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Kr¹g Arsena³u 1955 - 2005

Sztuka w swej historii niejednokrotnie wchodzi³a w relacje z polityk¹, z lepszym lub gorszym rezultatem, ale 

dopiero w dwudziestym stuleciu sprawa relacji tego rodzaju stanê³a na ostrzu no¿a. Bo te¿ dopiero w drugiej po³owie 

dziewiêtnastego wieku, od rewolucji impresjonistycznej, na ostrzu no¿a postawiony zosta³ problem niezawis³oœci 

twórcy, czyli jego wewnêtrznej wolnoœci. (Choæ trzeba pamiêtaæ, ¿e pierwsi upomnieli siê o tê wolnoœæ romantycy). Nie 

jest przypadkiem, ¿e w wieku dwudziestym, w którym pojêcia o wolnoœci twórcy tak mocno siê ugruntowa³y, dochodzi³o 

do najbardziej drastycznych tej wolnoœci ograniczeñ. Chyba najperfidniejsz¹ (i niestety w pewnej mierze udan¹) prób¹ 

zniewolenia artysty przez re¿im totalitarny okaza³ siê tak zwany realizm socjalistyczny. Do Polski importowany zza 

wschodniej granicy i zadekretowany odgórnie, trwa³ u nas doœæ krótko (mniej wiêcej w latach 1949 - 1954), ale 

w delikatnej substancji twórczoœci artystycznej uczyni³ spustoszenia jak¿e typowe dla stalinizmu. Nic dziwnego, ¿e po 

œmierci Stalina (w marcu 1953) ferment, pocz¹tkowo podskórny, ledwo widoczny, stopniowo coraz ³atwiej dostrzegalny, 

zacz¹³ narastaæ wœród artystów m³odych. Oni mieli niewiele do stracenia, a zyskaæ mogli bardzo du¿o: wolnoœæ twórcz¹ 

na ca³e swoje przysz³e ¿ycie. 

Marek Oberländer wspomina³ w roku 1978: “W latach 1948 - 1953 studiujê w Akademii Sztuk Piêknych 

w Warszawie. Jest to okres ostrych dyskusji i staræ ideologicznych miêdzy teori¹ socrealistyczn¹ a rozmaitymi 

tendencjami w sztuce europejskiej i œwiatowej. Dyskutuje siê zajadle o teoriach postêpowych i wstecznych w sztuce, o 

wstecznych i postêpowych tradycjach. Na naszej skórze i tak ju¿ niema³o pokaleczonej przez wojnê odbywaj¹ siê doœæ 

gwa³towne i bolesne pojedynki pedagogiczne.

Koñczê studia, opuszczam uczelniê i jestem tymi harcami i t¹ atmosfer¹ ca³kiem zaczadzony. (...) Wniosek jest 

prosty: trzeba wierzyæ raczej sobie ni¿ innym, swoim predyspozycjom, intuicji, odczuciom, w³asnym s¹dom. Jestem 

trwale uodporniony przez szczepionkê anty-doktrynaln¹, anty-teoryjn¹”.  (Marek Oberländer:  “Autoportret”, 

miesiêcznik  “Odra” nr 4/1980).

Oberlander wspomina o spotkaniu pewnego wieczoru w jego “ma³ym pokoiku przy ul. Okólnik” w Warszawie. 

Poza gospodarzem obecni s¹: El¿bieta Grabska, Jan Dziêdziora i Jacek Sienicki. Rodzi siê tam pomys³ zorganizowania 

du¿ej wystawy, która odzwierciedli³aby stan ducha nie tylko czworga zebranych, ale ca³ego ich pokolenia, “by 

zaprezentowaæ siê niezale¿nie, samodzielnie, poza wystawami okrêgowymi i ogólnopolskimi”. (Wystawy okrêgowe 

i ogólnopolskie by³y wówczas synonimem imprez organizowanych odgórnie, na czterech wystawach ogólnopolskich 

w latach 1950, 1951, 1952, 1954 lansowano realizm socjalistyczny). Oberländer pisze, ¿e za wymarzon¹ okazjê do 

zorganizowania takiej wystawy wtedy uznali zaplanowany przez w³adze pañstwowe na lato 1955 roku Œwiatowy 

Festiwal M³odzie¿y i Studentów w Warszawie. Autor wspomnienia nie okreœla daty spotkania w jego ma³ym pokoiku, ale 

mo¿na s¹dziæ, ¿e by³o to nie póŸniej ni¿ w drugiej po³owie roku 1954, skoro ju¿ w styczniu nastêpnego roku odby³a siê 

w Warszawie narada m³odych plastyków poœwiêcona przygotowaniom do wystawy. Na razie nazywano j¹ 

prowizorycznie “wystaw¹ festiwalow¹”. Pomys³ zwi¹zania wystawy z festiwalem by³ i trafny, i bardzo w stylu tamtego 
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prze³omowego okresu. Pewne krêgi spo³eczne wi¹za³y bowiem z festiwalem spore nadzieje. Liczono, ¿e nieuchronne 

przy takiej okazji otwarcie siê stolicy na œwiat i na inne kultury, atmosfera swobody i rozluŸnienia, pomog¹ otworzyæ 

“¿elazn¹ kurtynê” oraz wprowadziæ pewne swobody w krajowe ¿ycie publiczne. Nieodzownoœæ takich zmian stawa³a siê 

ju¿ w tym czasie oczywista. (Latem 1955 roku mia³o siê okazaæ, ¿e festiwal spe³ni³ pok³adane w nim nadzieje).

W takiej atmosferze, nazwanej nieco póŸniej "odwil¿¹" - od tytu³u programowej powieœci Ilji Erenburga "Odwil¿", 

wydanej w 1956 roku - rozwijaj¹ siê przygotowania do wystawy m³odych. Marek Oberländer nawi¹zuje przyjacielskie 

stosunki z Andrzejem Wróblewskim, duchowym przywódc¹ m³odych malarzy z Krakowa. Wróblewski ma ju¿ wtedy za 

sob¹ niedobre doœwiadczenie z socrealizmem. W roku 1948, jako student ASP w Krakowie, za³o¿y³ Grupê 

Samokszta³ceniow¹ Zwi¹zku Akademickiej M³odzie¿y Polskiej. Wraz z kilkoma kolegami z Grupy próbowa³ realizowaæ 

swoj¹ wizjê sztuki socjalistycznej. Przedsiêwziêcie okaza³o siê naiwne. M³odzi malarze zostali surowo ocenieni 

i zganieni, bo ich pojêcia o sztuce socjalistycznej jaskrawo  kontrastowa³y  z  doktryn¹  realizmu  socjalistycznego.

Do przygotowañ w³¹cza siê energicznie Izaak Celnikier. W lutym 1955 ukazuje siê w "Przegl¹dzie Kulturalnym" 

jego artyku³ "Problemy wystawy festiwalowej". W marcu ten sam tygodnik publikuje artyku³ Jerzego Æwiertni "O smaku 

destylowanej wody, o metodzie uchylania drzwi i jeszcze o kilku sprawach natury artystycznej". Artyku³ Æwiertni to ju¿ 

otwarty atak na doktrynê socrealizmu. "Smak destylowanej wody" posiadaj¹ œrodki wyrazu, jakimi operuj¹ artyœci tej 

doktrynie wierni. Numer 1-2 miesiêcznika "Przegl¹d Artystyczny" z 1955 roku przynosi artyku³ krytyka sztuki El¿biety 

Grabskiej "Przed wystaw¹ m³odej plastyki". Bogato ilustrowany czarno-bia³ymi, ale dobrymi reprodukcjami, artyku³ 

Grabskiej ujawnia zawartoœæ pracowni m³odych malarzy, Okazuje siê, ¿e artyœci, których Grabska odwiedzi³a (jej 

rówieœnicy) maluj¹ "po swojemu", nie przejmuj¹c siê ¿adnymi doktrynami ani wytycznymi. Wiele obrazów 

reprodukowanych przy artykule Grabskiej znalaz³o siê póŸniej na Ogólnopolskiej Wystawie M³odej Plastyki, bo tak¹ 

ostatecznie nazwê przybra³a "wystawa festiwalowa", otwarta 21 lipca 1955 roku w historycznym budynku 

warszawskiego Arsena³u.

x

Wystawa w Arsenale zaskakiwa³a wielkoœci¹, rozmachem i starannoœci¹ oprawy wystawienniczej. Pokazano 

486 prac 244 artystów, zgrupowanych w trzech dzia³ach: malarstwa, rzeŸby i grafiki (w tym rysunku). Reprezentowane 

by³y wszystkie wa¿niejsze oœrodki artystyczne kraju, zarówno du¿e, jak ma³e. Wystawa odbywa³a siê pod has³em 

"Przeciw wojnie, przeciw faszyzmowi". Has³o to by³o z jednej strony uk³onem w stronê wci¹¿ jeszcze obowi¹zuj¹cego 

stylu imprez kulturalnych, z drugiej strony jednak nie mo¿na by³o nie zauwa¿yæ, ¿e takie obrazy, jak "Napiêtnowani" 

Marka Oberländera, "Getto" Izaaka Celnikiera, "Po¿oga" Waldemara Cwenarskiego lub "An Lungenentzündung 

gestorben" Bart³omieja Kurki, to nie ¿adne "uk³ony", ¿e s¹ w nich zawarte bolesne œlady w³asnych prze¿yæ wojennych. 

Ich forma korespondowa³a z tradycj¹ ekspresjonizmu europejskiego, z malarstwem Picassa lub wspó³czesnych 

malarzy meksykañskich. Nie mia³a nic wspólnego z obrazami propaguj¹cymi jeszcze niedawno "walkê o pokój".

Dotykamy tu, byæ mo¿e, najwa¿niejszego problemu "Arsena³u", problemu rodz¹cego jeszcze do dziœ 

nieporozumienia wokó³ tej wystawy. "Arsena³owcy" chcieli pokonaæ socrealizm jego w³asn¹ broni¹. W ich obrazach 

dŸwiêcza³a ich w³asna, "niemi³a" ale prawdziwa, nuta humanizmu. Socrealiœci odmieniali s³owo "humanizm" na 

wszelkie mo¿liwe sposoby, ale pokazywali nie ludzi, lecz kuk³y. Arsena³owcy próbowali pokazaæ prawdê o cz³owieku. 

Pokazywali j¹ zreszt¹ nie tylko bezpoœrednio - przez wizerunki ludzi, ale tak¿e przez martwe natury i pejza¿e 

zawieraj¹ce œlad ludzkiej obecnoœci. Nie by³o to malarstwo polityczne, nie s³awi³o te¿ budownictwa socjalistycznego. 

Choæ wówczas s³owo "egzystencjalista" mog³o byæ w prasie u¿yte jako obraŸliwy epitet, dzisiaj egzystencjalizm wydaje 

siê najw³aœciwszym punktem odniesienia dla malarstwa arsena³owców. Wreszcie - liczy³a siê poetyka i sam sposób 

malowania. Poetyka odœwie¿aj¹ca, sposób malowania ¿ywy i szczery  - odczytywane by³y przez ówczesn¹ krytykê 

bezb³êdnie jako przejawy odk³amania osobowoœci twórcy. (OddŸwiêk w prasie by³ ogromny, wystawa roznieci³a 

dyskusjê wykraczaj¹c¹ poza problematykê sztuk plastycznych).

W istocie bowiem o to odk³amanie najbardziej arsena³owcom chodzi³o. Z tego te¿ powodu "Arsena³" sta³ siê w historii 

najnowszej sztuki polskiej wydarzeniem prze³omowym: oznacza³ koniec socrealizmu. "Arsena³" mia³ te¿ sens 

ponadczasowy: do dziœ pozostaje synonimem d¹¿enia do prawdy.

Pierwsze dziesiêciolecie po wystawie w Arsenale nie by³o zbyt ³askawe dla pamiêci o niej. "Arsena³" spe³ni³ 

swoje zadanie i prêdko o nim zapomniano. Rok 1966 przyniós³ ju¿ jednak wyst¹pienie grupy m³odych malarzy 

z  Krakowa pod nazw¹ "Wprost", wyraŸnie przyznaj¹cych siê do "Arsena³u" jako Ÿród³a inspiracji. (Maciej Bieniasz, 

Zbylut Grzywacz, Leszek Sobocki, Jacek Waltoœ). Od tej pory nie by³o pokolenia m³odych malarzy, w którym choæby 

paru nie przyznawa³o siê do fascynacji arsena³owym przes³aniem.

Gorzowska kolekcja muzealna “Kr¹g Arsena³u '55” powstawa³a stopniowo od roku 1978. Przy jej tworzeniu 

stawialiœmy sobie od pocz¹tku dwa cele. Po pierwsze - ukazaæ twórczoœæ najwybitniejszych arsena³owców w latach 

piêædziesi¹tych, szczególnie oko³o roku 1955. Rekonstrukcja, nawet czêœciowa, Ogólnopolskiej Wystawy M³odej 

Plastyki, nie mog³a byæ brana pod uwagê z powodu nierealnoœci takiego przedsiêwziêcia. Uda³o nam siê zgromadziæ 

tylko dwadzieœcia trzy oryginalne prace z wystawy w Arsenale, z czego trzy to depozyty Muzeum Ziemi Lubuskiej 

z Zielonej Góry. Jeœli jednak spojrzymy na sprawê nieco szerzej, stwierdzimy, ¿e czêœæ naszych zbiorów poœwiêcona 

latom piêædziesi¹tym, licz¹ca obecnie sto kilkadziesi¹t pozycji, dobrze obrazuje ówczesny stan œwiadomoœci 

artystycznej interesuj¹cych nas artystów. Ze wzglêdów finansowych i lokalowych musieliœmy  zrezygnowaæ  z  dzia³u 

rzeŸby,  ale  trzeba  podkreœliæ,  ¿e  w  Arsenale  decyduj¹c¹  rolê  odegra³o  malarstwo.

Drugi cel - to udokumentowaæ rozwój wybranych artystów w póŸniejszych latach, w miarê mo¿noœci 

w najd³u¿szym okresie. Cel drugi by³ równie wa¿ny jak pierwszy, gdy¿ dopiero dziêki jego realizacji mo¿na by³o ukazaæ 

“Kr¹g Arsena³u '55” jako zjawisko ¿ywe, zmieniaj¹ce siê. Ma ono swoj¹ w³asn¹ historiê, wpisuj¹c¹ siê w dzieje polskiej 

sztuki dwudziestego wieku. Ma te¿ odrêbny charakter, który nie polega na stylu, lecz na wiernoœci pewnej postawie 

etycznej, przyjêtej w po³owie lat piêædziesi¹tych.

x

W roku 1978 zaczynaliœmy od zera. Obecnie zbiór “Kr¹g Arsena³u '55” liczy ponad piêæset pozycji. Niniejsze 

wydawnictwo mo¿e stanowiæ zaledwie bardzo skrótow¹ wizytówkê tego zbioru. Ka¿dy z obecnych w tej ksi¹¿ce 

artystów reprezentowany jest w gorzowskiej kolekcji przynajmniej kilkoma, czêœciej kilkunastoma pracami, 

a w niektórych przypadkach liczba ta wynosi kilkadziesi¹t. Liczba obrazów, rysunków i grafik sk³adaj¹cych siê na sta³¹ 

ekspozycjê “Kr¹g  Arsena³u '55”, czynn¹ w gorzowskim Muzeum Warty - Spichlerz od stycznia 1989 roku, waha siê od 

180 do 190. Pozwala to nam wprowadziæ widza  w klimat twórczoœci ka¿dego  z  “naszych”  autorów.
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i zganieni, bo ich pojêcia o sztuce socjalistycznej jaskrawo  kontrastowa³y  z  doktryn¹  realizmu  socjalistycznego.
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otwarty atak na doktrynê socrealizmu. "Smak destylowanej wody" posiadaj¹ œrodki wyrazu, jakimi operuj¹ artyœci tej 
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Grabskiej "Przed wystaw¹ m³odej plastyki". Bogato ilustrowany czarno-bia³ymi, ale dobrymi reprodukcjami, artyku³ 

Grabskiej ujawnia zawartoœæ pracowni m³odych malarzy, Okazuje siê, ¿e artyœci, których Grabska odwiedzi³a (jej 

rówieœnicy) maluj¹ "po swojemu", nie przejmuj¹c siê ¿adnymi doktrynami ani wytycznymi. Wiele obrazów 

reprodukowanych przy artykule Grabskiej znalaz³o siê póŸniej na Ogólnopolskiej Wystawie M³odej Plastyki, bo tak¹ 

ostatecznie nazwê przybra³a "wystawa festiwalowa", otwarta 21 lipca 1955 roku w historycznym budynku 

warszawskiego Arsena³u.

x

Wystawa w Arsenale zaskakiwa³a wielkoœci¹, rozmachem i starannoœci¹ oprawy wystawienniczej. Pokazano 

486 prac 244 artystów, zgrupowanych w trzech dzia³ach: malarstwa, rzeŸby i grafiki (w tym rysunku). Reprezentowane 

by³y wszystkie wa¿niejsze oœrodki artystyczne kraju, zarówno du¿e, jak ma³e. Wystawa odbywa³a siê pod has³em 

"Przeciw wojnie, przeciw faszyzmowi". Has³o to by³o z jednej strony uk³onem w stronê wci¹¿ jeszcze obowi¹zuj¹cego 

stylu imprez kulturalnych, z drugiej strony jednak nie mo¿na by³o nie zauwa¿yæ, ¿e takie obrazy, jak "Napiêtnowani" 

Marka Oberländera, "Getto" Izaaka Celnikiera, "Po¿oga" Waldemara Cwenarskiego lub "An Lungenentzündung 

gestorben" Bart³omieja Kurki, to nie ¿adne "uk³ony", ¿e s¹ w nich zawarte bolesne œlady w³asnych prze¿yæ wojennych. 

Ich forma korespondowa³a z tradycj¹ ekspresjonizmu europejskiego, z malarstwem Picassa lub wspó³czesnych 

malarzy meksykañskich. Nie mia³a nic wspólnego z obrazami propaguj¹cymi jeszcze niedawno "walkê o pokój".

Dotykamy tu, byæ mo¿e, najwa¿niejszego problemu "Arsena³u", problemu rodz¹cego jeszcze do dziœ 

nieporozumienia wokó³ tej wystawy. "Arsena³owcy" chcieli pokonaæ socrealizm jego w³asn¹ broni¹. W ich obrazach 

dŸwiêcza³a ich w³asna, "niemi³a" ale prawdziwa, nuta humanizmu. Socrealiœci odmieniali s³owo "humanizm" na 

wszelkie mo¿liwe sposoby, ale pokazywali nie ludzi, lecz kuk³y. Arsena³owcy próbowali pokazaæ prawdê o cz³owieku. 

Pokazywali j¹ zreszt¹ nie tylko bezpoœrednio - przez wizerunki ludzi, ale tak¿e przez martwe natury i pejza¿e 

zawieraj¹ce œlad ludzkiej obecnoœci. Nie by³o to malarstwo polityczne, nie s³awi³o te¿ budownictwa socjalistycznego. 

Choæ wówczas s³owo "egzystencjalista" mog³o byæ w prasie u¿yte jako obraŸliwy epitet, dzisiaj egzystencjalizm wydaje 

siê najw³aœciwszym punktem odniesienia dla malarstwa arsena³owców. Wreszcie - liczy³a siê poetyka i sam sposób 

malowania. Poetyka odœwie¿aj¹ca, sposób malowania ¿ywy i szczery  - odczytywane by³y przez ówczesn¹ krytykê 

bezb³êdnie jako przejawy odk³amania osobowoœci twórcy. (OddŸwiêk w prasie by³ ogromny, wystawa roznieci³a 

dyskusjê wykraczaj¹c¹ poza problematykê sztuk plastycznych).

W istocie bowiem o to odk³amanie najbardziej arsena³owcom chodzi³o. Z tego te¿ powodu "Arsena³" sta³ siê w historii 

najnowszej sztuki polskiej wydarzeniem prze³omowym: oznacza³ koniec socrealizmu. "Arsena³" mia³ te¿ sens 

ponadczasowy: do dziœ pozostaje synonimem d¹¿enia do prawdy.

Pierwsze dziesiêciolecie po wystawie w Arsenale nie by³o zbyt ³askawe dla pamiêci o niej. "Arsena³" spe³ni³ 

swoje zadanie i prêdko o nim zapomniano. Rok 1966 przyniós³ ju¿ jednak wyst¹pienie grupy m³odych malarzy 

z  Krakowa pod nazw¹ "Wprost", wyraŸnie przyznaj¹cych siê do "Arsena³u" jako Ÿród³a inspiracji. (Maciej Bieniasz, 

Zbylut Grzywacz, Leszek Sobocki, Jacek Waltoœ). Od tej pory nie by³o pokolenia m³odych malarzy, w którym choæby 

paru nie przyznawa³o siê do fascynacji arsena³owym przes³aniem.

Gorzowska kolekcja muzealna “Kr¹g Arsena³u '55” powstawa³a stopniowo od roku 1978. Przy jej tworzeniu 

stawialiœmy sobie od pocz¹tku dwa cele. Po pierwsze - ukazaæ twórczoœæ najwybitniejszych arsena³owców w latach 

piêædziesi¹tych, szczególnie oko³o roku 1955. Rekonstrukcja, nawet czêœciowa, Ogólnopolskiej Wystawy M³odej 

Plastyki, nie mog³a byæ brana pod uwagê z powodu nierealnoœci takiego przedsiêwziêcia. Uda³o nam siê zgromadziæ 

tylko dwadzieœcia trzy oryginalne prace z wystawy w Arsenale, z czego trzy to depozyty Muzeum Ziemi Lubuskiej 

z Zielonej Góry. Jeœli jednak spojrzymy na sprawê nieco szerzej, stwierdzimy, ¿e czêœæ naszych zbiorów poœwiêcona 

latom piêædziesi¹tym, licz¹ca obecnie sto kilkadziesi¹t pozycji, dobrze obrazuje ówczesny stan œwiadomoœci 

artystycznej interesuj¹cych nas artystów. Ze wzglêdów finansowych i lokalowych musieliœmy  zrezygnowaæ  z  dzia³u 

rzeŸby,  ale  trzeba  podkreœliæ,  ¿e  w  Arsenale  decyduj¹c¹  rolê  odegra³o  malarstwo.

Drugi cel - to udokumentowaæ rozwój wybranych artystów w póŸniejszych latach, w miarê mo¿noœci 

w najd³u¿szym okresie. Cel drugi by³ równie wa¿ny jak pierwszy, gdy¿ dopiero dziêki jego realizacji mo¿na by³o ukazaæ 

“Kr¹g Arsena³u '55” jako zjawisko ¿ywe, zmieniaj¹ce siê. Ma ono swoj¹ w³asn¹ historiê, wpisuj¹c¹ siê w dzieje polskiej 

sztuki dwudziestego wieku. Ma te¿ odrêbny charakter, który nie polega na stylu, lecz na wiernoœci pewnej postawie 

etycznej, przyjêtej w po³owie lat piêædziesi¹tych.

x

W roku 1978 zaczynaliœmy od zera. Obecnie zbiór “Kr¹g Arsena³u '55” liczy ponad piêæset pozycji. Niniejsze 

wydawnictwo mo¿e stanowiæ zaledwie bardzo skrótow¹ wizytówkê tego zbioru. Ka¿dy z obecnych w tej ksi¹¿ce 

artystów reprezentowany jest w gorzowskiej kolekcji przynajmniej kilkoma, czêœciej kilkunastoma pracami, 

a w niektórych przypadkach liczba ta wynosi kilkadziesi¹t. Liczba obrazów, rysunków i grafik sk³adaj¹cych siê na sta³¹ 

ekspozycjê “Kr¹g  Arsena³u '55”, czynn¹ w gorzowskim Muzeum Warty - Spichlerz od stycznia 1989 roku, waha siê od 

180 do 190. Pozwala to nam wprowadziæ widza  w klimat twórczoœci ka¿dego  z  “naszych”  autorów.



1. Marek Oberländer, Cebule, 1955, olej 80 x 100 (A)

2. Marek Oberländer, Portret filozofa z ma³ego ¿ydowskiego miasteczka, 1957, olej 80 x 65

W latach 1939-46 by³ przymusowo wcielonym ¿o³nierzem Armii Czerwonej. Po zakoñczeniu wojny podj¹³ naukê 

w warszawskim Liceum Sztuk Plastycznych.  Kontynuowa³ j¹ w tamtejszej Akademii. 

Pierwszym wa¿nym wyst¹pieniem artystycznym Oberländera by³ udzia³ w wystawie „arsena³owej”. Pokaza³ tam obrazy 

Napiêtnowani i Cebule (1955). Stylistykê tych dzie³ okreœlano jako „realizm ekspresyjny”. Charakteryzowa³ je nieomal 

brutalny ascetyzm œrodków. Œwiadomy, ostentacyjny, „barbarzyñski” antyestetyzm, zdeterminowany wyborem 

motywu, wymierzony jednoczeœnie w poetykê koloryzmu, podnosi³ si³ê wyrazu kompozycji. Prace te znalaz³y siê na 

liœcie dzie³ do dzisiaj identyfikowanych przez krytykê zarówno z postaw¹, jak z estetyk¹ „arsena³ow¹”. Przez jury 

wystawy zosta³y jednak pominiête. Oberländer otrzyma³ za nie natomiast nagrodê specjaln¹ redakcji tygodnika 

„Po prostu”. 

W roku 1956 malarz za³o¿y³ Salon Wystawowy „Po prostu”, którym kierowa³ do koñca jego istnienia (1961  po 

roku 1957 pod patronatem „Nowej Kultury” i nastêpnie „Wspó³czesnoœci”). W 1959 roku mia³ tam pierwsz¹ wystawê 

indywidualn¹. 

Równolegle wykonywa³ wiele prac (malarskich i rysunkowych), w których stopniowo odstêpowa³ od pierwotnej 

brutalnoœci. By³y to g³ównie portrety, w których k³ad³ akcent na psychikê modela. Z czasem coraz bardziej deformowa³ 

postaæ ludzk¹, czyni¹c z niej  wyrazisty znak plastyczny indywidualnego prze¿ycia. D¹¿y³ do maksymalnej syntezy 

formy. Inspirowa³ go œwiat przyrody: odrealnione, czasem stylizowane, wyd³u¿one kszta³ty owadów pos³u¿y³y mu za 

wzór szybko, syntetycznie kreœlonej, uproszczonej, skondensowanej, zazwyczaj wertykalnie zakomponowanej, figury 

kobiecej (Sylwetki, 1961-63). Wibruj¹ca, niespokojna materia tych kompozycji (pajêcza pl¹tanina cienkich linii, 

swobodne rozpryski i nacieki przeœwituj¹cej farby) wzmacnia³a ich niepokoj¹cy, egzystencjalny nastrój. 

W roku 1963 malarz wyjecha³ do Francji. RozluŸni³y siê jego kontakty z Polsk¹. Kilkakrotnie wystawia³ prace za 

granic¹ (Sztokholm, 1963, 1965; Pary¿, 1964; St-Paul de Vence, 1965; Berlin, 1967; Amsterdam, 1970; Antibes, 1973). 

Po przebyciu powa¿nej choroby zmieni³ charakter twórczoœci (z tego czasu pochodzi gwasz Zawa³ serca, 1964). 

Tworzy³ g³ównie prace niemal abstrakcyjne: wype³nione rozp³ywaj¹cymi siê kszta³tami, przecinane gwa³townymi 

refleksami œwiat³a, przenikaj¹cego rozwarstwion¹ fakturê. Wkrótce zniknê³y z nich w ogóle aluzje do figury ludzkiej. 

Ostatecznie Oberländer niemal wy³¹cznie skupi³ siê na impresjach pejza¿owych (Lato, 1964; Noc, 1967), które stara³ siê 

utrzymaæ w bardziej optymistycznej aurze. 
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IZAAK CELNIKIER (1923 Warszawa)

3. Izaak Celnikier, Getto, 1949,   tempera 203  x 237

4. Izaak Celnikier, Polowanie na cz³owieka, 1970, akwaforta z akwatint¹ 39,5 x 49

W latach 1934-38 by³ wychowankiem Domu Dziecka prowadzonego przez Janusza  Korczaka. Podczas wojny, 

od roku 1941 do 1943, przebywa³ w getcie bia³ostockim, gdzie zginê³a znaczna czêœæ jego rodziny. Nastêpnie by³ 

wiêŸniem obozów w Stutthofie, Oœwiêcimiu, Sachsenhausen i Flossenburgu. Ocalony, w roku 1946 podj¹³ studia 

w Wy¿szej Szkole Artystyczno-Przemys³owej w Pradze (pod kierunkiem Emila Filli). Po ich ukoñczeniu w 1952 roku 

przyjecha³ do Warszawy. 

Aktywnie uczestniczy³ w przygotowaniach do wystawy „arsena³owej”. Sam pokaza³ na niej ekspresyjny obraz 

Getto (nagrodzony), odwo³uj¹cy siê do ikonografii chrzeœcijañskiej (wykorzysta³ temat Zdjêcia z Krzy¿a). Kompozycja 

ta, ostentacyjnie pozornie niedbale malowana, kontrastowa³a zarówno z estetyk¹ koloryzmu, jak sztuk¹ socrealizmu. 

St¹d, wraz z obrazem Napiêtnowani Marka Oberländera, zosta³a przez krytykê uznana za przyk³ad malarstwa 

„barbarzyñskiego”. 

Temat martyrologii ¯ydów artysta podejmowa³ jeszcze wielokrotnie. Powraca³ tak¿e do scen biblijnych, 

przedstawia³ pejza¿ Izraela, malowa³ portrety kobiece. Jego sztukê cechowa³a pocz¹tkowo sk³onnoœæ do drastycznej 

deformacji, dziêki której kompozycje oddzia³ywa³y w sposób bezpoœredni, emocjonalny. Z czasem aspekt ten uleg³ 

wyciszeniu. 

W roku 1957 Celnikier wyjecha³ do Francji, gdzie dotychczas mieszka. Kilkakrotnie pokazywa³ tam swoje prace 

(wystawa retrospektywna odby³a siê w roku 1991 w Musée des Augustines w Tuluzie). Urz¹dza³ te¿ wystawy 

indywidualne w Izraelu, Norwegii, Danii, Szwajcarii, Holandii i Czechach. Od chwili wyjazdu z Polski prawie nie 

uczestniczy w tutejszym ¿yciu artystycznym. Jego prace malarskie i graficzne przypomniano tylko w ramach wystaw 

obejmuj¹cych sztukê okresu „odwil¿y” (Kr¹g „Arsena³u 1955”  w roku 1992 w warszawskiej Zachêcie; Odwil¿ w roku 

1996 w poznañskim Muzeum Narodowym). Akwaforty wykorzystano tak¿e jako ilustracje albumu Warszawskie getto, 

wydanego w Polsce w roku 1988; póŸniej (1993) pokazano je w Zachêcie  na wystawie grafik Celnikiera zorganizowanej 

w 50. rocznicê powstania w getcie warszawskim. Wielk¹ wystawê retrospektywn¹ prac Izaaka Celnikiera 

zorganizowa³o dopiero  w roku 2005 Muzeum Narodowe w Krakowie.

M. K.-£.
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zorganizowa³o dopiero  w roku 2005 Muzeum Narodowe w Krakowie.

M. K.-£.

3.

4.



ANDRZEJ WRÓBLEWSKI 

(1927 Wilno 1957 zmar³ podczas wycieczki w Tatry)

5. Andrzej Wróblewski, G³owa mê¿czyzny na czerwonym tle, 1957, olej 66 x 59

6. Andrzej Wróblewski, Krajobraz tatrzañski, 1957, tusz 16 x 22

W latach 1945-52 studiowa³ na Wydziale Malarstwa i RzeŸby krakowskiej ASP (1945-52) pod kierunkiem 

Zygmunta Radnickiego, Zbigniewa Pronaszki, Hanny Rudzkiej-Cybisowej Jerzego Fedkowicza, a w okresie 1945-48 

tak¿e historiê sztuki na  UJ. Pisywa³ równie¿ teksty teoretyczne i krytyczne, publikowa³ je w „G³osie Plastyków”, 

„Przegl¹dzie Artystycznym”, „¯yciu Literackim”. 

Pierwsze prace artysty utrzymane by³y w duchu kapistowskim, choæ jeszcze w latach studiów buntowa³ siê 

przeciwko dominacji koloryzmu w kszta³ceniu akademickim. Na  Wystawie Sztuki Nowoczesnej (Kraków 1948), gdzie 

zadebiutowa³ jako malarz, pokaza³ tak¿e oryginalne formy przestrzenne. W tym samym roku zainicjowa³ powstanie 

w krakowskiej Akademii, przy Zwi¹zku Akademickiej M³odzie¿y Polskiej, Grupy Samokszta³ceniowej, do której 

przyst¹pili m.in. Przemys³aw  Brykalski, Andrzej Strumi³³o, Andrzej Wajda, Konrad Na³êcki. By³a ona manifestacj¹  

buntu przeciw estetyce koloryzmu oraz wyrazem potrzeby tworzenia sztuki spo³ecznie zaanga¿owanej, w której 

„elementy estetyczne i ideologiczne splata³yby siê nierozerwalnie”. 

Wróblewski stworzy³ w³asny jêzyk form, który, choæ zakotwiczony jest w rzeczywistoœci, ukazuje d¹¿noœæ 

artysty do wzmo¿onej ekspresji, osi¹ganej g³ównie przez operowanie p³ask¹, syntetyczn¹ plam¹ intensywnego koloru 

pe³ni¹cego funkcjê metaforyczn¹. Szczególnym przyk³adem tego rodzaju kompozycji jest rozpoczêta w koñcu lat 40. 

seria Rozstrzelania, na któr¹ sk³adaj¹ siê przedstawienia brutalnie zdeformowanych, pokawa³kowanych postaci 

ludzkich, utrzymane w zimnej, b³êkitno-zielonej, trupiej tonacji. Równolegle powsta³y inne obrazy, w których autor 

zastosowa³ symbolikê b³êkitu oznaczaj¹cego niematerialnoœæ (Syn i zabita matka, Matka z zabitym synem, Zabity m¹¿).

W po³owie lat 50. powsta³o szereg (niekiedy pogodnych) kompozycji figuratywnych, zwi¹zanych z motywem 

rodziny; nawi¹zywa³y one do osobistych doœwiadczeñ malarza.  Czêœciej jednak Wróblewski obrazowa³ trud  (Kolejka 

trwa, 1956) i tragizm (Garbuska, Pranie, Ukrzes³owiona II, wszystkie z 1957) ludzkiej egzystencji.  Niekiedy 

deformowa³, jakby kaleczy³ postacie, nadaj¹c im groteskowe kszta³ty (Ukrzes³owiona, seria Nagrobki, 1957).  

Ukoronowaniem jego dorobku (obok serii Rozstrzelañ) sta³y siê oszczêdne, precyzyjnie skonstruowane kompozycje z 

postaci¹ szofera odwróconego ty³em do widza, zapatrzonego w bezkresn¹ dal (1949, 1957). Operuj¹c zwiêz³¹ form¹ i 

zdecydowan¹ kolorystyk¹ Wróblewski  osi¹gn¹³ w nich niezwyk³e napiêcie emocjonalne. 

W latach poprzedzaj¹cych swoj¹ tragiczn¹ œmieræ siêgn¹³ raz jeszcze do problematyki zwi¹zanej z wojn¹ i kresem 

ludzkiego ¿ycia. Stworzy³ wtedy metaforyczne prace, w których pos³u¿y³ siê ledwie sylwetowym zarysem 

odindywidualizowanej ludzkiej postaci, sprowadzonej do  monochromatycznej  (niemal bia³ej) plamy, prawie 

wch³oniêtej przez t³o (Cieñ Hiroszimy, 1957).  
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Wywieziony na roboty przymusowe do Niemiec w roku 1944, przebywa po wyzwoleniu we Francji do roku 1947. 

S¹ to pocz¹tki jego edukacji artystycznej. Po powrocie do kraju podejmuje studia w warszawskiej Akademii Sztuk 

Piêknych u Aleksandra Rafa³owskiego (1947 - 1953). W latach 1954 - 1957 by³ redaktorem dzia³u plastyki, publicyst¹ 

oraz ilustratorem tygodnika „Po prostu”, organu m³odzie¿y studenckiej w okresie „odwil¿y”. Jako publicysta spe³ni³ 

wa¿n¹ rolê w okresie przygotowañ do wystawy w Arsenale i podczas dyskusji o wystawie. Artyku³y o „Arsenale” 

publikowa³ w „Po prostu” i „Przegl¹dzie Kulturalnym”. W wystawie uczestniczy³ tylko jednym, ale ogromnie wyrazistym 

rysunkiem (Pragnienie, 1955), który do dzisiaj przypomina jak siln¹ inspiracj¹ dla m³odych polskich malarzy by³a 

wówczas sztuka meksykañska. Ilustrator debiutu ksi¹¿kowego Marka H³aski „Pierwszy krok w chmurach”, 1956. (Utwór 

tytu³owy dedykowany Jerzemu Æwiertni).

W wyniku prze¿ytej przemiany œwiatopogl¹dowej podejmuje studia nad sanskrytem na Uniwersytecie 

Warszawskim, u prof. Ghoshala (1959 - 1961). Po roku 1960 nawi¹zuje czêsto w swym malarstwie do religijnych w¹tków 

tematycznych, szczególnie indyjskich, ale tak¿e chrzeœcijañskich. Zdradza upodobanie do form monumentalnych 

i ekspresyjnych, w których mo¿na dostrzec fascynacjê malarstwem El Greco, ale raczej w rysunku ni¿ w kolorze, gdy¿ 

ten bywa u Æwiertni szlachetnie wyciszony.  Æwiertnia d³ugi czas stroni³ od wystaw, choæ w paru bra³ udzia³:  w ci¹gu lat 

70. oraz w roku 1982 (w niezale¿nym ruchu wystawowym). Pierwsz¹ wystawê indywidualn¹ mia³ dopiero w roku 1986, 

w Galerii Stowarzyszenia Historyków Sztuki w Warszawie. Nastêpnie wystawia³ wraz z córk¹ Ew¹ Æwiertni¹, tak¿e 

malark¹, w warszawskiej Zachêcie, w roku 1991. Po przedwczesnej œmierci córki w roku 1994, Muzeum Okrêgowe 

w Sandomierzu urz¹dzi³o wystawê twórczoœci obojga (1995). Po tej dacie Æwiertnia wycofa³ siê z ¿ycia artystycznego.

J.A.Z.

JERZY ÆWIERTNIA (1928 Kielce)

7.  Jerzy Æwiertnia, Pragnienie, 1955, tusz 40 x 29 (A)
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Studia artystyczne rozpocz¹³ w roku 1946 w krakowskiej ASP pod kierunkiem Zygmunta Radnickiego, 

a nastêpnie w latach 1946-51 kontynuowa³ je w Warszawie pod okiem Aleksandra Rafa³owskiego, którego malarstwo 

bardzo ceni³. W warszawskiej Akademii krótko, dopiero w latach 1980-85, prowadzi³ zajêcia, przerywane czêstymi 

pobytami w szpitalu. Do podjêcia pracy pedagogicznej nak³onili go przyjaciele, dla których by³ autorytetem moralnym 

i artystycznym. W ostatnich latach ¿ycia otoczony by³ niemal kultem. ¯y³ poza salonami wystawienniczymi; 

w samotnoœci dawa³ wyraz nieustaj¹cej wierze w si³ê malarstwa. Wybra³ emigracjê wewnêtrzn¹, kiedy na samym 

pocz¹tku lat 60. uœwiadomi³ sobie, ¿e zmiany popaŸdziernikowe s¹ nietrwa³e i w gruncie rzeczy pozorne. Tylko 

dwukrotnie pokazywa³ swoje prace indywidualnie w warszawskim Domu Artysty Plastyka -  w 1966 i 1975 roku. 

Uaktywni³ siê w latach 80.,  w okresie stanu wojennego; zaanga¿owa³ siê wówczas w ruch wystawienniczy zwi¹zany z 

kultur¹ niezale¿n¹. Jego postawê uhonorowano w roku 1982  Nagrod¹ Solidarnoœci.

Malarz uwa¿any jest za jednego z najwierniejszych, obok Marka Oberländera, Jacka Sempoliñskiego i Jacka 

Sienickiego, kontynuatorów moralnego przes³ania Arsena³u, zgodnie z którym sztuka powinna byæ bezkompromisowa. 

Przez niemal ca³y okres twórczoœci interesowa³a go tematyka pracy i cierpienia. Przedstawia³ g³ównie cia³o, niszczej¹ce 

pod naporem trudu (Praca, 1958-60; cykl Asfalciarze, rozpoczêty w roku 1955, kontynuowany do koñca lat 70.), bólu  

fizycznego i psychicznego (cykle: Postaæ milcz¹ca, 1979-83; Zbity, 1979-86).  Notowa³ w 1982 roku podczas pobytu 

w szpitalu: „(...) malowa³em podobieñstwo do umêczonego Chrystusa w zdjêciu z masakry robotniczej w Gdañsku 

w 1970 r. Ale pocz¹tek by³ we mnie”.

Drogê przemian zachodz¹cych w sztuce Dziêdziory wyznacza odchodzenie od czytelnej figuracji z lat 50.

 w kierunku deformacji z póŸniejszych dziesiêcioleci, akcentowania faktury obrazu i rozbijania formy na szereg drobin 

pulsuj¹cej farby. Te dzia³ania prowadzi³y do powstawania kompozycji wyrafinowanych estetycznie, co by³o sprzeczne 

z zasadami „arsena³owców” oraz intencjami autora, który nieustannie walczy³ z naturaln¹ wra¿liwoœci¹ kolorystyczn¹ 

i wrodzon¹, coraz bardziej ugruntowywan¹ i rozwijan¹, zdolnoœci¹ tworzenia obrazów piêknych, urzekaj¹cych wibracj¹ 

wysmakowanych barw (Zbity, 1985-86). Niektóre p³ótna Dziêdziora malowa³ przez d³ugie lata, jakby pragn¹c 

zneutralizowaæ ich kolorystyczny  wdziêk; nierzadko jednak uzyskiwa³ efekt przeciwny: wzmacnia³ ich urodê. Wielu prac 

nie ukoñczy³. W ostatnich dzie³ach malarskich, prawie abstrakcyjnych, zarys ludzkiej postaci, dalekie echo pejza¿u lub 

martwej natury wy³ania siê z trudem z uk³adu barwnych elementów (Martwa natura z no¿em, 1972 -75). Artysta 

pozostawi³ tak¿e szereg bardzo oszczêdnych, ekspresyjnych czarno-bia³ych rysunków.  

M. K.-£.

JAN DZIÊDZIORA (1926 Kraków 1987 Warszawa)

1975 - Nagroda im. Jana Cybisa

8. Jan Dziêdziora, Posi³ek, 1955,  olej  110 x 150 (A)

9. Jan Dziêdziora, Martwa natura z no¿em, 1972 - 75, olej 100 x 150
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Studia odby³ w  latach 1948-54 w warszawskiej ASP, gdzie  podobnie jak Lebenstein  by³ uczniem Artura 

Nachta-Samborskiego (w jego pracowni uzyska³ dyplom), a tak¿e Kazimierza Tomorowicza, Aleksandra 

Rafa³owskiego, Marka W³odarskiego. W  tej¿e  Akademii  by³ potem  pedagogiem  do chwili  przejœcia  na  emeryturê. 

Wystawa w Arsenale by³a jego debiutem. By³ jej wspó³organizatorem, a nastêpnie, obok Jana Dziêdziory, 

Marka Oberländera oraz Jacka Sempoliñskiego, zosta³ uznany za jednego z najbardziej konsekwentnych 

przedstawicieli postawy „arsena³owej”, za której istotê uwa¿ane jest przekonanie o nadrzêdnoœci etyki nad sprawami 

formy artystycznej, podkreœlanie zwi¹zków sztuki i ¿ycia. Podjêtym wówczas problemom oraz nieznacznie 

modyfikowanym  sposobom  ich  malarskiego  traktowania  pozosta³  wierny  przez  nastêpne  dziesiêciolecia.  

Pocz¹tkowo, tu¿ po Arsenale, malowa³, jak mówi³, „œwiat na emeryturze”: „g³uche” œciany zrujnowanych 

kamienic (Œciana, 1956; Dachy, 1959), relikty przesz³oœci, pami¹tki nieludzkiej historii. Celowo je poszarza³, 

„przysypuj¹c” matow¹ farb¹ niczym popio³em. Z czasem zacz¹³ akcentowaæ g³ównie biologiczny aspekt ¿ycia (Miêso 

niebiesko-czerwone, 1976; Szczêka, 1978). Jak napisa³ Jacek A. Zieliñski: „najchêtniej [...] malowa³ [...] «elementy 

scenografii» dramatu ¿ycia: och³apy miêsa, czaszki i szczêki zwierzêce, uschniête drzewa i uschniête kwiaty”. 

Cz³owieka ukazywa³ w lapidarnych skrótach (g³owê, pojedyncz¹ postaæ) jako najczêœciej anonimowego, 

samotnego, bezbronnego, zawieszonego w pró¿ni, w bezczasie i bezprzestrzeni. Inne kompozycje ogranicza³ do kilku 

zwyczajnych przedmiotów, ale nie pozbawia³ przez to silnego wewnêtrznego napiêcia oraz indywidualnego tonu. 

Siêga³ do rozmaitego repertuaru œrodków ekspresji: czasami nasyca³ barwê intensywnoœci¹, a niekiedy 

nadawa³ jej niemal autonomiczn¹ wartoœæ. Po obrazach „brzydkich”, wyj¹tkowo skupionych, niejako rozgrywanych w 

milczeniu, zacz¹³ malowaæ „piêkne”, gdzie barwa bogato i ró¿norodnie dŸwiêczy. Ten w³aœnie aspekt  „opozycja miêdzy 

tendencj¹ do gaszenia koloru a jego rozb³yskami «mimo wszystko»” (Jacek A. Zieliñski)  bardziej ni¿ inne cechuje 

sztukê Sienickiego. Pokazuje zarazem jego wahanie i daje mo¿liwoœæ ambiwalentnego odczytywania jego twórczoœci. 

Z jednej strony  Sienicki by³ bowiem malarzem, który mia³ zaufanie do otaczaj¹cej rzeczywistoœci jako gwaranta 

wiarygodnoœci sztuki (Szczêka czarna, 1979), z drugiej zaœ  wiele jego kompozycji to niemal swobodne uk³ady barw 

(Wnêtrze bia³e, 1985). Balansowanie miêdzy jednym i drugim, podobnie jak nasycanie obrazów rozmaitymi nastrojami, 

by³o jednak naturaln¹ sk³onnoœci¹ artysty i organiczn¹ w³aœciwoœci¹ jego malarstwa. Cecha ta stanowi tym samym o 

zwartoœci jego sztuki, podobnie jak bogactwo œrodków wyrazu, a zw³aszcza wspania³oœæ materii obrazu. 

W latach 80. aktywnie uczestniczy³ w ruchu kultury niezale¿nej.

M. K.-£.
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1975 - Nagroda Krytyki Artystycznej im. C.K.Norwida
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Studiowa³a w  gdañskiej Pañstwowej Wy¿szej Szkole Sztuk Plastycznych i warszawskiej Akademii Sztuk 

Piêknych (1951-54). Oprócz pracy twórczej, zajmowa³a siê prac¹ pedagogiczn¹ (m. in. w Instytucie Historii Sztuki 

Uniwersytetu Warszawskiego) i popularyzatorsk¹. 

Udzia³ w wystawie „arsena³owej” odegra³ znacz¹c¹ rolê w jej biografii artystycznej. Przyznano jej wówczas nagrodê za 

malarstwo i rysunek. 

Skupia³a siê na kilku zadaniach artystycznych, jak martwa natura, kwiaty, portret (Portret dziewczynki, 1955). 

Przede wszystkim jednak fascynowa³ j¹ pejza¿. Jaki? Trudno na to pytanie krótko i jednoznacznie odpowiedzieæ. By³ to 

pejza¿, w którym dominuj¹c¹ rolê odgrywa³y nie wygl¹dy natury (jak ukszta³towanie terenu, faktura i barwa ziemi...), lecz 

œwiat³o  wa¿ne zarówno w przestrzeni realnej, jak w przestrzeni obrazu (mo¿na tu mówiæ o swoistym pejza¿u 

„luministycznym”). Pejza¿ konkretny i uogólniony. Rzeczywisty i abstrakcyjny. „Pejza¿ rodzi siê tutaj zarówno z pamiêci 

prze¿ywanej natury, jak z przypomnienia obecnoœci sztuki  nie tylko malarstwa”  zauwa¿y³ Wies³aw Juszczak. 

„Podmuchy œwiat³a, czêsto nadlatuj¹ce z kierunków przeciwnych, zderzaj¹ siê i rysuj¹ liniê widnokrêgu jak gdyby 

naelektryzowan¹, naprê¿on¹ i dr¿¹c¹ od ciê¿aru mas [...]”  pisa³ dalej ten sam autor. Konkret doznania przeobra¿a siê u 

Jonscher w konkret malarskiego warsztatu  w fizycznoœæ farby, p³ótna, pêdzla. 

Z drugiej strony, malowa³a kompozycje kameralne, w których skromny motyw (czêsto widok zwi¹zany z wod¹  

- ³ódŸ, ryba, brzeg rzeki) by³ tylko punktem wyjœcia do uzyskania intymnego nastroju kompozycji. Nie t³umi³a tej 

atmosfery ani rozleg³oœæ malowanej przestrzeni, ani te¿ ekspresyjna swoboda operowania pigmentem. Z uwagi na 

akcentowanie emocjonalnoœci przekazu obrazy jej autorstwa bli¿sze s¹ romantycznym wizjom, ni¿ jakiejkolwiek innej 

tradycji. Czasem trudno dostrzec w nich granicê miêdzy sfer¹ ziemi i sfer¹ nieba, które przenikaj¹ siê wzajemnie, 

tworz¹c jedn¹ przestrzeñ  na po³y realn¹, na po³y wyimaginowan¹, realizuj¹c¹ siê przede wszystkim w dziele sztuki. 

Chocia¿ Jonscher ogranicza³a paletê, d¹¿y³a do barwnej jednolitoœci kompozycji, wiêkszoœæ jej prac charakteryzuje 

bogactwo kolorów. Efekt ten jest wynikiem ró¿norodnoœci i subtelnoœci tonacji barwnych. Te w³aœnie zalety 

konsekwentnie podkreœla odwa¿ne operowanie œwiat³em. Czasem wprost wybucha ono na p³ótnie nag³ym tajemniczym 

blaskiem, którego Ÿród³o nie daje siê zidentyfikowaæ (Krajobraz ze œwiat³em  II, 1972).  

Znacz¹c¹ rolê manifestu pokoleniowego, bêd¹cego wyrazem egzystencjalnego  niepokoju artystów 

debiutuj¹cych w okresie „odwil¿y”, odegra³y te¿ prace artystki  o podtekstach literackich, zw³aszcza pokazywany 

w Arsenale, i nastêpnie czêsto reprodukowany, Don Kichot (1955). 

M. K.-£.

BARBARA JONSCHER (1926 Bydgoszcz  1986 Warszawa) 
1981 - Nagroda im. Jana Cybisa
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13. Barbara Jonscher, Moje pole w Bia³owie¿y, 1974, olej 120 x 135
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Studia i dyplom  (1956) w warszawskiej ASP pod kierunkiem Jana Soko³owskiego, Eugeniusza Eibischa, 

a tak¿e W³adys³awa Daszewskiego; tam¿e jest pedagogiem a¿ do przejœcia na emeryturê. W latach 50., jak wielu innych 

twórców, wykonywa³ polichromie kamienic na warszawskiej Starówce. Uprawia³ te¿ scenografiê. Od wielu lat zajmuje 

siê pisarstwem o sztuce.

Sempoliñski nale¿y do grona artystów uwiarygodniaj¹cych postawê „arsena³ow¹”, ów wspólny dla nich rys, 

zauwa¿ony ju¿ w momencie debiutu. W perspektywie owej niez³omnej postawy artystycznego œwiadczenia samym 

sob¹, usytuowano go obok Jana Dziêdziory, Marka Oberländera i Jacka Sienickiego. W Arsenale mo¿na by³o obejrzeæ 

jego prost¹, ale „kulturaln¹” martw¹ naturê, w której pobrzmiewa³y kolorystyczne smaki (Martwa natura z zegarem, 

nagrodzona). Zaraz jednak wyruszy³ w artystyczn¹ w³asn¹ drogê i podj¹³ z nimi walkê. 

Sztuka Sempoliñskiego przechodzi³a ró¿norodne przemiany. W latach 60. zarzuci³ czytelne przedstawienie. 

Intrygowa³ go na równi motyw (czêsto bêd¹cy przetworzeniem pejza¿u) jak i sposób malowania. W nastêpnej dekadzie 

skupi³ siê na coraz dalej id¹cych rozwi¹zaniach fakturowo-reliefowych, których wyznacznikiem by³o nacinanie, 

rozcinanie p³ótna (cykle: Twarz, od 1971; Ukrzy¿owanie, od 1975; „Moc przeznaczenia” Verdiego, 1977). 

W latach 80. i 90. doszed³ do skrajnoœci: zniszczy³ nie tylko przedstawienie, wizerunek, ale obraz, bardziej 

pragn¹c dotkn¹æ fizycznoœci ludzkiego cia³a, ni¿ fizycznoœci, cielesnoœci malarstwa. 

U Sempoliñskiego spotykaj¹ siê ze sob¹ w jednej „formie” najwa¿niejsze prawdy-„tematy”. Od wielu lat 

szczególnie nieustêpliwie „bada” Ukrzy¿owanie (najczêœciej „s³u¿y” mu to od kazimierskiej œwiêtej Anny), jakby chcia³ 

„wydrapaæ obrazowi oczy”  pisa³ Dariusz Bugajski. Mo¿e te¿  jakby chcia³ wydrapaæ oczy prawdzie, ¿yciu... Co to jednak 

znaczy, ¿e „tematy” spotykaj¹ siê w „formie”? Ukrzy¿owanie raz jest przedstawione, uwidocznione, odkryte, a kiedy 

indziej ukryte za abstrakcyjn¹ zas³on¹, powsta³¹ ze strugi ciekn¹cej farby. Raz cia³o Chrystusa, ledwo maŸniête, niczym 

malarskie pó³s³owo, staje siê jednak na tyle czytelne, ¿e w oku i wyobraŸni widza odtwarza siê w postaæ; kiedy indziej 

ca³un pigmentu szczelnie je skrywa, tutaj widz nie poradzi sobie bez autorskiej wskazówki zawartej w tytule. A zatem: 

i tu, i tam podobne œrodki. Urywana linia, to¿sama z indywidualnym gestem, i niedopowiedziana plama, równie¿ 

skonkretyzowana, osobista. Sempoliñski nie próbuje zatem „ilustrowaæ” Ukrzy¿owania. Raczej stara siê dociec, czym 

by³o. Sprawdziæ, na ile jemu samemu dany jest dostêp do tego faktu. 

M. K.-£.
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M. K.-£.

JACEK SEMPOLIÑSKI (1927 Warszawa)
1977 - Nagroda im. Jana Cybisa

1986 - Nagroda im. Brata Alberta

14. Jacek Sempoliñski, Martwa natura, 1955, olej 81 x 130

15. Jacek Sempoliñski, Ukrzy¿owanie, 1978, olej 100 x 73
15.

14.



Studiowa³ w  latach 1949-55 w ASP w Warszawie pod kierunkiem Artura Nachta-Samborskiego. Od roku 1958 

w tej samej uczelni prowadzi³ pracowniê malarstwa. Debiutowa³ na  wystawie w Arsenale.  Nieco póŸniej zwi¹za³ siê 

z grup¹ twórców skupionych wokó³ Mariana  Bogusza i  prowadzonej przez niego Galerii Krzywe Ko³o. Wzi¹³ udzia³ 

w  III  Wystawie Sztuki Nowoczesnej (Warszawa 1959). 

Jego kompozycje z tego czasu inspirowane s¹ œwiatem natury, odwo³uj¹ siê jednak do œwiata w³asnej fantazji 

(serie: Ptaki, 1957-58; Znaki, 1959). Przez wiele dalszych lat Ziemski uprawia³ malarstwo w typie sztuki informel, co 

uczyni³o zeñ jednego z najbardziej konsekwentnych reprezentantów tego kierunku. Decyduj¹c¹ rolê w jego obrazach 

odgrywa³a barwa, któr¹ operowa³ z du¿¹ swobod¹. Odwa¿nie zderza³ plamy o ró¿nej strukturze, wykorzystuj¹c g³ównie 

ich  mo¿liwoœci ekspresyjne. Z upodobaniem zestawia³ partie malowane g³adko z liszajowatymi naroœlami grubo 

k³adzionej farby, które niczym pajêczyna zasnuwa³y  przestrzeñ obrazu. Chocia¿ nazywa³ swoje kompozycje pejza¿ami 

(seria rozpoczêta w latach 60.),  nie odnosi³ ich do konkretnej fizycznej rzeczywistoœci. By³y raczej przyk³adem 

rejestracji krajobrazów wewnêtrznych, odbiciem indywidualnych emocji, czasem niepokojów. 

W latach 60. Ziemski zacz¹³ te¿ tworzyæ prace ujawniaj¹ce fascynacjê kaligraficzn¹ sztuk¹ Dalekiego 

Wschodu. Nawi¹za³ do nich w malowanych akrylami dramatycznych kompozycjach powsta³ych w latach 90. 

Od wczeœniejszych ró¿ni¹ je bardziej wyraziste œlady gwa³towniejszych gestów, a tak¿e prowokuj¹co  rozszerzona 

paleta  jaskrawych, œwietlistych  barw (wszystkie nosz¹ ten sam tytu³: Pejza¿). 

M. K.-£.

RAJMUND ZIEMSKI (1930 Radom)
1979 - Nagroda im. Jana Cybisa

16. Rajmund Ziemski, Pejza¿ 53/60. 1960, olej 100 x 60
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Studiowa³ malarstwo w Akademii Sztuk Piêknych w Krakowie i Warszawie w latach 1948 - 1955. (Dyplom 

uzyska³ w 1954 w Gdañsku, gdzie czasowo mieszka³). W 1955 uczestniczy³ w wystawie w warszawskim Arsenale. Choæ 

pokaza³ na niej jeden niewielki Krajobraz, udzia³ w tej wa¿nej manifestacji artystycznej okaza³ siê znacz¹cy i okreœli³ jego 

pozycjê w sztuce wspó³czesnej. Dzieli³ z innymi "arsena³owcami" niechêæ i sceptycyzm wobec artystycznych nowinek, 

którym przeciwstawia³ wiernoœæ w³asnej drodze. Uk³ada³ swoje prace w cykle. Po wczesnych pejza¿ach 

i autoportretach, w 1957 zacz¹³ cykl Wojsko rzymskie, odznaczaj¹cy siê rytmicznymi romboidalnymi podzia³ami p³askiej 

powierzchni; w romby wpisane by³y ideogramy twarzy, przywo³uj¹ce na myœl gotyckie witra¿e. Cykl ten znajduje 

rozwiniêcie w figuratywnych pracach z serii Karnawa³ z 1970 i abstrakcyjnych Witra¿ach z lat 1973 - 1974. W obu rytm 

podzia³ów ustêpuje dynamicznej gmatwaninie form, zdefiniowanych mocnymi konturami. PóŸniejsze cykle: Oceany 

(oko³o 1976), Impresje (realizowane równie¿ w technice gobelinu) i Widoki z okna (oba z 1978) odchodz¹ ca³kowicie od 

sugestii przedmiotowych.

Osobny w¹tek stanowi malarstwo o tematyce religijnej, obecnej w twórczoœci artysty od pocz¹tku. Najczêœciej 

podejmowanym przezeñ motywem religijnym by³o Ukrzy¿owanie, malowane w wielu wariantach od 1975. Zachowuj¹c 

kanon przedstawiania tej sceny, artysta uzyska³ poziom emocjonalnego nasycenia i ekspresji, jaki rzadko spotyka siê 

we wspó³czesnym malarstwie religijnym.

M.S.

TADEUSZ DUDZIÑSKI (1928 Krzyszkowice - 1979 Warszawa)

17. Tadeusz Dudziñski, Witra¿, 1973, olej 65 x 76
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 Studiowa³a w warszawskiej ASP w latach 1945-50; dyplom uzyska³a w roku 1955 w pracowni Jana Cybisa. 

Zajmowa³a siê malarstwem, a tak¿e ilustracj¹.  Debiutowa³a udzia³em w Ogólnopolskiej Wystawie M³odej Plastyki 

w  warszawskim  Arsenale.

Pragnê³a, aby malarstwo odzwierciedla³o bezpoœredni¹ relacjê miêdzy cz³owiekiem a rzeczywistoœci¹. Chcia³a 

tê rzeczywistoœæ pokazywaæ bez upiêkszeñ, efektów, kokieterii, a zarazem bez ogl¹dania siê na nowinki artystyczne. 

Obca jej by³a potrzeba ³atwego sukcesu. Szukaj¹c indywidualnych œrodków wyrazu, pragnê³a po³¹czyæ wyniesion¹ 

z pracowni Cybisa wra¿liwoœæ na kolor z w³asnym ostrym postrzeganiem ludzkiej egzystencji i temperamentem 

ekspresjonistki (Martwa natura z patelni¹, 1956). 

Jej obrazy, choæ malowane brutalnie, czasem charakteryzuj¹ce siê przesadnie bujn¹ faktur¹, zdradza³y kulturê 

malarsk¹, a przede wszystkim zapowiada³y twórczoœæ autentycznie oryginaln¹ (Martwa natura z miêsem, 1956; Pejza¿ 

z okna, 1957). Przedwczesna œmieræ artystki nie pozwoli³a jednak dojrzeæ jej talentowi. 

M. K.-£.

MAGDALENA RUDOWSKA (1923 Pó³wiesek w Bygdoskiem  - 1958 Warszawa)

18. Magdalena Rudowska, Martwa natura z kur¹, 1952-53, olej 55 x 46
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Studiowa³a w ASP w Warszawie w latach 1946-56. W Arsenale otrzyma³a nagrodê za kompozycjê Warszawskie 

go³êbie. W wiêkszoœci pokazanych przez ni¹ prac, jak chocia¿by w obrazie Kamienny œwiat, inspirowanym proz¹ 

Tadeusza Borowskiego, dominowa³a tendencja do wyeksponowania przes³ania, a nie estetycznego efektu 

przedstawienia. Wyraziste, swobodnie wykonane kompozycje utrzymane by³y w surowej, szarawej palecie barwnej. 

Nieco póŸniej Mellerowicz-Gella skupi³a siê na analizie zagadnienia przestrzeni w obrazie.  Zarówno figurê 

ludzk¹, jak ukazywany przedmiot sp³aszcza³a, rozbija³a na czêœci i traktowa³a na równi z formami geometrycznymi. 

Z przenikaj¹cych siê elementów powstawa³y dynamiczne struktury (Studium na temat przestrzeni, 1959). Równolegle 

malowa³a martwe natury, a oko³o roku 1965 zainteresowa³a siê pejza¿em. Traktowa³a ten motyw dwojako, czasami 

niemal realistycznie, innym razem jako punkt wyjœcia do bez ma³a abstrakcyjnych studiów przestrzeni.  

Anga¿owa³a siê równie¿ w dzia³alnoœæ spo³eczno-organizacyjn¹: w 1966 roku zainicjowa³a powstanie Klubu 

Dyskusyjnego w sto³ecznym Domu Artysty Plastyka. Rok póŸniej wyjecha³a  do Stanów Zjednoczonych. 

Od tego czasu nie bierze udzia³u w krajowym ¿yciu artystycznym. Jako pedagog wspó³pracowa³a z wieloma uczelniami 

amerykañskimi  (m. in. w Buffalo), zajmuj¹c siê przede wszystkim problematyk¹ z zakresu semiotyki.

M. K.-£.

Portret z kwiatkiem Teresy Mellerowicz by³ w 1955 roku jednym z obrazów najczêœciej reprodukowanych 

w prasie pisz¹cej o wystawie w Arsenale. Taki sposób malowania jednych gorszy³, dla innych by³ znakiem niezale¿noœci

i buntu przeciw oficjalnej, "wylizanej" estetyce socrealizmu. Tak¿e przeciw wysmakowanym harmoniom barwnym 

postimpresjonistów. Kolor sukni dziewczyny z Portretu z kwiatkiem kojarzy siê z ceg³¹ ustawion¹ na tle chropawej, 

szarej œciany. Autorka obrazu demonstrowa³a pêkniêcie miêdzy wdziêcznym tematem a faktur¹ ostentacyjnie 

zgrzebn¹, nieestetyczn¹, brutaln¹. To samo zreszt¹ dotyczy sposobu okreœlania formy.

W malowanych w póŸniejszym okresie studiach przestrzeni, do których nale¿y Pejza¿ górski, unaocznia siê 

procesy, powstawania obrazu. Dzieje siê to za spraw¹ ci¹g³ego œcierania siê w tych obrazach dwu sprzecznych stanów - 

chaosu i ³adu. Tak¿e dwu sprzecznych ruchów - doœrodkowego i odœrodkowego. Malarka z determinacj¹ i œmia³oœci¹ 

podejmuje rozstrzygniêcia procesów zachodz¹cych w przestrzeni i czasie, nie fascynuj¹c siê natur¹ samego chaosu, 

wie bowiem, ¿e równowaga jest  stanem potencjalnym.

J. A. Z.

TERESA MELLEROWICZ-GELLA (1929 £om¿a)

19. Teresa Mellerowicz-Gella, Portret z kwiatkiem, 1955, olej 100 x 80 (A)

20. Teresa Mellerowicz-Gella, Pejza¿ górski, 1965, olej 90 x 120
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 W latach 1948-52 studiowa³a w warszawskiej ASP; dyplom uzyska³a w 1955. Uprawia³a  malarstwo i rysunek. 

W Arsenale pokaza³a Krajobraz z Pomorza. Zarówno w pejza¿ach, jak w portretach (Portret mê¿czyzny, 1957) 

i martwych naturach, malowanych czêsto mocnymi, zdecydowanymi uderzeniami pêdzla, stosowa³a ciemn¹ tonacjê, 

chropaw¹ fakturê. Korespondowa³a ona ze zwyczajnymi, powszednimi motywami, które by³y g³ównym przedmiotem jej 

zainteresowañ artystycznych. Jako przyk³ady tego rodzaju kompozycji mo¿na wskazaæ jej Martw¹ naturê z imbrykiem 

lub Martw¹ naturê z parasolem i lamp¹ naftow¹ (1958). Prostota i surowoœæ obrazów Klimczak nadawa³y im niekiedy 

patetyczny charakter, jak w Martwej naturze z no¿em (1962), i zbli¿a³y do tonacji malarstwa Jana  Dziêdziory. 

Tak tematyka twórczoœci artystki, jak sposób jej ujêcia sprawi³y, ¿e jej skromny iloœciowo dorobek uwa¿any jest 

za reprezentatywny dla silnie obecnego w Arsenale „realizmu ekspresyjnego”. 

M. K.-£.

ALINA  KLIMCZAK (1926 Warszawa  1964 Warszawa)

21. Alina Klimczak, Martwa natura z imbrykiem, ok. 1958, olej 100 x 135 

21.
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M. K.-£.

ALINA  KLIMCZAK (1926 Warszawa  1964 Warszawa)

21. Alina Klimczak, Martwa natura z imbrykiem, ok. 1958, olej 100 x 135 
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W latach 1944 - 1947 uczêszcza³ do Wolnej Szko³y Malarstwa i Rysunku Janiny Mi³osiowej w Lublinie. 

Nastêpnie odby³ studia w Akademii Sztuk Piêknych w Warszawie (1948 - 1954). Da³ siê poznaæ w 1955 roku ekspresyjn¹ 

Martw¹ natur¹ z ¿elazem, któr¹ wystawi³ w Arsenale. By³a to jedna z martwych natur ukazuj¹cych rzeczy zwyczajne, 

nale¿¹ce do ubogich ludzi, jakie wówczas powstawa³y w pracowniach m³odych malarzy. Obrazy ¯aby by³y wtedy 

wyraziste, nawet brutalne, a wartoœci kolorystyczne schodzi³y w nich na dalszy plan. Odnosi siê to te¿ do 

reprodukowanego tu Autoportretu.

W latach 70. ujawniaj¹ siê w malarstwie Mariana ¯aby nieoczekiwane wartoœci kolorystyczne. Artysta nie 

przejawia³ sk³onnoœci do „unowoczeœniania” swego warsztatu, natomiast z du¿¹ inwencj¹ nawi¹za³ do najlepszych 

tradycji polskiego malarstwa pejza¿owego, reprezentowanego np. przez Jana Stanis³awskiego i jego uczniów. Od tej 

pory tym, co najsilniej poch³ania Mariana ̄ abê, jest malowanie w plenerze. W najlepszych pracach ̄ aby wra¿liwoœæ na 

kolor œwiat³a idzie w parze z wyrazistym dzia³aniem samej plamy barwnej - jej faktury i ciê¿aru.

Artysta jest outsiderem; ma³o wystawia, nie zabiega o wystawy indywidualne. Najwiêcej ekspozycji w których bra³ udzia³ 

odby³o siê w latach 70., wiêkszoœæ zwi¹zana by³a z dzia³alnoœci¹ Mazowieckiego Towarzystwa Kultury. Od wielu lat 

cieplejsz¹ porê roku spêdza na rodzinnej LubelszczyŸnie, gdzie maluje. Nie jest to wy³¹cznie twórczoœæ spontaniczna. 

Kontynuowana jest ona tak¿e w warszawskiej pracowni i to nieraz przez wiele lat, czego trudno by³oby siê domyœleæ 

patrz¹c na obrazy.

J.A.Z.

MARIAN ¯ABA (1926 Zarajec ko³o Kraœnika)

22. Marian ¯aba, Autoportret, ok. 1955, olej 45 x 40 
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 W latach 1946-50 studiowa³a pod kierunkiem Hanny Rudzkiej-Cybisowej w krakowskiej ASP, po czym na dwa 

lata przenios³a siê do Akademii warszawskiej.  W Krakowie, podobnie jak Przemys³aw Brykalski, mia³a okazjê zetkn¹æ 

siê z aktywnoœci¹ Grupy Samokszta³ceniowej Zwi¹zku Akademickiej M³odzie¿y Polskiej, za³o¿onej  w Akademii 

z inicjatywy Andrzeja Wróblewskiego i jego kolegów. 

Wystawa „arsena³owa” by³a jej debiutem. Prace, które zaprezentowa³a, zosta³y uznane przez krytykê za 

wyj¹tkowo obiecuj¹ce. Wystawi³a trzy liryczne portrety (m. in.  Zosiê), za które uzyska³a nagrodê. 

W póŸniejszych latach jej sztuka kilkakrotnie zmienia³a charakter. Pod koniec lat 50. Obremba rozpoczê³a malowanie 

szeregu kompozycji z frontalnie ujêt¹ zgeometryzowan¹ postaci¹ nagiej kobiety (czêsto siedz¹cej). Deformacja 

anonimowej figury ludzkiej, gra ciemnych i jasnych barw oraz przenikanie siê œwiate³ podkreœla³y ekspresjonistyczny 

charakter tego rodzaju przedstawieñ (W krzeœle, 1958; Postaæ na ¿ó³tym tle, 1967). 

Oko³o roku 1970 przesta³a traktowaæ sztukê jako - choæby przetworzone - odbicie widzialnej rzeczywistoœci. 

Pojawi³y siê w jej twórczoœci formy abstrakcyjne, jakby kosmiczne. Kombinacje zachodz¹cych na siebie rytmicznie kó³ 

i okrêgów mia³y budziæ skojarzenia z kr¹¿eniem cia³ niebieskich we wszechœwiecie (Obroty, 1969). Kompozycje te, 

czasem przypominaj¹ce nieco wortycyzm Wyndhama Lewisa lub orfizm Roberta Delaunaya, robi³y jednak wra¿enie 

ma³o dynamicznych, nieco sztywnych, wykoncypowanych i nie zjedna³y artystce krytyki. W póŸniejszym jej dorobku 

wyró¿niaj¹ siê natomiast prace,  w których  ponownie ujawni³a  temperament ekspresjonistki (Ziemia obiecana, 1971).  

M. K.-£.

GABRIELA OBREMBA (1927 Mys³owice  1997 Warszawa)

23. Gabriela Obremba, Portret na ¿ó³tym tle, ok. 1967, olej 135 x 96 
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Rozpocz¹³ studia w krakowskiej (1946-50), a ukoñczy³ w warszawskiej ASP (1950-53). Zajmowa³ siê 

malarstwem (równie¿ monumentalnym), rysunkiem, grafik¹, fotografi¹. W Krakowie by³ cz³onkiem Grupy 

Samokszta³ceniowej Zwi¹zku Akademickiej M³odzie¿y Polskiej, zainicjowanej w Akademii przez Andrzeja 

Wróblewskiego i jego kolegów (miêdzy innymi Witolda Damasiewicza, Konrada Na³êckiego, Andrzeja Strumi³³ê, 

Andrzeja Wajdê). To doœwiadczenie nada³o jego twórczoœci powœci¹gliwie ekspresyjny ton.

W Arsenale pokaza³ obraz Akt oraz oryginalne gwasze, w których wykorzysta³ zgeometryzowane, prawie 

abstrakcyjne formy (cykl Tematy wspó³czesne). Nie rezygnowa³ w nich jednak ani z subtelnej kolorystyki, ani  

z  sugestywnych aluzji (miêdzy innymi do kwestii spo³ecznych). Czêsto zreszt¹ próbowa³ równowa¿yæ tendencjê do 

akcentowania walorów plastycznych kompozycji z potrzeb¹ mówienia o sprawach uniwersalnych. Z czasem jego 

malarstwo sta³o siê bardziej oszczêdne, niemal surowe: ogranicza³ paletê barw, nadawa³ plamom sugestywne, 

uporz¹dkowane kszta³ty. Skupia³ siê na fragmencie pejza¿u lub wybranym przedmiocie, które mia³y poruszaæ 

œwiadomoœæ widza. 

W latach 70. malowa³ rzadko; chêtniej zajmowa³ siê fotografi¹. Z uwagi na wiernoœæ „arsena³owym” zasadom 

artystyczno-etycznym z niewyra¿anym s³owami, ale przestrzeganym nakazem wi¹zania sztuki z ¿yciem, dla wielu 

twórców by³ autorytetem  podobnie jak inni konsekwentni przedstawiciele tradycji „arsena³owej”. 

¯ywo uczestniczy³ w niezale¿nym ruchu artystycznym w latach stanu wojennego. By³ miêdzy innymi jednym 

z redaktorów podziemnego czasopisma „Szkice”, wydawanego przez warszawsk¹ Oficynê Sztuk Piêknych w latach 

1984-89. Jest te¿ autorem polichromowanej Drogi Krzy¿owej w warszawskim koœciele Opatrznoœci Bo¿ej (1981). 

M. K.-£.

Pocz¹tek lat 90. to dla Przemys³awa Brykalskiego okres rekonwalescencji po przebytej w Pary¿u operacji serca 

i zwi¹zany z tym d³u¿szy pobyt we Francji. To tak¿e niezwyk³y rozkwit jego malarstwa. Rozpoczêt¹ w Pary¿u seriê 

„krajobrazów”, z czêsto powracaj¹cym motywem chmur, kontynuowa³ po powrocie do Warszawy.  W tym ostatnim  

okresie powstaj¹ tak œwietne prace, jak Krajobraz z bia³a chmur¹, Droga do Chartres, Ciemna chmura I lub Ciemna 

chmura II. W obrazach tych uporczywie powraca po³¹czenie geometrii ze œwiat³em, ale nigdy w postaci samej geometrii 

i samego œwiat³a, lecz zawsze jako ich przezieranie przez rzeczy. 

J .A . Z .

PRZEMYS£AW BRYKALSKI (1929 Czêstochowa  1995 Warszawa)
1983 - Nagroda im. Brata Alberta 

24. Przemys³aw Brykalski, K³amstwo o twojej œmierci, 1955, gwasz  23 x 21 (A)

25. Przemys³aw Brykalski, Ciemna chmura II, 1994, olej  100 x 100 
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Studiowa³ malarstwo w ASP w Krakowie, m.in u Jerzego Fedkowicza i Zbigniewa Pronaszki oraz historiê sztuki 

na UJ. W 1949 przeniós³ siê do Warszawy.W 1955 wzi¹³ udzia³ w wystawie w Arsenale. (Nagroda za obraz Martwa 

natura). W tym okresie uprawia³ malarstwo figuratywne. W 1957 powsta³ pierwszy obraz oznaczony rzymsk¹ liczb¹ „I”, 

od tej pory Gierowski nie stosuje literackich tytu³ów, nazywa swe prace Obrazami i nadaje im numeracjê rzymsk¹.

Artysta zwi¹za³ siê z warszawsk¹ Galeri¹ Krzywe Ko³o, gdzie mia³ wystawy indywidualne w latach 1957 i 1959. 

Jego obrazy wy³amuj¹ siê z definicji zarówno abstrakcji typu informel, jak te¿ sztuki postkonstruktywistycznej, choæ 

nosz¹ cechy obydwu tych kierunków. Odznaczaj¹ siê, zw³aszcza we wczesnym okresie, wyszukan¹ gr¹ faktur i kolorów, 

co pozwala widzieæ w Gierowskim kontynuatora szko³y polskiego koloryzmu. W latach 60. w obrazach o zdecydowanej 

kompozycji eksponowa³ efekty walorowe. Od lat 70. wiêcej uwagi skupia³ na wzajemnych oddzia³ywaniach pól 

barwnych, to skontrastowanych, to rozbitych na plamy czystego pigmentu. Ten w¹tek w latach 80. zyska³ znacz¹ce 

uzupe³nienie. Artysta podj¹³ poszukiwania form i uk³adów kompozycyjnych, które mog³yby staæ siê plastycznym 

ekwiwalentem pojêæ werbalnych (cykl Malowanie Dzisiêciorga Przykazañ, 1986).

Równolegle Stefan Gierowski uczy³ na Wydziale Malarstwa warszawskiej ASP od 1961 roku. W 1996 przeszed³ 

na emeryturê. Jego pracownia wyró¿nia³a siê - dziêki osobowoœci profesora oraz panuj¹cej w niej atmosferze 

intelektualnej - i stanowi³a odrêbne zjawisko na terenie uczelni. W roku 1983 Gierowski zosta³ wybrany przez Senat 

Akademii na rektora, lecz wybór ten nie zosta³ zatwierdzony przez w³adze. Przyczyni³a siê do tego jego postawa wobec 

wprowadzenia stanu wojennego i udzia³ w ruchu kultury niezale¿nej, w czym równie¿ by³ wzorem dla swych uczniów.

M.S.

Strzelnica Stefana Gierowskiego to jeden z najlepszych obrazów artysty pochodz¹cych z wczesnego okresu, 

gdy inspirowa³ siê malarstwem Tadeusza Makowskiego. W latach 1955 - 56 wœród m³odych polskich malarzy wp³yw 

Makowskiego zaznaczy³ siê doœæ mocno, obrazy Stefana Gierowskiego s¹ mo¿e jedynymi, w których po latach ten 

wp³yw jest widoczny. Je¿eli tak jest, to dlatego, ¿e Gierowski nie szuka³ u Makowskiego niepowtarzalnego poetyckiego 

klimatu, lecz zauwa¿y³ konstruktywne cechy kubizmu tkwi¹ce podskórnie w jego obrazach z okresu dojrza³ej 

twórczoœci, a tak¿e wyrazowe dzia³anie œwiat³ocienia i bry³y. Gierowski bêdzie niebawem akcentowa³ nie bry³ê, lecz 

p³aszczyznê obrazu, nie wizerunek przedmiotu, lecz abstrakcyjne podzia³y p³aszczyzny (jak w Obrazie GLX z 1964 

roku), ale z „lekcji Makowskiego” zachowa wartoœci wyrazowe œwiat³a, cienia i faktury, zespolone organicznie 

z konstrukcj¹ obrazu.                    J.A.Z.

STEFAN GIEROWSKI (1925 Czêstochowa)
1980 - Nagroda im. Jana Cybisa

26. Stefan Gierowski, Strzelnica, 1956, olej  61 x 48 

27. Stefan Gierowski, Obraz CLX, 1964, olej  135 x 95 
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M.S.

Strzelnica Stefana Gierowskiego to jeden z najlepszych obrazów artysty pochodz¹cych z wczesnego okresu, 
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z konstrukcj¹ obrazu.                    J.A.Z.

STEFAN GIEROWSKI (1925 Czêstochowa)
1980 - Nagroda im. Jana Cybisa

26. Stefan Gierowski, Strzelnica, 1956, olej  61 x 48 

27. Stefan Gierowski, Obraz CLX, 1964, olej  135 x 95 
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W latach 1946 - 51 studiowa³ malarstwo w ASP w Krakowie. Jeszcze jako student zadebiutowa³ na  Wystawie 

Sztuki Nowoczesnej w Krakowie (1948). W litografiach z po³owy lat 50. reprezentowa³ odmienny od oficjalnego nurt 

realizmu, podejmuj¹cy treœci egzystencjalne i symboliczne (cykl Nowa Huta i jej mieszkañcy,1954; cykl Dom, 1955 - 

prezentowany i nagrodzony na wystawie w warszawskim Arsenale).

Oko³o 1957 roku zacz¹³ malowaæ obrazy niefiguratywne, w których uk³ady wyodrêbnionych elementów 

(okreœlanych przez artystê jako „przedmioty”) umieszczane s¹ b¹dŸ na malarsko wyodrêbnionej p³aszczyŸnie (cykl 

Wnêtrze, 1957), b¹dŸ - czêœciej - w aluzyjnej przestrzeni (cykle Uczta, 1957; Brzeg, 1962-64; Przedmioty policzone, od 

1968; Antykwariat, 1968). Zasada ta utrzymuje siê w jego malarstwie w nastêpnych latach, ró¿nice miêdzy 

poszczególnymi okresami twórczoœci dotycz¹ sposobu opracowania „przedmiotów” i ich usytuowania w przestrzeni 

obrazu.

W 1962 roku artysta zosta³ cz³onkiem Grupy Krakowskiej. W latach 1963 - 1967 naucza³ na Wydziale 

Architektury Wnêtrz krakowskiej Akademii. W 1967 przeniós³ siê do Warszawy. Od 1974 by³ pedagogiem na Wydziale 

Malarstwa ASP w Warszawie, w latach 1987 - 1990 rektorem tej uczelni.

W latach 70. w malarstwie Tarasina, niezmiennie operuj¹cym uk³adami „przedmiotów”, zaznacza siê tendencja 

do silniejszego ich skontrastowanaia z t³em - zmieniaj¹ siê one w graficzne, zwykle czarne znaki na jasnych t³ach (cykl 

Kolekcja, od 1971). T³a bywaj¹ zró¿nicowane walorowo dla uzyskania iluzji przestrzeni w opozycji do p³askich, 

graficznych znaków. Styl ten utrzymuje siê w rozlicznych wariantach kompozycyjnych do lat 90., kiedy to artysta wraca 

do kolorystycznego, bardziej malarskiego rozwi¹zywania zarówno znaków, jak i te³, czêsto ciemnych lub przenikaj¹cych 

siê z „przedmiotami” (cykl Wylêgarnia przedmiotów, 1992).

Równolegle z malarstwem Tarasin nieprzerwanie uprawia rysunek i grafikê warsztatow¹, pocz¹tkowo 

litografiê, od 1974 roku serigrafiê. W latach 1974 - 1981 wyda³ osiem autorskich Zeszytów z serigrafiami i w³asnymi 

tekstami.

M.S.

Jan Tarasin nie uprawia stopniowego destylowania formy, lecz przechodzi od zbioru przedmiotów do zbioru 

znaków. Interesuje go miejsce przedmiotu w przestrzeni. Bardziej miejsce przedmiotu, ni¿ sam przedmiot.  

J.A.Z.

JAN TARASIN (1926 Kalisz)
1976 - Nagroda Krytyki Artystycznej im. C.K. Norwida

1984 - Nagroda im. Jana Cybisa

28. Jan Tarasin, Drzewo (z cyklu Dom) 1955, litografia 21 x 32  (A)

29. Jan Tarasin, Magazyn (Po¿ar) 1976, olej 116 x 89
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Studiowa³ malarstwo w ASP w Krakowie w latach 1946 - 51 . W czasie studiów zwi¹za³ siê z krêgiem Grupy 

Krakowskiej, od 1959 roku wystawia³ te¿ z miêdzynarodow¹ grup¹ artystyczn¹ Phases. Debiutowa³ na Wystawie Sztuki 

Nowoczesnej w Krakowie (1948). W 1955 uczestniczy³ w wystawie w warszawskim Arsenale, gdzie otrzyma³ nagrodê 

za monotypie. W tym czasie mieszka³ ju¿ w Warszawie, w 1954 podj¹³ pracê pedagogiczn¹ w sto³ecznej ASP 

(przeszed³  na  emeryturê  w 1998).

Ju¿ od wczesnego, figuratywnego okresu twórczoœci (1948 - 1955), kiedy umieszcza³ postacie i fantastyczne 

stwory w wyimaginowanych pejza¿ach, jego zainteresowania i typ wyobraŸni bliskie by³y surrealizmowi. W drugiej 

po³owie lat 50. zacz¹³ malowaæ abstrakcyjne obrazy nasuwaj¹ce na myœl kosmiczne kataklizmy i erupcje materii, 

rozjaœniane poszarpanymi liniami b³yskawic, kontrastuj¹cych z ciemnym t³em (Tworz¹cy siê krajobraz, 1956-57). 

Niekiedy w kompozycjach pojawia³y siê kszta³ty ludzkie i zwierzêce (Pierwsze kroki, 1958; Ocalony, 1959).

W póŸniejszych latach artysta komplikowa³ fakturê obrazów, wykorzystuj¹c m.in. w³aœciwoœci zaschniêtej 

grubej warstwy farby (Krajobraz o zmroku, 1967) a w gwaszach - efekty zmiêtego papieru.

Od koñca lat 70. Tchórzewski podejmowa³ czêsto tematykê religijn¹. Obrazy tego nurtu respektuj¹ tradycyjne 

rozwi¹zania kompozycyjne, a przy tym wzbogacone s¹ niezwyk³ymi efektami wypracowanej przez artystê 

w poprzednich okresach formy, faktury, kolorystyki, co czyni zeñ jednego z najbardziej odkrywczych malarzy 

podejmuj¹cych wspó³czeœnie tematykê sakraln¹ (Golgota na wystawie „Znak krzy¿a” w warszawskim koœciele na 

¯ytniej, 1983).

M.S.

W roku 1955 monotypie i gwasze Jerzego Tchórzewskiego - ekspresyjne dziêki deformacjom i pewnej 

konwulsyjnoœci rysunku - wspó³gra³y jakby z klimatem wystawy w Arsenale, ró¿ni³ je wszak¿e od tego klimatu brak 

„realistycznego rodowodu”, wyczuwalnego u czo³owych arsena³owców.

Nie ulega³o w¹tpliwoœci, ¿e Tchórzewski to artysta o wybitnym talencie i bujnej wyobraŸni, ale jego udzia³ 

w krakowskiej Wystawie Sztuki Nowoczesnej, w roku 1948, wydawa³ siê bardziej oczywisty, ni¿ udzia³ w warszawskim 

„Arsenale”. (Co nie zmienia faktu, ¿e Tchórzewski do koñca ¿ycia podkreœla³ swój udzia³ w Ogólnopolskiej Wystawie 

M³odej Plastyki). PóŸniejsze lata ujawni³y, ¿e nastrój „nadrzeczywistoœci” stanowi g³ówn¹ nutê malarstwa 

Tchórzewskiego. 

J.A.Z.

JERZY TCHÓRZEWSKI (1928 Siedlce - 1999 Warszawa)
1986 - Nagroda im. Jana Cybisa

30. Jerzy Tchórzewski, Jadowity kwiat, 1954, gwasz 35 x 50

31. Jerzy Tchórzewski, Dziewczyna, 1955, akwarela, gwasz 42 x 34  (A)
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Studiowa³ malarstwo w warszawskiej ASP (1948-54)  podobnie jak Sienicki  pod kierunkiem Artura Nachta-

Samborskiego. Na wystawie „arsena³owej” zaprezentowa³ g³ównie skromne, nostalgiczne pejza¿e przedstawiaj¹ce 

szare przedmieœcia Warszawy (Widok na nowy Rembertów, Ulica Nowotki w Rembertowie, 1955). Zarówno ich motyw 

(pospolita rzeczywistoœæ), jak malarski jêzyk zdradza³y fascynacjê twórczoœci¹ Utrilla. Na polskim gruncie stanowi³y 

jednak odrêbn¹, samodzieln¹ propozycjê artystyczn¹. Zyska³a ona uznanie jury wystawy, czego wyrazem sta³a siê 

przyznana artyœcie nagroda. 

Z tego samego czasu pochodz¹ tak¿e ma³o znane, skromne gwasze, obrazy ubogich wnêtrz (Skrzypek, oko³o 

1955). Sumaryczny, skrótowy sposób potraktowania w nich postaci ludzkich zapowiada póŸniejsz¹ sk³onnoœæ 

Lebensteina do deformacji. W roku 1956 malarz  zwi¹za³ siê z Teatrem na Tarczyñskiej prowadzonym przez Mirona 

Bia³oszewskiego. Mia³ tam pierwszy pokaz indywidualny. Tworzy³ w tym czasie Figury hieratyczne, a nastêpnie Figury 

osiowe - kompozycje (rysunkowe i malarskie) z umieszczonymi centralnie, wertykalnymi sylwetami skrajnie 

uproszczonych postaci ludzkich, najczêœciej kobiecych. Oryginalnoœæ tej osobistej,  nasyconej egzystencjalnymi 

lêkami, formu³y malarstwa figuratywnego docenili krytycy francuscy, którzy w 1959 przyznali Lebensteinowi Grand Prix 

na I Miêdzynarodowym Biennale M³odych w Pary¿u. Od tego momentu malarz zamieszka³ we Francji. By³ mocno 

zwi¹zany ze œrodowiskiem Instytutu Literackiego i paryskiej „Kultury”  z Jerzym Giedroyciem i Gustawem Herlingiem-

Grudziñskim (ilustrowa³ wiele opowiadañ pisarza). 

Natchnieniem dla jego wyobraŸni by³a g³ównie literatura (mitologia, Biblia) i relikty kultur staro¿ytnych 

(asyryjskiej, babiloñskiej, egipskiej). Pod wp³ywem tych w³aœnie impulsów  konsekwentnie kszta³towa³ apokaliptyczn¹ 

wizjê sztuki, w której zasadnicze miejsce zajmuje jego w³asna wersja mitu o pochodzeniu i naturze cz³owieka. 

Odczytywa³ archetypy, akcentuj¹c g³ównie w¹tki erotyczne (motyw Wielkiej Matki i Wielkiej Nierz¹dnicy) 

i tanatologiczne (motyw Wyspy Umar³ych). 

W latach stanu wojennego jego dzie³a pokazywano na wystawach organizowanych pod patronatem Koœcio³a.

 

M. K.-£.

JAN LEBENSTEIN (1930 Brzeœæ Litewski  2000 Kraków)
1976 - Nagroda Fundacji im. Alfreda Jurzykowskiego

1987 - Nagroda im. Jana Cybisa

32. Jan Lebenstein, Skrzypek, ok. 1955 gwasz, tusz 58 x 38
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By³ absolwentem filologii polskiej, któr¹ studiowa³ na UJ; rozpocz¹³ dwa lata przed wojn¹ i ukoñczy³ w roku 1948. 

W roku 1945 zacz¹³ te¿ studia w krakowskiej ASP w pracowni malarstwa sztalugowego prowadzonej przez Zbigniewa 

Pronaszkê; uczestniczy³ równie¿ w kursie malarstwa œciennego pod kierunkiem Wac³awa Taranczewskiego. Jako 

student ASP nale¿a³ do Grupy Samokszta³ceniowej Zwi¹zku Akademickiej M³odzie¿y Polskiej i by³ jej aktywnym 

cz³onkiem. PóŸniej  wraz z Przemys³awem Brykalskim  i Andrzejem Wróblewskim, kolegami z Grupy, wzi¹³ udzia³ 

w wystawie „arsena³owej”. Od tego czasu kojarzono go najbardziej z postaw¹ „arsena³ow¹”, ze sztuk¹, która ³¹czy 

zainteresowanie ludzk¹ egzystencj¹ z jêzykiem wspó³czeœnie pojêtego ekspresjonizmu.

Sztuka Damasiewicza jest niejednorodna. Pocz¹tkowo  jedyny znak licznych  kompozycji malarskich czyni³ 

z ludzkiej postaci. Pokazywa³ j¹ dosadnie, czasem karykaturalnie. Ten nurt jego twórczoœci  wyznaczy³y g³ównie dzie³a 

z lat 50., m.in. wystawiony w  Arsenale Odpoczynek i powsta³a rok póŸniej Kreatura. Z czasem miejsce figury ludzkiej 

zajê³y zdeformowane g³owy i torsy (Karnawa³ I  i  Karnawa³ II,  1959-60). Autor siêga³ tak¿e po œrodki wyrazu typowe dla 

sztuki metaforycznej:  w przestrzeni obrazu malowa³ fragmenty ludzkich cia³ lub te¿ nie daj¹cych siê zidentyfikowaæ 

przedmiotów  i  otacza³ je abstrakcyjnymi  plamami barwnymi. 

W latach 60. zacz¹³ operowaæ sumarycznym, jednoznacznym modelunkiem form  i zwart¹ plam¹ koloru, 

rozszerzy³ obszar poszukiwañ. Wtedy powsta³y takie prace, jak ekspresyjny Psalm VI, który  kojarzy siê z 

symbolistycznymi kompozycjami Èiurlionisa o muzycznych podtekstach, i Œwider, który kondensacj¹ i umownoœci¹ 

znaków, p³aszczyznowym modelunkiem sylwetowo, hieratycznie ujêtych form, przypomina ikonê. 

W licznych  dzie³ach  artysty  mo¿na  równie¿  dostrzec  d¹¿enie  do  stworzenia  formy  dekoracyjnej. 

M. K.-£.

WITOLD DAMASIEWICZ (1919 Wadowice  1996 Kraków)
1976 - Nagroda im. Jana Cybisa

33. Witold Damasiewicz, Œwider, 1978/79, olej 130 x 100
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Studia  w  warszawskiej   ASP   ukoñczy³a  w   1955   roku.   Uprawia³a  malarstwo i scenografiê.

Jej debiut przypad³ na wystawê w Arsenale. Pokaza³a tam realistyczne kompozycje Akt i Portret. Podobnie jak 

martwe natury z tego samego czasu, utrzymane by³y w turpistycznej poetyce. Malarka stosowa³a w nich ostre, 

zgrzytliwe kolory. Programowa „bylejakoœæ" tych p³ócien korespondowa³a z powszednioœci¹ tematyki ze skromnymi 

zestawieniami niewyszukanych rekwizytów. Powsta³¹ cztery lata po wystawie w Arsenale pracê Brzechwy, 

przedstawiaj¹c¹ ciemn¹ sylwetê zniszczonej w czasie wojny kamienicy, cechuje analogiczna, posêpna atmosfera 

(Dom).

Minimalizacja u¿ywanych œrodków (jak operowanie uproszczonym modelunkiem i zwiêz³¹, sumaryczn¹ plam¹ 

jednolitego koloru), s³u¿¹cych wydobyciu ekspresyjnych walorów dzie³a, znamionuje te¿ dalsz¹ twórczoœæ artystki. 

Przewa¿aj¹ w niej teatralnie inscenizowane kompozycje figuralne. Autorka siêga w nich do archetypów 

ikonograficznych (Salome z g³ow¹ œwiêtego Jana przed królem Herodem, Kuszenie œwiêtego Antoniego, Wieczerza), 

wprowadza elementy groteski (Lament), klimat baœni (Taniec), aurê dzieciêcej wyobraŸni (Król i królowa, 1963). 

„Karnawa³owa" stylizacja wiêkszoœci przedstawieñ nie przekreœla refleksyjnego, gorzkiego i zarazem ironicznego, 

pe³nego zadumy nad zmiennymi kolejami ludzkiego losu, stosunku artystki do bohaterów.

Zbli¿ony charakter maj¹ jej prace póŸniejsze, miêdzy innymi powsta³e w okresie stanu wojennego 

i pokazywane na wystawach sztuki niezale¿nej, jak chocia¿by Zachód s³oñca (1984).

M. K.-£.

KRYSTYNA BRZECHWA (1928 Warszawa)

34. Krystyna Brzechwa, Król i królowa, 1963, olej 125 x 100
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Studia artystyczne rozpocz¹³ ju¿ w  roku 1936 w poznañskiej Pañstwowej Szkole Sztuk Zdobniczych i 

Przemys³u Artystycznego; ukoñczy³ je po wojnie w 1952 w poznañskiej Pañstwowej Wy¿szej Szkole Sztuk 

Plastycznych, gdzie kontynuowa³ naukê pod kierunkiem  Hipolita Polañskiego i Jana Wronieckiego. Zajmowa³ siê 

malarstwem sztalugowym i monumentalnym, grafik¹ u¿ytkow¹ (projektowa³ plakaty), scenografi¹. Nale¿a³ do 

Grupy R 55. Odegra³ znacz¹c¹ rolê w œrodowisku poznañskim jako organizator i dzia³acz spo³eczny. By³ 

wspó³organizatorem wystawy „arsena³owej”. 

Na pocz¹tku lat 50. malowa³ tradycyjne martwe natury i pejza¿e, które charakteryzowa³y siê statyczn¹ 

kompozycj¹ i stonowan¹ kolorystyk¹ (Wieczór na tarasie, 1953). Nieco póŸniej  w swych pracach k³ad³ nacisk na 

ekspresyjnoœæ i metaforycznoœæ przedstawieñ (w tej konwencji utrzymany by³ wystawiony w Arsenale obraz 

An Lungenentzündung gestorben..., 1955). Pod koniec lat 50. podj¹³ próbê wyzwolenia siê z przedmiotowoœci i prze¿y³ 

okres fascynacji sztuk¹ informel (cykl Powierzchnie, 1957). W nastêpnej dekadzie malowa³ g³ównie bezludne 

krajobrazy, utrzymane w nostalgicznym nastroju (Ziemia milcz¹ca, 1966). Wiêkszoœæ kompozycji artysty z póŸnego 

okresu to abstrakcyjne wariacje kolorystyczne na kanwie tematów pejza¿owych. Ich tajemnicz¹, liryczn¹ aurê tworz¹ 

niezwykle subtelne tonacje barwne (Nieprawdziwe ob³oku œwiecenie, 1979).  W latach 60. Kurka podejmowa³ tak¿e 

tematykê spo³eczno-polityczn¹. 

Ró¿norodna twórczoœæ artysty  by³a ma³o znana poza œrodowiskiem poznañskim. Poœmiertn¹ wystawê jego 

prac pokaza³a w 1983 warszawska Kordegarda.  

M. K.-£.

Papierowy œwiat II, to obraz podwójnie znacz¹cy. Po³amany latawiec jest symbolem nie wymagaj¹cym 

komentarza. Redakcja tygodnika „Po prostu” zamieœci³a jego reprodukcjê na pierwszej stronie ostatniego numeru 

czasopisma, likwidowanego w czerwcu 1957 roku decyzj¹ najwy¿szych w³adz partyjnych PRL. By³a to z³owieszcza 

zapowiedŸ pocz¹tku koñca polskiej „odwil¿y”. W gazecie, rzecz jasna, nie znalaz³a siê ¿adna wzmianka o likwidacji, 

gdy¿ na to nie zgodzi³aby siê nigdy cenzura. Reprodukcja obrazu Kurki pozostawa³a jedynym znakiem dla tych, co 

wiedzieli albo siê domyœlali.

J .A. Z.

BART£OMIEJ KURKA (1921 Poznañ  1983 Poznañ)

35. Bart³omiej Kurka, Papierowy œwiat II, 1956, olej 58 x 79
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Studiowa³ w warszawskiej ASP pod kierunkiem Eugeniusza Arcta, Micha³a Boruciñskiego, Felicjana 

Szczêsnego Kowarskiego i Kazimierza Tomorowicza; dyplom uzyska³ w roku 1954. W 1955 wzi¹³ udzia³ w wystawie 

„arsena³owej”. Uprawia malarstwo,  rysunek, rzeŸbê. Nale¿y do artystów rzadko pokazuj¹cych swoje prace; wyj¹tek 

uczyni³ w latach stanu wojennego, kiedy aktywnie uczestniczy³ w wystawach urz¹dzanych pod patronatem Koœcio³a. 

Jego sztuka „jest rozpiêta miêdzy iluminacj¹ a mrokiem”, sacrum i profanum  pisa³ jeden z krytyków. Dominuj¹ w niej 

dwa motywy: pejza¿ i Eros. Pierwszy wystêpuje  przede wszystkim w du¿ych, nieco patetycznych kompozycjach, 

wype³nionych elementami fantastycznej, monumentalnej architektury (pojawiaj¹ siê wœród  nich ³uki triumfalne, 

kolumnady, o³tarze ogromnych rozmiarów, prospekty organowe, wokó³ których kr¹¿¹ kukie³kowate figurki ludzkie  

np. cykle: O³tarze, Œwiat³a, Kolumny). 

Drugi nurt w twórczoœci artysty stanowi¹ kontrowersyjnie oceniane, pomawiane czasem 

o wulgarnoœæ, prace o tematyce erotycznej - przedstawiaj¹ce kusz¹ce olbrzymki o bujnych, „barokowych” kszta³tach, 

wyzywaj¹ce „upad³e anio³y” (cykl Kokietki, Kompozycja sado-masochistyczna, Futro). Wzorem dla tych, z za³o¿enia 

prowokacyjnych, obrazów by³a m.in. kultura peryferiów (frywolna sztuka jarmarczna, folklor miejski), której trywialnoœæ 

identyfikuje artysta z autentycznoœci¹ prze¿ycia. Maj¹ one wszak¿e pewien podtekst metaforyczny, moralizatorski: 

koronkowa szata niejednokrotnie spowija szkielet, a seksualne zbli¿enie okazuje siê figur¹ tañca œmierci.    

M. K.-£.

„Fantastyczna, monumentalna architektura” to nie jedyny element „buduj¹cy” nastrój obrazów Henryka 

B³achni. W cyklu rysunków z lat 70. okaza³y siê nim ciê¿kie bry³y g³azów narzutowych na pustych polach. Niby 

realne - a przecie¿ tak¿e fantastyczne. Jest to Rzeczywistoœæ poddana transformacji, a jednak autor twierdzi, ¿e jej 

pierwowzór znajduje siê w jego stronach rodzinnych. W nich bowiem upatruje Ÿróde³ swej niepokoj¹cej wyobraŸni.

J.A.Z.

HENRYK B£ACHNIO (1922 Kacprówek na Mazowszu)
1993 - Nagroda im. Jana Cybisa

36. Henryk B³achnio, Wêdrowcy, 1973, o³ówek 64 x 100
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