obrazów opartych na ustnych przekazach 
krewnych artystki. To historie wojenne z Podlasia, 
w większości krwawe i posępne, przekazywane 
z pokolenia na pokolenie. Szukając malarskiego 
języka do wizualnej reinterpretacji tych opowieści, 

Czerwieńska w tyleż ryzykowny, co interesu-
jący sposób nawiązała do twórczości Andrzeja 
Wróblewskiego – artysty, który w obszarze sztuki 
polskiej złożył bodaj najbardziej wyraziste malar-
skie świadectwo wojennej traumy. Jednocześnie 
artystka korzysta z konwencji ortodoksyjnego 
malarstwa religijnego, ikony i sztuki ludowej. 
Różnorodne inspiracje zostają poddane przez 
Czerwieńską syntezie w ciekawe formalnie, narra-
cyjne malarstwo dotykające osobistego, subiektyw-
nego wymiaru historii, pamięci oraz prywatnych 
sposobów jej utrwalania i dystrybucji. Aleksandra 
Czerniawska zwraca uwagę głęboką świadomością 
formy i umiejętnością samodzielnego skonstruo-
wania języka wizualnego, pozwalającego pogodzić 
projekt malarstwa historycznego z osobistym 
wymiarem pamięci. 

Stach Szabłowski

[dyplom: asp Warszawa 
w pracowni prof. Leona Tarasewicza 2008]

wystawy indywidualne: Projekt „Warszawa” działanie w przestrzeni publicznej, Białystok, 2006; 
wystawy zbiorowe: wystawa laureatów konkursu Samsung Art Master, csw Zamek Ujazdowski, Warszawa, 

2008 •Elektrownia murem, Mazowieckie Centrum Sztuki Współczesnej Elektrownia, 
Radom, 2008 •Walking Art Tour, projekty w przestrzeni miejskiej, Warszawa, 2007 

•Ścianoteka, Domoteka, Warszawa, 2007 •Percepcja przestrzeni, Galeria Pociąg do 
sztuki, Warszawa, 2006 •Oswoić pałac, pkin, Warszawa, 2005 •Malarstwo, rysunek, 
tkanina, grafika, Galeria Sztuki Współczesnej Ericsson, Warszawa, 2005 •Ogrody 
geometrii, Galeria Aspekt, Warszawa, 2005

stypendia: stypendium na Staatliche Akademie der Bildenden Künste Stuttgart, 2007
nagrody: laureatka konkursu Samsung Art Master, 2008.

Portret podwójny, 2008
olej na płótnie
100×60 cm
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Portrety, 2008
cykl, olej na płótnie
40×30 cm

Wesele, 2008
olej na płótnie
200×300 cm



bez tytułu 6, 2009
mieszane media, kolaż
ok. 11×11 cm

Jakub Czyszczoń, 1983

Malarstwo Jakuba Czyszczonia podejmuje sub-
telną, intelektualną grę z percepcją informacji, jej 
opatrzonym skrawkiem, fragmentem bezbłędnie 
identyfikowanym przez wykształcony w nas aparat 
kolektywnej pamięci. W obrazach Czyszczonia 
pojawiają się precyzyjnie wybrane, poddane ma-
larskiej redukcji motywy, zapożyczenia ze świata 
mediów, popkultury, anonimowych fotografii, 
symboli bohaterów z dzieciństwa. Jak autor sam 
relacjonuje: 

„Opisana ręcznie płyta cd roz-
świetlona błyskiem aparatu, cytaty 
z twórczości Albrechta Dürera, 
alchemiczne symbole i zobrazowane 
ciała niebieskie z wiecznej książki 
o astronomii. Zgnieciony i pomięty 
papier, kolaże z kolorowych czaso-
pism, którym właściwie niewiele po-
trzeba, same w sobie są wystarczają-
co absurdalne, wystarczy pozbawić 
je twardszej o kilka miligramów 
okładki”.

	 Zabiegi typograficzne w obrazach 
Jakuba Czyszczonia przywodzą na myśl prace Eda 
Rushy przedstawiające ekran kinowy z pojawiają-
cym się napisanym gotykiem The End. Mamy do 
czynienia z dojrzałą refleksją malarza świadomego 
czasu, w którym decyzja na wybór jednego kadru, 
ułamek informacji i zredukowana na płótnie 
forma jej przedstawienia mogą stać się substytu-
tem całego filmu – projekcyjną ramą opowieści 
budowanej ze skrawków przez samego odbiorcę, 
uzbrojonego w cywilizacyjne zaplecze powszech-
nej kultury obrazkowej.

Dominik Lejman

[dyplom: asp Poznań 2008]

wystawy indywidualne: Odpalam jednego papierosa od drugiego, Galeria Czynna, Warszawa, 2009 •Prace 
wybrane, Galeria Start, Warszawa, 2008 •Lektionen in Finsternis, Galeria Starter, 
Poznań, 2008 •Najświętsze słowa naszego życia, Galeria Miejska Arsenał, Poznań, 2008 

•To love life, Galeria Starter, Poznań [razem z Kamilem Strudzińskim], 2007 •Prawo 
Grawitacji, Galeria Enter, Poznań [razem z Kamilem Strudzińskim], 2007

wystawy zbiorowe: Myspace Festiwal Mimikra, Łódź, 2008 •Wyprzedaż [na] Sztuki, mbwa Leszno, 2008 

•What The World Needs Now, Galeria on, Poznań, 2008 •pink punk, Wieczór, 
Galeria gs rozwój, Warszawa, 2008 •Równa się/Ist gleich, Galerie Nord Berlin, 2007 

•We Came From Beyond, Galeria Starter, Poznań, 2007 •Sme tu/Jesteśmy tutaj, 
Povazska Galeria Umienia, Žilina, Słowacja, 2007 •Nikdy nebolo lepsie, Stanica, 
Žilina, Słowacja, 2007 •Fun art, csw Inner Spaces, Poznań, 2007 •Liveevil, Galeria 
Plastyfikatory, Luboń [razem z Honzą Zamojskim], 2007

stypendia: Stypendium zagraniczne w Hogeskole Oslo w Norwegii, 2005
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bez tytułu 8, 2009
mieszane media, kolaż
16×16,5 cm

bez tytułu 5, 2009
mieszane media, kolaż
13,5×14 cm



Uczłowieczanie, 2009
cykl, olej na płótnie
30×30 cm

Paweł Dunal, 1978

Malarskie fantazje Pawła Dunala zawdzięcza-
ją swoją siłę niezwykłej spójności formalnej 
i warsztatowej. Artysta narzucił sobie, jeszcze 
jako student, surową i rzadką obecnie dyscyplinę 
studiowania z obserwacji. O ile nie zaowocowa-
łoby to wejściem w sprawne fotomalarstwo, to 
nieuchronną konsekwencją takiej postawy było 
zwrócenie się w stronę wizji, kreowanie świata 
inspirowanego motywami bajek, kreskówek, ale 
też spojrzeń rybich oczu, grzybków i halucyna-
cji. Wątek erotyczny wydaje się w tej mieszance 
naturalny. Silne i u Dunala oczywiste umocowanie 
jego malarstwa w studiowaniu natury pozwala mu 
podejmować próby z abstrakcją, jako że ma on już 
intuicję wyczuloną na formalny budulec obrazu – 
formę i kolor.

Jarosław Modzelewski 

[dyplom: asp Warszawa 
w pracowni prof. Jarosława Modzelewskiego 2008]

wystawy indywidualne: Mushroom story, Galeria m2,Warszawa, 2009 •Zielona fala, dmuchane flamingi 
Galeria m2, Warszawa, 2008 •wystawa na Wydziale Malarstwa warszawskiej asp, 2007

wystawy zbiorowe: Dyplomy, 2008, była Wytwórnia Wódek Koneser, Warszawa, 2008 •Portret własny [auto-
portrety z kolekcji Piotra Bazylko i Krzysztofa Masiewicza], csw Zamek Ujazdowski, 
Galeria Okna, Warszawa, 2008 •Magazyn sztuki, Galeria Wizytująca, Warszawa, 2006 

•Autoportret, wystawa pokonkursowa, Muzeum Regionalne, Stalowa Wola, 2005
uwzględniony w publikacjach Piotra Bazylko i Krzysztofa Masiewicza Notes dla Kolekcjonerów oraz Przewodnik 

kolekcjonera sztuki najnowszej •współpracuje z warszawską Galerią m2 
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bez tytułu, 2009
olej na płótnie
150×200 cm

bez tytułu, 2008
olej na płótnie
150×200 cm



Autoportret, 2007
cykl, obrazy – technika mieszana, 
projekcja wideo

Agnieszka Gębska, 1982

Twórczość malarska w przypadku prac Agnieszki 
Gębskiej daleko wykracza poza powszechne 
obecnie w młodej sztuce tendencje ilustracyjne. 
Zarówno same obrazy, jak i towarzyszące im prace 
wideo, stają się narzędziem analizy najbliższego, 
pozornie zbanalizowanego i zunifikowanego 
otoczenia rodem ze schematów składania ze 
sklepu ikea. Schemat ten jest podstawą cyklu prac  
Autoportret powstających na przestrzeni ostatnich 
lat, rodzajem autoanalizy w oparciu o minimalny 
zakres różnic zużycia przedmiotu indywidualnie 
definiujący właściciela, użytkownika, mieszkańca. 
Obraz-schemat staje się medium do tworzenia 
scenariuszy w pozornie wykluczających zróżnico-
wanie, narzuconych formą przedmiotu masowej 
produkcji, warunkach życia. 
	 Subtelne, wielowarstwowe obrazy, nie 
tracą indywidualnego charakteru przy narzuco-
nym minimalizmie i oszczędnej formie wyrazu. 
Doskonałym dopełnieniem „inwentaryzowanego“ 
w obrazach na płótnie środowiska życia bohatera 
Autoportretu są prace wideo będące projekcją-
rejestracją półtransparentnej powierzchni drzwi 
wiodących do pokoju – miejsca wydarzeń z życia 
portretowanej przedmiotem postaci, postaci o któ-
rej realnym istnieniu przekonujemy się śledząc 
sporadycznie pojawiającą się na matowym szkle 
sylwetkę. To nowa interesująca forma refleksji na 
temat unikalności twórczego działania w obsza-
rach życia zawładniętych przez schemat i unifika-
cję masowej produkcji.

Dominik Lejman

[dyplom: asp Poznań, dyplom z wyróżnieniem w pracowni prof. Stefana Ficnera, 
2008, obecnie asystentka w pracowni malarstwa asp Poznań]

wystawy indywidualne: Stitch and Bitch, Ten Ten Gallery Knoxville, usa, 2005
wystawy zbiorowe: 6.Biennale Grafiki Studenckiej, Poznań, 2009 •Wystawa zbiorowa malarstwa w ramach 

Festiwalu Nauki i Sztuki, Poznań, 2007 •Wystawa końcoworoczna asp w Poznaniu, 
Stara Rzeźnia, 2005

wyróżnienia: wyróżnienie pracy dyplomowej, 2007
stypendia: University of Tennessee, Knoxville, usa, 2005
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Autoportret, 2007
technika mieszana
150×250 cm

Autoportret, 2007
technika mieszana
100×300 cm



Przed zażyciem Krechy Po zażyciu Krechy

UWAGA!!!: Teksty należy rozumieć (wedle uznania) zupełnie odwrotnie, niż jest napisane, lub dokładnie tak, jak jest napisane.
ATTENCIONE! KRECHA EDICJONE SPECJALE – TETRA COLORE, PRIMA ILLUSTRACJONE, BUENO LITERATURA!

Grupa Krecha

„Krecha” o sobie: 
„Stały skład grupy to: Maciej 
Chodziński, Maciej Salamon oraz 
Marcin Sosiński i Michał Sosiński. 
Od trzech lat tworzymy swoją nie-
zależną gazetę/magazyn artystyczny 
«Krecha». Choć «Krecha» formą 
podszywa się pod oficjalną prasę, to 
zamiast kursu dolara i wiadomości 
sportowych zamieszczamy w niej 
swoje pomysły, obrazy, rysunki, 
teksty i grafiki. Całość «Krechy» – 
od pomysłu, poprzez skład, ilustra-
cje i teksty – przygotowujemy w za-
ciszu swoich domowych pracowni. 
Każdy numer tworzony jest  
z pomocą zaproszonych artystów, 
grupa ta jest płynna i otwarta. 
	 «Krecha» wydawana jest nie-
regularnie, w zależności od okazji 
i funduszy. (...) Oprócz wydawania 
gazety, krechowych wystaw i projek-
towania graficznego, poszczególni 
członkowie «Krechy» zajmują się 
malarstwem, tworzeniem filmów 
animowanych i sitodrukiem.” 

Grupa „Krecha” stała się szerzej znana po nie-
szczęśliwym incydencie z csw Łaźnia, jednak 
w Trójmieście jej aktywność jest widoczna 
i rozpoznawalna od dawna. W swoich działa-
niach malarskich, graficznych czy wydawniczych 
wchodzi w relację z kulturą masową i stara się 
krytycznie komentować rzeczywistość i jej absur-
dy. Świadomie posługuje się uproszczoną, czasem 
agresywną formą wypowiedzi, nie gardzi też pry-
mitywnym dowcipem, asymilując jego żenujący 
język jako własny. „Krecha” wyszukuje przejawy 
tak trudno definiowalnych zjawisk jak obciach czy 
lans i robi z nich tworzywo do własnych działań. 
Prace grupy łączą w jedno formy niemal przy-
padkowo zaczerpnięte ze świata przepełnionego 
nadmierną ilością informacji z inspiracjami sztuką 
dzikich lat osiemdziesiątych oraz współczesną 
pop-banalnością.

Bogna Burska

[Grupa Krecha została utworzona w 2006 r. w Gdańsku. Stały skład grupy to: Maciej Salamon (dyplom w pracowni prof. Krechowicza 
na wydziale Grafiki asp w Gdańsku w 2008 r.), Maciej Chodziński (dyplom w pracowni prof. Krechowicza na wydziale Grafiki asp 
w Gdańsku w 2008 r. oraz praca magisterska na Wydziale Filozofii Uniwersytetu Gdańskiego 2006 r.), Marcin Sosiński (dyplom w pra-
cowni prof. Jerzego Krechowicza na wydziale Grafiki asp w Gdańsku w 2006 r.) i Michał Sosiński (absolutorium w pracowni 
prof. Jerzego Krechowicza na Wydziale Grafiki asp w Gdańsku 2009 r.). Artyści mieszkają i pracują w Gdańsku i Warszawie.]

projekty indywidualne: 9 autorskich wydań magazynu artystycznego Krecha, 2006–2009 •Nasze szmaty są 
tanie, billboard, Galeria 238×504, Gdynia, 2008 •Krecha vs. Reszta Świata billboard, 
Galeria 238×504, Gdynia, 2008

wystawy indywidualne: Obraz nędzy i rozpaczy, Nadbałtyckie Centrum Kultury, Gdańsk, 2009 •Die Scheisse 
Zeitung i promocja warszawskiego wydania magazynu Krecha, Chłodna 25, Warszawa, 
2009 •AdHD wystawa grupy Krecha, Sfinks, Sopot, 2008

wystawy zbiorowe: Wystawa Konkursowa Biennale Grafiki Autograf, Rondo Sztuki, Katowice, 2008 •Wystawa 
Konkursowa Biennale Plakatu, Muzeum Plakatu w Wilanowie, Warszawa,2008 

•Ładne rzeczy, Cafe Sanatorium, Sopot, 2008
publikacje: co miesiąc w Gazecie Wyborczej Trójmiasto •w Notesie na 6 tygodni
nagrody: nagroda Gazety Wyborczej Trójmiasto, Sztorm Roku 2008 w dziedzinie plastyki, 2009
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Wieża|z|kości|ogonowej
Ostatni, niemalże morderczy i ob‑
fity w wydarzenia rok, nie tylko nie 
skruszył nam kręgosłupa, ale wręcz 
go umocnił i uszlachetnił. Kierunek  
w którym zmierzała Krecha, kręty, nie‑
bezpieczny i ogólnie do dupy okazał 
się z założenia błędny. Gdyby nie  
uprzejma reprymenda ze strony przezna‑ 
czonych do tego typu prostujących 
zadań organów, chłopaczki i dziew‑ 
czynki (czyli ludziki) z Krechy  dalej 
zbaczaliby w stronę terroryzmu, wul‑
garyzmów, maziai, paciai, dywersji, 
niesubordynacji, oraz – o czym strach 
nawet myśleć – wyjścia do ludu.

Jeszcze parę miesięcy temu Kre‑
cha zmierzała krzywą drogą ku szer 
szym kanałom dystrybucji. Plany były 
o tyle ambitne, co potencjalnie apo‑ 
kaliptyczne – portal internetowy, 
ogólnopolska rozgłośnia radiowa, 
czarno‑biały kanał telewizyjny, oraz 
darmowy brukowiec rozdawany w tunelu 
SKM, miały się składać na imperium 
medialne o wspólnej nazwie „Krecha”. 
Pomijając oczywiste (z perspekty‑
wy czasu) szkody społeczne mogące 
wyniknąć ze ziszczenia się wyżej 
wspomnianych planów, stała by się 
rzecz o wiele straszniejsza – LUDZIE 
BY O NAS WIEDZIELI!

O Boże! Jakże żałośnie naiwny się 
sobie wydaję, gdy wspominam swe plany 
rozdawania Krechy na ulichach. Bio‑ 
rąc pod uwagę reakcje części świa‑ 
ta elit kulturalno‑artystycznych (do 
których bez wątpienia Krecha należy)  
na niewinną paczuszkę z załączonym 
ostatnim numerem naszej gazety, nie 
wyobrażam sobie, co by się stało, gdy‑
by któregoś dnia ów periodyk wpadł  
w łapy ploretariatu. 

Były takie czasy kiedy kultura wy‑ 
soka i niska dostępna była wszystkim 
na równi. Jeszcze w latach siedem‑ 
dziesiątych ubiegłego (na szczęście) 
wieku publiczność „wysoka” i publicz‑ 
ność „popularna” zasiadała na tych 
samych siedzeniach (nie dupach – krze‑ 
słach – przyp. red.). Stawiało to twór‑ 
ców przed wyborem jednej z trzech dróg. 
Wyjście wersja „lajt” – robić tak, żeby 
się podobało, i żeby wszyscy rozu‑ 

mieli, o czym to jest. Wyjście „hard 
core” – robić tak, żeby wszyscy ro‑
zumieli, ale żeby się nie podobało. 
I w końcu wyjście „lajt modern” 
– robić tak, żeby się nie podobało, 
ale też tak, żeby prawie nikt nie wie‑ 
dział o tym, że mu się nie podoba. 

Skutki sporadycznego zabłądzenia 
klasy niewykształconej do muzeum lub 
galerii sztuki współczesnej (czyli 
przypadek “hard core”) znamy z radia 
i telewizji. A jeśli coś się znalazło 
w radiu lub telewziji, to znaczy, że 
były kłopoty. Tak więc pewien ak‑
tor z Polski, nie ukończywszy szkoły 
aktorskiej, atakuje szablą obrazki  
w Zachęcie. Poseł jakiśtam odkamie‑ 
niowuje rzeźbę JP II. Znudzeni emeryci 
od lat ciągają artystkę z Gdańska po 
sądach. Gdańsk swoją drogą wyróżnia 
się na mapie kraju – tu nawet nie 
które instytucje kultury i ludzie 
po szkole maltretują rodzimych ar‑ 
tystów. W najlepszym interesie sztu‑ 
ki krytycznej jest trzymanie jej  
w tajemnicy.

A więc co? Zamknięcie się w wieży 
z kości słoniowej? – możnaby zapytać. 
O tak! Proszę i błagam, wpuśćcie nas 
do środka wieży. Chrońcie nas przed 
nami samymi. Pozwólcie nam łaskawcy, 
dyrektorzy, kuratorzy, profesorowie, 
docenci, nawet wy – magistrzy, udziel‑
cie nam schronienia w waszej eli‑ 
tarnej twierdzy, oddzielonej od tych 
morderców z ulicy, od Pudziana, który 
mi zajebie, od Dody, która mnie nie 
zechce, od tłumu, który mnie oplu‑
je, od motłochu, który mnie rozszar‑
pie, gdy dowie się czym się zajmuję  
i o czym myślę. Wpuście nas do wieży, 
nie musi być z kości słoniowej (to nie‑ 
legalne!), może być z ogonowej, może być 
na samym dole, w piwnicy, przy ście‑ 
ku, przy samej rurze z pomyjami. Wys‑
tarczy mały pokoik, niewielka izolat‑ 
ka, cokolwiek byle u was i dla was, 
byle żeby moi sąsiedzi nie wiedzieli, 
co o nich myślę i czemu przyjechała 
do mnie policja, straż pożarna, pogo‑ 
towie i sanepid. 

Już lepiej być odbytem bohemy, niż 
członkiem społeczeństwa.



otter zentrum, 2008
olej na desce
13×20 cm

Róża Janiszewska, 1982

Róża Janiszewska pracuje dyskretnie i oszczędnie. 
Efektem takiego podejścia do procesu twórczego są 
perfekcyjnie przygotowane realizacje wizualne na 
styku obiektu (modele architektoniczne) i obrazu 
(fotografie średnioformatowe). Realizacja dyplo-
mowa otter zentrum jest dobrą prezentacją jej 
metody twórczej: znaleziona na śmietniku stara 
fotografia przedstawiająca parę małżeńską posłu-
żyła do wykreowania na pozór prostej, „badaw-
czej” pracy – zrekonstruowany portret małżeński 
w ludzkiej skali, obiekty i meble z domniemanego 
domu bohaterów, wreszcie rekonstrukcje fotogra-
ficzne wnętrz – to w istocie zdjęcia precyzyjnie 
wykonanych modeli pomieszczeń i sprzętów, 
z niewiarygodnie odtworzonymi w pomniejszonej 
skali detalami i sugestywnym oświetleniem. Inne 
realizacje Janiszewskiej opierają się na podobnym 
zamyśle: gry skalą, sugestywną atmosferą, detalem, 
poczuciem niedopasowania obrazu i rzeczywistości. 
	 Róża Janiszewska współzałożyła w 2007 
roku zjawiskową galerię Artpol, która na przestrze-
ni dwóch lat przygotowała kilkanaście świetnych 
wystaw młodych artystów pracujących w mocno 
niekonwencjonalny sposób. Artpol szybko stał się 
głośnym i cenionym miejscem na polskiej scenie 
artystycznej. W jej ramach Janiszewska powołała 
dodatkowo miniaturową (a jakże!) „galerię-córkę” 
Überhaupt. Nie istniała zarówno ona (zgodnie 
z nazwą), jak i rzeczywiste odpowiedniki jej prac. 
Czyż to właśnie nie jest definicją sztuki: istniejąca 
nierzeczywistość/nieoczywistość?

Grzegorz Sztwiertnia

[dyplom: asp Kraków w pracowni Grzegorza Sztwiertni i Zdzisława Sałaja 2008; 
historia sztuki na Papieskiej Akademii Teologicznej w Krakowie]

wystawy indywidualne: otter zentrum, Artpol, Kraków, 2008 •Aufzeichnung Atelierfrankfurt 
Frankfurt am Main, Niemcy, 2007 •Rundgang, UdK, Berlin, Niemcy, 2007 

•16 rzeczy, które mogłyby się nie znaleźć, Artpol, Kraków, 2007 •Art Meeting, UdK, 
Berlin, Niemcy

stypendia: studia na Universität der Künste [UdK], pracownia D.Richter/A.Reyle, Berlin, 2006/2007
w latach 2006–2008 współtworzyła galerię Artpol
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bez tytułu, 2008
fotografia
45×60 cm

bez tytułu, 2008
fotografia
45×60 cm



Przystanek, 2004–09
instalacja

Paulina Kara, 1981

Paulina Kara posługuje się wieloma mediami. 
Konstruuje obiekty w zmniejszonej skali, w któ-
rych kłębią się postaci typowe dla miejskich 
osiedli z wielkiej płyty. Maluje obrazy, tworzy 
ceramiczne rzeźby i przestrzenne instalacje. 
W większości wypadków pierwszoplanową rolę 
w jej realizacjach odgrywają pomniejszone figurki 
o wysokości 25–30 cm. Misternie wykonane, bar-
dzo precyzyjnie oddają charakter różnorodnych 
postaci jak i ich podobieństwo, kiedy odnoszą się 
do konkretnych osób. Wiele figurek zachowuje 
swój uniwersalny charakter i jest reprezentacją 
różnorodnych „typów” ludzkich: od leżących 

„pijaczków” poczynając. Pomiędzy mieszczą się 
tzw. normalni ludzie i telewizyjni politycy. Figurki 
jednakże powstają nie same dla siebie, tworzą 
raczej kontekstualne scenki opowiadające o różno-
rodnych społecznych uwikłaniach. Miniaturowy 
przystanek autobusowy przy ul. Betlejemskiej był 
prezentacją przekroju społecznego z klasycznego 
osiedla mieszkaniowego typu blokowisko. Za 
przystankiem sikał dresiarz, pod lampą stały dwie 
prostytutki, przy nich śmietnik, a za nim pijak le-
żący z flaszką. Wewnątrz cała reszta: deskorolkarz, 
rodzina hipisów z gitarą i dzieckiem na rękach, 
gospodyni domowa w moherowym berecie i z za-

kupami, zakonnica z walizką i pozostali... Każda 
nowa sytuacja, którą realizuje Paulina, dotyczy 
jakichś konkretnych sytuacji społecznych, czy np. 
politycznych, rozgrywających się tu i teraz, zaob-
serwowanych przez autorkę i uznanych jako repre-
zentatywne w ogólnym sensie. Pojawiają się więc 
np. znani politycy, którzy w czarnych uniformach 
z teczkami zmierzają w kierunku słońca, bądź 
w innym wariancie po schodach drabiny, która 
kończy się w próżni. Jej dyplom artystyczny to 
figurki komisji dyplomowej przed którą się broniła. 
Pośredni poziom pomiędzy komisją na żywo a jej 
znacznie pomniejszonym wizerunkiem, stanowiły 
ceramiczne monstra, które pośredniczyły między 
światem żywych i ich miniaturami.

Jan Gryka

[dyplom: Wydział Artystyczny umcs Lublin
w pracowni prof. Jacka Wojciechowskiego 2006] 

wystawy indywidualne: Szopka miejska, Lublin, 2008 [we współpracy z J. Koziarą], 2008 •Przystanek, Teatr 
Andersena Lublin, 2008 •Przystanek, Galeria Biała Lublin, 2004

wystawy zbiorowe: Kolekcja alternatywna, Galeria Biała, Lublin, 2009 •Festiwal Dialogu 4 Kultur, Łódź, 
2008 •L2 Teatr Municypalny, Lwów, Ukraina, 2008 •Remont Generalny, Galeria 
Biała, 2008 •Białe kombinacje, Galeria Sanocka, Sanok, 2008 •Wystawa Rysunku, 
nck Sokół, Nisk, 2007 •Pokonkursowa wystawa rysunku i grafiki, bwa Rzeszów, 
2007 •Wystawa ceramiki artystycznej, Galeria „Po schodach”, Lublin, 2006 •Pejzaż 
polski, malarstwo, ceramika, rzeźba, Galeria Biała, Lublin, 2006 •Biała Strefa, 
Austriackie Centrum Kultury, Warszawa, 2006 •Duchowość, korytarz kul, Lublin, 
2006 •Supermarket sztuki. Toleruj mnie!, Warszawa, 2005 •Dwunastu, Galeria Biała, 
Lublin, 2005 •Bajkowoźnia, Salon sztuki Nisko, 2005 •Ciało, sck Chatka Żaka, 
Lublin, 2004 •prezentacja multimedialna w ramach wystawy międzynarodowej, 
Montescaglioso, Włochy, 2004

dodatkowo: Lalki i scenografia do Wesela S. Wyspiańskiego, nck Sokół, 2007
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Przystanek, 2004–09
instalacja



Jonolot, 2008
akryl na desce
42×31

następna strona
Jonolot, wersja  fake, 2008–09
instalacja, technika mieszana

Szymon Kobylarz, 1981
 

Szymon Kobylarz funkcjonuje pomiędzy różnymi 
mediami: malarstwem, obiektem, akcją, instalacją, 
architekturą. Jak mówi: 

„Jestem takim mixem. Lubię łączyć 
różne rodzaje sztuk, bo tak łatwiej 
wypowiedzieć się na jakiś temat (...). 
To dobra rzecz móc wybierać i do-
bierać odpowiednie środki do treści”.

Artysta w swych pracach zamienia realne na obraz, 
penetrując obszar symulacrum. Jego instalacje 

– pełne drobnych manipulacji atrapy/makie-
ty – stają się pobudką do zagłębienia się w obszar 
potencjalnych niebezpieczeństw, ujawniających 
swój nowy obraz. Inspirują go ponadto historie 
niedomknięte, pozbawione ostatecznej tożsamości, 
zdefiniowanego statusu. We wczesnych Rysunkach 
niewidzialnych (2004–05), przygotowanych na 
zajęcia z rysunku w katowickiej asp, Kobylarz 
domalował na ścianach szkolnej pracowni zacieki, 
wzorując się na zastanych plamach. W Kolejnym 
levelu (2006), zrealizowanym w studenckim klubie 
Koncynder w Chorzowie, zaaranżował imitację 
zamkniętych drzwi, labiryntowo odsyłających od 
jednych do drugich, od imitacji do imitacji.
	 Wtedy zaczął sięgać po uproszczony 
mikokosmos makiety, badając marginesy obrazu 
powielonego. Modernistyczne budynki poddawał 
próbom ognia, snując mroczne wizje dziedzi-

ctwa architektonicznych utopii. W Niespójnych 
utopiach (2007–08) odtworzył w przezroczystych 
prostopadłościanach obrazy zapamiętane podczas 
spaceru po Łodzi. Podczas wystawy Reisefieber 
(2008) przymocował do słupów katowickiego 
Ronda Sztuki makiety ładunków wybuchowych.
	 W jednym z ostatnich projektów 
Niesamowite Jonoloty Antygrawitacyjne (od 2008), 
zainspirowany filmem dokumentującym osiąg-
nięcia internauty nad budową futurystycznego 
urządzenia unoszącego się w powietrzu dzięki wy-
korzystaniu zjawiska wiatru jonowego, Kobylarz 
zbiera informacje na temat jonolotów, malując 
obrazy inspirowane nieudolnymi dokumentacjami 
procesów ich udoskonalania. Podobnie w rysun-
kach opartych na historii górnika Alojzego Piątka/
Piontka czy instalacji Cela Pana Jana Kolano 
stwarzając pozory archeologicznej rekonstrukcji 
Kobylarz drąży obszary manipulacji zniekształco-
nych medialnie informacji i mikrolegend powsta-
łych na ich bazie, prezentuje jedynie fragmenty 
zasłyszanej historii, przefiltrowanych przez własną 
wyobraźnię, wskazujących niemożliwość uchwy-
cenia jakiegokolwiek całościowego sensu.

Stanisław Ruksza

[dyplom: asp w Katowicach 2007, obecnie asystent w pracowni 
prof. Zbigniewa Blukacza w asp Katowice]

wystawy indywidualne: Echelon70, Galeria Kordegarda, Warszawa, 2009 •Niesamowite jonoloty antygrawitacyjne, Galeria Baszta 
Czarownic, Bałtycka Galeria Sztuki, Słupsk, 2008 •Pokój do wynajęcia, Galeria Kronika, Bytom, 2008 

•Architektura wnętrz, Galeria Okna, csw Zamek Ujazdowski, Warszawa, 2007 •Wakacje z duchami, billbo-
ard, Galeria 5 gck, Katowice, 2006 •Architektura, Galeria Wytwórnia Sztuki, Warszawa, 2006 •The_Łup?, 
Galeria Antrakt, Katowice [wraz z Michałem Smandkiem], 2003

wystawy zbiorowe: Fifty Fifty, Kunst im Dialog mit den 50er-Jahren, Wien Museum, Wiedeń, 2009 •Chcę wyjść! Chcę wrócić do domu, 
Sawa Dom, Galeria Appendix2, Warszawa, 2009 •Alternatif turistik. Czyli uśmiech z destrukcją w tle, Galeria 
Kronika, Bytom, 2009 •Tribute to Wróblewski, Galeria Program, Warszawa, Galeria Pies, Poznań, 2008 

•Reisefieber, Rondo Sztuki Katowice, 2008 •Pamiętnik pokolenia tamagotchi , Galeria Klimy Bocheńskiej, 
Warszawa, 2008 •Establishment jako źródło cierpień, csw Zamek Ujazdowski, Warszawa, 2008 •Survival–
sztuka w ekstremalnych warunkach, Wrocław, 2008 •Rybie oko. Biennale Sztuki Młodych, Baszta Czarownic, 
Bałtycka Galeria Sztuki, Słupsk, 2008 •W sprzecznym mieście. Dokumenty tożsamości, Galeria Manhattan, 
Łódź, 2008 •Śląsk Aktiv, Galeria bwa Katowice, 2008 •Spisek sztuki. Sektor x, Galeria Sektor i, Katowice, 
2008 •Polska część Śląska, off Festiwal, Mysłowice, 2007 •Idolatrie, Galeria Klimy Bocheńskiej, Warszawa, 
2007 •Beneath the concrete, Żak Gallery, Berlin, 2007 •Betonowe dziedzictwo. Od Le Corbusiera do bloker-
sów, csw Zamek Ujazdowski, Warszawa, 2007 •Głuchy telefon, Galeria 5, gck Katowice, 2007 •hmm...
wystawa problemowa, Galeria Arsenał, Białystok, 2007 •Re[ko]nesans malarstwa, gck Katowice, 2007 •Skin 
and bones, Galeria xxi, Warszawa, 2007 •12 Dań, Galeria Rotunda, Bytom, 2006 •Wolność i odpowie-
dzialność, udział w projekcie www.reppasage.org, 2006 •12,6 m2, Galeria 5, gck Katowice, 2006 •wystawa 
pokonkursowa Obraz roku 2005, Hotel Europejski, Warszawa, 2006 

nagrody: nagroda za najlepszy dyplom na kierunku malarstwo asp w Katowicach, 2007 •Obraz roku 2005, konkurs organizowany 
przez miesięcznik Art&Business, 2006 [w finałowej setce] •trzecie miejsce w konkursie tvp2 Dolina kreatyw-
na w dziedzinie plastyka, 2006 •wyróżnienie w Ogólnopolskim Biennale Szkół Plastycznych w Bielsku Białej 
w dziedzinie malarstwo, 2001 

stypendia: Stypendium Marszałka Województwa Śląskiego 2009 •Stypendium Ministra Kultury, 2005
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Marcin Kuligowski, 1980

Jak mało który z jego rówieśników potrafił 
z rysunku w zeszycie zrobić silny i dojrzały (sam 
siebie korygujący) język autentycznej ekspre-
sji. Samotnik ignorujący „podział zmysłowości” 
pomiędzy wizualnością i literackością. Prace 
Kuligowskiego cechuje intuicyjność, obsesyjność 
i fragmentaryczność. Rozpoznanie fikcyjnego 
statusu obrazów jest w przypadku jego prac szcze-
gólnie ważnym tropem, prowadzącym spojrzenie 
widza przez zagęszczenia odniesień do popularnej 
ikonosfery, czy abstrakcyjne plamy koloru, aż do 
kaligraficznych walorów politycznych manife-
stów. Bohaterzy kultowych komiksów – Spider-
Man i dr Octopus, celebryci show-biznesu (Walt 
Disney) i świata polityki, przerysowane i prze-
niesione za pomocą gum-printu zdjęcia z gazet 
i magazynów, pływają w jednym sosie z tekstami 
piosenek i cytatami z bojowników (np. Czarne 
Pantery), politycznymi hasłami, hip-hopowymi 
bling bling oraz tekstami filozofów. Podobnie jak 
komiksy, obrazy Kuligowskiego pobudzają jedno-
cześnie półkulę odpowiedzialną za rozpoznawanie 
tekstu i za percepcję obrazu i koloru. Oscylują po-
między brutalnością kreski, bazgrołu, na granicy 

– lub wręcz poza granicą – rozpoznawalności czy 
widzialności i liryzmem plamy barwnej. Cytuje 

nie tylko repetycję nawiedzających go motywów, 
ale również przypadkowe efekty formalne – bę-
dące zapisem gestu – kapnięcia, plamy, rozbryzgi. 
Zamalowuje uprzednio starannie wykonane 
rysunki, odbierając widzowi dostęp do  

„całości opowieści”. 
	 Sam lokuje siebie w polu grafiki, 
a w gronie swoich mistrzów wylicza Davida 
Carsona, Davida Choe, ale też Jean-Michaela 
Basquiata. Lista jego inspiracji jest długa i zupeł-
nie jawna: Robert Rauschenberg, Egon Schiele, da-
daiści, popart, James Rosenquist, art brut, David 
Hockney, Shepard Fairey – głównie malarstwo, 
które we własnych realizacjach Kuligowski jednak 
zazwyczaj trzyma na ironiczny dystans, mimo pra-
cy metodą 1:1 (jego ostatnie prace to przeważnie 
grafiki komputerowe i monotypie).

Anna Mituś

[dyplom: asp Wrocław w pracowni prof. Wiesława Gołucha, 2008;
 absolwent Autorskiego Studium Projektowania Plastycznego we Wrocławiu] 

wystawy indywidualne: Tom Blaess Gallery, Bern, Szwajcaria, 2009 •Full Gas, Tom Blaess Gallery, Bern, 
Szwajcaria, 2007

wystawy grupowe: Byłem psem, Galeria Design, Wrocław, 2009 •Alarm! Warszawa, InfoQultura, Warszawa, 
2008 •Walt Disney is dead, Studio bwa, Wrocław, 2007 •Les saisons migratoires, 
Dullmonkey, Nancy, Francja, 2005 •Tom Blaess Gallery, Bern, Szwajcaria, 2004 

•Manofact, Bern, Szwajcaria, 2003 •Pamiątka z Wrocławia, bwa Awangarda, 
Wrocław, 2003 •Nadprzestrzeń Niegazowana, Entropia, Wrocław, 2003 •Artemision 
Fibre Art Festival, Goerlitz, Niemcy, 2002

publikacje: 2+3D, Newsweek, Exklusiv, Aktivist, Cafe Magazine, Notatnik Bęc Zmiana, Machina, Pozytyw, 
Maluje figurki dla Vinyl Canvas
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Willis George, 2009
technika mieszana
 100×75 cm

Public enemies ii, 2009
technika mieszana
100×75 cm

poprzednia strona
 5 Point Technique, 2008
technika mieszana
 47×67 cm



Kordian Lewandowski, 1983

„Obrazy tworzone poprzez zasto-
sowanie optyki fotograficznej są 
obecnie jedynym potocznie akcepto-
wanym realizmem. Zostały one tak 
zakwalifikowane na drodze percep-
cyjnych przyzwyczajeń człowieka. 
Wierność przedstawienia częściej 
określa się poprzez jego porównanie 
z ekwiwalentem fotograficznym, 
a nie bezpośrednią obserwację obra-
zowanego wycinka rzeczywistości. 
W związku z tym wiele moich prac 
rysunkowych czerpie z doświadczeń 
hiperrealistów lat 70. Najchętniej 
posługuję się narzędziami, które 
oferują mi precyzyjną kontrolę nad 
realizowanym obrazem. Produkuję 
też oparte na fotografiach rzeźby, 
które są naturalistycznymi przed-
stawieniami opartymi na dwóch 
statycznych punktach widzenia. 
W rezultacie obserwacji jedynie 
dwóch profilów powstają charak-
terystyczne przekłamania perspek-
tywiczne formy jako całości, które 
zaburzają przestrzeń reprezentacji. 
	 Istotniejszy od narzędzia staje 
się często sam proces. Silne dążenie 
do naturalizmu, czy też mimety-
zmu, wiąże się w moim wypadku 
z pragnieniem pierwotnego obiek-
tu. Zamknięcie ulotnej realności 
w cudzysłów semiotycznej repetycji 

ma przynieść ukojenie oraz po-
czucie tymczasowej pewności. Być 
może dlatego moja przepełniona 
chłodem i powściągliwością obser-
wacja często staje się instrumentem 
rozładowania utajonych pragnień 
erotycznych. 
	 Ponieważ poszukiwania te 
mają wymiar jawnie tautologiczny, 
w mojej twórczości można odnaleźć 
wiele elementów autonarracyjnych – 
szczególnie lubuję się w autoportre-
tach.”

Myślę, że jest to wystarczający autonarracyjny 
komentarz artysty. Wypada tylko zwrócić uwagę 
na jego samoświadomość, doskonały warsztat 
i wybór ciekawych technik – np. użycie 4 kolorów 
kredek do zasymulowania sposobu produkcji 
obrazu identycznej z metodą druku kolorowego 
cmyk. Artysta pracuje w wielu mediach.

Bogna Burska

[dyplom: asp w Gadńsku w pracowni prof. Witosława Czerwonki 2008]

wystawy zbiorowe: Fikcja i Fikcja, Instytut Sztuki Wyspa, Gdańsk, 2009 •Majoffka, Modelarnia, Gdańsk, 2008 

•Zimno 4 You Tu, Modelarnia, Gdańsk, 2006
inne działania: udział w projekcie Documenta as a Fiction, Gdańsk/Kassel, 2007 •udział w warsztatach 

Medianacje 3, Modelarnia, Gdańsk, 2007 •udział w warsztatach Medianacje 2, 
Modelarnia, Gdańsk, 2006

 {

digital_skype_painting_czyli_symulakralizacja_procedur_malarskich_
w_dobie_ przesilenia_ czynnikow_technicyzujacych_ koniunkture-percepcyjna_jednostki_retrospektywnie_tworczej.jpg

}
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Edge Feather, 2009
olej na płótnie
240×140 cm

Jasmina Metwaly, 1982

Działania Jasminy Metwaly w obszarze malarstwa 
skupiają się na wykorzystaniu najbardziej abstrak-
cyjnych środków wyrazu, skali, koloru, formy 
w przekazach, które nie koncentrują się jednakże 
na czysto formalnych relacjach, lecz wykorzystują 
je jako język służący opisaniu zjawisk daleko wy-
kraczających poza tautologię sztuki. Przykładem 
może tu być praca Red Sea, olbrzymi monochrom 
purpurowego jedwabiu, którym owinięto długie 
horyzontalne krosno obrazu. Obok niewielki 
pomalowany złotem monochrom, może bardziej 
tabliczka informacyjna niż obraz, z nadrukowa-
ną informacją prasową o zakazie publicznego 
wykorzystywania czerwonego koloru w Arabii 
Saudyjskiej, o zmuszaniu lokalnych kwiaciarzy 
do usunięcia ze stoisk czerwonych kwiatów. Dla 
nas absurdalna informacja prasowa, dla Jasminy 
nie pozbawiony osobistego odniesienia, niepoko-
jąco znajomy fakt z bliskiego kulturowo obszaru. 

Autorka wydaje się tu pełnić rolę tłumaczki, która 
dzięki abstrakcyjnemu językowi formy, koloru, 
skali daleko skuteczniej przenosi nas w samo cen-
trum problemu niż jakikolwiek reportaż.
	 Minimalistyczna redukcja wykorzysta-
nych środków odnosi pożądany efekt, zbliżając 
nasze odczuwanie do czasu i miejsc emocjonalnie 
bliskich działaniom Jasminy Metwaly. Jej abstrak-
cyjne płótna, w kontekście wideo-performance 
autorki śpiewającej na Synaju, stają się bardzo re-
alnym sposobem komunikowania treści werbalnie 
nie do przetłumaczenia. 

Dominik Lejman

[dyplom: asp w Poznaniu w pracowni prof. Wojciecha Łazarczyka i prof. Jerzego Kałuckiego 2006; 
Byam Shaw School of Art at Central Saint Martins, Londyn, Postgraduate Diploma 2008–2009] 

wystawy indywidualne: Once, up on the roof, Giza, Egipt, 2007 •White has always reduced me to silence, 
Innerspaces, Poznań, 2006 •Where is the line with you, Galeria Enter, Poznań, 2006

wystawy zbiorowe: Final Show pg Diploma, Concourse Gallery, Londyn, 2009 •Metamorphose, Islington 
Arts Factory, Londyn, 2009  •Within Limits, Kings Gate, Londyn, 2009 •Over 
Easy, Lauderdale House, Londyn, 2009 •Concourse Gallery, Londyn, 2009 •8784h 
Project, x-ray Gallery, Luboń, 2007–2008 •Sinai Peninsula Project, Synaj, Egipt, 2007 

•Cadavre Exqcuis, Galeria Aula, Poznań, 2005
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Edge Feather, 2009
projekcja wideo
350×120 cm



Yoga



Plany, 2008
akryl, olej na płótnie
135×190 cm

Sąd Ostateczny wg Boscha, 2008
akryl, olej na płótnie
111×170 cm



The Joy of Painting, 6’27”, 2006
kadry wideo

Katarzyna Skupny, 1976

Malarstwo od wieków wspomagało dyscyplinują-
cą funkcję władzy. Sposoby przedstawiania ciała 
kobiety w sztuce odzwierciedlały dopuszczalne 
normy Jej funkcjonowania w heteronormatywnej 
rzeczywistości, przedstawiały przynależne Jej role 
i wyznaczały właściwe Jej zachowania. Pomimo 
krytyki tego stanu rzeczy, przeprowadzonej w dru-
giej połowie xx wieku, opresyjność wobec kobiet 
przesyconej męskim pierwiastkiem kultury nie 
zmniejszyła się w sposób wyraźny. Nie dziwi zatem, 
że nadal kontynuowany jest krytyczny dialog z ma-
larstwem legitymizującym patriarchalny porządek. 
Co ciekawe, pole walki przesunęło się także na 
obszar samego malarskiego medium, które w sku-
tek dewaluacji modernistycznych koncepcji sztuki 
uległo znacznym przekształceniom, anektując inne 
techniki służące artystycznej ekspresji. Ciekawym 
przykładem tego stanu rzeczy są prace Katarzyny 
Skupny, która w swobodny sposób posługuje się 
kulturowo przypisanymi kobiecie atrybutami 
w celu przeprowadzenia swoistej dekonstrukcji 
heteronormatywnego modelu malarstwa.
	 Widoczne jest to bardzo dobrze w filmie 
Heidegger (2005), w którym artystka przedstawiła 
na dużym zbliżeniu proces malowania paznokci 
i gwałtownego, nieomal kompulsywnego zdrapy-
wania jeszcze nie do końca zaschniętego, czerwo-
nego lakieru przy akompaniamencie akademickie-
go wykładu na temat tożsamości, wygłoszonego 
osobiście przez słynnego myśliciela. Analiza 
kobiecej tożsamości prowadzona przez Skupny, 
w niezwykle prosty sposób ujawnia groteskowość 
akademickich poszukiwań badacza ludzkich 

zachowań i ich nieprzystawalność do rzeczywi-
stości. Kobieta – jak ujawnia Skupny – nie mieści 
się w ramach teoretycznych tak, jak jej dłonie nie 
wytrzymują narzuconego samym sobie poprzez 
czerwony lakier wyglądu.
	 Z podobnym działaniem mamy do 
czynienia w filmie The Joy of Painting (2006), 
w którym to artystka zestawiła fragmenty popu-
larnego programu dla adeptów sztuki malarskiej 
z procesem malowania własnej twarzy oddanej do 
dyspozycji malarzowi mężczyźnie. Upiększający 
jej wizerunek, niewidoczny w kadrze „twórca”, 
wykonując klasyczne ruchy malarza, dostosowuje 
tak naprawdę twarz artystki do własnego wyobra-
żenia o kobiecym pięknie. Film Skupny w sposób 
ironiczny zwraca uwagę zarówno na schematyczne 
podejście do twórczości – co jest widoczne w ko-
mentarzach uczącego sztuki Boba Rossa – jak i na 
stereotypowe, powierzchowne, czysto wizualne 
myślenie o wizerunku kobiety.
	 Mimo wszystko jednak prace Skupny pa-
radoksalnie pozostają bardzo tradycyjne. Wydaje 
się, że artystka mimo krytycznego podejścia 
nie neguje malarskiego medium, lecz w sposób 
subwersywny posługuje się nim. Co prawda nie ko-
rzysta z jego atrybutów, raczej je sugeruje. Jednak 
malarstwo stojące u podstaw kultury wizualnej jest 
dla niej ważnym, choć przede wszystkim negatyw-
nym, punktem odniesienia. 

Ewa Małgorzata Tatar i Dominik Kuryłek

[dyplom: asp Kraków w pracowni prof. Antoniego Porczaka 2006]

wystawy indywidualne: Space Gallery, Bratysława, 2008 •Galeria Folia, Kraków, 2007;
wystawy zbiorowe: Passages-passagen-pasáže, Gandy Gallery, Bratysława, Praga, Jeu de Paule, Paryż, Instytut 

Goethego, Nowy Jork i G-Mk Art Center, Zagrzeb, 2008 •Moving Season, Tranzyt 
w Bratysławie, 2007 •Ladyfest, Toruń, 2007 •Festiwal Przeglonda, Galeria Pauza, 
Kraków [iii Glonda za The Joy of Painting], 2007 •Women’s Studies, Galeria Alchemia, 
Kraków, 2007 •Videology, Gandy Gallery, Bratysława, 2007 •Dyplomy 2006, Pałac 
Sztuki, Kraków, 2006 •Wiedźma Ple Ple, Galeria Dla…, Toruń, Galeria Klimy 
Bocheńskiej, Warszawa, 2006 •Sztuka Młodych, Bunkier Sztuki, Kraków, 2002

stypendia: Visegrad Fund – rezydencja w Space Gallery w Bratysławie, 2007 •Socrates – Erasmus, Academy 
of Fine Arts, Braunschweig, 2003/04
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Heidegger, 8’27”, 2005
kadry wideo



Michał Stachyra, 1981

Michał  Stachyra tzw. funkcjonowanie w sztuce 
rozpoczął od wystawy w 2004 roku w Galerii Białej 
w Lublinie, gdzie wcielił się w postać „fińskiego 
doktora archeologii”. Kolejne realizacje wiązały się 
zwykle ze zmianą jego tożsamości. Jego projekty są 
rozbudowanymi procesami przetwarzającymi się 
w realne zdarzenia, a ich efekty są niewątpliwymi 
artefaktami, będącymi misternymi konstrukcjami 
post-wizualnymi, uwikłanymi w szereg okoliczno-
ści, które pojawiają się jakby niechcący. Stachyra 
eksploruje różne role społeczne. Poprzez nie 
właśnie, jako reprezentacje ogólniejszych zjawisk, 
uruchamia wydarzenia, które powracają w społecz-
ną przestrzeń międzyludzką, zwykle powodując 
rozchodzącą się falę domniemań, przypuszczeń 
i niejednoznacznych interpretacji. Sam artysta 
delikatnie i płynnie przechodzi z jednej postaci 
w drugą, nie robiąc nikomu najmniejszej krzywdy. 
Jedynie wysyła delikatne fluidy, które niewidocznie 
i bezzapachowo rozchodzą się w przestrzeni…
	 Stachyra przeistoczył się dotychczas 
w fińskiego archeologa, uczestnika wyborów na 
najprzystojniejszego studenta Lublina, człowieka

-pająka, polityka w wyborach samorządowych 
w Niemczech, kuratora sztuki organizującego 

„Pielgrzymkę przez sztukę”, robotnika sztuki, 
członka Związku Artystów Plastyków, cywilnego 
antyterrorystę i malarza akwarelistę, który pojechał 
na artystyczną misję do Iraku. Za każdym razem 
artysta, przyjmując określoną społeczną rolę, pró-
buje z nią się utożsamić, dostosowuje swoje ciało, 
wygląd, sposób bycia oraz nastawienie psychiczne 
do tej nowej roli. Poziom identyfikacji z kolejną 

nową postacią wydaje się pełny i wiarygodny. I choć 
wszystkie akcje mają odmienny, zwykle ironicz-
ny i autoironiczny podtekst to niewątpliwie stają 
się one wydarzeniami wymagającymi osobnych 
omówień. Konteksty, które im towarzyszą, zdecydo-
wanie wzmacniają pierwotne artystyczne intencje. 
Pojawia się coś w rodzaju odzewu, reakcji – zwykle 
negatywnej, która natychmiast uzmysławia nam 
wartość tych realizacji. 
	 Tak też było z finałem projektu Misja: 
obrona w Galerii Białej, w grudniu 2006, podczas 
której Stachyra przedstawił zarówno film moro jak 
też dokumentację ukazującą historię projektu. Na 
otwarciu wystawy zamiast Stachyry pojawił się jego 
wspólnik z Iraku, który zastąpił go, gdyż artysta 
wyruszył na kolejną artystyczną misję – misję 
specjalną – jako malarz akwarelista udał się do 
Bagdadu, aby tam na miejscu szerzyć, za pomocą 
malowanych akwareli, najwyższe idee sztuki. To 
doświadczenie doprowadziło do kolejnego pro-
jektu, którego finałem był jego udział w wystawie 
Spojrzenia w Galerii Zachęta, gdzie postanowił 
urządzić katolicki pogrzeb dla Saddama Husajna, 
a następnie na wystawie Remont Generalny (2008) 
w Galerii Białej na podstawie internetowych zdjęć 
odtworzył miejsce jego kaźni. 
	 Realizacje Michała Stachyry nie są 
obojętne, od razu stają się czytelne i coraz bardziej 
nasycają się różnorodnymi znaczeniami. Są to wy-
jątkowe i bardzo aktywne przedsięwzięcia w aktual-
nie kształtującej się sztuce. Stachyra jest świadomy 
uwikłań, wobec których staje, ale w perfekcyjny 
sposób potrafi je wykorzystać i nadać im artystycz-
ne brzmienie.

Jan Gryka

[dyplom: Wydział Artystyczny umcs Lublin 
w pracowni prof. Jacka Wojciechowskiego 2006]

wystawy indywidualne: Misja; obrona, Galeria Biała, Lublin, 2006 •Misja; obrona, prezentacja dyplomu, 
Wydział Artystyczny umcs, Lublin, 2006 •Kunstmiroffsky, Kordegarda, Narodowa 
Galeria Sztuki Zachęta, Warszawa, 2005/06, Kunstwahle, Kunstzentrum Bosener Muhle, 
Niemcy, 2005 •Odkrycie fresku w galerii Białej, Galeria Biała, Lublin, 2005 •Cotton i, 
mfs Galerii Białej, Lublin, 2004 •Oni, Galeria Łazorek, Kazimierz Dolny, 2003 
•Oni, Hotel Europa, Lublin, 2003 •Akwarela, Polclub, Paryż, Francja, 2002 •Lublin 
w Akwareli, mdk 2, Lublin, 2002 •Akwarela, Chatka Żaka, umcs, Lublin, 2002

wystawy grupowe: 5 Triennale Młodych, Orońsko, 2008 •Triennale Sztuki Współczesnej, Galeria Narodowa 
w Pradze, 2008 •Remont Generalny, Galeria Biała, Lublin, 2008 •Inspiracje, 
Międzynarodowy Festiwal Sztuki, Szczecin, 2008 •Artyści polecają się nawzajem, 
Galeria Appendix2, Warszawa, 2007/08 •Spojrzenia, Narodowa Galeria Sztuki 
Zachęta, Warszawa, 2007 •Fermentakcje, bwa Przemyśl, 2007 •Malarstwo 
Polskie xxi wieku, Narodowa Galeria Sztuki Zachęta, Warszawa, 2006/07 •Biała 
Sfera, Austriackie Forum Kultury, Warszawa, 2006 •Miłość i Demokracja, csw 
Łaźnia, Gdańsk, 2006 •v Pozaginania rysunkowe, mfs Galerii Białej, Lublin, 2006 
•Nova Biała, Galeria Biała, Lublin, 2005 •Commercial Group/Discovery Channel, 
Montescaglioso, Włochy, 2004 •iv Pozaginania rysunkowe, mfs Galerii Białej, Lublin, 
2004

akcje artystyczne: Artyści do wynajęcia, 2009 •Poradnia psychologiczna dla artystów, 2007 •Kunstwahle 
23.10, Kunstzenter Bosener Muhle, Niemcy, 2005 •Pielgrzymka przez sztukę, Lublin 
– Garbów, 2005 •Number One, Lublin, 2005 •Billboard, Lublin, 2004 •Plener 
z natury, Lublin, 2004

filmy: Porozmawiajmy o sztuce, 2008 •Związek, 2007 •moro 2, 2006 •moro, 2006 •Lekcja Malowania, 
2006 •Number One, 2005 •Dewastator, 2005 •Litos, 2004

stypendia: Stypendium Ministra Kulturu i Dziedzictwa Narodowego Młoda Polska, 2008 •Stypendium 
Kunstzentrum Bosener Muhle, Niemcy, 2005 •Stypendium Urzędu Marszałkowskiego 
Województwa Lubelskiego, 2005 •Europejskie Warsztaty Artystyczne garpa, 
Montescaglioso, Włochy, 2004
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Fresk, 2007
Centrum Kultury w Lublinie 
ul. Kowalska



Art Games, 2008
projekt fresku
111×170 cm



Justyna Sztela, 1982

Justyna Sztela pochodzi z Łodzi. Ten istotny frag-
ment jej biografii rzuca światło (jak w jej obrazach) 
na tematy podejmowane w pracach  i „archeolo-
giczny” charakter jej poszukiwań. Echa i majaki 
Schejblerów, Grohmanów, Geyerów, Poznańskich, 
Hejnzlów, Bidermanów wciąż budują obraz dzisiej-
szej Łodzi: te i inne duchy każą artystom i kurato-
rom mówić o prawdziwej tożsamości tego miasta. 
Lewiatan i Ziemia Obiecana w jednym – Łódź to 
miejsce fascynujące. Sztela wszystkie w zasadzie 
swoje prace opiera na tym przymusie odszukiwania 
zapomnianych, wymazanych,  osobistych, indywi-
dualnych historii. Posługując się „mediumistycz-
ną” techniką malarską (fosforyzujące, emitujące 
zgromadzone światło farby) oraz badaniami 
historyczno–dziennikarskimi („research”, „po nitce 
do kłębka”) wydobywa na powierzchnię to, co mia-
ło pozostać w trumnach pamięci (sprawę barona 
Goetz-Okocimskiego, zaginionych z „Itaki”, przod-
ków z fotografii rodzinnych). To jak egzorcyzmy, 
mające na celu chwilowe wywołanie do odpowiedzi 
ducha/demona ukrytego w ciele i umyśle opęta-
nego: w ciemności na chwilę obcujemy z obrazem, 
fenomenem, majakiem. Dodatkowo chciałbym 
zaznaczyć, że obrazy są świetnie namalowane –  
ale kogo to dziś obchodzi. 

Grzegorz Sztwiertnia

[dyplom: asp Kraków w pracowni prof. Adama Wsiołkowskiego] 2007

wystawy indywidualne: Niewiadomy z miejsca pobytu, Folia Concept, Kraków, 2007 •Ja mam moje, ja wiem 
swoje, dziedziniec asp Kraków [wraz z Pauliną Steligą], 2006

wystawy zbiorowe: My Space, Łódź, 2008 •Start Point, wystawa najlepszych dyplomów szkół europejskich, 
Klatovy, Czechy, 2007 •Nie tylko kebab – współczesna sztuka turecka, Warszawski 
Aktyw Artystów, 2007 •Autoportret, wystawa pokonkursowa, Stalowa Wola, 2005 
 •v Międzynarodowe Biennale Malarstwa, Turyn, Włochy, 2005 • Ústí designu, 
sousedé, wystawa plakatu, Ústí nad Labem, Czechy, 2005 • Autoportret, wystawa 
pokonkursowa, Stalowa Wola, Lwów, 2004

Szafka czerwonego pająka, 2009
instalacja, fragment (nota prasowa)
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Szafka czerwonego pająka, 2009
rysunki



bez tytułu z cyklu Fontainebleau, 2009
olej na płótnie
54×40 cm

Michał Szuszkiewicz, 1983

 Michał Szuszkiewicz jest malarzem, dla którego 
ten sposób wypowiedzi jest jakby naturalnym 
językiem. Stąd wielość wątków i różnorodność 
w jego obrazach. Tak jakby bogactwo oglądanego 
świata wymuszało na nim potrzebę odniesienia 
się, zareagowania przez malowanie. Jest to też 
sprzężenie zwrotne – reakcja obrazem wzbogaca 
o nowe doświadczenia formalne, które z kolei po-
zwalają malarzowi więcej zobaczyć. Mimo takiej 
naturalnej intuicyjności twórczość Szuszkiewicza 
nie jest bezrefleksyjna, w jego obrazach można 
znaleźć komentarze, często ironiczne, współczes-
nych tęsknot i fascynacji, chociaż artykułowanych 
przez massmedia, to w sumie prawdziwych. Mimo 
pewnej dawki humoru, wydaje się, że malarstwo 
Szuszkiewicza jest uważnym zapisem o dość pe-
symistycznym zabarwieniu i z tego powodu sądzę, 
że trafionym.

Jarosław Modzelewski

[dyplom: asp Warszawa 
w pracowni prof. Jarosława Modzelewskiego 2007] 

wystawy indywidualne: Lodołamacze Galeria Wizytująca, Warszawa, 2009 •Jeden z nich musi wiedzieć, 
Stara drukarnia na ul. Ogrodowej 31/35, Warszawa, 2007 [wystawa dyplomowa, 
razem z Janem Dziaczkowskim] •Las Lanzas ,asp Warszawa, 2005 [razem z Janem 
Dziaczkowskim] 

wystawy zbiorowe: Fontainebleau, csw Zamek Ujazdowski, Warszawa, 2009 •100 % Malarstwa – Aktualny 
Obraz, Królikarnia, Warszawa, 2009 •Mazowieckie Centrum Sztuki Współczesnej 
„Elektrownia”, Radom, 2009 •Muzeum Państwowej Akademii Sztuk Pięknych im. Iliji 
E. Riepina, Sankt Petersburg, 2009 •Trofeum, bwa Zielona Góra, 2008 •Atrakcja 
malarska, Witryna, Pracownia nuku, Warszawa, 2008 •Magazyn Sztuki cz. ii , Galeria 
Wizytująca, Warszawa, 2006 •Farba z nosa, Galeria Kuluary, Warszawa, 2006 •Merci 
pour les fruits, Galeria Kuluary, Centrum Sztuki Studio, Warszawa, 2005 •Prowansja, 
Fabryka Trzciny, Warszawa, 2003

stypendia: Socrates – Erasmus na Universidad di Castilla la Mancha w Cuence w Hiszpanii
	 •finalista konkursu Showdown rozgrywanego na stronie Saatchi Gallery 

•wraz z przyjaciółmi współtworzy dział Piękne sny o wspólnej sprawie w czasopiśmie 
artystycznym Artluk.
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bez tytułu z cyklu Przestrzeń pozytywna obrazu, 2009
olej na płótnie
40×40

bez tytułu z cyklu Przestrzeń pozytywna obrazu, 2009
olej na płótnie
30×35



Konsumme, 2009
część dyptyku, technika mieszana, płótno
130×130 cm

Urszula Wasielewska, 1984

Artystka tworzy bajkowe w nastroju serie ma-
larskie, graficzne i rzeźbiarskie. Prace dopełnia 
dźwiękami ptaków i zwierząt dżungli, czy smuga-
mi światła podobnymi do tych, które przedzierają 
się w gęstym lesie przez korony drzew. Mówi, że 
Zizi z projektu zizizoone to potworna czarow-
nica z opowieści taty, która mieszkała w ruinach 
i żywiła się dziećmi. Zizizoone to świat dziecięcej 
wyobraźni dorosłej już dziewczynki zaludniony 
stworkami i zwierzątkami, odwołaniami do ki-
czowatych zabawek i kreskówek, dziewczęcej zba-
nalizowanej do niemożliwości słodyczy, symboli 
i słów, które dawno już straciły znaczenia stając 
się tylko swoją graficzną formą. Jest księżniczką 
we własnym świecie pełnym dziwadełek. W wy-
powiedziach przywołuje dwie inne właścicielki 
magicznych światów – Pippilotte Langstrumpf 
i Pipilotti Rist. Jako inspiracje wymienia też: 
Wielką Encyklopedię Pictoplasmy, Cartoon 
Network, Czarodziejki z Księżyca, Moriko Mori, 
Takashi Murakami, Mitomichi Nakamurę, Street 
Sketchbook Tristana Manco, Zbioka, Yoshitomo 
Nara, ale też Marlene Dumas, Jeana Dubuffeta 
i Raw Art. 

	 Artystka opowiada o intymnych świa-
tach zaludnionych znanymi wszystkim obrazami, 
postaciami i rzeczami lub wręcz o zaniku świata 
wyobraźni na rzecz tego z telewizora i sklepu. 
O „ciemnej stronie kawai” i „superflat culture”. 
Przypomina, że 

„Ucieczka w świat kawai, to próba 
poszukiwania duchowego spokoju 
poprzez negację brutalnej rzeczywi-
stości”

 i przyznaje 
„W moim przypadku zatracanie się 
w świecie imaginacji jest podobnym 
zabiegiem, aktem negowania i tłu-
mienia prawdziwych emocji.”

Jednocześnie potrafi sprawić, że jej imaginarium 
staje się mimo wszystko osobiste i intrygujące, 
wystarczająco atrakcyjne by konkurować z tym już 
znanym.

Bogna Burska

[dyplom: asp Gdańsk 
w pracowni prof. Macieja Świeszewskiego 2008]

wystawy indywidualne: Karuzelahelium, instalacja/akcja w przestrzeni miejskiej, Teatr w Oknie, Gdańsk, 
2009 • PuppetMaster, instalacja w przestrzeni, galeria w klubie Żak, Gdańsk, 2009 

•zizizoone malarstwo i instalacja w przestrzeni, csm Delikatesy Sztuki, Gdańsk, 2009 

•wystawa dyplomowa w galerii pionoya, Gdańsk, 2008 •Wystawa rysunku, Smok, 
Gdańsk, 2007

wystawy zbiorowe: Zespół osiedlowy, wystawa fotografi w ramach festiwalu Streetwaves, Gdańsk, 2009  
•Młodzi Malarze z Gdańska, Dyplomy, asp Gdańsk, 2009 •Wiosna młodych, 
wystawa sitodruku, Galeria Refektarz Kartuzy, 2009 •Wystawa karnawałowa, Lalala, 
Sopot, 2009 • Świeżo drukowane, wystawa sitodruku, Muzeum na Zamku w Lublinie, 
Lublin, 2009 •70% off wystawa sitodruku w Centrum Sztuki Manhattan, Gdańsk, 
2008 •Old town, new ideas, Burnside Gallery, Szkocja, 2008 •Ciekawa wystawa, 
Cafe Sanatorium, Sopot, 2008 •Zbiorowa wystawa sitodruku, Smok, Gdańsk, 2007 

•Mistrzostwa Świata w Sitodruku, Krzywy Domek, Sopot, 2007 •Zbiorowa wystawa 
Pracowni 59, Galeria Działań, Warszawa, 2006

stypendia: Stypendium Miasta Gdańska, 2009 •Stypendium Prezydenta Gdańska przyznane na organizację 
międzynarodowego pleneru artystycznego Konarzyny, 2008 •Stypendium Prezydenta 
Gdańska, 2005

działania: polsko-niemiecki projekt multimedialny pixelfall 3d, Brema, 2009 •współtworzenie grupy dj-vj 
Układ taneczny, Saturator Warszawa, Sfinks Sopot, 2008 •performance w ramach 
projektu Marioli Brylowskiej Córka Krawatu, Sfinks Sopot, 2008 •spektakl Fabryka 
papieru wraz z Grupą rh+, Po-most, Tczew, 2006 •Aranżacja wnętrza w pokoju #38 
w arthotelu Lalala, Sopot, 2006
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sąsiednia strona
ziziZOOne, 2009
olej, akryl, kredki na płótnie
180×135 cm

poniżej
panda, 2009
obiekt – papier



Nieswoje ciało, 2008
kadry z instalacji

Anna Wybierała, 1981

Anna Wybierała tworzy wieloekranowe instalacje 
wideo i instalacje przestrzenne. Zawsze mnie 
interesowało to, w jaki sposób figury kobiece 
występujące w jej instalacjach wideo inspirowane 
są ikonografią i figuracją kobiecości w historii 
nowożytnego malarstwa europejskiego. Postaci 
kobiet w różnych stanach cielesnych, emocjonal-
nych i duchowych są w jej sztuce wideo inspiro-
wane barokowym, rokokowym i wiktoriańskim 
malarstwem. W ten sposób tradycja malarska 
przenika do nowych mediów. Artystka również 
w bardzo ciekawy, tenebrystyczny sposób operuje 
światłocieniem w swych minimalistycznych kom-
pozycjach przestrzennych ze światła i ciemności. 
W ten sposób abstrakcje geometryczne wychodzą 
w przestrzeń instalacji i otaczają widza.

Paweł Leszkowicz

[dyplom: asp Poznań 
w pracowni prof. Izabelli Gustowskiej 2008]

wystawy indywidualne:  Wintry room, Galeria on, Poznań, 2006 •Galeria Rotunda, asp w Poznaniu, 2006 

•Słownik Obrazów Bliskoznacznych, Galeria Enter, Poznań, 2006
wystawy zbiorowe:wystawa laureatów konkursu na najlepszy dyplom, asp im. Marii Dokowicz, Galeria 

Arsenał, Poznań, 2008 •Poza poznaniem, Galeria Sztuki Wozownia, Toruń, 2008 

•ii Warszawskie Biennale Sztuki Mediów, Warszawa, 2007 •Wystawa Według 
Diogenesa, if Inner Spaces, Poznań, 2007 •Intermedia z Poznania, Galeria Szara, 
Cieszyn, 2007 •Festiwal Sztuki w Przestrzeni Publicznej Plazma, Poznań, 2007 

•Lekinaraka, Poznań, 2006 •Vidioci, Stary Browar, Poznań, 2006 •Wymazywanie, 
pokaz powarsztatowy, Kołobrzeg, 2006 •Recycling, Poznań, 2006 •MediaNacje. 
pokaz powarsztatowy, Modelarnia i csw Łaźnia w Gdańsku, 2005 •Wystawa w Starej 
Rzeźni, Poznań, 2005

nagrody: i nagroda na ii Warszawskim Biennale Sztuki Mediów, 2007
stypendia: Stypendium Ministra Kultury i Dziedzictwa Narodowego, 2007/2008 •Stypendium Wydziału 

Komunikacji Multimedialnej, asp Poznań, 2006/2007 •Stypendium Wydziału 
Komunikacji Multimedialnej asp Poznań, 2005/2006 •Stypendium Ministra Kultury 
i Dziedzictwa Narodowego, 2001 •Stypendium Prezesa Rady Ministrów, 2000
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Nieswoje ciało, 2008
instalacja, 5 projekcji w pętli
Galeria Arsenał, Poznań



Piotr Wysocki, 1976

Twórczość Piotra Wysockiego, absolwenta 
warszawskiej asp (pracownia malarstwa prof. 
Jarosława Modzelewskiego, pracownia przestrzeni 
audiowizualnej prof. Grzegorza Kowalskiego), 
była już mocno ukształtowana podczas studiów. 
Od początku jego artystycznej drogi istotna była 
nie tylko sama realizacja projektów, ale przede 
wszystkim skrystalizowana postawa. Jeszcze 
przed studiami Wysocki współtworzył z przyja-
ciółmi stowarzyszenie ekologiczno-wolnościowe 

„Pracownia od podstaw”, prowadził też placówkę 
ekologiczno-edukacyjną w Drawieńskim Parku 
Narodowym, gdzie spędził kilka lat mieszkając 
w samym sercu puszczy. Jego działania artystyczne 
skoncentrowane są przede wszystkim na pracy 
z ludźmi i cechują się dużą wrażliwością społecz-
ną. Piotr Wysocki tworzy instalacje wideo, filmy 
dokumentalne, akcje, performance. Kategoria 
medium nie wydaje się jednak kluczowa dla 
charakteru jego prac, w których ukazuje ludzi 
w konfrontacji z własnymi słabościami, analizując 
ich walkę/zetknięcie z rzeczywistością w kon-
tekście uwarunkowań kulturowych, społecznych 
norm (Aldona, 2007; Zbliżenie, 2008), bądź an-
gażując ich do wspólnych działań (Energia, 2008; 
Serce, 2008). 

	 W wielokanałowej instalacji wideo 
Zbliżenie (2008) bohaterką jest prowincjonalna, 
być może genialna poetka, fizycznie niepełno-
sprawna outsiderka. W projekcie zaciera się grani-
ca między obrazem i tekstem, jak mówi artysta 

„każdy kadr jest wierszem i każdy 
wiersz – performance”

niepowtarzalnym wykonaniem, świadectwem 
inności, sił znajdowanej w pozornej słabości. 
	 W filmie Aldona (2007) w poetycki 
sposób opowiada o transseksualiście z małego 
miasteczka. Wysocki pokazuje codzienne rytuały 
kobiecości, których dokonuje bohaterka. Praca 
jest zarazem dokumentem o zwyczajnym życiu 
wypełnionym miłością i barwnym portretem tra-
gicznej osobowości w prowincjonalnym otoczeniu 
zmagającej się z własnym losem. 
	 We wszystkich pracach artysta nie 
manipuluje portretowanymi bohaterami, usuwa 
się w cień, stając się swoistym „mikrofonem” od-
dającym im głos i unikającym jakiejkolwiek oceny.

Stanisław Ruksza 

[dyplom: asp w Warszawie w pracowni prof. Jarosława Modzelewskiego 
oraz pracowni prof. Grzegorza Kowalskiego 2008]

wystawy indywidualne: Zbliżenie, nieczynne Kino Wenus, Galeria bwa, Zielona Góra, 2009 •Serce, Oddział Kardiologiczny Szpitalu 
Wolskiego [w ramach projektu Szczęście, Festiwal Wola Art, 2008], Warszawa, 2008, Zbliżenie, nieczynne Kino 
Wenus, Galeria bwa, Zielona Góra, 2008 •Zbliżenie, nieczynne Kino Relax, Warszawa, 2008 •Zbliżenie, 
Galeria a.r.t., Płock, 2008 •Aldona, Centrum Sztuki Współczesnej Kronika, Bytom, 2008 •Aldona, Galeria 
a.r.t, Płock, 2008 •1976, Instytut Pamięci Narodowej [w ramach festiwalu Wola Art, 2007], Warszawa, 2007 

•Aldona, Mały Salon, Narodowa Galeria Sztuki Zachęta, Warszawa, 2007
wystawy zbiorowe: 5. Samsung Art Master, Centrum Sztuki Współczesnej Zamek Ujazdowski, Warszawa, 2008 •Powstanie Sztuki, 

Centrum Sztuki Współczesnej Elektrownia, Radom, 2008 •Random in Radom, Festiwal Sztuki im. J. 
Buszy, Muzeum Sztuki Współczesnej, Oddział Muzeum im. Jacka Malczewskiego w Radomiu, Radom, 2007 

•Under the Skin: New Video from Poland, New Museum, Nowy Jork, 2008 •Prawdziwe życie, dawna Fabryka 
Kineskopów [w ramach Festiwalu Wola Art, 2007], Warszawa, 2007 •Pamięć tej chwili z odległości lat, które 
miną, dawna Fabryka Schindlera [w ramach Festiwalu Kultury Żydowskiej], Kraków, 2007 •Hot Docs 
Canadian International Documentary Festival, Toronto, 2007 •Fighting Poland, Director’s Lounge, Berlin, 
2006 •Fighting Poland, Christine Koenig Gallery, Vienna, 2006 •Polskie Okna/Polsk Videokonst, Uppsala 
Konstmuseum, Uppsala, 2006 •3. Samsung Art Master, Centrum Sztuki Współczesnej Zamek Ujazdowski, 
Warszawa, 2006 •Festiwal Bulwar Sztuki, Toruń, 2006 •Supermarket Sztuki v/1 – Toleruj Mnie!, zpap, 
Warszawa, 2005 •Zoom out! Festiwal sztuki wideo, Berlin, 2005 •Triennale Młodych, Centrum Rzeźby 
Polskiej, Orońsko, 2004 •Stan wojenny – znów schodzimy do piwnicy, Zmiana Organizacji Ruchu, Warszawa, 
2004 •Zmiana Organizacji Ruchu, Laboratorium, csw Zamek Ujazdowski, Warszawa, 2004;

festiwale dokumentalne: Aldona, Hot Docs Canadian International Documentary Festival, Toronto, 2007; 
nagrody: Nominacja do Paszportu Polityki z dziedziny sztuk wizualnych, Warszawa, 2008 •Pierwsze miejsce w konkursie im. Lecha 

Tomaszewskiego, asp Warszawa, 2008 •Nagroda specjalna Ewy Tomaszewskiej za pracę dyplomową, 
Warszawa, 2008

udział w warsztatach: Endless Horizon – Never-ending Dreams, v4 Network, Ricsovary Major, Węgry, 2003 •Ze sztuką wobec sztuki, 
warsztaty w Centrum Rzeźby Polskiej, Orońsko, 2004 •Międzynarodowe warsztaty sztuki, Łazy, 2005

praca pedagogiczna: Warsztaty Energia, Dom Opieki Społecznej, Zakrzewo, 2008 •Instruktor plastyki, Dom Kultury Wygoda, 
Warszawa, 2004–2006 •Warsztaty plastyczne, w ramach festiwalu Sąsiedzi dla Sąsiadów, Warszawa, 2005 

•Instruktor plastyki, Bemowskie Centrum Kultury, Warszawa, 2007 •Warsztaty filmowe, Galeria a.r.t, 
Płock, 2008
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kadr z filmu



ta i następna strona
Trwała Parowa, 12’, 2009
kadry z filmu

Julia Zborowska, 1985

Julia Zborowska jest największym fenomenem, 
z jakim miałem okazję współpracować w ramach 
jej studiów na krakowskiej asp. Obdarzona 
ogromną intuicją i posługująca się specyficzną 
metodą pracy – stanowi ogromne wyzwanie dla 
obserwatora jej pozornie chaotycznych zmagań. 
Powstają wielowątkowe, rozbudowane narracje 
i wizualne zagadki tak oryginalne i wciągające, 
iż nie sposób szybko zatrzeć pierwszych wrażeń 
i następnych majaków, jakie pozostają w pamięci. 
Wszystkie realizacje (często w długich, niekończą-
cych się procesach) dotykają bardzo źródłowych 
spraw (pomimo często frywolnej, slapstickowej 
konwencji): naszego unieruchomienia w jednym 
znaku, geście, pozie, sekundzie – w konsekwen-
cji – w wieczności. Często niewielki, z pozoru 
nieważny detal, urojenie lub przebłysk intuicji 
uruchamia cały skomplikowany proces ujarz-
miania tej plątaniny pojawiających się zewsząd 

„podpowiedzi”, budując w konsekwencji klarowną 
i inspirującą wypowiedź. Surrealizujące często ele-
menty prac ukazują raczej modele rzeczywistych 
międzyludzkich relacji, które zawsze, ogołocone 
z kulturowych naleciałości, okazują się groteskowe. 
Główny wątek filmu wideo pozowaniepolo-
wanie przypomina ostatnią, katartyczną scenę 
z Nocy Cabirii Felliniego – udręczona, porzucona 
i poniżona przez wszystko i wszystkich bohaterka 

filmu znajduje zrozumienie i akceptację u grupy 
wędrownych grajków. Groteskowi, wolni, wieczni 

– tak jak budowane przez Zborowską symbole i ale-
gorie, „monady”, „komunikanty” międzyludzkich 
relacji. Te gesty uświęcają rzeczywistość okaleczo-
ną, poniżoną. Poruszająca do głębi jest też poetyka 
opisów do tworzonych przez nią obrazów: znako-
mite, wizjonerskie, trafiające w sedno, sugestywne 
opisy wrażeń, intuicji i wewnętrznych postrzeżeń. 
To dzieła prawdziwie przejmujące, jakich dziś na 
gwałt potrzebujemy. 

Grzegorz Sztwiertnia

[dyplom: asp Kraków w pracowni prof. Andrzeja Bednarczyka, promotor Grzegorz Sztwiertnia 2008;
kontynuuje studia w Akademie der Bildenden Kunste w Wiedniu]

wystawy indywidualne: Blind Childrens Drawing, Galeria Cubao, Metro Manila, Philippines [współpraca z dav 
kobiecym wolontariatem w krajach Trzeciego Świata], 2005

wystawy zbiorowe: Nie ma sorry, Muzeum Sztuki Nowoczesnej w Warszawie, 2008 •Video konotacje, 
Norymberga, 2007 •Walking doubting rolling shining and musing improvisation 
of a faun – or on precarious life, Akademie der Bildenden Kunste, Wiedeń, 2006 

•Flaktumfalkturm, Arensbergpark, Wiedeń, 2006 •Societe des Nations Factice et 
Scindee en Elle Meme, Circuit Galerie, Lozanne, Szwajcaria, 2006 •Flowers in the 
Garden, Galeria Karenina, Wiedeń, 2005

stypendia: Socrates Erasmus w Akademie der Bildenden Kunste w Wiedniu, 2005–2006
nagrody: pierwsza nagroda za wideo The Meeting of the Models, Underdog Film Festival, Wiedeń, 2006
inne: Sound HallMQ, współpraca z Michaelą Faulkner i Juliusem Deutschbauerem nad Orkiestrą Przekleństw, 

Wiedeń, 2008 •drugoplanowa rola w filmie Pipilotti Rist Pepperminta, Wiedeń, 2008 

•oprawa graficzna i teksty poetyckie do książki Marianny Maderna Historysteria, 
Wiedeń, 2007 •publikacja The Truth Stories, zbiór opowiadań, wydawnictwo 
RuthWeismann,Wiedeń, 2007 •wideo Wolfgang Amadeus Mozart wykupione przez 
Okto.tv dla specjalnej edycji Play, Mozart Jahr, Wiedeń, 2006 •Ptaki, tomik poezji, 
wydawnictwo Zysk i s-ka, Poznań, 2004.
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Justyna Adamczyk
Her recent works are painted directly on the sur-
face. Using no primer is significant in Justyna’s case 

– she spills the paint on the canvas the way wine, 
tomato sauce or blood are spilt. What is for me fas-
cinating in her painting is this partial questioning 
of illusion: Adamczyk’s pictures affect the viewer in 
the extra-representational sphere, formally disci-
plined as they are. In terms of the “painting culture” 
and “artistic problem-solving”, they leave nothing 
to be desired. The images are powerful in their ap-
peal to the viewer’s intuition, offering a mixture of 
sensuality, directness (i.e. material literalness) and 
horror. The stain plays a polysemantic role here. It 
is beautiful, seductive, glossy. It is an attribute of 
painting, but it arouses grim associations, it is dis-
tressing and repulsive. Abstraction turns into a dis-
comforting association.
	 The abjectness of the paintings that re-
sults from the anti-aesthetic procedures does not 
fully exhaust their meanings. Adamczyk’s own bi-
ography is a source of her credibility. Especially her 
childhood was full of stories and grotesque mythol-
ogies. The artist’s use of the colour pink oscillates 
between her pubertal erotic precognition and fears 
of carnality.
	 —Anna Mituś

Magdalena Bicz
Magda Bicz is a classic painter in the classic mean-
ing – she paints pictures and she paints them well. 
She does not intend to be a multimedia artist. The 
main motif of her painting is to be found right 
where she lives and works – her family home. Her 
pictures show shabby and worn-out pieces of fab-
ric, fragments of upholstery, table linen, clothes, 
etc. They are sometimes separate works (e.g. the 
life-size kitchen piece) or cycles (a few dozen pic-
tures of grannie’s old dress). The contents of her 
family’s wardrobes are rich and so far the artist has 
had no reason to go beyond them in search of new 
motifs. Visually, the pictures are identical with the 
patterns of the textiles they are based on. They even 
entwine the stretcher, disappearing behind it. The 
flat surface may sometimes resemble print more 

than painting. Only on closer inspection do we 
identify the paint. The numerous small, black-and-
white pictures are a good starting point for some 
further reflection on the meaning of her paint-
ing. The accurately and meticulously ornamented 
pictures, covered with cloth texture, are results of 
painstaking patience and work. However, the final 
result of the toil goes unnoticed. The amount of en-
ergy invested has no qualifying meaning. But when 
we assume a different viewpoint, the painting be-
comes a sort of contemplation. It expresses the wish 
to stop time through repetitive gestures. Over and 
over again! Painting as a mantra? In this dimension, 
it does not have to be trendy or innovative. It exists 
in the dimension that might be called “beyond” – 
beyond time, beyond reality. It functions in the 
private space of her family home. It is equivalent 
to what knitting was before 24-hour news channels 
were invented. There is no media confusion and no 
social turmoil in it. Bicz’s painting, understood as 
a continuity of progress, is expressed in the form of 
garment – from simple body cover, through attire, 
to fashion. Her pictures turn textiles into objects of 
meditation, just like still lifes did in the past. 
	 —Jan Gryka

Agata Biskup
Agata Biskup is a painter whose work is an effect 
of reflection on what is high and what is low in art. 
Her art is a specific experiment that momentarily 
revokes the faith in something that may be called 
affection. 
	 An example is the large-sized Sunset 
(2006), which the artist put in the Italian 
Renaissance-style form of a tondo, usually reserved 
for religious representations. The banal topic that 
never fails to enchant a less sophisticated viewer is 
in this way elevated to a cult status. 
	 A similar trick is used in her monumen-
tal landscapes that are backdrops for the insolent 
garden gnomes entering the frame, as if right from 
the film Amelie, or for the comic-book balloons os-
tentatiously contrasted with the perspective outline 
of the background. In this way, the favourite motifs 
of the affected followers of the so-called low culture 

are ennobled by the use of “serious” painting tech-
niques.
	 This conglomerate of aesthetics and 
meanings appears to refer to the output of Russian 
conceptualists – Komar and Melamid. In their 
project entitled “Society’s Choice”, they conducted 
surveys in various countries, asking people to give 
their artistic preferences, and on the basis of those 
results creating pictures that combined what is the 
most and least desired by particular nationalities. 
Biskup’s choices are not effects of cold calculations, 
though – they result from personal observations 
of what is going on in art. She is also disillusioned 
with the academic system of artistic education, 
which she quite perversely expresses in her deci-
sion to work in the academic painting mode.
	 At the same time, Biskup is critical of the 
analytic tradition in contemporary painting, which 
can be seen in the cycle of her monochromatic rep-
resentations. Their geometric, constructivist forms 
disturb the perception of what is underneath them.
	 There is another project that is a continu-
ation of Biskup’s artistic game – her selection of 
world’s painting masterpieces. Like a typical cura-
tor, Agata has picked those pieces of high art that 
have become so influenced by the market that they 
lost their status of artworks, appropriated, down-
played and blunted by mass production, to become 
mere printed designs on t-shirts and tea mugs. Just 
as Warhol multiplied the images 
of Mao and Marilyn Monroe on 
canvas, the artist prints black-
and-white reproductions of Boticelli’s Venus or 
Manet’s Olympia on ceramic surfaces. By encir-
cling them with gold rims, she creates kitsch im-
ages that are bitterly ironic post-portraits of art.
	 More than anything else, Biskup’s works 
express her yearning for painting and are peculiar 
games that she plays with taste. The artist uses 
painting as an escape towards the personal. She 
longs for simple emotions that only seemingly de-
prive art of its seriousness and majesty.
	 —Ewa Małgorzata Tatar and 
	     Dominik Kuryłek
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What is the value of painting in the times marked by 
overproduction of pictures? The diversity of visual culture, 
spread amid its most extreme forms, makes a single picture 
barely noticeable, no matter how much work and refine-
ment has been put in it. What is even worse, painting may 
be compared with other products of culture according to 
the unfair criteria of visual or intellectual attractiveness. 
In this situation, an attempted return to contemplating a 
picture in the classic sense – by a multi-level reading of 
its idea – seems like a luxury that very few recipients of 
culture may afford. It is limited to those who are sophisti-
cated and sensitive enough to play the artist/viewer game, 
appreciate the unique value of the original, and to feel 
aesthetically rewarded by both. Despite that, contemporary 
painters, as if pre-emptively responding to the accusations 
of locking themselves up in the ivory tower of art, do try 
to express a variety of experiences based on personal and 
external realities alike. An indirect proof of this complexity 
of interests and sources of inspiration might be the open 
attitude to the unorthodox colour arrangements in depict-
ing reality. Indeed, it would be difficult to assume nowadays 
that the medium which is used to express the content 
actually determines the fact that a piece of art belongs to a 
particular category. While looking for painting, then, you 
inevitably stumble upon it in such seemingly “un-painting” 
techniques as videos, processes, installations or murals. It 
is possible because of a range of formal means employed by 
these techniques that are traditionally asociated with paint-
ing. This openness is well expressed in this year’s sub-head-
ing of the 9th Geppert Competition – “Painting. No frames”. 
The idea is that the audience concentrates on assessing the 
value of the proposed works rather than attempting to label 
them according to various, selective – and often misleading 

– definitions of painting.
	 The current, 9th edition of the Geppert 
Competition, is in its twentieth year of existence. The idea, 
born in 1989, has been constantly evolving during the 
years. The format of the competition, initially meant to be a 
review of the academic tendencies in Polish art, has turned 
into an objective overview of the ever-changing ways of 
approaching the painting medium among the debuting art-
ists. What is doubtless a distinguishing feature of this event 
is the participation of Polish and foreign critics, curators 
and artists in creating the contest’s outlook on the chang-
ing trends among young artists. Being nominated to the 
Geppert Competition means being discussed by the leading 
artistic personalities – itself a much-desired ennoblement 
for those beginning their artistic careers. Changes intro-
duced in this year’s competition regulations are meant to 
democratise the selection. To avoid possible biased choices 
among the nominating curators, the current selection of 
artists participating in the contest was made by the Expert 
Board, composed of leading Polish artists and special-
ists, on 13 May 2009 in Wrocław. Twenty-five artists, who 
graduated from a fine-arts institution not earlier than three 
years prior to the contest, were then shortlisted for the title 
of the most talented Polish painter, after the Board’s careful 
deliberation and a final vote. The artists will be assessed 
by the jury composed of directors and curators of Polish 
and foreign galleries, university professors and academics. 
The decision who wins is bound to be hard to make – and 
not only because the contestants are the best of the best 
debuting artists. The type of experience, as well as the fields 
of inspiration and interests are so diverse that it seems 
near-impossible to compare and assess them. However, the 
popularity of this event is the best proof that comparisons 
never cease to be sought after.
	  

	 The catalogue, which is a forum for expressing 
artistic attitudes among the participants in the 9th Geppert 
Competition, is also the place where nominations of the 
Expert Board members are presented. Originally of a work-
ing character, the justifications were meant as presentations 
of each of the contestants during the May session – hence 
their informal kind, intended as brief artist profiles rather 
than critical commentaries on their output. The selection 
of works displayed during the competition was made by 
the organizers in co-operation with the artists themselves. 
No longer limited to a maximum of three exhibited pieces, 
the contestants have been obliged to create stylistically and 
artistically uniform presentations, allowing cycles or series 
of works, performances or processes. And it was the pres-
entation that became a basis for the jury to assess it. The 
idea behind it was that, above all, it should be the particular 
production, not an overall artistic view expressed by life-
time achievements, that constitutes the basis for judgement. 
After all, what kind of lifetime achievement can we speak of 
in the case of budding artists?
	 But perhaps the biggest asset of the competition, 
named after Wrocław’s painter and art teacher Eugeniusz 
Geppert, is its fresh outlook on the careers of those young 
artists who have just graduated and have been confronted 
with the harsh reality of everyday artistic life. No star or 
well-established and critically acclaimed artist is to be 
found among the participants. Instead, the contest aims 
at defining the short pivotal moment in creative life when 
a one-time amateur faces the tough decision whether to 
continue his or her career as a professional artist – with all 
the consequences accompanying this label – or to follow 
a different path. As seen from the previous editions of the 
competition, not all its participants, not even all the win-
ners, carried on with their artistic quest. Yet all the contest 
works seem to reflect the current interests and ways of 
thinking typical of their time. So, what are the most popu-
lar trends in painting now? We hope that this catalogue will 
offer at least a clue.

Piotr Stasiowski 

painting.  no frames
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inspirations from the art of the “wild eighties” and 
modern-day pop banality.
	 —Bogna Burska

Róża Janiszewska
In her work, Róża Janiszewska is discreet and 
nimble. The result of such an approach to the crea-
tive process is perfection in visual production at 
the place where the object (architectural models) 
meets the image (mid-format photographs). Her 
diploma work, otter zentrum, best presents her 
creative method – an old photo of a married couple 
found in the trash is used to create a seemingly sim-
ple, “research” piece. The reconstructed man-sized 
marriage portrait, the objects and furniture from 
their alleged house, and the photographic recon-
structions of interiors – are all in fact photographs 
of meticulously made models of rooms and furni-
ture with the recreated, miniaturised and sugges-
tively lit details. Other projects by Janiszewska are 
based on a similar concept: playing with scale, at-
mosphere, detail and a sense of mismatch between 
the image and reality.
	 In 2007, Róża Janiszewska co-founded 
the phenomenal group Artpol that over the two 
years has prepared a number of excellent exhibi-
tions of young, unconventional artists. Artpol has 
quickly become an important and appreciated ven-
ue on the Polish art scene. Within this framework, 
Janiszewska established a miniature – pun intend-
ed! – daughter gallery known as “Uberhaupt”. It is 
a gallery that has never existed (hence the name) 
and neither have the works displayed there. After 
all, it is a possible definition of art: un-reality and 
un-obviousness that actually exist.
	 —Grzegorz Sztwiertnia

Paulina Kara
Paulina Kara uses various media. She constructs 
small-scale objects full of figures typically dwelling 
in the urban housing projects punctuated by dismal 
blocks of flats. She paints pictures, creates ceramic 
sculptures and three-dimensional installations. In 
most of her works the foreground is taken by a 

number of small, 25–30 cm figurines. Intricately 
made, they are precise in expressing the character 
of the various personages they represent, as well as 
similarity to existing people. Many of those figures 
are universal in representing various human “types”, 
including drunks on the street. Somewhere in be-
tween, there are ordinary people and politicians 
on tv. But the figurines are not devoid of context 

– they form certain scenes and situations represent-
ing social entanglement. The miniature bus stop in 
Betlejemska Street presents a cross-section of a typ-
ical housing-estate community. There is a pissing 
yob behind the bus stop, a couple of prostitutes by 
the street lamp, and a wino sleeping next to a trash 
container with a bottle in his hand. Waiting for the 
bus, there is the rest of them: a skater, a hippie fam-
ily complete with a guitar and a baby, a housewife in 
a mohair beret and with a shopping bag, a nun car-
rying a suitcase, etc, etc. Every situation arranged 
by Paulina refers to particular social and political 
contexts that are here and now. Observed by the 
artist, they are then considered representative in a 

broader sense. She portrays well-known politicians, 

sometimes walking towards the sun in their black 
uniforms and with briefcases, sometimes descend-
ing a ladder into nothingness… Her art diploma 
work consisted of small figures of the members of 
her examining panel. Between the real-life exam 
board and their miniature representations, she 
placed ceramic monsters meant to be intermediar-
ies between the world of the living and the figurine 
universe.
	 —Jan Gryka

Szymon Kobylarz
Szymon Kobylarz works in various media: paint-
ing, object, action, installation, architecture. He 
says: “I’m a mixer. I like combining different kinds 
of art. It makes expressing myself on different sub-
jects easier. (…) Choosing appropriate means and 
matching them with the content is a good thing”.
	 In his works, the artist turns what is real 
into a picture, penetrating the sphere of symu-
lacrum. His installations – dummies/models full of 
tiny manipulations – become stimuli for immers-
ing in the sphere of potential perils, revealing their 
new image. He is also inspired by obscure stories 
that are devoid of identity or status.
	 In his early “Invisible Drawings” (2004–
2005) prepared for drawing classes at the Academy 
of Fine Arts in Katowice, Kobylarz covered the stu-
dio wall with waterstains that he drew on the basis 
of the pattern of existing stains. In “The Next Level” 
(2007-2008, Koncynder Student Club in Chorzów), 
he arranged dummy representations of closed 
doors that led the viewer through the maze, from 
one imitation to the next.
	 Then he started using the simplified mi-
crocosm of a model, testing the margins of a rep-
licated image. He exposed modernist buildings to 
fire tests, projecting dismal visions of architectural 
utopias. In his “Incoherent Utopias” (2007-2008), 
Kobylarz re-created images remembered during 
a walk in Łódź within the space of transparent 
cuboids. He attached models of explosives to the 
poles lining the Art Roundabout in Katowice dur-
ing the “Reisefieber” exhibition (2008).
	 Inspired by a documentary film about a 

futuristic flying device, the lifter that floats thanks 
to ionic wind propulsion, in his latest project “The 
Incredible Anti-Gravity Ionocraft” (since 2008) 
Kobylarz gathers information concerning ionic lift-
ers and paints pictures based on the documented, 
lame attempts to perfect the devices. Similarly, in 
his drawings based on the story of miner Alojzy 
Piątek/Piontek, or his installation “Mr Jan Kolano’s 
Cell”, he explores the limits of manipulating the 
media-born microlegends, using the pretence of 
an archaeological reconstruction. By showing only 
fragments of the overheard stories, he filters them 
through his own imagination, thus proving that it 
is impossible to grasp any of their overall sense. 
	 — Stanisław Ruksza

Marcin Kuligowski
His notebook drawings – unlike those of his 
peers – are strong, mature and self-correcting in 
expression. He is a recluse, ignoring the “division 
of sensuality” into visual and literary. Kuligowski’s 
works are characterized by intuitiveness, obses-
siveness and fragmentation. It is especially impor-

tant in this case to recognize the fictitious status 
of his paintings. This identification allows to lead 
us through the density of references to the popu-
lar iconosphere, or abstract splashes of colour, to 
the calligraphic value of political manifestoes. 
Cult heroes from comic books (Spiderman, Dr 
Octopus), showbiz celebrities (Walt Disney), poli-
ticians, superimposed and gum-printed magazine 
photos – all float in the same sauce with song lyr-
ics and militant quotes (Black Panthers), political 
slogans and hip-hop bling-bling, spiced with phi-
losophers’ texts for good measure. Just like comic 
strips, Kuligowski’s pictures activate both the brain 
hemisphere responsible for text recognition, and 
for image-colour perception. They drift between 
the brutality of a stroke, a doodle, bordering on – or 
transgressing – recognition and visibility, and the 
lyricism of a colour spot. The artist quotes the re-
petitive motives that keep bothering him, but also 
some haphazard formal effects that record his ges-
tures: dripping, staining, splashing. He paints over 
the former carefully-made drawings, depriving the 
viewer of his access to the “whole story”.
	 He considers himself a graphic artist, list-
ing David Carson, David Choe and Jean-Michel 
Basquiat among his masters. His other inspirations 
are no secret: Robert Rauschenberg, Egon Schiele, 
the Dadaists, pop-art, James Rosenquist, art brut, 
David Hockney, Shepard Fairey. It is painting, 
mainly – something that Kuligowski distances 
from ironically in his own works, even though 
the 1:1 method and monotype are his most recent 
means of expression.
	 — Anna Mituś

Kordian Lewandowski
“Pictures created by means of photographic optics 
are currently the only commonly accepted realism. 
This qualification is a result of our perceptive habits. 
The fidelity of representation is more often judged 
by its comparison with a photographic equivalent 
than direct observation of the presented fragment 
of reality. That is why a number of my drawings re-
semble the hyperrealistic works of the 1970’s. My 
favourite tools are those that offer a precise control 
of the picture I work on. I also make sculptures 
based on photographs – they are naturalistic rep-
resentations based on two static points of view. As 
a result of the observation of only two profiles, I get 
the characteristic false perspective that disturbs the 
space of the representation.
	 The process itself is often more important 
than the tools. The strong drive 
for naturalism or mimetism is in 
my case connected with the need 
of a primary object. Putting the transient reality in 
between the quotation marks of semiotic repetition 
is meant to bring solace and a sense of temporary 
certainty. Perhaps that is why my cool and reserved 
observation is often instrumental in releasing se-
cret erotic desires.
	 Since this quest is openly tautological, 
my works contain many autonarrative elements, 
my favourite being self-portrait.”
	 It seems that this is a sufficient autonar-
rative commentary. Perhaps it is worth mentioning 
that the artist is very self-aware and has an inter-
esting repertoire of techniques, e.g. he uses four 
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Aleksandra Bujnowska
Aleksandra Bujnowska is a painter and photog-
rapher, but is also active in the nuku studio that 
she co-founded with Jan Dziaczkowski. She is the 
type of artist who is very open in her approach to 
what to create and how. This is not only brave, but 
also proof of her curiosity and sheer joy of mak-
ing art. It is, however, possible to distinguish the 
field that she is especially interested in – nature. We 
tend to lose touch with the nature around us, more 
and more often relying on its image created by the 
media, film and photography. Bujnowska sees the 
nature not only as a backdrop or space that offers a 

setting for action, but also as a source of emotions it 
creates. As an artist, she wants to process them fur-
ther. No matter what content Bujnowska decides to 
deal with in her cycles of paintings or photographs, 
it is always her deeply rooted need for beautiful 
emotion that she is after.
	 —Jarosław Modzelewski

Sławomir Czajkowski
Sławomir Czajkowski’s works are rooted in street 
art. It is painting with a profound message – the art-
ist takes part in the dispute concerning problems 
of the modern world in the global sense. He is a 

committed artist, in all the meanings of this term. 
He does graffiti, but feels equally confident in ea-
sel painting. He has developed a style that is both 
recognizable and convincing. Czajkowski feels at 
ease in the realm of signs and symbols of popular 
culture. He can use them and process them for his 
own purposes, consciously and creatively.
	 It is the kind of painting that seems 
valuable to me because of its totality. It appropri-
ates the surroundings, endowing them with a new 
quality, not just aesthetically, but also ideologically. 
Czajkowski has no respect for any authority, he un-
dermines its sense and deprives it of meaning. He 
is an anarchist and he openly admits it. At the same 
time, his painting displays an awareness of the me-
dium, also in the sense of its tradition.
	 The artist’s organizational activity and 
perfect orientation in modern street art is of im-
portance here. And it is thanks to artists like Sławek 
Czajkowski that it has long become part of main-
stream art
	 —Wojciech Kozłowski

Aleksandra Czerniawska
Aleksandra Czerniawska’s pictures feature wed-
dings and funerals, betrayals and bloody revenges, 

Germans, Soviets and partisans, 
atrocities of war and people from 
the Polish-Belarus borderland 

involved in them. It all really happened, or in any 
case this is how it is remembered today. Aleksandra 
Czerniawska is fascinated with creating images of 
the past. It is not, however, the official version that 
she is interested in. It is all about history from the 
private, subjective perspective that dwells in family 
stories and human memory.
	 Aleksandra Czerniawska’s artistic search 
follows a few parallel paths. The artist explores the 
modern potential of academic figurative paint-
ing, experiments with ornamentation, develops 
the multithreaded, long-term project based on 
the characters, films and script drawings by the 

Russian avant-garde artist, Dziga Vertov. However, 
Czerniawska’s most expressive undertaking is the 
cycle “In the country” – a collection of pictures 
based on oral accounts by the artist’s relative. They 
are wartime stories from Podlasie, bloody and 
dismal, passed from generation to generation. In 
her quest for a visual expression of those stories, 
Czerniawska refers in a risky but interesting way 
to the output of Andrzej Wróblewski – the artist 
whose paintings are the most profound expressions 
of the postwar trauma in all Polish art. At the same 
time Czerniawska uses the conventions of religious 
painting, Orthodox icons and folk art. The diverse 
inspirations are synthesized into the formally inter-
esting, narrative painting that refers to a personal, 
subjective dimension of history, memory and 
personal ways of their recording and distributing. 
Aleksandra Czerniawska is notable for her deep 
awareness of form and the ability to construct the 
visual language independently. This allows her to 
reconcile historical painting with the personal di-
mension of human memory.
	 —Stach Szabłowski

Jakub Czyszczoń
Jakub Czyszczoń’s painting encourages a subtle in-
tellectual play with the perception of information, 
its well-known patch, a fragment that is flawlessly 
identified by our perfectly developed mechanism 
of collective memory. Czyszczoń’s paintings fea-
ture carefully selected, artistically reduced motifs 
and borrowings from the world of media, popu-
lar culture, anonymous photographs or images of 
childhood heroes. The author himself lists: “The 
flash-lit cd with something scribbled on it, quotes 
from Albrecht Duerer, alchemic symbols and heav-
enly bodies from a 20th-century astronomy book. 
Crumpled paper, collages from glossy magazines 
that are absurd enough in themselves, no need to 
further process them, just tearing off the slightly 
harder cover will do the trick.” The typographic 
manipulations in Jakub Czyszczoń’s pictures re-
semble Ed Ruscha’s works that show the cinema 
screen with the Gothic-style The End inscription. 
This is a mature reflection of a painter who is aware 
that the decision to choose one frame, a fraction of 
information and its reduced representation on the 
canvas may become a substitute for the whole film 

– a projection frame for a story put together from 
pieces by the viewer, equipped with the civilization 
backup of mass pictorial culture.
	 —Dominik Lejman

Paweł Dunal
The secret of strength in Paweł Dunal’s painting 
fantasies is in their unusual formal and technical 
cohesion. Back in his student times, the artist de-
cided to follow a rare and strict discipline in his 
observation-based studies. It could either result 
in skilful photorealist painting, or – as it proved 
the case – in turning towards visions, creating a 

world inspired by fairy tales and cartoons, frog-eye 
perspectives and hallucinations. To insert erotic 
elements in that mixture seems more than natural. 
Dunal’s powerful connection between his painting 
and studying the nature allows him to attempt ab-
straction, as his intuition is already sensitive to the 
formal substances of imagery – form and colour.

	 — Jarosław Modzelewski

Agnieszka Gębska
Agnieszka Gębska’s painting goes well beyond the 
illustrative tendencies so common among young 
artists today. Both her pictures and videos accom-
panying them become instruments for analysing 
the nearest, seemingly banal and unified surround-
ings, as if taken straight from the ikea assembly 
diagrams. This concept is the basis of the “Self-
portrait” cycle (Autoportret) that has been created 
in the last few years. It is a sort of self-analysis based 
on the marginal range of difference in the wear and 
tear of an object, defining its owner, user or dweller. 
The image-diagram becomes a medium in creating 
scenarios within the life conditions that seemingly 
exclude differentiation, imposed by the form of the 
mass-produced object.
	 The subtle, multilayered pictures do not 
lose their individual character because of the self-
imposed minimalism and simple form of expres-
sion. In “Self-portrait”, the videos complement per-
fectly the “inventory” of the main character’s life 
presented on the canvas. They are a projection/re-
cording of the semi-transparent surface of the door 
leading to the room where the portrayed character 
lives. His existence is marked by the rare moments 
when his silhouette appears on the frosted glass. 
It is a new, interesting form of reflection on the 
uniqueness of creative activity in the spheres of life 
that are reigned by the convention and unification 
of mass production.
	 —Dominik Lejman

“Krecha”
“Krecha” about themselves: “The core of our group 
is as follows – Maciej Chodziński, Maciej Salamon, 
Marcin Sosiński and Michał Sosiński. For the last 
three years we have been publishing our independ-
ent art magazine Krecha. Even though in its form 
Krecha looks like a regular newspaper, the place 
normally taken by exchange rates and sports news 
is used by us to show our ideas, pictures, drawings, 
texts and graphics. Krecha is in its entirety – from 
the concept to dtp, illustrations and texts – pre-
pared in the quiet of our home studios. Every issue 
is created with some help from the artists we invite, 
the group is fluid and open.
	 Krecha is published irregularly, depend-
ing on the occasion and available funds. (…) Apart 
from issuing the magazine, organizing exhibitions 
and graphic design, the members of “Krecha paint, 
make animated movies and deal in screen printing.”
	 “Krecha” is a group that became known 
after the unfortunate incident with csw Łaźnia, 
but even before that, its acivity had long been quite 
well-known and recognized in the Gdańsk Tricity 
area. In its painting, graphic or publishing activities, 

“Krecha” interacts with mass culture, trying to of-
fer a critical commentary on the reality in its most 
absurd. It deliberately uses a simplified, sometimes 
brutal language, including that of primitive jokes 
that the group assimilates as its own. “Krecha” is on 
the lookout for such phenomena as bad taste (obci-
ach) or brazen self-promotion (lans), turning them 
into materials for its own projects. The group’s 
activity blends forms that are almost haphazardly 
drawn from the world of excess information with 
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own formal experience that, in turn, allows him 
to see even more. Despite this natural intuitive-
ness, Szuszkiewicz’s work is not devoid of reflec-
tion. His paintings contain, often ironic, commen-
taries on modern-day yearnings and fascinations, 
so keenly reinforced by the media. Even though 
Szuszkiewicz’s painting displays the odd element 
of humour, it rather appears to be an expression 
of pessimism. Perhaps that is why it is so good. 
	 —Jarosław Modzelewski

Urszula Wasielewska
The artist creates painting, graphic and sculpture 
series in a fairytale mood. The works are comple-
mented with the sounds of birds and jungle animals, 
as well as streaks of light resembling the ones per-
meating the tree tops in a thick forest. She says that 
Zizi from the “ZiziZOOne” project is a monstrous 
witch from her dad’s story, who lived in the ruins 
and ate little children. “ZiziZOOne” is the world of 
children’s imagination in an adult girl’s mind, in-
habited by little creatures and animals that refer to 
the kitsch toys and cartoons, banal girlie sweetness, 
symbols and words that lost their meanings long 
ago and have remained in their graphic form only. 
She is the only princess in her own world full of 
peculiarities. She also mentions two famous fairies 
and queens – Pippilotte Langstrumpf and Pipilotti 
Rist. Her other inspirations include: The Great 
Pictoplasma Encyclopaedia, Cartoon Network, 
The Moon Fairy, Moriko Mori, Takashi Murakami, 
Mitomichi Nakamura, Tristan Manco’s “Street 
Sketchbook”, Zbiok, Yoshitomo Nara, but also 
Marlene Dumas, Jean Dubuffet and Raw Art.
	 The artist describes intimate lands in-
habited by familiar images, figures and objects. She 
says the world of imagination is disappearing, tak-
en over by this of the television and shops, calling 
it the “dark side of kawai” and “superflat culture”. 
She reminds us that “escape to the world of kawai 
is an attempt to find spiritual peace through the 
negation of brutal reality” and admits: “In my case, 
drowning in the world of imagination is a simi-
lar procedure, an act of negation and suppressing 
true emotions.” At the same time, she makes her 
imaginarium attractive enough to compete with 
the known one, but still personal and intriguing.  
	 —Bogna Burska

Anna Wybierała
Anna Wybierała creates multi-screen video and 
three-dimensional installations. It has always in-
trigued me how the shapes of women featuring in 
her video installations are inspired by the female ico-
nography of modern European painting. The figures 
of women in different bodily, emotional and spir-
itual states appearing in her videos are clearly influ-
enced by Baroque, Rococo and Victorian painting. 
In this way, the painting tradition permeates new 
media. In her minimalistic spatial compositions, 
the artist also uses chiaroscuro in an interesting, 
Tenebrist manner. Her geometric abstractions ex-
tend the installation space, surrounding the viewer. 
	 —Paweł Leszkowicz

Piotr Wysocki
It was back when he was a student of Warsaw’s 
Academy of Fine Arts that Piotr Wysocki crystal-

lized his own artistic path. Since the very beginning, 
it was his clear personal stance that has appeared 
even more important than his projects. Even before 
his student years, Wysocki co-founded an envi-
ronmentalist association called “The Basis Studio”. 
He also ran an ecologial-education centre in the 
Drawno National Park, where he lived right in the 
middle of the forest. His artistic activity is people-
centred and is notable for its social sensitivity.   

	 Piotr Wysocki works in video installa-
tion, documentary film, action and performance 
art. However, it is not the category of the medium 
that seems crucial. In his works, he shows people 
confronted with their own weaknesses, analys-
ing their struggle/clash with reality in the context 
of cultural conditions and social norms (“Aldona”, 
2007; “Approximation”, 2008), or initiating com-
mon activities (“Energy”, 2008; “Heart”, 2008).
	 In his multichannel video installation 

“Approximation” (2008), he presents a provincial, 
possibly brilliant but disabled poetess. The project 
blurs the borderline between the image and the text 

– as the artist himself says, “each frame is a poem, 
each poem is a performance”, a one-off proof of oth-
erness and power found in the apparent weakness.
	 “Aldona” (2007) is a poetic film that tells 
the story of a transsexual man from a small town. 
Wysocki shows the feminine rituals that the main 
character follows every day. It is a documentary de-
picting an ordinary life that is full of love, but also a 

colourful portrait of a tragic personality struggling 
with fate in provincial surroundings.
	 In all his works, the artist refrains from 
manipulating the heroes he portrays – he takes 
a step back, becoming a “microphone” that just 
records what they have to say without judging them.  
	 —Stanisław Ruksza

Julia Zborowska
Julia Zborowska is the greatest phenomenon I have 
ever worked with at the Academy of Fine Arts in 
Cracow. Gifted with immense intuition and using 
specific methods of work, she poses a challenge 
for an observer of her seemingly chaotic activity. 
She creates multi-threaded, elaborate narrations 
and riddles that are so original and absorbing that 
it is hard to shake off the first impression and the 
phantoms remaining in our memory. All her pro-
ductions – often in long, almost neverending proc-
esses – deal with crucial issues (despite their trivial, 
slapstick convention): our inactivity, getting stuck 
in one sign, gesture, pose, second, and – as a conse-
quence – in eternity. A small, seemingly unimpor-
tant detail, illusion or a flash of intuition, sets in mo-
tion the whole complicated process of taming the 
tangle of omnipresent “clues”, thus building a clear 
and inspiring message. The surreal elements of her 
works tend to show models of actual interpersonal 
relations that always, when devoid of cultural traces, 
turn out to be grotesque. The plot in the video en-
titled pozowaniepolowanie (posinghunting) 
resembles the last, cathartic scene from Fellini’s 

“Nights of Cabiria”: the anguished, abandoned and 
humiliated woman finds understanding and ac-
ceptance among travelling musicians. They are 
grotesque, free and eternal – just like the symbols 
and allegories built by Zborowska, the “monads”, 
the “communicants” of interpersonal relations. The 

gestures sanctify the crippled and humiliated real-
ity. The poetics of her descriptions are also deeply 
moving: they are excellent, visionary, relevant 
and suggestive in depicting impressions, intuition 
and external cognition. They are truly poignant 
works of the kind that we need so much these days.  
	 —Grzegorz Sztwiertnia

colours of crayons to create a picture simulating 
the cmyk colour-print method. The artist works in 
various media.
	 —Bogna Burska

Jasmina Metwaly
In her painting, Jasmina Metwaly concentrates on 
using the most abstract means of expression, scale, 
colour and form. But this expression does not fo-
cus on strictly formal relations – it uses them as a 

language useful in describing phenomena that go 
beyond the tautology of art. The work entitled “Red 
Sea” is a good example. It is a huge monochrome 
of blood-red silk wrapping a long horizontal pic-
ture frame. And next to it – a small gold-painted 

monochrome, more like an informative plaque 
than an actual painting, with a print of a newspaper 
clipping saying that the colour red is forbidden in 
public places in Saudi Arabia and that local florists 
are forced to remove red flowers from their stalls. 
An absurd piece of news for us, it is a worryingly 
familiar fact for the artist, not without personal 
undertones, considering Jasmina’s cultural back-
ground. She seems to play the role of an interpreter 
here, who – thanks to the abstract form, colour and 
scale – takes us right to the heart of the problem far 
more effectively than any news report.
	 The minimalist reduction of the means 
she uses is successful, taking our sensitivity to the 
time and space that is emotionally close to Jasmina 
Metwaly. Her abstract canvases, in the context of 
Jasmina’s video performance – singing on Mount 
Sinai – become very real ways of communicating 
messages that are impossible to translate verbally.
	 —Dominik Lejman

Bartłomiej Zygmunt Siegmund
Bartłomiej Zygmunt Siegmund works in a sort 
of post-photographic painting. He paints oil or 
acrylic pictures based on photographs, transform-
ing and deforming the camera-caught reality in 
an interesting way, giving it a painting character. 
In an intriguing way, Siegmund blends canvas 
with film and video screens, showing the same 
object in different media. His art thus becomes 
a reflection on various ways of perceiving the 
world that influence his experience and cognition. 
	 —Paweł Leszkowicz

Katarzyna Skupny
For centuries, painting has supported the disciplin-

ing function of authority. The 
way the female body was pre-
sented in art has always reflected 

the acceptable norms of functioning in a heter-
onormative reality, delineating the woman’s role 
and defining her appropriate behaviours. Painting 
has cultivated and propagated norms that were for-
bidden to transgress.
	 Despite its criticism in the late 20th cen-
tury, the male-dominated culture has remained 
largely oppressive towards women. Little wonder, 
then, that a critical dialogue with the painting me-
dium that has for centuries reinforced this model, 
is still on. Interestingly, the battlefield has also shift-
ed onto the sphere of the painting medium itself, 
which – due to the devaluation of the modernist 

concept of art – has evolved and entered other tech-
niques of artistic expression as well.
	 Katarzyna Skupny is an interesting ex-
ample. In her works, she freely uses the culture-
assigned women’s attributes in order to deconstruct 
the heteronormative model of painting. It is espe-
cially well observed in her film entitled “Heidegger” 
(2005), where the artist shows in close-up the proc-
ess of varnishing the nails and then the violent, al-
most compulsive act of scraping off the half-dried 
red polish, to the accompaniment of an academic 
lecture on identity by a famous thinker. Skupny’s 
analysis of female identity is an incredibly simple 
way of revealing the grotesque and unrealistic way 
in which academics look for meaning in human 
behaviours. The woman does not fit the theoretical 
framework, just as her hands cannot stand the self-
imposed adornment of the red nail polish. 
	 Her film “The Joy of Painting” (2006) is 
based on a similar idea. The artist juxtaposes frag-
ments of a popular programme for beginner paint-
ers with the process of having her own face painted 
by a male artist. The “creator”, who cannot be seen, 
embellishes her looks using typical painting strokes, 
in fact adjusting her face to his own image of femi-
nine beauty. Skupny’s film is ironic in both the way 
it shows the conventional approach to art (Bob 
Ross’s teaching and commentaries), and the stere-
otyped, superficial and purely visual way of seeing 
the female.
	 In spite of all that, Skupny’s works re-
main – paradoxically – very traditional. It seems 
that, critical as she is, the artist does not negate 
painting as a medium. She uses it in a subversive 
way. She does not take advantage of its attributes, 
merely implying them instead. Painting, which she 
acknowledges as the basis of all visual culture, is for 
her an important but negative reference point.
	 —Ewa Małgorzata Tatar and 
	     Dominik Kuryłek   

Michał Stachyra
The first time the world saw Michał Stachyra the 
artist where in 2004 in the Biała Gallery in Lublin, 
when he acted as a “Finnish archaeology doc-
tor”. And his next works also tended to involve an 
identity change. His projects are complex proc-
esses evolving into happenings. Their effects are 
undoubtedly artefacts that are intricate post-visual 
constructions involved in circumstances that are 
their unintentional side-effects. Stachyra explores 
various social roles. They are representations of 
broader phenomena, and through them, Stachyra 
provokes events that return to the interpersonal 
social space, usually causing a wave of assumptions, 
suppositions and ambiguous interpretations. The 
artist himself gently and smoothly merges from 
one identity to the next, without causing any harm 
whatsoever. All he does is let out delicate fluids that 
disperse into space invisibly and odourlessly…
	 So far, Stachyra has been a Finnish ar-
chaeologist, a contestant in the “most handsome 
Lublin student” pageant, a spiderman, a German 
local-government political candidate, a curator or-
ganizing “art pilgrimages”, an art worker, a member 
of the Polish Visual Arts Union, a civilian anti-ter-
rorist, and a watercolour painter on an art mission 
in Iraq. Every time that Stachyra assumes the social 

role, he tries to identify with it. He adjusts his body, 
appearance, mannerism and mentality to the char-
acter he impersonates. The degree of identification 
is full and highly credible. Each of those projects is 
ironic and self-deprecating to a varying degree, and 
each deserves a separate study. Also, the actions 
are well-set in their context that reinforces the pri-
mary artistic intention. The reactions that appear 
are usually negative and they immediately illustrate 
the value of the project. An example is his closing 
of the mission: defence project (Biała Gallery, 
2006), when Stachyra showed his film moro 
and presented the documentation of the project. 
However, Stachyra did not come to the gallery in 
person – instead, his “Iraqi associate” substituted 
him, as the artist himself set out for his next special 
artistic mission. As a watercolour painter, he went 
to Baghdad to disseminate the highest artistic ide-
als through his watercolours. This, in turn, led to 
another project, culminating in his participation 
in the “Spojrzenia” exhibition (Zachęta Gallery), 
where he arranged Saddam Hussein’s Catholic fu-
neral, and then “Remont Generalny” (Biała Gallery, 
2008), where he re-created the place of Saddam’s 
execution on the basis of Internet photographs.
	 Michał Stachyra’s work is never luke-
warm. In time, his projects get more and more 
meaningful and clear. They are unique and com-
mitted undertakings. Stachyra is well-aware of the 
complexity of issues he deals with, but he endows 
them with artistic significance in a perfect way.
	 —Jan Gryka

Justyna Sztela
Justyna Sztela is from Łódź. This is an important 
fact in her biography as it sheds light (just as in 
her pictures) on the topics she chooses and the 

“archaeological” nature of her artistic work. The 
echoes and phantoms of the Schejblers, Grohmans, 
Geyers, Poznańskis, Hejnzls and Bidermans still 
shape up the image of today’s Łódź. Their ghosts 
make the artists and curators discuss the real iden-
tity of this city. Leviathan and Promised Land in 
one – the place is fascinating. Sztela bases all her 
works on the compulsion to look for the forgotten, 
erased personal, individual stories. By means of her 

“necromantic” painting technique (phosphorescent, 
light-emitting paints) and thorough historical and 
journalist research, she unearths what was meant 
to remain in the coffins of memory, e.g. the Goetz-
Okocimski affair, the casualties of the “Ithaca”, the 
long-lost ancestors from family photos. They are 
like exorcisms that are supposed to momentarily 
make the ghost/demon lurking in the body and 
mind of a madman answer some questions. In the 
dark, for a while, we interact with an image, a phe-
nomenon, a phantom. Incidentally, the pictures are 
well painted too – but who cares about that these 
days…
	 —Grzegorz Sztwiertnia

Michał Szuszkiewicz
Michał Szuszkiewicz is the kind of artist for whom 
painting is a natural language of expression, hence 
the multitude of motifs and variety in his pictures. 
It is as if the abundance of the perceived world 
forced him to react through painting. The feed-
back reaction causes that the artist enriches his 

108



organizatorzy
organizers

BWA Wrocław – Galerie Sztuki Współczesnej 

BWA Wrocław – Galleries of Contemporary Art  

50-149 Wrocław, ul. Wita Stwosza 32,  

tel. (071) 790 25 82, fax. (071) 790 25 90 

	 bwa.wroc.pl, info@bwa.wroc.pl 

Dyrektor/Director: Marek Puchała

 

Akademia Sztuk Pięknych im. Eugeniusza Gepperta we Wrocławiu 

The Eugeniusz Geppert Academy of Fine Arts and Design  

50-156 Wrocław, Plac Polski 3/4 

tel. (071) 343 80 31 

 www.asp.wroc.pl, info@asp.wroc.pl 

Rektor/Rector:  prof. Jacek Szewczyk 

kuratorzy
curators 

Wojciech Pukocz, Patrycja Sikora,  

Michał Sikorski, Piotr Stasiowski

fundatorzy nagród
awards sponsors

Minister Kultury i Dziedzictwa Narodowego  

Prezydent Miasta Wrocławia  

Rektor Akademii Sztuk Pięknych 

Dyrektor BWA Wrocław  

Art&Business 

miejsca prezentacji
exhibition venues

09.10–22.11.2009
BWA Wrocław – Galerie Sztuki Współczesnej 

Galeria Awangarda, ul. Wita Stwosza 32, 50-149 Wrocław 

14.01–21.02.2010
Miejska Galeria Sztuki w Łodzi 

Ośrodek Propagandy Sztuki 

90-009 Łódź, ul. Sienkiewicza 44  

tel. (042) 674 10 59, fax. (042) 676 03 85  

www.miejskagaleria.lodz.pl,  sekretariat@mgslodz.internetdsl.pl 

Dyrektor/Director: Elżbieta Fuchs

Projekt zrealizowano dzięki wsparciu finansowemu Ministerstwa Kultury i Dziedzictwa Narodowego › www.mkidn.gov.pl oraz Urzędu Miasta Wrocławia › www.wroclaw.pl 

The project is co-financed by The Ministry of Culture and National Heritage › www.mkidn.gov.pl and The Municipality of Wrocław › www.wroclaw.pl Zdjęcia z archiwum artystów / Photographs from the artists’ archives

redakcja katalogu
editors 

Patrycja Sikora, Piotr Stasiowski

teksty
texts 

Bogna Burska, Jan Gryka, Wojciech Kozłowski,  

Dominik Kuryłek/Ewa Małgorzata Tatar, Dominik Lejman,  

Paweł Leszkowicz, Anna Mituś, Jarosław Modzelewski,  

Stanisław Ruksza, Piotr Stasiowski, Stach Szabłowski, Grzegorz Sztwiertnia 

tłumaczenie
translation

Jerzy Chyb

korekta
proofreading

Martyna Pajączek, Danuta Krzywicka

projekt
design 

Maciek Lizak

wydawca 
publisher

BWA Wrocław – Galerie Sztuki Współczesnej

druk
print

Semata Sp. z o.o.  

www.semata.com.pl

nakład
circulation

600 egz./copies 

Wrocław, 2009, ISBN: 978-83-89308-53-5



organizatorzyorganizerspartnerzypartners

mecenatpartonage

Pismo artystycznepatroni medialni

media partonage




