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Desde Fundacién Banco Santander estamos orgullosos de presentar

por primera vez en Espafia la coleccién de arte contemporaneo de Grazyna
Kulczyk, una de las mas importantes que existen actualmente en Polonia.
Con el sugerente titulo Everybody Is Nobody for Somebody una seleccion

de la misma se expone en la Sala de Arte de la Ciudad Grupo Santander,

en Boadilla del Monte (Madrid), entre febrero y junio de 2014.

Se consolida asi nuestro particular proyecto expositivo consistente en dar
a conocer el arte contemporaneo internacional a través de la presentacion
de grandes colecciones privadas, iniciativa que pusimos en marcha en
2010 con la Daros Latinamérica Collection de Zarich, y continuamos con
la Collezione Sandretto Re Rebaudengo de Turin (2011), la Rubell Family
Collection de Miami (2012) y la Cranford Collection de Londres (2013).

En esta ocasién tenemos la suerte de poder acercar al publico una
magnifica coleccién, que permitird dar a conocer con mayor profundidad
el arte realizado en Polonia, afianzando a un tiempo nuestros lazos con
este pais donde, durante la pasada primavera, tuvimos la oportunidad
de mostrar una parte de la Coleccién Banco Santander en el Museo
Nacional de Wroctaw.

Es un gran privilegio que Grazyna Kulczyk nos haya elegido para exponer
una seleccion de sus obras, realizadas por los principales artistas activos
en Polonia entre 1945 y 1989 —época en la que el pais estuvo bajo régimen
comunista—, y por renombrados artistas internacionales, con los que
aquellos entablan interesantes dialogos.

La exposicion se organiza en tres grandes bloques: arte abstractoy
conceptual; mujeres en las artes visuales y piezas con referencias a la
memoria colectivay a la historia. El comisario de la muestra ha querido
plasmar asi la personalidad de Grazyna Kulczyk como coleccionista,

y demostrar por qué es considerada uno de los referentes culturales
mas relevantes de Polonia.

Conscientes de laimportancia que la educacién artistica tiene

en nuestra sociedad, la exposicién se completa con un programa
educativo que incluye visitas-taller para familias, visitas dinamizadas
para colegios y visitas para colectivos con diversidad cognitiva.

Quiero agradecer expresamente a Timothy Persons su dedicacion

y labor de comisariadoy a Justyna Busko, coordinadora del equipo
de Art Stations Foundation, por todo el apoyo mostrado. Asimismo,
quiero dejar constancia, en nombre de todo el equipo de Fundacion
Banco Santander, de nuestrainmensa gratitud a Grazyna Kulczyk
por su generosidad al habernos cedido lo mejor de su coleccién para
presentarla al publico que visita la Sala de Arte Santander.
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Here at Fundacién Banco Santander we are proud to host the first
public showing in Spain of the Grazyna Kulczyk Collection, one of the
mostimportant contemporary art collections in Poland today. Under
the evocative title Everybody Is Nobody for Somebody, selected works from
this collection will be on display at Grupo Santander City's exhibition
rooms in Boadilla del Monte, Madrid, from February to June 2014.

This eventis further proof of our commitment to a special exhibition
project whose mission is to publicise international contemporary

art by presenting pieces from major private collections, an initiative we
launched in 2010 with the Daros Latinamerica Collection from Zurich
and continued with the Collezione Sandretto Re Rebaudengo from
Turin (20m), the Rubell Family Collection from Miami (2012) and

the Cranford Collection from London (2013).

On this occasion, itis our privilege to introduce the Spanish audience
to a splendid collection that will offera closer look at the art produced
in Poland while strengthening our ties to that country, where we

had the fortunate opportunity to exhibit part of the Banco Santander
Collection at the National Museum in Wroctaw last spring.

We are deeply honoured that Grazyna Kulczyk has chosen ourvenue

to hostan exhibition of works from her collection in which fascinating
dialogues emerge between the creations of leading artists active in
Poland between 1945 and 1989—years when the country was governed
by a communist regime—and pieces by renowned international artists.

The exhibition is divided into three major sections: abstract and
conceptual art, women in thevisual arts, and works that tie in with
the concepts of collective memory and history. With this structure, the
show's curator has attempted to capture Grazyna Kulczyk's unique
personality as a collector and to show why she isregarded as one

of the mostimportantactorsin the Polish arts scene.

At Fundacién Banco Santander we are also keenly aware of the
importance of art education in our society. Consequently we have
designed an educational programme in connection with this show
thatincludes workshop-tours for families, dynamic gquided tours
forschools, and visits for groups with cognitive diversity.

I would like to offer a special word of thanks to Timothy Persons for
his dedication and curatorial effort, and to Justyna Busko, coordinator
of the Art Stations Foundation team, for all her support. On behalf of
the entire team at Fundacion Banco Santander, | would also like

to acknowledge our tremendous debt of gratitude to Grazyna Kulczyk
forher generosity in letting us share the very best of her collection
with the audiences who visit Santander’s exhibition rooms.
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Lesinvito a explorary disfrutar el arte que he traido desde Polonia.

Creo que es la primera vez que un coleccionista privado de mi pais
participa en un acontecimiento tan importante como la exposicion
organizada por Fundacion Banco Santander. Las condiciones de vida

en Polonia, la laboriosa tarea de reconstruir el pais tras la devastacion
causada por la Segunda Guerra Mundial y las tensiones derivadas

de formar parte del Bloque del Este sometido al control soviético no
propiciaban la creacién de una coleccién privada que reflejara el desarrollo
del arte contemporaneo. Sin embargo, logré llevar a cabo este proyecto
gracias a los conocimientos que adquiri durante mi labor como empresaria
pionera, compasivay comprometida. Me converti, en esencia, en mi
propia patrocinadora. Reunir mi coleccién exigia prudenciay
determinacién, y también osadia.

Me formé como abogada. Mi padre, piloto del Escuadrén 305 de la
Royal Air Force, particip6 en la Batalla de Inglaterra. De no haber sido
por las convicciones patridticas de mi madre, médico y activista social,
que convenci6 a mi padre para que regresara a Polonia tras la guerra,
yo habria nacido en Londres. Probablemente, eso me habria
proporcionado unas condiciones mejores para desarrollar mi talento
empresarial, pero nunca habrifa tenido la oportunidad de reunir una
coleccion de arte tan extraordinaria.

Hace poco mas de diez afios, creé en Poznan, una de las cuatro

ciudades mas grandes de Polonia, un distrito artistico y comercial Gnico
con un espacio especialmente disefado y reservado para las actividades
artisticas. Se encontraba en un revitalizado complejo postindustrial

de edificios conocido por el nombre de su funcién histérica: Stary Browar
[vieja fabrica de cerveza]. He recibido en dos ocasiones premios de jurados
del 1csc (Consejo Internacional de Centros Comerciales) por conducir

al sector hacia una nueva dimension, gracias a la integracién de negocio

y arte que caracteriza a este proyecto.

En el centro comercial Stary Browar se encuentra el museo, que acoge
cada afnoun gran nimero de exposiciones de arte. También alberga
la Art Stations Foundation by Grazyna Kulczyk, que organiza talleres,
conferenciasy festivales con artistas y expertos de toda Europa.

Durante el desarrollo de estos proyectos, he descubierto que

mi filosofia empresarial se puede resumir en un principio sencillo,
que establece que en mi actividad arte y negocio deben repartirse
al cincuenta por ciento, con independencia de que el proyecto

en cuestion se lleve a cabo en Poznan, en Nueva York o en Londres.
Este principio aporta ordeny equilibrio a todas las facetas de mi vida.

Soy consciente de que pertenezco a un micromundo de mujeres
coleccionistas profesionalmente activas. Siento una gran curiosidad
por conocer su reaccién ante esta coleccién, concebida de un modo
sencilloy muy personal, que naci6 en un lugary un momento (nicos
en la historia de Europa.

Me gustaria expresar mi mas profundo agradecimiento a Paloma
Botin por suvalory suimaginacion: gracias por reparar en una
coleccionista de una parte de Europa que merece ser descubierta.
ATimothy Persons, el comisario, por su enorme sensibilidad y su
sabiduria a la hora de presentar un material tan complejo y mostrar
el espiritu de la coleccién. A Anda Rottenberg y Julian Heynen

por su excelente andlisis, que se recoge en el presente catalogo.

A Asia Zak Persons, Monika Branicka, Paulina Kolczynska, Isabella
Czarnowskay Joanna Mytkowska por sus interesantes observaciones
y por su participacion. Al personal de la Art Stations Foundation,
en especial a Justyna Busko, y de Fundacién Banco Santander, sobre
todo a Maria Beguiristain, por su gran esfuerzo y su compromiso.
Suimplicacién en este proyecto demuestra que el este y el oeste

de Europa forman parte de un mismo organismo.

Espero que disfruten de la experiencia y les agradezco que me hayan
concedido el honor de participar en esta importante exposicion y
en los actos que la complementan.
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I'would like to invite you to explore and experience the art | have brought
you from Poland. | believe this is the first time that a private collector from
my country has taken partin an event of such great significance as the
exhibition organized by Fundacion Banco Santander. The living conditions
in Poland, the laborious task of rebuilding the country after the devastation
of World War Il and the tensions of being part of the Soviet-controlled
Eastern Bloc were not conducive to the creation of a private collection
reflecting the evolution of contemporary art. However, | became my own
sponsorand was able to carry out this project thanks to the knowledge

I had acquired as a pioneering, compassionate and committed
entrepreneur. Assembling my collection demanded prudence and
resolve, aswell as boldness and verve.

I was educated to become a lawyer. My father, a pilot in the 305th Squadron
of the Royal Air Force, took partin the Battle of Britain. Had it not been for
the patriotic convictions of my mother—a physician and social activist—
who convinced my father to return to Poland after the war, | would have
beenbornin London. This would have most likely provided me with better
conditions for developing my entrepreneurial talents, but I would have
never had the opportunity to create such a unique collection of art.

Just over tenyearsago | created in Poznan, one of Poland's four largest
cities, aunique artand shopping district with spaces specifically designed
and designated for artistic activities. It was housed in a revitalized,
post-industrial complex of buildings named after their historical function:
Stary Browar [Old Brewery]. | have twice been a recipient of awards from
anicsc (International Council of Shopping Centers) jury for giving new
dimension to the industry by a project’s integration of business and art.

Thisis where the museum—housing a number of art exhibitions yearly—
islocated. Itisalso home to Grazyna Kulczyk's Art Stations Foundation,
which organizes workshops, conferences and festivals featuring artists
andartexperts fromacross Europe.

In carrying out these projects I have found that my entrepreneurial
philosophy can be summed upinasimple principle: that the ratio
of artand business should be 50/50, regardless of whether a project
occursin Poznan, New York or London. This principle provides order
and balancein all dimensions of my life.

I realize that I belong to a micro-world of professionally active
women collectors. | am very curious about your response to this simply
conceived and very personal collection, which came into beingin

a unique place and timein the history of Europe

I'wish to thank Paloma Botin, for her courage and imagination.
Thank you for noticing a collector in a part of Europe which deserves
to be continuously discovered. Timothy Persons, the curator, for

his great sensibility and wisdom in presenting such complex material
and the character of the collection. Anda Rottenberg and Julian
Heynen, for their analysis recapitulated with a wise text. Asia Zak
Persons, Monika Branicka, Paulina Kolczynska, Isabella Czarnowska
and Joanna Mytkowska, for their thoughts, remarks and involvement.
The personnel at Art Stations Foundation, in particular Justyna Busko,
and at Banco Santander Foundation, in particular Maria Beguiristain
fortheir great effort and commitment—their collaboration on this
project shows that Europe in the East and in the West is one organism.

I hope you enjoy the experience and | would like to thank you for
the honour of being part of thisimportant exhibition and the events
accompanyingit.
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Todos somos nadie
para alguien

TIMOTHY PERSONS

Everybody Is Nobody for Somebody' [Todos somos nadie para alguien]

parte del concepto de que todo individuo tiene derecho a un punto de vista
propio, sea cual sea su grado de notoriedad. Abre un espacio mental en

el que las ideas se pueden compartir, en lugar de ser juzgadas. Los artistas
en particular, tanto si son conocidos como si no, miden sus conceptos en
un dialogo mutuo con otros artistas. Esta conversacién forma su propio
lenguajey trasciende la politica, la religién y el paso del tiempo.

Las condiciones sociales y culturales que se dieron en Polonia entre 1945
y1989 fueron radicalmente distintas de las occidentales. Los conceptos
artisticos se interpretaron desde angulos personales, y sus interpretaciones
interculturales se han modificado a causa de las nuevas realidades
politicas. Esta exposicion reline a artistas procedentes de situaciones
politicas diferentes con el objetivo de mostrar que el espiritu creativo

no conoce fronteras.

El modo en que se disponen las obras en esta exposicion determina

su propio angulo de reposo. Por ello, he organizado las obras en una serie
de circulos de pensamiento entrelazados que, a su vez, quedan definidos
por sus distintas disciplinas. El disefo del conjunto permite a la muestra
funcionar como un puente cultural que engrana todas estas disciplinas

a través de sus inclinaciones conceptuales.

El espacio expositivo tiene dos puntos de acceso distintos: uno comienza
con la pintura de Agnes Martin y conduce al visitante a través de un grupo
de artistas de marcado interés por los contenidos de género, para terminar
con las obras abstractas de Joan Mitchell. En el otro punto de acceso,

los minimalistas y conceptualistas llevan al visitante a las salas que retinen
alos artistas de la abstraccion geométricay a los representantes del

op art con sus lineas de movimiento sistematicas. Esta ruta circular

se fusiona con las salas de campos de color, que culminan en la pintura

de Wtadystaw Strzeminski, la joya de la muestra.

1. Cia Rinne.

Everybody Is Nobody
for Somebody

Everybody Is Nobody for Somebody' embodies the concept that all
individuals are entitled to their own perspective regardless of their
notoriety. It opens up a mental space where ideas can be shared, rather
than judged. Artists in particular, whether known or not, measure
their concepts in a mutual dialogue with other artists. This conversation
formsits own language, which transcends politics, religion and the
passage of time.

The social and cultural conditions in Poland from 1945 to 1989 were
radically different from those of the West. Artistic concepts that were
interpreted from personal angles and theirintercultural interpretations
have shifted due to new political realities. This exhibition integrates
artists from dissimilar political situations in order to show that the
creative spirit has no borders.

How this combination settles itself will determine its own angle
of repose. In order to achieve this | curated the works into a series of
intertwining circles of thought defined by their specific disciplines.
The exhibitis designed to function as a cultural bridge interlocking
these multiple disciplines through their conceptual leanings.

The exhibition space has two distinct entry points. One beginning
with Agnes Martin's painting, which leads the viewer into the more
gender oriented group of artists, which eventually end with the abstract
works of Joan Mitchell. In the other entry point, the conceptualist

and minimalists introduce the viewer into the rooms that integrate
the artists of geometrical abstraction and op-art by their systematic lines
of movement. This circular motion blends itself into the colour field
rooms that eventually end with the painting by Wtadystaw Strzeminski,
which is the pearl of the show.

1. Cia Rinne.



La seleccion de obras reunida forma una reveladora encrucijada que
destaca la originalidad y la profundidad de la Grazyna Kulczyk Collection y
nos proporciona una visién mas profunda de lo importante que Polonia fue
en la construccion del pensamiento conceptual. La exposicién nos recuerda
que el arte es un lenguaje universal, una ventana abierta por la que se
puede mirar en ambos sentidos.

Cuando conoci a Grazyna hace cuatro afios, nada sabia sobre el alcance
y la envergadura de su coleccién. Me senti totalmente abrumado no
solo porlasobras, sino también por la mujer, puesto que era el iman
que las mantenia unidas. Para mi, la coleccién es una rueda enorme con
un nlcleo que es el arte polaco, y un sinfin de radios que representan
otras disciplinas artisticas.

Cuando se me pidié que comisariara la muestra, visualicé un teatro
imaginario con dos escenarios desde los que se podia actuar. En el primero,
elintervencionista minimalista Roman Opatka hacia las presentaciones
formales entre Donald Judd y Stanistaw Drézdz, mientras que el otro
albergaba la politica de género de Alina Szapocznikow, que abria la
puerta a Katarzyna Kozyra, quien, a suvez, nos llevaba a vALIE EXPORT

y aJenny Holzer. Juntos constituyen una memoria colectiva que prepara
la plataforma en la que Mirostaw Batka podra sentarse con Anselm Kiefer.
Cada sala de la exposicién es su propio escenario y ofrece al visitante
numerosas oportunidades de crear su propio teatro conceptual.

Quiero agradecer personalmente a Grazyna Kulczyk todo el amory

la dedicacién que ha invertido en lograr que este proyecto se convirtiera
para mi, cada dia, en un nuevo descubrimiento. Mi objetivo ha sido usar
su coleccion como vehiculo para inspirar, ademas de introducir una nueva
perspectiva en la que todos dejemos de ser nadie para el resto del mundo.

This selection of works joined together forms an enlightened crossroads
that highlights the uniqueness and depth of the Grazyna Kulczyk
Collection, providing us with a more intimate view of how important
Poland was in the building of conceptual thinking. This exhibition serves
asareminderthatartisauniversal language, an open window that
can be seen through both ways.

When | first met Grazyna four years ago, I had noidea of the extent
and range of her total collection. | was completely overwhelmed not
only by the works but by the woman herself, as she was the magnet
that pulled them all together. | saw the collection as an expansive wheel
where Polish art was the hub and all the numerous spokes represented
other artistic disciplines.

When asked to curate the show | envisioned an imaginary theatre
that had two stages to perform from. The first encompassed the
minimalinterventionist Roman Opatka, introducing Donald Judd to
Stanistaw Dr6zdz, while the other entertained the gender politics of
Alina Szapocznikow, who opened the door to Katarzyna Kozyra, who
in turn leads us to vALIE EXPORT and Jenny Holzer. Together they form
a collective memory that sets the platform for Mirostaw Batka to
sitwith Anselm Kiefer. Each room in this exhibition is its own stage,
offering the viewer multiple opportunities to create his or her own
conceptual theatre.

| personally want to thank Grazyna Kulczyk for her love and dedication
in making this project a daily new discovery for me. [t was my aim to
use her collection as a vehicle to inspire as well as to introduce a new
perspective where somebody is no longer a nobody for everybody.






Como abrir una caja
dentro de otra caja

UN INTERCAMBIO DE CORREOS ELECTRONICOS ENTRE

ANDA ROTTENBERG Y JULIAN HEYNEN

QUERIDO JULIAN
Me pregunto como lograremos llegar a una conclusién comun con respecto
a la Grazyna Kulczyk Collection. ¢(Alcanzaremos, de hecho, alguna, dado lo
opuesto de nuestras perspectivas de evaluacién? La tuya es externa; la mia,
interna. TG, como es natural, tienes en mente el contexto de las antiguas
colecciones, ricasy bien conservadas, de la «vieja Europa», asi como las
numerosas tradiciones en este campo. Cuando yo pienso en el contexto
polaco, no solo veo una larga historia de destruccién y pérdidas constantes
de todo tipo de valores culturales a lo largo del siglo xx a causa de diversos
factores politicos, sino también las diferentes condiciones psicosociales

en las que han actuado los coleccionistas polacos. El periodo de particiones
de ciento cincuenta anos, los primeros anos de la Sequnda Republica y dos
guerras mundiales bastaron para establecer una escala de evaluacion local
especial segln la cual la caracteristica mas importante en el arte (como

en la literatura, la musica y la arquitectura) era la «poloneidad». Algo légico,
dado el riesgo de perder nuestra identidad nacional. Suma a eso cuarenta

y cuatro anos de estrategia comunista de aislamiento politico del oestey

el factor econémico de los Gltimos doscientos anos en Polonia, y tendras
una idea de las circunstancias que han afectado al desarrollo del arte y de
su coleccionismo. Ademas, las colecciones del oeste de Europa se crearon
segln los valores descritos en los libros de historia del arte europeos

(y norteamericanos), que excluian la mayoria de las manifestaciones

del arte polaco que nuestros criticos de arte consideraban importantes.
Es posible que tl sigas pensando que estan sobrevaloradas; nosotros
creemos que alin se subestiman.

Anda, 26 de octubre de 2013

QUERIDA ANDA
Si me permites una breve interrupcién en este punto, ;puedo preguntarte
por el estado general del coleccionismo privado de arte en la Polonia actual?
¢Cual es larelacion entre los coleccionistas privados, el pablico general y los
museos? ;Son aquellos aceptados y apreciados por estos otros, o tal vez se
tiene de ellos una visiébn mas critica?

Julian, 26 de octubre de 2013

On Opening Boxes
within Boxes

AN EXCHANGE OF E-MAILS BY ANDA ROTTENBERG

AND JULIAN HEYNEN

DEAR JULIAN 13
I wonder, how shall we come to a common conclusion looking

at the Grazyna Kulczyk Collection? Or whether we shall find one at all,

if we take into consideration our opposite perspectives of evaluation?
Yoursis outer, mineisinner. You naturally have in mind the context of
long-established, rich, well preserved collectionsin “Old Europe”and
the many traditions in this field. When I think about the Polish context,
I seenotonlyalong history of the destruction and permanent loss

of all kinds of cultural values in the course of the twentieth century
(due tovarious political factors), but also the different psycho-social
conditions under which Polish collectors acted. The period of 150 years
of partition, the early years of the Second Republic and two World
Wars were enough to establish a special, local evaluation-scale
according to which the mostimportant featureinart (@sin literature,
music and architecture, too) was “Polishness”. Obvious, if you think
about the danger of losing our national identity. Add forty-four years

of the Communist policy of political isolation from the West, add the
economical factor of the last 200 years in Poland and you have a picture
of the circumstances affecting the development of both art and its
collecting. Moreover, West European collections were built according
to thevalues described in European (and American) art history books,
which excluded most of the positions of Polish art that were recognized
by ourart critics asimportant. You still might consider them over-
evaluated, but we would rather thinkin terms of under-estimation.

Anda, 26 October 2013

DEAR ANDA
Tointerruptyou briefly at this point, may | ask about the general
state of private art collecting in Poland today? And what s the
relationship between the private collectors and the public at large
and the museums? Are they accepted, appreciated or possibly
viewed more critically?

Julian, 26 October 2013



QUERIDO JULIAN

La larga historia de las tradiciones polacas en este campo, junto con una
combinacién de miseria de posguerra, comunismo impuesto y orgullo
nacional, ha generado una forma especifica de lo que podriamos denominar
«actitud del ciudadano patriético», que durante muchas décadas fue

un factorimportante en la practica —por lo demas muy infrecuente—

de coleccionar arte. Me gustaria afadir, también, que desde 1989 los
coleccionistas polacos han concentrado su atencién fundamentalmente en
el arte histérico (incluido Jan Matejko). Si repasas el siglo xx, notaras cierto
interés por el periodo de preguerray por la llamada Escuela de Paris (Mela
Muter, etc.), tanto en el mercado del arte como en las colecciones privadas.
Hasta donde yo sé, hay una coleccion seria integrada por artistas rusos
(de vanguardia y contemporaneos) y polacos, que a veces se muestra en
publico. También contamos con una sola representacion realmente extensa
y bien seleccionada de arte polaco de los Gltimos setenta y cinco anos que
estd en manos privadas. En lo referente al arte moderno y contemporaneo
internacional, la coleccién de Grazyna Kulczyk es absolutamente Gnica en
Polonia. Unica es también su practica de presentar sus posesiones privadas
al pablico en una muestra permanente y en exposiciones temporales.

Esta posicién especial, sin embargo, solo cuenta con el reconocimiento
positivo de un reducido grupo de profesionales, y quizas también de los circulos
cultos de la ciudad de Poznan. Tengo la impresion de que, a diferencia de

lo que ocurre en otros paises, la sociedad general polacay los administradores
locales (de diferentes niveles) no ven ningln beneficio colectivo en el hecho
de que el dinero privado suministre cultura al plblico (Grazyna Kulczyk costea
también el programa de espectaculos de danza Old Brewery New Dance), lo que
explica ademas que alin no tengamos ninguna institucion cultural a medio
camino entre lo publicoy lo privado. Por otra parte, el edificio del museo,
que ya habia disefiado Tadao Ando para albergar esta coleccién particular,
no se construira en Poznan, puesto que el Ayuntamiento no desea compartir
la responsabilidad financiera con «una persona privada», aunque la
represente una fundacion creada para este fin. Es una triste noticia, dado
que hasta hace poco, aparte del museo de £6dz, basado en una tradicién
originada en la década de 1930, no contabamos con ningdn museo estatal

o municipal que pudiera ofrecer una escala de evaluacion artistica
internacional como telén de fondo para el arte contemporaneo polaco.

Pawet Leszkowicz escribi6 en el catalogo de la primera presentacién pablica
de la Grazyna Kulczyk Collection (2007): «Colecciona obras de artistas
internacionales, con especial énfasis en el arte polaco, que se presenta

en nuevos contextosy seintegra en los avances artisticos globales». Esta
afirmacién me recuerda a mi propia estrategia de planificacién para el nuevo
Museo de Arte Moderno de Varsovia, alla por 1990. Afos mas tarde, en 2006,
ya constituidos como nuevo museo, organizamaos incluso un concurso para
elegir el proyecto con la mejor linea narrativa, conscientes de que hay mas
de una tradicién en el arte moderno y contemporaneo. Ambos sabemos
que un director de cine puede crear a partir de la misma cinta un drama o
una comedia: todo depende del montaje. El mismo potencial se encuentra
en una coleccién de arte. Leszkowicz subrayé también la pluralidad

de contextos y tendencias, e identific6 ocho lineas: Biblioteca, Desnudo,
Escultura corporal, Perversion, Moda, Religion, Objeto, Museo. Volviendo
alaanalogia cinematografica, si quisiéramos evitar una clasificacion tan
generalizadora de los géneros, también podriamos preguntarnos: ;qué tipo
de comedia o qué tipo de drama nos esta mostrando el director? Esta seria
una pregunta sobre el material en bruto. ¢Se te ocurre alglin instrumento
que facilite el analisis?

Anda, 26 de octubre de 2013

DEAR JULIAN
The long history of Polish traditions in this field—together with a
combination of post-war misery, imposed Communism and national
pride—has produced a special form of what we could call "patriotic
citizen's attitude”, which was forlong decades an important factorin
the—in fact very rare—practice of collecting art. | would also like to

add that, since 1989, Polish collectors have concentrated their attention
mostly on historical art (including Jan Matejko). If you look back at the
twentieth century, you will notice some interest in the pre-war period
and the so-called "Paris School” (Mela Muter, etc.), both in the art
market and in private collections. As faras | know thereis one serious
collection of Russian artists (avant-garde and contemporary) and their
Polish counterparts, which is sometimes shown in public. We also

have only onereally large and well-selected representation of Polish

art from the last seventy-five years in private hands. When it comes
tointernational modern and contemporary art, Grazyna Kulczyk’s
collectionis absolutely unique in Poland. Absolutely unique is also her
practice of presenting her private possessions to the public, bothin

a permanent show and in temporary exhibitions.

This special position, however, is positively recognized only by a narrow
group of professionals—maybe also by the educated circles in the city

of Poznan. I have the impression that, contrary to many other countries,
in Poland, wider society and local administrators (on different levels)

do not perceive any collective benefitin the fact that private money

is supplying the public with culture (Grazyna Kulczyk also maintains

the dance performance programme Old Brewery New Dance), which

is also why we still don't have any private-public cultural institutions.
Furthermore, the museum building, already designed by Tadao Ando to
host this particular collection, will not be realised in Poznan, since the city
did not want to share any financial responsibility with a so-called private
person, even though she is represented by the foundation created for this
purpose. Itis a sad statement, since until recently, aside from the museum
in to6dz, which is based on a tradition formed in the 1930s, we didn't have
any state or municipal museums that could present an international
artistic evaluation scale as a backdrop for Polish contemporary art.

“She collects works by international artists with a particular

emphasis on Polish art, which is placed within new contexts and
included in global artistic developments”, wrote Pawet Leszkowicz

in the catalogue of the first public presentation of the Grazyna Kulczyk
Collection (2007). This statement reminds me of my own planning
strategy for the new Museum of Modern Art in Warsaw, back in19g9o.
Years later, in 2006, as the new museum, we even organized the
competition for the best narrative line project, bearing in mind that
there is more than one tradition in modern and contemporary art. We
both know that a film director can produce a serious drama or a comedy
from the same tape—everything depends on the editing (montage).
You will find the same potential in an art collection. Leszkowicz also
underlined the plurality of contexts and developments and listed eight
strands: Library, Nude, Body Sculpture, Perversion, Fashion, Religion,
Object and Museum. Coming back to the movie reference, if we are
not satisfied with the general genre classification, we might ask: what
kind of comedy or what kind of serious drama is the director showing

us? This would be a question about the raw material. Do you see any
instrument to examine it?

Anda, 26 October 2013



QUERIDA ANDA
jAsumir que tenemos perspectivas de evaluacién opuestas en lo referente
alarte o, al menos, al coleccionismo de arte no se puede dejar pasar sin

un comentario! No he investigado a fondo el contexto histérico del arte

y el coleccionismo en Polonia y estoy de acuerdo en que nuestro
conocimiento de la historia del arte del otro sigue siendo muy desigual.

Ta sabes muchisimo sobre la historia del arte «occidental»; en cambio
nosotros sabemos tan poco sobre la historia del arte de Europa Central y
del Este que resulta vergonzoso. Sin embargo, nos hallamos conversando
enelano24d. M. B. (después del Muro de Berlin) y creo que los dos
deberiamos intentar dejar atras esa fijacion sobre el este y el oeste,

lo minusvalorado vy lo sobrevalorado, lo importante y lo menor, no en aras
de un presente europeo plano, globalizado y nivelado, sino con el fin de
encontrar nuestra herenciay nuestro futuro comunes en este reducido
continente. Un pequeno ejemplo relacionado con el coleccionismo de
arte: ¢no seria interesante comparar la situacion de Alemania occidental,
digamos en los afnos cincuenta, con la de Polonia en la misma época?
(Cudl era el clima psicoldgicoy cuales eran las perspectivas histéricas

e ideolégicas del coleccionismo de arte moderno en la Republica Federal
tras el nazismo, la Segunda Guerra Mundial y el Holocausto? ¢;Cudl era el
panoramay cudles las limitaciones? ¢En qué medida era «internacional»

el coleccionismo? ;Hasta qué punto era lo moderno una reaccién consciente
oinconsciente al pasado reciente? ;Y qué ocurrié con la «xalemanidad

del arte alemann, parafraseando un famoso libro de Nikolaus Pevsner?

Del mismo modo, podriamos preguntarnos por la «poloneidad» continuada
del arte polaco tras la Segunda Guerra Mundial. En sintesis: podriamos
comparar las trabas o los vacios que existian en nuestros paises tras 1945

y tal vez nos encontrariamos con dos caras de la misma moneda.

Pero, volviendo a las obras que Grazyna Kulczyk ha reunido en su coleccién,
me gusta tu metafora del metraje de pelicula que se puede montar como
un drama o como una comedia, o incluso como una pelicula de ciencia ficciéon
0 una porno. Cuando contemplamos la coleccién de una persona privada,
a diferencia de la de un museo, solemos buscar paralelismos, del tipo que
sea, entre las obras de arte o los temas y la personalidad del coleccionista.
Con frecuencia asumimos que el coleccionista se expresa a través de la
coleccién, como si él mismo fuera un artista. Entra en funcionamiento sin
duda un instinto voyeuristico, pero es innegable también que al menos
algunos coleccionistas desean descubrir algo sobre ellos mismos a través de
su actividad de coleccionismo. De manera consciente o inconsciente, estan
analizando su relacién con el mundo, tal vez incluso intentando encontrar
su lugar «correcto» en él, algo que probablemente no han hallado en otros
campos. Sin embargo, eso no los hace diferentes de otras personas, como
nosotros mismos sin ir mas lejos. Ty yo, por ejemplo, podriamos repasar
facilmente la lista de los artistas que nos gustan, las exposiciones que hemos
comisariado y los textos que hemos escrito, y encontrariamos un «reflejo»
similar de nuestros egos o de nuestra relacién con el mundo. En suma, creo
que esta forma de interpretar una coleccién tiene un interés limitado, ya
que se circunscribe en exceso a lo personal. Lo que importa al finy al cabo
es laindependencia de las distintas obras de arte, su capacidad para crear
nuevas afinidades en contextos diferentes. Asi como el comisario debe
desaparecer, deberia hacerlo también el coleccionista. En otras palabras:
cualquiera que interaccione con una coleccion reunida por una persona,

ya sea contemplandola o comisariando una muestra basada en ella, tiene
la oportunidady el derecho de desarrollar sus propios conceptos, incluso

si difieren de los del coleccionista y de las intenciones o la intuicién de este.

Julian, 29 de octubre de 2013

DEAR ANDA
To assume that we have “opposite perspectives of evaluation” when
itcomestoartoratleasttocollecting art cannot go without comment!
| take the historical context of art and collecting in Poland for granted,
and | agree that knowledge of each other's art history is still very
one-sided indeed. You know a lot of “Western"art history. We still
know shamingly little about Central and Eastern European art history.
However, we are talking in the year 24 Aw (after the Berlin Wall) and

| believe we should both try to overcome the fixation on East/West,
under-rated/over-rated, minor/major—not for the sake of a levelled,
globalized, flat European present butin order to find our common
heritage/future in our small continent. Just a little example while
considering art collecting: wouldn't it be interesting to compare the
situation in West Germany in the 1950s, let's say, with thatin Poland

at the same time? What was the psychological climate and what were
the historical and ideological perspectives of collecting modern art

in the Federal Republic after Nazism, World War Il, and the Holocaust?
What was the outlook and what were the limitations? How far was
collecting “international”, how far was Modernism a conscious/
unconscious reaction to the recent past? And what happened to the
"Germanness of German art’, to paraphrase a famous book by Nikolaus
Pevsner? The same way we could ask ourselves about the continuing
Polishness of Polish art after World War Il. In short: we could compare
our specific stumbling blocks or voids after 1945 with each other and
maybe find two sides of the same coin.

But to close in on what Grazyna Kulczyk has brought togetherin her
collection, I like your metaphor of the film footage that can be edited
eitherasaserious drama orasa comedy—or as science fiction or as

a porn movie, even. When we contemplate the collection of a private
person, as opposed to a museum collection, we tend to look for
parallels, of whatever kind, between the works of art or themes and
the personality of the collector. We tend to assume that the collector
expresses herself through the collection, ina way as if she werean
artist herself. There is for sure a voyeuristic instinct at work, but at the
same time there is no denying that at least some collectors want to
find out something about themselves through their collecting. They are
consciously or unconsciously analysing their relationship to the world,
maybe even trying to find their "right” place in it—which they possibly
haven't found in other fields. However, that makes them no different
toother people, like us. Youand |, forexample, could easily go through
thelist of artists we like, of exhibitions we have curated and of texts we
have written and come up with a similar "mirror” of our egos or of our
relationship with the world. Allin all, however, | think this approach to
interpreting a collection is of limited interest since it remains too much
ona personal level. In the end what matters is the independence of the
individual works of art, their ability to create new affinities in different
contexts. As the curator should disappear so, too, should the collector.
In otherwords: anyone engaging with a collection brought together
by one person—either by just looking at it or by curating a show from
it—has the chance and the right to develop his or her own concepts—
maybe even at odds with the collector and her intentions or intuition.

Julian, 29 October 2013



QUERIDO JULIAN
No pretendia hacer comparaciones univocas entre las situaciones

polacay alemana después de la Segunda Guerra Mundial; mi propésito

era mas bien describir brevemente el contexto historico in statu nascendi
de la coleccion de Grazyna Kulczyk. Hay algunos nombres y elementos

que reflejan la tradicién local, asi como las tendencias del mercado

del arte polaco a principios de la década de 1990, cuando las piezas

mas deseadas eran las pinturas de Jacek Malczewski, que enseguida se
vieron reemplazadas por las de Jerzy Nowosielski. {Tendrias que haber
visto aquellas subastas! Lo que valoro en el caso de esta coleccion es

que ambos artistas siguen estando presentes en ella. Grazyna Kulczyk
tiene el coraje de apostar conscientemente por nuestros valores locales:
a pesar de que Nowosielski no goza alin de un gran reconocimiento en

el mercado del arte internacional, ella ha coleccionado mas de treinta
obras, cuidadosamente seleccionadas, de este pintor, mientras que
«solo» cuenta con veintidos piezas de Tadeusz Kantory doce de Roman
Opatka (ademas de nueve fotorretratos). Por supuesto, los nimeros son
menos importantes que la calidad, pero también dan algunas pistas sobre
la actitud de la coleccionista. Sianades a eso los nombres de algunos
pintores desconocidos (incluso en circulos mas amplios de Polonia) como
Jerzy Kujawski, Eugeniusz Markowski, Jadwiga Maziarska, Mela Muter,
Teresa Pggowska, Erna Rosenstein, Teresa Tyszkiewicz (1906-1992) o de
fotégrafos como Jerzy Lewczynski, Fortunata Obrgpalska, Marek Piasecki,
Bronistaw Schlabs, y unas rarisimas heliografias especialmente inventadas
por Karol Hiller —un artista todavia subestimado del circulo de Wtadystaw
Strzeminski—, tendras un linaje muy peculiar del arte polaco formado entre
los anos treintay los setenta del siglo pasado. Por no mencionar a Alina
Szapocznikow y Andrzej Wrdblewski, que ya se estan haciendo un hueco
(o lo estan recuperando) en la historia del arte europeo.

En este contexto, puedes ver que la tradicién mejor reconocida (la mas
formaly rigurosa), representada por Henryk Stazewski, Wojciech Fangor

o Edward Krasifski, no era la Ginica que importaba en Polonia. Esa tradicion
ademas ha incluido otros nombres (Kajetan Sosnowski, Koji Kamoji,
Ryszard Winiarski...). Recuerda también que, hasta en la obra de los
constructivistas polacos (Strzemifski, Katarzyna Kobro), encontramos
motivos mas suaves e incluso figurativos.

Por supuesto, puedo estar dejando de lado otros ejemplos de arte
contemporaneo o internacional que adoptan un enfoque diferente, pero
creo que las caracteristicas de esta coleccién que ya he mencionado nos
permiten reconocer al menos algunas de las estrategias (por no hablar
de «misi6n») de la coleccionista.

Anda, 2 de noviembre de 2013

QUERIDA ANDA
Gracias por este breve repaso de los artistas polacos de la colecciény

por ponerlos en contexto tanto en el campo del arte local como en el
internacional. Me demuestra que no es un mal consejo para un coleccio-
nista empezar al menos con artistas y obras que pertenezcan a su mismo
entorno cultural. Eso no significa necesariamente que le sea mas facil
«entenderlos», es mas bien una cuestién de vibraciones, por asi decirlo.
Parece haber cierta melodia o cierto tono que nos resulta familiar. A través
de eso podemos acostumbrarnos al lenguaje de obras de arte concretas.
Escuchar sonidos nuevos y posiblemente extrafnos es la primera virtud de

DEAR JULIAN
Ididn'twantto introduce any 1:1 comparisons between the Polish and
German situations after World War Il; maybe it was rather that | wanted
to briefly describe the historical background in statu nascendi of Grazyna
Kulczyk's collection. There are some names and items reflecting

the local tradition as well as the trends of the Polish art market back

in the early1990s, when the hottest objects of desire were paintings

by Jacek Malczewski—very soon to be replaced by those of Jerzy
Nowosielski. You should have seen those auctions! What | appreciate

in the case of this collection is that both artists are still presentin it.
Grazyna Kulczyk has the courage to consciously refer to ourlocal values;
despite Nowosielski still not being well recognised by the international
artworld, she has collected over thirty (carefully selected) pieces by this
painter, whereas she has “only” twenty-two pieces by Tadeusz Kantor
and twelve by Roman Opatka (plus nine photo-portraits). Of course,
numbers are less important than quality, but they also serve as evidence
of the collector's attitude. Add some unknown (even in larger

circlesin Poland) painters'names such as Jerzy Kujawski, Eugeniusz
Markowski, Jadwiga Maziarska, Mela Muter, Teresa Pggowska, Erna
Rosenstein and Teresa Tyszkiewicz (1906-1992), or photographers

such asJerzy Lewczynski, Fortunata Obrapalska, Marek Piasecki and
Bronistaw Schlabs, and very rare, specially invented heliographics by
Karol Hiller—a still underestimated artist from the circle of Wtadystaw
Strzeminski—and you will have a very special line of Polish art

from the1930s to the1970s. Not to mention Alina Szapocznikow

and Andrzej Wroblewski, who are already on their way (back) into
European art history.

In this context you can see that the better recognised (more formal
and rigorous) tradition marked by Henryk Stazewski, Wojciech
Fangor and Edward Krasinski was not the only one that mattered in
Poland. And that tradition has had more names (i.e. Kajetan Sosnowski,
Koji Kamojiand Ryszard Winiarski). Remember also that, evenin the
work of Polish Constructivists (Strzeminskiand Katarzyna Kobro),

we find softer or even figurative objects.

Of course I don't have in mind instances of either more contemporary
orinternational art that take a different approach, but I believe that
the above mentioned features of this collection would let us recognise
at least some of the collector's strategies (if you don't want to call

it a mission).

Anda, 2 November 2013

DEAR ANDA
Thankyou for that brief survey of Polish artists in the collection

and for putting them in context both with the local and international
artfields. It shows me that a collectoris notill-advised at least to
start with artists and works that have the same cultural background
ashimor her. [t doesn't necessarily mean that they are more easily
“understood”"—mostly it seems to be a matter of vibes, so to speak.
There seems to be a certain tune or mode that one is familiar with.
Through it one can become accustomed to the language of particular
works of art. Listening to new and possibly strange sounds is the first
virtue of any art collector, to stay with musical metaphors. Shall we
callit"training”your eye and mind? Well, it's not so much a conscious



cualquier coleccionista de arte, por seguir con las metaforas musicales.
Podriamos denominarlo «entrenar» el ojoy la mente, si te parece. No

se trata tanto de un esfuerzo consciente como de un proceso que funciona
por ésmosis. El Gnico problema de empezar asiy de centrarse en el arte
del contexto cultural propio, especialmente si esta muy implicado en

él, es que uno puede sentirse tentado de interpretar el arte de distintos
entornos culturales por comparacién con este paradigma. Sin duda,

es absolutamente imprescindible comenzar con lo que podriamos llamar
una «tesis», establecer un punto de partida para una critica, es decir, para
la evaluacion de la cultura propia y de las otras. Es necesario poder distin-
guirla una de la otra para apreciar el arte como algo genérico, comun a
muchas culturas diferentes. Pero como tan bien demuestra por desgracia
el reciente desafio de la globalizacién, uno puede volver a caer facilmente
en sus presunciones y creencias «originales» sobre lo que es el arte.

Pero sigamos con la coleccion de Grazyna Kulczyk. ;Son los artistas polacos
del periodo moderno hasta nuestros dias que ella ha elegido distintos de los
que habrian coleccionado y siguen coleccionando los museos de Polonia?
¢Cémo describirfas el espiritu de su coleccién, al margen de los muchos
aspectos histérico-artisticos especificos? Has usado dos expresiones:
«suaves» y «figurativos». ¢Arrojan estos adjetivos una luz algo mas inusual
sobre la historia del arte polaco del siglo xx? ;Tal vez una mas femenina?

Julian, 5 de noviembre de 2013

QUERIDO JULIAN
Veo que esperas que encuentre —o mejor dicho que muestre— los

nexos existentes entre los valores generalmente —es decir, globalmente—
aceptados vy los representados en la coleccion de Grazyna Kulczyk.

El problema es, sin embargo, que incluso en el contexto global carecemos
de un criterio firme sobre los valores artisticos, especialmente en lo que
respecta a algunos movimientos o tendencias de mas alcance. Todos

los dias nos enfrentamos a la necesidad de reevaluar nuestros criterios y
de dar paso a nuevas ideas que nos ayuden a ver el arte bajo una nueva luz
y areconocer asi caracteristicas inesperadas en algo que antes parecia
muy familiar. Sabemos que todo fluye: Mdvta pel, como dijo Heraclito.

Por eso tenemos la capacidad de aceptar los fendmenos «extrafios» que nos
ofrecen las generaciones mas jovenesy de descubrir nuevas cualidades

en obras del pasado ya olvidadas, como las de Alina Szapocznikow, Andrzej
Wréblewski o Hilma af Klint, protagonistas de una enorme muestra que
esta recorriendo Europa en estos momentos.

Las colecciones de los museos polacos durante muchas décadas se
centraron en el arte post-constructivista, no solo porque era importante

y valioso, sino también por motivos politicos: durante el periodo estalinista
(1949-55), estuvo prohibido exhibir obras abstractas en general, y su
presencia en cualquier exposicién se limit6 a un quince por ciento durante
al menos dos décadas después de1957. De modo que cualquier artista
abstracto se convertia en un héroe con tan solo pintar un cuadrado en

un lienzo. Eso no tenia nada en comun con las verdaderas ideas modernas
representadas, por ejemplo, por Zofiay Oskar Hansen, que ahora estan
siendo redescubiertos por la generacién mas joven de artistas polacos (y
coleccionados principalmente por el Museo de Arte Moderno de Varsovia).

Sin embargo, el linaje presentado por Grazyna Kulczyk no sigue esta
tradicion en particular. Tienes razdén al mencionar un aspecto «femenino»

effortasa process that works by osmosis. The only problem of starting
with and engaging with art from your own cultural context, especially
if you are deeply involvedinit, is that you are tempted to setart from
different cultural backgrounds against this paradigm. Itis, of course,
absolutely necessary to start with a “thesis”, so to speak, to establish

a point of departure for a critique, i.e. the evaluation of both your own
culture and others. You have to be able to distinguish between one and
the otherinorderto appreciate art as something generic, common to
many different cultures. As the more recent challenge of globalization
shows only too well, however, one can easily fall back into one’s
‘original”assumptions and beliefs regarding what art is.

But to come back to Grazyna Kulczyk's collection, is her specific

choice of Polish artists from Modernism up to and including our own
time different to what museums in Poland have collected and are still
collecting? How would you describe the mood of her collection, aside
from its many specificart historical aspects? You mentioned two words:
“softer”and "figurative”. Do they shed a not-so-common light on Polish
art history of the twentieth century, perhaps a more female one?

Julian, 5 November 2013

DEAR JULIAN
I see that you expect me to find—or rather to show—the links

between generally, i.e. globally, accepted values and those represented

in Grazyna Kulczyk's collection. The problem is, however, that evenin

a global context we don't have any firm criteria of artistic values,
especially regarding some larger movements or trends; every day we

face the need to re-evaluate our criteria and to make way for new ideas
that could help us see artin anew light and thus recognise unexpected
featuresin something that seemed very familiar. We know that
everything flows—/lldvta pei—as Heraclitus said. That's why we have the
capacity to accept “odd” phenomena offered by the youngest generation
aswell as to discover fresh qualities in forgotten works from the past—
such as those of Szapocznikow, Wroblewski or Hilma af Klint, whose
huge show is travelling around Europe right now.

As for collections in Polish museums, for many decades they were
focused on Post-Constructivist art, not only because it was important
andvaluable but also for political reasons: abstraction in general was
forbidden to be shown during the Stalinist period (1949-1955) and
limited to fifteen per centin any exhibition for at least two decades after
1957. So any abstract artist became a hero merely by painting a square
on his or her canvas. It had nothing in common with the real Modernist
ideasrepresented by Zofia and Oskar Hansen, for example, that are now
being re-discovered by the younger generation of Polish artists (and
collected mostly by the Museum of Modern Artin Warsaw).

However, the line presented by Grazyna Kulczyk does not follow

this particular tradition. You are right to mention “a female”aspect
that appears in many different contexts asa sort of cross-section
through almost the whole collection. Yet | don't have in mind only the
more or less obvious feminist positions of at least three generations

of Polish artists: Alina Szapocznikow or even Magdalena Abakanowicz
inthe1960s, Natalia LL, Zofia Kulik and Barbara Falender, Izabella
Gustowska and Teresa Murak from the 1970s generation, and all those



que aparece en muchos contextos diferentes como una especie de corte
transversal que recorre casi toda la coleccién. No estoy pensando Unica-
mente en las posiciones feministas mas o menos obvias de al menos tres
generaciones de artistas polacas: Alina Szapocznikow o incluso Magdalena
Abakanowicz en los sesenta; Natalia LL, Zofia Kulik y Barbara Falender,
Izabella Gustowska y Teresa Murak en la generacién de los setenta, y otras
artistas mas jovenes como Marta Deskur, Katarzyna Gérna, Katarzyna
Kozyra, Dorota Nieznalska, Elzbieta Jabtoriska y Paulina Otowska, cuyos
referentes se encuentran en las obras de vaLIE EXPORT, Yayoi Kusama,
Annette Messager, Vanessa Beecroft, Loretta Lux, Mariko Mori, Claudia
Harty Bettina Rheims, respectivamente. Tampoco me refiero solo a las
piezas de artistas tan prestigiosas como Joan Mitchell, Agnes Martin, Gego
0 Jenny Holzer, junto con el trabajo no tan conocido de Erna Rosenstein,
Jadwiga Maziarska y Fortunata Obrgpalska, que no introdujeron (al menos
no de una forma tan clara) un elemento feminista en sus creaciones.

Estoy pensando de hecho también en las obras de sus colegas masculinos.
Simiras con detenimiento, veras cuantas obras creadas por hombres
tienen una «orientacién femenina» en esta coleccién, incluso aunque
esos ejemplos no sean demasiado representativos del perfil general de

su arte, como ocurre en el caso de Tadeusz Kantor, Jerzy Kujawski, Roman
Opatka, Thomas Hirschhorn, Zhang Huan, Marcin Maciejowski, Michael
Najjar, Maciej Osika, Robert Rumas, Zbigniew Rytka, Andy Warhol, Andrzej
Wréblewski e incluso Artur Zmijewski, por no mencionar a Pablo Picasso,
Bruno Schulzy Jerzy Nowosielski, para quienes las mujeres fueron siempre
un objeto de fascinacion.

(Es esto aloquellamas un «aspecto femeninon»?

Anda, 6 de noviembre de 2013

QUERIDA ANDA
Por supuesto que no creo que haya valores globalmente aceptados en el
arte hoy en dia. Puede que a veces lo parezca desde fuera cuando se visitan
demasiadas bienales, pero se trata mas que otra cosa de un fenémeno
secundario creado por nosotros, los comisarios. Como muy bien dices, todo
fluye.Y creo que seguira haciéndolo mucho tiempo. Es posible que la era

de los grandes paradigmas artisticos haya llegado a su fin. Tal vez la idea
misma de una historia del arte universal nacié muerta, el resultado dltimo
de la concepcién occidental del Arte con mayuscula, inventada hace unos
quinientos afios en algin lugar entre Florencia y Amberes y cuestionada
seriamente desde el Gltimo tramo del siglo xx. Liberarse de la carga de tener
que analizar cada obra nueva segun un conjunto de reglas o de escuelas
establecidas es sin duda una situacién muy ventajosa, que ademas lleva a
descubrimientos inesperados, como los que has mencionado. O, volviendo
a la problematica tendencia de ver las cosas seglin el modelo «lo polaco

y lo demas», la situacién actual nos da la oportunidad de vincular unas
obras con otras mas alla de los estilos, las épocas y las fronteras culturales
(nociones todas ellas que no obstante debemos conocer bien si aspiramos
atener una comprension mas profunda de la materia que nos ocupa).

Mi pregunta sobre el caracter de la Grazyna Kulczyk Collection en relacién
con lo que los museos polacos han coleccionado y siguen coleccionando

se referia precisamente a esa libertad de eleccién en el marco de la situacién
contemporanea general. Un coleccionista privado no tiene que definir un
concepto para su coleccidon, no necesita hacer que se entienda dentro de

younger women artists, such as Marta Deskur, Katarzyna Gérna,
Katarzyna Kozyra, Dorota Nieznalska, Elzbieta Jabtonska and Paulina
Otowska, who have their reference points in works by VALIE EXPORT,
Yayoi Kusama, Annette Messager, Vanessa Beecroft, Loretta Lux,
Mariko Mori, Claudia Hart and Bettina Rheims, respectively. Noram

I thinking only about pieces by such distinguished female artists as

Joan Mitchell, Agnes Martin, Gego or Jenny Holzer, along with the less
well-known work of Erna Rosenstein, Jadwiga Maziarska and Fortunata
Obrapalska, who did notintroduce (at least itis not that clear) a
feminist factorinto theirart.

lamin factalso thinking about works by their male counterparts.

If you look carefully, you will see how in this particular collection

many pieces made by men are "female oriented"—even though these
examples are not very representative for the general profile of their
art—asin the case of Tadeusz Kantor, Jerzy Kujawski, Roman Opatka,
Thomas Hirschhorn, Zhang Huan, Marcin Maciejowski, Michael Najjar,
Maciej Osika, Robert Rumas and Zbigniew Rytka, and including also
Andy Warhol, Andrzej Wréblewski and even Artur Zmijewski—not to
mention Pablo Picasso, Bruno Schulz and Jerzy Nowosielski, for whom
women were always a subject of fascination.

Is that what you call a "female aspect”?

Anda, 6 November 2013

DEAR ANDA
Forsureldon'tthinkthat there are globally accepted valuesinart

today. Maybe it looks that way sometimes on the outside when you
visit too many biennials, but that's more of a secondary phenomenon
created by us, the curators. Everything isin flux, as you rightly say,

and it will remain so foralong time, | think. Maybe the time of leading
paradigmsinartis over. Maybe the whole idea of a global art history
was still-born, a last result of the Western conception of Art with capital A,
which was invented about 500 years ago somewhere between Florence
and Antwerp and which has been seriously challenged since the later
part of the twentieth century. Thatis, of course, a rather wonderful
situation: freeing oneself from the burden of checking every new work
against a set of rules or schools. And it leads to unforeseen discoveries
like the ones you have mentioned. Or, to come back to the problematic
tendency to see things within a framework that one may call“Polish and
therest”, the present situation offers us the chance to link one individual
work with another across styles, times, and cultural borders. (All things
we nevertheless still should know about if we want to have a deeper
understanding of our subject.)

My question about the character of Kulczyk's collection in relation

to what Polish museums have been and are collecting was specifically
about that freedom of choice within the general contemporary
situation. A private collector doesn't have to write a concept for her
collection, she doesn't have to make it understood within a formalized
educational framework, she doesn't have to talk about it at all. And even
if she makes the collection public, at least temporarily and in parts, as
Grazyna Kulczyk does, the gazeis directed toward the individual works
and theirhopefully surprising and illuminating juxtapositions and
interactions. The"female perspective”is one such individual approach
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un marco educativo formal, no tiene que hablar de ella en absoluto. E incluso
si hace publica la coleccion, al menos temporalmente y por partes, como
Grazyna Kulczyk, la mirada se dirige a las distintas obrasy a sus yuxtaposi-
ciones e interacciones, que deberian resultar sorprendentesy esclarece-
doras. La «perspectiva femenina» es uno de esos posibles planteamientos
alahoradeentenderlasobrasde arte, aunque deberiamos extremar el
cuidado para no usar un concepto de este tipo como algo inamovible. Creo
que es totalmente legitimo centrarse en «una erética del arte», una extrafia
pero acertada formulacion sobre un dibujo de Paul Thek que vi hace algln
tiempo y que por supuesto nos remite a Susan Sontag. Su ensayo Contra la
interpretacion termina con la famosa frase: «En lugar de una hermenéutica,
necesitamos una erética del arte». La «perspectiva femenina» se ampliaria
asi para dar lugar a un enfoque que se concentra en una respuesta sensual
y holistica no solo a la iconografia de género o a ciertas formas y colores,
sino también a obras de arte muy dispares. Cuando vi la coleccion en casa
de la coleccionista, senti que también la «otra» rama, que por el momento
podemos denominar arte concreto o conceptual, estaba motivada por este,
llamémoslo asi, instinto sensual y holistico. Piensa en las interminables
modulaciones de figuras aparentemente uniformes en las superficies del
grupo de casi diez cuadros de Roman Opatka. O incluso en las denominadas
superficies industriales planas de los objetos de Richard Artschwager o
Donald Judd, por no hablar de las formas «abstractas» de Wojciech Fangor

o lasemanaciones luminosas de los tubos de Dan Flavin. Recuerda las
formas o cuerpos transparentes de la escultura de Karel Malich. Incluso una
pieza tan sencilla como Forma derivada de un cubo, de Sol LeWitt, puede traer
ala mente una palabra como «Augensex», que Gerhard Rockenschaub eligié
para titular una de sus primeras exposiciones (y que se tradujo Como «sexo
para el ojon). Lo que intento decir es que encuentro un caracter marcada-
mente erdtico o, mejor, una vision erética del arte en partes importantes
de la coleccion de Grazyna Kulczyk. ;TG qué opinas?

Julian, 6 de noviembre de 2013

QUERIDO JULIAN
iCémo no iba a estar de acuerdo contigo! Y qué interpretacion tan estimu-
lante propones con ese recuerdo de Rockenschaub. Si, «la piel» de muchas
piezas de la coleccién tiene ese tipo de apariencia atrayente y por ende sen-
sual. Pero a pesar de ello no aplicaria la categoria «Augensex» a muchas otras,
en especial a esos pesados bloques de madera sellados con plomo creados
por Andrzej Szewczyk como una transfiguracion de las cartas de Kafka a
Felicia Bauer. Aunque sus Bibliotecas si tienen un trasfondo sexual interno,
no solo cuando se piensa en la historia de amor de Kafka, sino también si con-
sideramos el proceso de sellado como tal. No obstante, también contienen
una pizca de escatologia. Algunas personas (seguro que recuerdas a quién

me refiero) afirman que Eros y Tanatos estan estrechamente vinculados, algo
que se podria demostrar contemplando las obras de Alina Szapocznikow (de
nuevo) y recordando la mayoria de las piezas teatrales de Kantor. La combina-
cién de sexo, muerte y perversion también se podria tomar en consideracion
en el contexto de la Grazyna Kulczyk Collection. No me refiero nicamente a
los pequenos dibujos y gouaches de Nowosielski o de Bruno Schulz. Fijate en

la escultura de Kozuozu, en las muiecas de las fotos de Marek Piaseckiy Jerzy
Lewczynski o en los accesorios clasicos de una vanitas presentes en sus otras
imagenes, y comparalos con los retratos con aire de mufieca de Mariko Mori,
con Ofelia de Loretta Lux o con Angel biénico de Michael Najjar. Te encontraras
rodeado por fantasmas dotados de gran sensualidad, muy proximos a la
realidad no real de Vanessa Beecroft y sus marionetas vivientes.

toworks of art, although we should be very careful not to use a concept
of this kind as something fixed. I think it is totally legitimate to focus

on “an erotics of art"—a strange but nice formulation on a drawing by
Paul Thek I saw a while ago and which refers to Susan Sontag of course.
Her essay "Against Interpretation” finishes with the famous sentence:
“In place of a hermeneutics of art we need an erotics of art”. The "female
perspective” would thus widen into an approach that concentrates on a
sensual and holistic response not only to gender iconography or certain
shapes and colours but also to very different works of art. When | saw
the collection at the collector's home, | felt that also the "other” strand,
which we may call concrete or conceptual art for the moment, was
motivated by this sensual and holistic, well, instinct, I'm tempted to
say. Take the endless modulations of seemingly uniform figures on the
surfaces of the group of nearly ten paintings by Roman Opalka. Or even
theflat, so-called industrial surfaces of objects by Richard Artschwager
or Donald Judd. Not to mention the "abstract” shapes of Wojciech
Fangor or the emanations of everyday light fixtures by Dan Flavin.

Or the transparent shapes/bodies of the Karel Malich sculpture. And
even with arather simple piece like Sol LeWitt's Form Derived from a Cube
aword like "Augensex” can come to mind, as Gerhard Rockenschaub
named one of his early exhibitions (and which was translated as"Sex for
the eye”). What | want to say is that | encounter a rather erotic mood,
orratheran erotic understanding of art, in large parts of Grazyna
Kulczyk's collection. How does it look from your side?

Julian, 6 November 2013

DEAR JULIAN
How could I not agree with you! And what a refreshing comprehension
you propose with that memory of Rockenschaub. Yes, “the skin” of
many pieces from the collection has this kind of appealing and therefore
sexy look. Butstill, lwouldn't apply the "Augensex” category to many
others, specially those heavy blocks of wood sealed with lead made

by Andrzej Szewczyk as a transfiguration of Kafka's letters to Felicia
Bauer—although his Libraries do have an inner sexual background, not
only when you bearin mind Kafka's love story but also if you consider
the process of sealing as such. Nevertheless, they also containagrain
of eschatology. Some people (you must remember who in particular)
say that Eros and Thanatos are tied very strongly; one might prove that
looking at Alina Szapocznikow (again) and remembering most of the
Kantor theatre pieces. Sex-Death-Perversion could also be taken into
consideration in the context of the Grazyna Kulczyk Collection. | don't
mean only small drawings and gouaches by Nowaosielski or those by
Bruno Schulz. Look at the sculpture of Kozuozu, the dolls in the photos
of Marek Piasecki and Jerzy Lewczynski and the classical vanitas props in
his other photos, compare them with doll-like portraits by Mariko Mori,
Opbhelia by Loretta Lux or Bionic Angel by Michael Najjar, and you will find
yourself surrounded by sexy phantoms, very close to the non-real reality
of Vanessa Beecroft and her living marionettes.

I know | am opening a box with too many smaller boxes inside, but
itisintriguing why this Freudian part of human nature (reflected in

art) needs to be placed in such rigid structures as paintings by Henryk
Stazewski, Francois Morellet, Manfred Mohr, Ryszard Winiarski and
Heinz Mack, reliefs by Mary Martin or radically conceptual interventions
by Krasinski? Or maybe I am wrong about therigid side (at leastin



Sé que estoy abriendo una caja que guarda en su interior demasiadas
cajas mas pequefas, pero ¢no es curioso que esta parte freudiana

de la naturaleza humana (reflejada en el arte) tenga que representarse
mediante estructuras tan rigidas como los cuadros de Henryk Stazewski,
Francois Morellet, Manfred Mohr, Ryszard Winiarskiy Heinz Mack, los
relieves de Mary Martin o las intervenciones radicalmente conceptuales
de Krasinski? ;O tal vez me equivoco en cuanto al lado rigido (al menos
en el caso de uno de los relieves de Mary Martin) y deberfa buscar una
interpretacién mas flexible? Y, de ser asi, ¢qué decir del arma blanda de
Annette Messager? Y, por tltimo, ;donde deberiamos encuadrar Lego,
de Zbigniew Libera?

Anda, 6 de noviembre de 2013

QUERIDA ANDA
Gracias de nuevo por este tour d’horizon a través de la coleccién que has
hecho a raiz de mi afirmacién general sobre la erdticay el arte. Enriquece

el andlisis y me trae vivos recuerdos de mi encuentro con esas obras.
Aunque es cierto que, en lo que respecta a la iconografia y en relacién con
la «piel» de numerosas obras de la coleccién, encontramos muchos aspectos
erdticos (y por supuesto relacionados con la muerte), miintencién era
centrarme en una idea mas abstracta. El acto de mirar es en si una suerte
de actividad eréticay, a veces, incluso sexual, y las obras de arte pueden
ponerlo de manifiesto de formas muy intensas. Menciono esta idea porque
tengo la sensacion de que el ojo de la coleccionista acaricia en cierto modo
los objetos de su eleccién, y la coleccién en su conjunto es un reflejo de ello.
(Recuerdas el logotipo de la coleccién que aparece en su pagina de inicio

o en el catalogo de la exposicidn que comisarid Pawet Leszkowicz? Son los
ojos de Grazyna Kulczyk, que incluso se cierran y se abren siinclinas ligera-
mente el catalogo. Pero puede que esté yendo demasiado lejos con esto,
que esté invadiendo el ambito de la intimidad.

Volvamos a las obras que acabas de mencionar. Incluso si sequimos la
«mirada er6tica» como una de las muchas formas de acercarnos a la colec-
cién, no distingo realmente entre lo «blando» y lo «rigido». Creo que ambas
categorias pertenecen al mundo de lo erético, por no mencionar el sexo
propiamente dicho. Las armas blandas de Annette Messager son un buen
ejemplo, una especie de trampa psicologica para todas las ideas unidimen-
sionales acerca del género. Y no olvides aspectos como la interaccién cro-
matica en la obra de Stazewski, por ejemplo, la vibracion pulsatil de Carlos
Cruz-Diez, Gerhard von Graevenitz, Victor Vasarely o quizas Agnes Martin,
Yayoi Kusama, claro, y el generador de luz falico de Otto Piene basado en
materiales y estructuras «rigidos». Edward Krasinski es un caso interesante
en este contexto. Por supuesto, el origen conceptual es innegable, dado
que sus intervenciones nacen de ideas sobre las dicotomias objeto/no objeto
y presencia/no presencia, entre otras cosas. No solo al visitar su estudio,
donde casi todo se ha conservado tal y como estaba cuando murié, sino
también al contemplar sus obras en espacios totalmente distintos, como un
cubo blanco, parece tratarse de objetos sensibles. Estan elaborados con
un sencillo procedimiento artesanal, pero es precisamente esa actitud no
artistica la que transmite la sensualidad de sus ideas y sus especulaciones.

Ciertamente, deambular por estay por otras colecciones es como
abriruna caja tras otra, como abrir cajas contenidas en otras cajas. Al
mencionar los campos de concentracion de Lego creados por Zbigniew
Libera, has abierto una caja especialmente delicada, distinta, sin duda, de

the case of one relief by Mary Martin) and should look for a softer
interpretation? And, if so, what about the soft weapon of Annette
Messager? And, finally, where should we put Lego by Zbigniew Libera?

Anda, 6 November 2013

DEAR ANDA
Thanks again for this tour d'horizon through the collection following

my general remark on erotics and art. It gives flesh to the bones, so to
speak, andit brings back vivid memories of my encounter with these
works. Although itis true that, on the level of iconography and in
relation to the "skin” of many works in the collection, we find a lot of
erotic (and of course death-related) aspects, my intention was to focus
onamoreabstract notion. The act of looking itself is an erotic and
sometimes even sexual activity of sorts, and works of art can show it
invery strong ways. I'm mentioning this idea because I have the feeling
that the eye of the collector is somehow caressing the objects of her
choice, and the collection asawholeis a reflection of it. Remember
thelogo of the collection onits homepage or on the catalogue of the
exhibition Pawet Leszkowicz curated? It is Grazyna Kulczyk's eyes—even
closing and opening if you tilt the catalogue slightly. But maybe I'm
going too far here, trespassing into the realms of intimacy.

Let's go back to the works you have just talked about. Even if we follow
the"erotic gaze”as one (of many) ways to approach the collection, |
don'treally distinguish between "soft"and "rigid”. I think both belong

to the world of erotics, not to mention sexitself. Annette Messager's
soft weapons are a good case in point, a kind of psychological trap
forall one-dimensional ideas about gender. And don't forget therole

of colourinterplay in Stazewski, for example, or the vibrating pulses

in Carlos Cruz-Diez, Gerhard von Graevenitz and Victor Vasarely, or
maybe Agnes Martin and Yayoi Kusama, of course, and Otto Piene’s
phalliclight generator based on"rigid” structures and material. Edward
Krasifiski is an interesting case in this context. Of course, the conceptual
background is undeniable, with hisinterventions being born out of ideas
about object/non-object, presence/non-presence, among other things.
Not only whenyou visit his studio, where more or less everything has
been preserved asitwas when he died, but also when you see his works
in totally different spaces, like a white cube, they appear to be sensible
objects. They are made in a simple craftsman-like fashion, butit

is exactly this non-art attitude that communicates the sensualism

of hisideas and speculations.

Indeed, meandering through this and other collections s like

opening box after box and boxes within boxes. Mentioning the Lego
concentration camps by Zbigniew Libera you have opened a particularly
tricky box and for sure a different one from the one we just discussed.
Coming back to what you said at the beginning of our conversation
about the historical background of collecting in Poland, | wonder about
the great rupture, the great catastrophe, the trauma of the Polish
experiencein the twentieth century. Do we find it reflected in Grazyna
Kulczyk's collection and, if so, in what way? Itis very obvious in Libera’s
works, butasavery free and super-controversial approach that has
something to do with his generation being born well after World War II.
A post-modernist approach if you like, being very conscious of the fact
that heisacting notasa witness orinimmediate relationship to the
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Agnieszka Polska, Gimnasia médica [fotogramas], 2009

la que acabamos de analizar. Volviendo a lo que has dicho al principio
de nuestra conversacion sobre el contexto histérico del coleccionismo
en Polonia, me pregunto por la gran ruptura, la gran catastrofe,

el trauma de la experiencia polaca del siglo xx. (Aparece reflejado en
la coleccién de Grazyna Kulczyk? Y, si es asi, ¢de qué manera? Resulta
muy obvio en las obras de Libera, aunque con un enfoque muy libre

y extremadamente controvertido que tiene algo que ver con que

su generacion naciera bastante después de la Segunda Guerra Mundial.
Un enfoque posmoderno, si se me permite, muy consciente del hecho
de que esta actuando no como testigo o en relacién directa con los
testigos, sino desde un punto de vista histérico que incorpora la historia
del recuerdo, ademas de fenémenos como la denominada industria del
Holocausto. Algo muy alejado de Madre con hijo muerto, de Andrzej
Wroblewski. ;Qué otras obras sobre este tema se te vienen a la cabeza?

Julian, 7 de noviembre de 2013

QUERIDO JULIAN
Antes que nada, tengo que decir que tu inglés es mucho mejor que el mio.
Me doy cuenta no solo de que la articulacién de mis intuiciones es muy
limitada, sino también de que se presta a malinterpretaciones por parte
del lector. Esa es probablemente la razén por la que has decidido explicar
la nocién de «mirada erética» con mas claridad. Recuerda, sin embargo,
que el inglés estd mucho mas cerca del aleman que del polaco. Y lo mismo
sucede con las raices de la cultura (y del arte), a pesar de la conviccién
—muy popular en Polonia— de que formamos parte de una tradicion
«mediterranea» comun.

Agnieszka Polska, Medical Gymnastics [still photographs], 2009

witnesses but from a historical point of view that incorporates

the history of remembering as well as such phenomena as the so-called
Holocaustindustry. Thatis along way from Andrzej Wréblewski's
Mother with Killed Child. What other works relating to this subject
come to mind foryou?

Julian, 7 November 2013

DEAR JULIAN
First of all I have to say that your English is much better than mine;

I noticed that not only the articulation of my intuitions is very limited
butit may be misunderstood by the reader. This was probably the reason
why you decided to explain the notion of “erotic gaze” more clearly.
Remember, however, that English is much closer to German than to
Polish. So are the roots of culture (and art) despite the conviction—very
popularin Poland—about our common “Mediterranean” tradition.

This remark does not concern your brilliant comment on the collection’s
logo. Each time I enterits webpage | feel asif | am knocking on Grazyna
Kulczyk's forehead. Asa matter of fact, we both try to penetrate the
mind thatis hidden behind these beautiful eyes—or rather to follow

the trajectory of the visual impulses in her brain. Instead, we may follow
only our own convictions—take the art and war question, for instance.

Eschatology, which I mentioned in my previous letter, plays a part on
anintimate, very personal and particular level as well asin a wider
sense when we have to cope with any painful collective memory, but



No me refiero con esto a tu brillante comentario sobre el logotipo de

la coleccién. Cada vez que entro en su pagina web, me siento como si
estuviera llamando a una puerta situada en la frente de la sefora Kulczyk.
De hecho, los dos estamos intentando penetrar en la mente que se esconde
tras esos hermosos ojos. O al menos sequir la trayectoria de los impulsos
visuales de su cerebro. En lugar de eso, probablemente no seguimos otra
cosa que nuestras propias convicciones. Es lo que ocurre con la cuestién

del artey la guerra, por ejemplo.

La escatologia, que mencioné en mi carta anterior, desempefa un papel
importante en un nivel intimo, muy personal y particular, asi como en un
sentido mas amplio cuando tenemos que enfrentarnos a cualquier recuerdo
colectivo doloroso, pero especialmente al de la Segunda Guerra Mundial.
Tu manera de distinguir los testigos de sus «relaciones directas» me ha
recordado al conocido pasaje de Primo Levi en Los hundidos y los salvados:
«no somos nosotros, los supervivientes, los verdaderos testigos. Los Unicos
depositarios de la terrible verdad son aquellos que se ahogaron, que
fueron aniquilados, que se hundieron. Hablamos en su nombre. Nosotros,
los rescatados, estamos contando la experiencia en los campos de
concentracién de aquellos que ya no existen». En otras palabras, seglin

el escritoritaliano, tras el final de la guerra ya no quedaron testigos. Pero
conservamos un recuerdo basado en evidencias de «<segunda mano» o
incluso de «tercera mano». Andrzej Wroblewski, como Szapocznikow y
Strzeminski en su serie de dibujos sobre la guerra, pertenecia a esa primera
categoria, es decir, a la generacion que sobrevivié a la guerra. Es el caso
también de un gran grupo de artistas polacos representados en la Grazyna
Kulczyk Collection (Abakanowicz, Kantor, Rosenstein, Nowosielski,
Fortunata Obrgpalska) que no aluden directamente a sus experiencias
durante la guerra, aunque es posible encontrar muchos de esos rastros

23

especially the memory of World War II. The way that you distinguished
witnesses from their "immediate relationships” recollected the well

known passage by Primo Levi in The Drowned and the Saved: “Those,
who survived, are not the real and reliable witnesses. The only holders
of the awful truth are those who were drowned down, annihilated,
who submerged. We are speaking on their behalf. We, the rescued,
are re-telling the concentration camps experience of those who do not
existanymore” In other words, according to the Italian writer, after the
end of the war there were no witnesses anymore. But we still maintain
amemory supplied by "second-hand” oreven "third-hand” evidence.
Andrzej Wroblewski, like Szapocznikow and Strzeminskiin his series
of wardrawings, belonged to that first category, i.e., the generation
that survived the war. So did quite a large group of Polish artists
represented in Kulczyk's collection (Abakanowicz, Kantor, Rosenstein,
Nowosielski, Fortunata Obrgpalska) who did not directly refer to
theirwar experiences—but you will find a lot of such traces hidden

in theirart. | would also dare to suggest that there are some not very
obvious references to the war period in the sandy and dusty soil-like
surfaces (with crosses, numbers, etc.) of paintings by Tapies, who
developed his art during Franco’s regime. By the way, you may notice a
similarapproach to surfaces in paintings by Jadwiga Maziarska, another
“second-hand” war witness from Poland represented in this collection.

As you noticed, the war traumais still very strong in Poland. This subject
isreflected in many books, movies, and art and theatre pieces made

by the subsequent generations. This is what | call “third-hand” evidence.
Besides Libera, whose references to the Holocaust industry you have
already mentioned, and Piotr Uklanski with his Nazis in a similar vein,
there are at least a few importantartists active in this field in Kulczyk's
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ocultos en su arte. Me atreverfa incluso a sugerir que hay algunas
referencias no muy obvias al periodo bélico en las superficies térreas
arenosasy polvorientas (con cruces, nimeros, etc.) de los cuadros

de Antoni Tapies, que desarroll6 su obra durante el régimen de Franco.
Por cierto, puedes encontrar un tratamiento similar de las superficies
en los cuadros de Jadwiga Maziarska, otra testigo polaca de «segunda
mano» de la guerra que forma parte de esta coleccion.

Como has notado, el trauma de la guerra sigue teniendo mucha fuerza

en Polonia. Este tema se refleja en un gran nimero de libros, peliculas,
obras de artey piezas teatrales creados por las generaciones posteriores.

Es lo que denomino evidencias de «tercera mano». Ademas de Libera,

cuyas referencias a la industria del Holocausto ya has mencionado, y de Piotr
Uklanski, cuyos Nazis tienen un tono similar, hay en la coleccién de Grazyna
Kulczyk al menos varios artistas importantes activos en este campo, aunque
no todos estén representados en ella por piezas con esta tematica. En primer
lugar debemos mencionar dos esculturas de Mirostaw Batka, que centra

su atencién en el sufrimiento de las victimas, en situaciones opresivas y
humillantes, pero que también hace referencia a la industria del Holocausto
y ala banalizacién general de la memoria. Conocedor profundo del tema,
su actitud es modestay vigilante, y ofrece una vision personal o incluso
intima de este asunto. El recuerdo que se desvanece es objeto de estudio
para Wilhelm Sasnal, cuyos cuadros aluden a menudo a obras de artey

a documentos ya existentes, como el cémic Maus de Art Spiegelmano la
pelicula Shoah de Claude Lanzman. Algunos de sus lienzos adoptan la forma
de retratos desenfocados o paisajes «inocentes», como si deseara llamar

la atencién del observador sobre el proceso de olvidar que puede producirse
enrelacién con las personasy los lugares implicados en un crimen.

Como resultado de este proceso, la verdad queda oculta «bajo el lienzo».
En ese sentido, mantienen afinidades con los cuadros de Luc Tuymans
(que, lamentablemente, no forma parte de esta coleccién). Permiteme
afadir que Sasnal pertenece a una larga linea de pintores figurativos polacos
que nos lleva hasta Wréblewskiy en la que también se encuadra Jerzy Jurry
Zielinski, que poco a poco va ganando reconocimiento.

Ademas del gran ndmero de piezas centradas en las victimas, hay obras
creadas por aquellos que abordan el legado de la culpa. Entre los muchos
artistas alemanes que trabajan en estas circunstancias, hay dos nombres
importantes en la coleccion de Grazyna Kulczyk: Anselm Kiefer, con

sus enormes lienzos, y Gunther Uecker, con Cenizas, creado tras su salida
del grupo Zero, aunque, si se observa su serie Clavos, uno puede sentir la
tentacién de ampliar el campo de su interpretacién. Resulta bastante
obvio que los recuerdos de la guerra también estan presentes en muchas
obras que reflejan la violencia social y politica, como las de Zhang Huan,
Peter Aschermann, Leszek Knaflewski o incluso Annette Messager.

¢No te parece interesante que encontremos problemas de tan diversa
naturaleza en una colecciéon tan relativamente joven como esta?

Anda, 9 de noviembre de 2013

QUERIDA ANDA
En cuanto a nuestros intentos de usar el inglés, no creo que sea en realidad
cuestion de que uno lo domine mejor que el otro. En el campo del arte,
como en cualquier otro campo profesional o cotidiano, todos intentamos
arreglarnoslas con nuestros conocimientos rudimentarios del idioma.

collection, although not each one is represented with a piece on this
particular subject. First of all we should mention two sculptures by
Miroslaw Balka, who focuses his attention on the suffering of victims,
on oppressive and humiliating situations, but who also refers to the
Holocaustindustry and to the wider banalisation of memory. Deeply
acquainted with this matter, heis modest and alertin his demeanour
and presents a personalized or even intimate approach to the subject.
Fading memory is studied by Wilhelm Sasnal, whose paintings often
refer to existing art pieces and documents like the Maus comic book
by Art Spiegelman or Claude Lanzman'’s film Shoah. Some of his canvases
take the form of “innocent”landscapes or blurred portraits, as if

he wanted to focus the viewer's attention on the process of forgetting
that may occurin connection with people and places involved in
acrime, with the result that the truth is hidden “under the canvas”.

In that sense they correspond to the paintings of Luc Tuymans
(unfortunately not represented in this collection). | might add that
Sasnal belongs to a long line of Polish figurative painting going

all the way back to Wroblewski, including Jerzy Jurry Zielinski, who

is slowly obtaining greater recognition.

Besides the large number of pieces produced with the focus on the
victims, thereisart made by those who are dealing with a heritage
of quilt. Among a significant number of German artists who are
working under these circumstances there are two important names
in the Grazyna Kulczyk Collection: Anselm Kiefer, with his huge
canvases, and Gunther Uecker, with his Ashes, produced after he left
the Zero group—although if you look at his Nails series you might
be tempted to extend the field of its interpretation. Itis quite obvious
that “mementos” of war have also been included in many works
pointing to social and political violence—like those of Huan Zang,
Peter Aeschermann, Leszek Knaflewski or even Annette Messager.

Isn'titinteresting that we find so many different problems in this
collection, which is relatively young?

Anda, 9 November 2013

DEAR ANDA
Well, talking about our attempts to use the English language, | think
itisnot so muchaquestion of one mastering it better than the other.
Within the art field, as in any other professional or everyday field,

we all try to get along with our own individual “pidgin”. When it comes
toadeeperdiscussion of specific subjects, however, we more often
than not experience barriers of understanding. We seem to guess what
the other hasin mind, but we miss the subtle meanings that are deeply
rooted in the other's own culture and language. Itis difficult enough
for Polesand Germans, for example, to communicate through these
two languages. And, by the way, isn't it a shame that neither | nor

you can really speak the other'slanguage although we both have a
long-standing interest and experience in the other’s culture and art?
Now, with English as the mediator, things aren't any easier. Instead

of two, now we have three languages involved in this business of
understanding, with each of us truly familiar with only one of them. Iam
dwelling on this matter a little longer, since we are having this exchange
of e-mails asa contribution to a catalogue published in Spain. So a
fourth language and culture comes into play. It might seem that we are



Sinos embarcamos en un andlisis mas profundo de ciertos temas,

sin embargo, con frecuencia experimentamos barreras de comprension.
Creemos adivinar lo que el otro tiene en mente, pero se nos escapan los
significados sutiles que estan profundamente arraigados en la cultura

y el idioma del interlocutor. Resulta bastante dificil para los polacosy los
alemanes, por ejemplo, comunicarse en estos dos idiomas. Y, ahora que lo
pienso, ¢no es una pena que ni tl ni yo podamos hablar realmente el idioma
del otro a pesar de nuestro interés y nuestra experiencia de afos en la cultura
y el arte de nuestros respectivos paises? Tener el inglés como mediador no
nos pone las cosas mas faciles. En lugar de dos, ahora tenemos tres idiomas
implicados en el empefio de comprender, y cada uno de nosotros conoce

a fondo solo uno de esos idiomas. Me detengo en este asunto un poco

mas, dado que este intercambio de correos electrénicos va a ser nuestra
contribucién a un catalogo publicado en Espafia. De modo que entra en
juego un cuarto idioma con su correspondiente cultura. Se diria que nos
aproximamos a una nueva Torre de Babel. Las lineas trazadas se entrecruzan
y viajan desde Europa Central (desde dos vecinos muy diferentes) a un par de
islas del noroeste del Atlantico (y mas alla, al resto del mundo angloparlante)
hasta llegar a la antigua cultura mediterranea del suroeste del continente.
Pero asi son las cosas en Europa y asi han sido casi siempre.Y en muchos
casos, de un modo u otro, parece funcionar. Tal vez la cuestiéon del idioma
puede resultar de hecho muy estimulante a la hora de pensar sobre el arte.
Es un proceso en cierto modo paralelo a nuestro modo de hablar sobre

el arte, con independencia de cuanto «<sepamos» sobre él, de nuestra
capacidad para analizar los documentos y de la fuerza de nuestra conviccién
tedrica. Cuando estamos ante una obra de arte y hablamos sobre ella con

la persona que tenemos enfrente, nos adentramos en una tierra de nadie
fantastica e infinita. No hay distinciones entre «fantasia y teoria/concepto

y estética/contextoy ontologia/biografia e ideologia», como dijo una vez un
artista amigo mio. Estamos, por asi decirlo, caminando sobre una delgada
capa de hielo en estas conversaciones, pero qué maravillosa es la vistay

qué hermosos los sonidos que creamos al avanzar.

Perdona que me ponga tan romantico al final. Esta es probablemente

una de las debilidades culturales que comparten los alemanes y los polacos.
Y, por cierto, ¢qué quiere decir cada uno de nosotros cuando usa la palabra
«romantico»? ¢Y qué sentido le dan a este término los angloparlantes,

por no mencionar a los hispanohablantes de los distintos continentes?...
iYa lo dejo! Pero tienes toda la razén en cuanto a las cajas contenidas en
otras cajas que podriamos seqguir abriendo facilmente mientras recorremos
la coleccién de Grazyna Kulczyk. Y eso es lo fascinante de una coleccién
reunida por una (nica persona. Su cualidad distintiva —mas alla de la
importancia de las obras o del logro cultural general— es ese triangulo que
se crea entre las obras, los espectadores y la coleccionista. No necesitamos
conocerla personalmente ni saber cuales son sus intenciones.Y, ala

vez, siempre esta presente como un filtro de bienvenida que nos ayuda

a entender el arte de un modo personal, con todos los malentendidos
productivos —y no solo los linguisticos— incluidos. Sigamos hablando

de todo esto en algiin momento, en algtn lugar.

Julian, 10 de noviembre de 2013

QUERIDO JULIAN
Si, ijhagamoslo!

Anda, 11 de noviembre de 2013

approaching a new Babel. Lines drawn criss-cross from “Central
Europe” (from two rather different neighbours) to a couple of islands
to the northwestin the Atlantic (and beyond to the rest of the
English-speaking world) and to that old Mediterranean culturein

the southwest. But that's how itisin Europe and that's how it has been
most of the time. And in a lot of cases it seems to work, somehow.
Maybe the language problem is actually a rather stimulating one
when we are approaching art. Itis a parallel to how we deal with art—
regardless of how much we"know" about it, how well we can analyse
the documents, and how strong our theoretical persuasion is.

Face to face with a work of art, and eye to eye with another person to
talk about it, we enterinto a fantastic and endless no-man’s-land.

No distinctions between "fantasy and theory / concept and aesthetics
/ context and ontology / biography and ideology”, as an artist-friend
of mine once putit. We are walking on thinice in these conversations
(so to speak), but what a wonderful sightitis and what wonderful
sounds we are making along the way!

Sorry for becoming rather romantic at the end. That's probably one

of the cultural shortcomings Germans and Poles share. And, by the way,

what exactly does each of us mean when we say‘romantic”? And what
do English-speakers mean when they use the word, not to mention the
Spanishin theirvarious continents. I'll stop now! But you are absolutely
right about the boxes within boxes that we could easily continue to
openaswe roam through the Grazyna Kulczyk Collection. And that

is the fascinating thing about a collection put together by just one
person. Its specific quality—beyond the importance of the individual
works or the general cultural achievement—is that triangle between
works, viewers and collector. We do not need to know her personally,
nor herintentions. Yet, at the same time, sheis always presentasa
welcomed membrane that helps us approach artina personal way—
productive misunderstandings included, and not only linguistic ones.
Let's continue sometime, someplace.

Julian, 10 November 2013

DEAR JULIAN
Yes, let's!

Anda, 11 October 2013
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Magdalena
Abakanowicz

Falenty (Polonia), 1930 Falenty (Poland), 1930

Magdalena Abakanowicz es una de las figuras capitales del arte polaco
del siglo xx. Abakanowicz, que comenzé su trayectoria como acuarelista
y escultora, forj6 su propio lenguaje artistico durante la década de 1960,
cuando empez0 a utilizar la arpillera tradicional para crear esculturas
monumentales tejidas con sisal, vellon de cordero o pelo de caballo. Por su
caracter tactil y su olor caracteristico, estos «Abakans» —como la artista
los denominé— llenaban y distribuian el espacio que ocupaban, e invitaban
al contacto fisico: a desplazarse entre ellos, tocarlos y olerlos. En palabras
de la artista, los Abakans «eran irritantes. Eran inoportunos. Conjugaban
el arte de la tapiceria francesa, el arte pop y el arte conceptual en formas
magicas complejasy enormes... Un idioma extrafnon.

Enla década de 1970, Abakanowicz continué utilizando materiales
naturales y modestos para crear sacos rigidos antropomérficos, figuras
huecas, como moldes de cuerpos acéfalos. Estas esculturas, que parecen
haber mudado la piel, hablan de la objetualizacién de la persona. Las
figuras, uniformes e inméviles, dispuestas en el espacio publico en grandes
circulos escultéricos llamados Alteraciones, forman multitudes que hablan,
como toda la obra de la artista, de la condicion humana: el poder de las
multitudes, la impotenciay la soledad del individuo.

Figura pequeria (1999) también encierra soledad e impotencia. La figura
acéfala, rigidamente erguida, parece llevar siglos aprisionada en el plinto,
sin poder moverse. La fisura, la desintegracion del «cuerpo» de la figura,

amplifica este drama existencial y evoca la tragedia ineludible de la muerte.

Abakanowicz comenzd su carrera internacional en la Bienal Internacional
del Tapiz de Lausana en 1962, donde expuso sus Abakans. En 1965, gand
una medalla de oro en la Bienal de Sao Paulo. Desde entonces, su obra se
ha mostrado en las exposiciones internacionales mas importantes. En la
actualidad, la artista tiene obra en numerosas colecciones de prestigio,
incluidas la del Centre Pompidou de Paris, el Museum Ludwig de Colonia
y el Metropolitan Museum of Art de Nueva York. Abakanowicz también
ha realizado numerosas obras publicas. En el Jardin de Arte del Museo de
Israel de Jerusalén colocé unainstalacion formada por siete circulos

de piedra titulada Néguev (1987); en el Museo al Aire Libre de Hakone,

en Japoén, se alzan cuarenta figuras de bronce tituladas Uno de la multitud
(1993); y en el Grant Park de Chicago instalé un conjunto de ciento seis
figuras de hierro fundido titulado Agora (2006). La mayor obra de este tipo
realizada por Abakanowicz es Los no reconocidos (2002), situada en el Parque
de la Ciudadela de Poznan (Polonia), la ciudad natal de Grazyna Kulczyk.

Magdalena Abakanowicz is one of the major figures in Polish
twentieth-century art. Abakanowicz initially painted watercolours
and made sculptures. In the1960s, she created her own artistic
language, transforming traditional sackcloth into a material for
creating monumental sculptures woven from sisal, lamb fleece or horse
hair. With their tactile quality and characteristic smell, these"Abakans”
(as the artist called them) filled and organised the space they occupied,
provoking physical contact: to move among them, touch them and
smell them. As Abakanowicz wrote, the Abakans “irritated and were
untimely. There was the French tapestry in weaving, pop-art and
conceptual art, and here there were some complicated, huge magical
[forms]... Aforeign language”.

In the1970s, continuing to use raw, modest materials, Abakanowicz
created human-like stiffened sacks, hollow figures, like headless body
casts. Looking as if they have shed their skin, the sculptures speak of
the objectification of the person. The figures form crowds in large cycles
of sculptures called Alterations. Placed in public spaces, uniform and
motionless, they speak, like all the artist's works, of the human condition:
the power of crowds, impotence and the loneliness of the individual.

Small Figure (1999) also encapsulates loneliness and impotence.
The headless, stiffly upright figure seems to have been imprisoned
on the plinth for centuries, unable to move. This existential drama
isamplified by the fissure, the disintegration of the figure's “body”,
bringing to mind the inescapable catastrophe of death.

Abakanowicz's international career began at the International
Biennial of Tapestry in Lausanne in 1962, where she exhibited her
Abakans. In1965, she won a gold medal at the Sao Paulo Biennial. Since
that time, Abakanowicz's works have appeared in the world's most
important exhibition spaces and can be found in the Centre Pompidou
in Paris, Museum Ludwig in Cologne and Metropolitan Museum of
Artin New York. Abakanowiczis also the creator of numerous public
works. In the art garden of the Israel Museum in Jerusalem she placed
aninstallation consisting of seven stone circles, titled Negev (1987); in
the Hakone Open Air Museum in Japan we can see forty bronze figures
entitled One of the Crowd (1993), while Agora (2006), consisting of 106
iron castfigures, stands in Chicago's Grant Park. The largest work

of this kind by Abakanowicz is Unrecognized (2002), located in the Park
Cytadelain Grazyna Kulczyk's home town of Poznan (Poland).



Figura pequena [Mata postac] 1999,
arpillera, resinay base de madera, 135 x 67 x 26 cm

Small Figure [Mata postac¢] 1999,

sackcloth, resin and wooden base, 135 x 67 X 26 cm
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Mirostaw Batka

Varsovia (Polonia), 1958 Warsaw (Poland), 1958

Siempre me he sentido mds cémodo trabajando con las sobras de la vida
cotidiana, centrdndome en los rastros de aquello que aparentemente carece de
importancia, en los pequefios detalles, incluso embarazosos. Mirostaw Batka

Mirostaw Batka es uno de los artistas contemporaneos polacos mas
reconocibles. Su produccién se centra en la escultura, la instalacion

y el video. Su arte recoge la influencia de su educacion catélicay de las
lecciones aprendidas en el hogar familiar en Otwock, donde crecié vy,
posteriormente, estableci6 su estudio.

Elinterés principal de Batka es el cuerpo en el contexto de los rituales

domeésticos privados, la memoriay la historia. Comenz6 su carrera artistica

realizando esculturas figurativas, pero a partir de 1990 empez6 a crear
obras casi abstractas que hacen referencia a las dimensiones del cuerpo
(habitualmente a las del suyo propio), a sus rastros (sudor, orina, semen
y lagrimas)y a sus secrecionesy su temperatura. Al abordar el tema

del cuerpo, también utiliza los objetos que lo contienen: atatides, camas
y urnas. En sus obras, emplea tanto metal como piedra, madera, cenizay

jabén, y, desde finales de la década de 1990, también trabaja con el video.

190 x 10 x 7 (1998) es una de las obras de Batka que hace referencia

a sus experiencias religiosas personales, incluidas la culpa, el castigo
ylaredencion. La escultura es un listdn de acero con varios ganchos
firmemente sujetos, una suerte de perchero cuyos extremos estan
cubiertos de tiza blanca. El titulo hace referencia a las dimensiones de

la pieza, y estas, a su vez, remiten a las dimensiones del cuerpo del artista.

La longitud del objeto coincide con la envergadura de Batka. El nimero
de ganchos de acero es una referencia a los siete pecados capitales. Estas
connotaciones estan reforzadas por el uso de la tiza que en la tradicién
catélica polaca se utiliza para marcar la puerta principal de las casas

y protegerlas del mal. En el Antiguo Testamento, la uncién de una casa
con la sangre de un cordero permitia a sus moradores mantenerse

a salvo del castigo.

190 X 10 X 71998, aceroy tiza, 10 X190 x7cm

I have always felt more comfortable working with the scraps of everyday
life, focusing on traces of what is seemingly unimportant, on small, even
embarrassing details. Mirostaw Batka

One of the most recognizable Polish contemporary artists, Mirostaw
Batkais a sculptorand installation and video artist. His art is influenced
by his Catholic upbringing and the lessons learned in his family home
in Otwock, where he grew up and later set up his studio.

Batka's main interestis the body—in the context of private, domestic
rituals, memory and history. He originally created figurative sculptures,
but after199o he began to create almost abstract works that make
reference to the body's dimensions (usually those of his own), the
tracesitleaves behind (sweat, urine, semen, tears) and it secretions
and temperature. In speaking about the body, he also uses those
things that encaseit: coffins, beds and urns. He likewise uses metal,
stone, wood, ash and soap as materials for hisart. In the late 19905

he also began to use videos.

190 x 10 x 7 (1998) is one of Batka's works that relate to his personal
religious experiences, including guilt, punishment and redemption.
The sculptureis along strip of steel with seven hooks firmly attached
—a type of hanger, the ends of which have been covered with blessed
white chalk. The title refers to the dimensions of the work and these,
inturn, refer to the dimensions of the artist's body—the length of

the object matches the span of hisarms. The number of steel hooks is
areference to the seven deadly sins. These connotations are reinforced
by the use of blessed chalk, which in the Polish Catholic tradition
isused tomarkahome’s front doorin order to protect it against evil—
inthe Old Testament, the anointing of a house with the blood of
alamb allowed those inside to escape punishment.

190 Xx10 X7 1998, steeland chalk, 10 x190x7cm









La basedelaescultura de Batka 54 x 54 x 58 (1999) es un tiesto de
ceramica cubierto por una lamina redonda de acero. Sobre la lamina
reposan dos estructuras de chapa metalica con forma de tejados a dos
aguas, y cada uno de ellos se sostiene sobre un tnico pilar. Como en

el caso de muchas de las esculturas del artista, el titulo refleja las
dimensiones de la obra. La forma de la pieza alude a un tema recurrente
en la obra de Batka: el motivo del hogar.

Batka es autor del monumento conmemorativo a las victimas que
perdieron sus vidas en el ferry Estonia en Estocolmo en1998. En 2009,
cred la obra monumental Cémo es para las prestigiosas Unilever Series
dela Sala de Turbinas de la Tate Modern de Londres. Ha participado
en muchas de las principales exposiciones internacionales, incluida la

documenta de Kassel (1992), la Bienal de Venecia (1990, 1993, 2003, 2005,

2013), la Carnegie International de Pittsburgh, Pensilvania (1995), la Bienal
de Sao Paulo (1998), la Bienal de Sidney (1992, 2006) y la Bienal de Santa
Fe, Argentina (2006). Su obra esta representada en las colecciones

de los principales museos del mundo, incluidos la Tate Britain de Londres,
el Stedelijk van Abbemuseum de Eindhoven, el Museum of Contemporary
Art de Los Angeles, el Museum of Modern Art de San Francisco, el Museum
of Modern Art de Nueva York, el Art Institut de Chicago, el Moderna
Museet de Estocolmo, el Kiasma de Helsinkiy el Museo Nacional

de Arte de Osaka (Japén).

54 X 54 X 581999, acero, ceramicay cera, 58 X54 X 54 Cm

The base for Batka's sculpture 54 x 54 x 58 (1999) is a ceramic flower pot
covered by a round steel plate. On the plate there are two sheet metal
structures resembling peaked roofs, each held up by a single pillar.

As with many of the artist’s sculptures, the title reflects the dimensions
of the work. The work's form alludes to a recurrent theme in Batka's
work: the motif of the home.

Batkais the author of the memorial built to honour the victims who
lost their lives on the ferry “Estonia” in Stockholm in1998. In 2009,

he produced the monumental work How It Is for the prestigious Unilever
Series in the Turbine Hall of London’'s Tate Modern. He has participated
in many major international exhibitions, including documentain
Kassel (1992), the Venice Biennale (1990, 1993, 2003, 2005 and 2013),
the Carnegie International in Pittsburgh, Pennsylvania (1995), the

Sao Paulo Biennial (1998), the Biennale of Sidney (1992 and 20006),

and the Santa Fe Biennial, Argentina (2006). His works are held in the
permanent collections of major museum worldwide, including the Tate
Britain in London, Stedelijk van Abbemuseum in Eindhoven, Museum
of Contemporay Artin Los Angeles, Museum of Modern Artin San
Francisco, Museum of Modern Artin New York, Art Institute of Chicago,
Moderna Museet in Stockholm, Kiasma in Helsinki, and National
Museum of Artin Osaka (Japan).

54 X 58 X 58 1999, steel, ceramics and wax, 58 X 54 X 54 CmM
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Jan Berdyszak

Zawory (Polonia), 1934 Zawory (Poland), 1934

Jan Berdyszak es una de las figuras mas prominentes de la escena artistica Jan Berdyszak is one of the most prominent figures of the Polish

polaca de la posguerra. Como defensor de la libertad artistica, trabaja post-warart scene. As an advocate of complete artistic freedom,

con numerosas técnicas y medios (pintura, artes graficas, dibujo, fotografia he works with many techniques and media (painting, graphics, drawing,
e instalaciones para emplazamientos concretos), y mantiene un cuaderno photography and site specific installations) and he keeps a sketchbook
de bocetos con sus reflexiones. with his reflections.

Berdyszak es un artista-filésofo que, con sus creaciones, persigue tanto Berdyszakis anartist-philosopher. He sees the aim of creation as both
explorar el mundo como entablar un dialogo con la percepcién humana exploring the world and engaging in a dialogue with human perception
y la tradicién artistica. Su arte refleja las tendencias experimentales de la and artistic tradition. His art reflects the experimental trends of the
segunda mitad del siglo xx, marcadas por el andlisis y la exploracién de later half of the twentieth century, marked by analysis and exploration
la pintura de caballetey el potencial del espacio. En las obras de Berdyszak, of easel painting and the potential of space. In Berdyszak's pieces,

el espacio que se revela entre los elementos individuales de cada obra the space thatisrevealed between the individual elements of a given

suele ser mas importante que sus componentes materiales. artwork is frequently more important than its material parts.



Infinito [Nieskoficzono$¢] 1975-1977,

instalacién con nueve pinturas apaisadas (acrilicos sobre lienzo):
27%348x6.cm(1),18 X350 X 6 cm (2), 20,5 X350 X 6 cm (2),

26 X347X6CmM(2) y40X347x6.cm(2)

Infinito (1975-1977) es la primera pintura pintura de Berdyszak compuesta
devarias piezas, y fue creada para ser expuesta en varias paredes.

La pintura esta formada por nueve paneles horizontales. La composicién
comienza con un Unico panel en el lado izquierdo y se despliega hacia

la derecha descubriendo gradualmente la pared vacia. El primer elemento
de la composicién es de color oscuro, con una sola linea blanca trazada
alolargo de su eje horizontal que constituye el Gnico indicio del ulterior
«desdoblamiento» de la pieza. La pintura se desdobla en dos partes
separadas por unintervalo espacial real. El ojo humano, que en la cultura
occidental esta acostumbrado a leer de izquierda a derecha, viaja desde
lo concreto a lo espacial. El titulo de la obra invita al espectador a seguir
la sugerencia de infinitud y a expandir la estructura de la obra con la mirada
interior. De este modo, el area ocupada por el espacio deberia seguir
creciendo hasta hacer «estallar el cubo blanco expositivo.

Infinity [Nieskonczonos¢] 1975-1977,

installation with nine oblong paintings (acrylic on canvas):
27X348Xx6Cm (1),18 X350 X6 CmM (2), 20.5 X350 X6 cmM (2),
26X347x6Ccm(2)and 40 x347x6 cm(2)

Infinity 1975—1977) is Berdyszak's first multipartite painting. Meant

to be exhibited on several walls, the painting consists of nine horizontal
panels. The composition begins on the left with a single object and
gradually exposes the empty wall as it unfolds to the right. The element
thatinitiates the arrangement is dark, with a single white line running
alongits horizontal axis as the only indication of the subsequent
“breakdown” of the piece. The painting breaks into two parts, leaving
anactual spatial interval between the elements. Thus, the human
eye, accustomed to reading from left to right in Western culture,
travels from the concrete to the spatial. The title invites the viewer to
accept the suggestion of infinity and to expand the structure of the work
with the mind's eye. Thus, the area occupied by space should continue
to grow, ultimately "bursting” the white cube in which it is exhibited.
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La obra de tres piezas Pintura complementaria (Reflejo complementario)
(1979-1980) fue creada para ser expuesta en dos paredes opuestas en

un espacio preferentemente estrecho. Dos elementos verticales claros
«enmarcan» una pared, acentuando por suforma el espacioy el area
intersticial. En la pared opuesta hay un Gnico panel vertical blanco, con una
linea oscura que discurre a lo largo de su eje vertical. La obra confronta al
espectador con dos formas de espacio: uno es claroy esta extendido, y

el otro es oscuroy esta «comprimidon. El titulo de la pieza sugiere que los
dos tipos de espacio son «iguales» y complementarios entre si; que es la

combinaciéon de ambos la que conforma el todo en la mente del espectador.

Durante la observacién de Pintura complementaria, los cambios de punto
de vista del espectador desplazan su mirada hacia una de las pareces,
forzandolo a dar la espalda a la otra.

Berdyszak tiene obra en los Museos Nacionales de Varsovia, Poznan,
Wroctaw y Cracovia (Polonia), el Museo de Arte de £6dz (Polonia),

el Instituto de Arte Moderno de Kamakura (Japén), el Museum of Fine Art
de Boston, el Brooklyn Museum de Nueva York, los Staatliche Museen de
Berlin, el Museo de la Iglesia de San Pedro de Erfurt (Alemania), el Museo
Alvar Aalto de Jyvaskyla (Finlandia), el Museo de Skopie (Macedonia),

el Museo Pushkin de Mosc, la Coleccion Torsten Lilia de Arte Grafico

de Sueciay en la Coleccion Antonio Gades de Getafe (Madrid).

Pintura complementaria (Reflejo complementario)
[Obraz komplementarny (Refleksja komplementarna)] 1979-1980,
tres piezas: acrilico sobre maderay lienzo, 180 x 6 cm (1) y 180 x 28 cm (2)

The three-element work Complementary Painting (Complementary 37
Reflection) (1979-1980) is meant to be exhibited on two opposite walls,
preferably ina narrow space. Two light vertical elements “frame” one
wall, as their shape accentuates the space and area between them.

On the opposite wall there is a single white vertical panel with a dark
linealongits vertical axis. Thus, the viewer is confronted with two forms
of space: oneislight and extended and the other is“compressed” and
dark. The title of the piece suggests that these two types of space
are"equal”and complementary to one another—it is the combination

of the two in the viewer's mind that forms a whole. While perceiving
Complementary Painting, changes in the viewer's point of view shift

his gaze toward one of the walls, forcing him to turn his back

to the other.

Berdyszak's works can be found in Poland’s National Museums

in Warsaw, Poznan, Wroctaw and Krakow, Museum of Artin t6dz
(Poland), Institute of Modern Art in Kamakura (Japan), Museum

of Fine Artin Boston, Brooklyn Museum in New York, Staatliche
Museen in Berlin, Museum in der Peterskirche in Erfurt (Germany), Alvar
Aalto Museum in Jyvaskyla (Finland), Museum in Skopje (Macedonia),
Pushkin Museum in Moscow, The Torsten Lilia Graphic Art Collection

in Sweden, and the Antonio Gades Collection in Getafe (Madrid).

Complementary Painting (Complementary Reflection)
[Obraz komplementarny (Refleksja komplementarna)] 1979—-1980,
three pieces: acrylicon wood and canvas, 180 x 6 cm (1) and 180 x 28 cm (2)
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Carlos Cruz-Diez

Caracas (Venezuela), 1923 Caracas (Venezuela), 1923

El artista de origen venezolano Carlos Cruz-Diez es uno de los principales
representantes del arte cinético, una corriente que descubrié en1955
durante unviaje a Franciay Espana. Desde los anos 50, se ha centrado
casi exclusivamente en tres asuntos fundamentales: el color, lalineay
la percepcion del ojo humano. Para Cruz-Diez, el color es una entidad
auténoma que cambia a lo largo del tiempoy el espacio y no precisa

de una forma particular para existir. Las obras de Cruz-Diez requieren la
participacién activa del espectador, que interviene en el proceso creativo
cuando, al cambiar de punto de vista, hace que sus superficies parezcan
vibrary ondularse. Cruz-Diez ha clasificado sus obras en cuatro tipos:
fisicromias, cromointerferencias, cromosaturacionesy transcromias.
También realiza intervenciones artisticas en el espacio urbano. Sus obras
mas famosas de este tipo son los pasos de cebra multicolor.

Carlos Cruz-Diez realizé su primera fisicromia en Caracas en 1959; desde
entonces, ha producido mas de1.so0 obras de este tipo, incluida su
Fisicromia n.2 643 (1973). El nombre de la serie pretende acentuar la
«materialidad» del color, su variabilidad y su independencia de los objetos
fisicos. Cada fisicromia esta compuesta por un sistema de finos listones

dispuestos en composiciones verticales u horizontales. La interaccién entre

los colores evoca un baile cromatico desenfrenado en la retina del ojo. La

composiciony lailuminacién, su temperaturay su fuerza también cambian.

Sus fisicromias estan presentes en las colecciones de numerosos museos,

incluidos el Centre Pompidou de Paris, el Blanton Museum of Art de Austen

(Texas) y la Tate Modern de Londres. En 1967, el artista realizé una serie
de transcromias para un complejo residencial de Caracas.

Carlos Cruz-Diez es uno de los artistas sudamericanos mas famosos.

Ha participado en numerosas exposiciones internacionales y en muestras
individuales en todo el mundo, incluidas la Bienal de Venecia, donde
representé a Venezuela, el Museo Nacional Centro de Arte Reina Sofia
de Madrid, el Stedelijk Museum de Amsterdam y el Museum of Modern
Art de Nueva York. Sus obras estan presentes en numerosas colecciones
de prestigio de todo el mundo, incluidas las del Museum of Modern

Art de Nueva York, la Tate Modern de Londres, el Centre Pompidou

de Paris y el Museum of Fine Arts de Houston (Texas).

Carlos Cruz-Diez, originally from Venezuela, is one of the leading
representatives of kineticart, which he first encountered in 1955 during
a trip to France and Spain. Since the 1950s, he has almost exclusively
focused on three fundamental issues: colour, line, and the perception of
the human eye. Colour, he says, isan autonomous entity that changes
over time and space and requires no particular form to exist. Cruz-Diez's
works demand the active participation of the viewer, who takes part

in the process of their creation through shiftsin his or her point of
view, which make the works' surface appear to vibrate and undulate.
Cruz-Diez developed a four-part typology for his works, dividing them
into physichromies, chromointerferences, chromosaturations and
transchromies. He also produces artistic interventions in urban spaces,
the most famous of which are his colourfully striped pedestrian crossings.

Carlos Cruz-Diez made his first physichromie in Caracas in 1959 and

has made over1,500 of them since that time, including the Physichromie
No. 643 (1973). The name of the series stresses the “materiality” of
colour, itsvariability and its independence from physical objects. Each
physichromie is composed of a system of thin slats arranged in vertical
or horizontal compositions. Interactions between the colours evoke a
mad dance of colours on the retina of the viewer's eye. The composition
and lighting, its temperature and strength, also change.

Physichoromies can be found in many museum collections, including
those of the Centre Pompidou in Paris, the Blanton Museum of Art

in Austin (Texas), and the Tate Modern in London. In1967, the artist
completed a series of transchromies for a building complexin Caracas.

Carlos Cruz-Diezis one of the best known South American artists.

He has participated in numerous major international exhibitions and has
held individual shows worldwide, including the Venice Biennale, where
herepresented Venezuela, Museo Nacional Centro de Arte Reina Soffa

in Madrid, the Stedelijk Museum in Amsterdam, and New York's Museum
of Modern Art. His works are included in many prestigious collections,
including those of the Museum of Modern Artin New York, Tate Modern
in London, Centre Pompidou in Paris, and Museum of Fine Artsin
Houston (Texas).



Fisicromia n.2 6431973,
acrilicoy pvc sobre madera con marco de aluminio, 70 x70 cm

Physichromie No. 643 1973,

acrylicand pvc on wood with aluminium frame, 70 x70 cm

39



40

Hubert Czerepok

Stubice (Polonia), 1973 Stubice (Poland), 1973

Hubert Czerepok realiza instalaciones, fotografias, objetos, peliculas,
proyectos multimedia e intervenciones en el espacio pablico. En 2000,
fundé junto con Zbigniew Rogalski el dio Magisters, que permanecié
en activo durante dos afios y realizd obras cargadas de ironia y absurdo.

En sus obras, Czerepok utiliza la manipulacién, las citas, la imitacion,
lareinterpretaciony el metraje encontrado (peliculas ready made), asi
como técnicas de «cortay pega», y aborda temas relativos a la cultura,
la cienciay la religién. Su obra gira en torno a los fenémenos inexplicables,
los acontecimientos misteriosos, las habilidades extraordinarias, las
catastrofes, las visiones y las teorias conspirativas. Ha realizado peliculas
sobre el fin del mundo, el exorcismo de una joven, una aparicion de la Virgen
Marfa en la torre de unaiglesia de Egiptoy la investigacion polaca de las
sondas meteorolégicas durante la década de1960. Presenta imagenes
que narran la historia real del granjero polaco Jan Wolski, quien en1978
experimentd un encuentro con alienigenas (el artista ha reconstruido el
platillo volante que secuestrd a Wolski). En El patrén de los 5o microgramos
perdidos (2011), expuso particulas diminutas de una aleacién de platino
eiridio de cincuenta microgramos de peso, que es la cantidad de materia
que, durante los Gltimos cien afos, ha perdido, inexplicablemente,

el kilogramo patrén depositado en la Oficina Internacional de Pesos

y Medidas ubicada en Sévres, cerca de Paris. Czerepok explora los limites
entre la obsesion y la normalidad, investigando los origenes del bien y del
maly los momentos precisos en los que se intercambian, indagando en
las relaciones entre la manipulaciony la fe, cuestionando el alcance de la
imaginaciény la l6gica humanasy mostrando la fragilidad de la razén.

La obra No solo el bien viene de arriba (2009) hace referencia, por su

forma, al eslogan colocado sobre los portones de acceso a los campos

de concentracién nazis. Sin embargo, el autor ha sustituido el texto
«Arbeit macht frei» (El trabajo os hara libres) por el mensaje «Not only
good comes from above» (No solo el bien viene de arriba). «Arbeit

macht frei» es una parafrasis de «Wahrheit macht frei» (La verdad os hara
libres), una cita del Evangelio segln San Juan (Juan, 8:32) muy empleada
entre los protestantes alemanes. Arbeit macht frei fue, en sus origenes,
el titulo de un libro del escritor aleman de derechas Lorenz Diefenbach,
que posteriormente fue adoptado como eslogan entre los circulos
nacionalsocialistas. En la década de 1930, los nazis lo utilizaron en su
propaganda para promocionar los programas de lucha contra el desempleo.
Posteriormente, el General de las SS Theodor Eicke ordené colocar

el eslogan en la entrada de varios campos de concentracion nazis

Hubert Czerepok is the author of installations, photographs, objects,
films, multimedia projects and activities in public spaces. In 2000,
he and Zbigniew Rogalski founded the duo Magisters (it continued
fortwo years), creating works that were full of irony and absurdity.

Inhis art, Czerepok uses manipulation, quotations, pastiche,
reinterpretation and found footage (‘ready made” films) or “copy and
paste”techniques, drawing on areas of culture, science and religion.
He creates works about unexplained phenomena, mysterious events,
extraordinary abilities, catastrophes, visions and conspiracy theories:
Czerepok has shown a film about the end of the world, a girl being
subjected to exorcism, an apparition of the Virgin Mary in a church
tower in Egypt, and Polish research on meteorological rockets

in the1960s. He has also presented images that tell the true story of
the Polish farmer Jan Wolski, who in 1978 came face to face with aliens
(he has even reconstructed the flying saucer that kidnapped Wolski).
In The Norm of Lost 50 Micrograms (2011), he exhibited minute grains

of an alloy of platinum and iridium weighing fifty micrograms, which
is the amount that has inexplicably disappeared over the last hundred
years from the standard kilogram stored at the International Bureau
of Weights and Measures in Sevres, near Paris. Czerepok explores

the boundaries between obsession and normality, looking for the
origin of both good and evil, and exactly when they can exchange
places, tracking the relations between manipulation and faith, asking
how far human imagination and logic can reach, and showing the
fragility of reason.

The work Not Only Good Comes from Above (20009) refers to the slogan
placed above the gates of Nazi concentration camps, except that
in this case instead of "Arbeit macht frei” [Work makes you free] the
message reads "Not only good comes from above". "Arbeit macht
frei"was a paraphrase of a quote from the Gospel of John (John, 8:32)
that was familiar to German Protestants: “Wahrheit macht frei”
[The truth will set you free]. "Arbeit macht frei” was originally the
title of abook by the right-wing German author Lorenz Diefenbach,
and was later adopted as a slogan in nationalist circles. In the1930s,
the Nazis used itin their propaganda to promote programs for
combating unemployment. Following SS General Theodor Eicke’s
orders, the slogan was placed over the entrance of a number

of Nazi concentration camps (Auschwitz, Dachau, Gross-Rosen,
Sachsenhausen, Theresienstadt and Flossenburg). The slogan



(Auschwitz, Dachau, Gross-Rosen, Sachsenhausen, Theresienstadty
Flossenbtirg). El eslogan utilizado por Hubert Czerepok, «Not only good
comes from above», esta tomado de la Sociedad Vril, una organizacion

ocultista cuyas ensefianzas constituyeron uno de los pilares de la ideologia

nazi. La obra de Czerepok es irénica, subversiva e iconoclasta.

La obra de Hubert Czerepok se ha expuesto en La Criée Centre d'art
contemporain de Rennes (Francia), el Centro de Arte Contemporaneo
Zamek Ujazdowski de Varsovia (Polonia), el Museo de Arte Moderno
de Haifa (Israel), la Galeria Nacional de Praga y el centro de arte

De Appel de Amsterdam.

No solo el bien viene de arriba 2009, neén, 60 x 450 cm

used by Hubert Czerepok, “Not only good comes from above” is

a quotation taken from the Vril Society, an occult organization whose
founding provided one of the foundations of Naziideology. Czerepok's
work is thus ironic, subversive and iconoclastic.

Czerepok's work has been exhibited, among other venues,

in La Criée Centre d'art contemporain in Rennes (France), Zamek
Ujazdowski Centre for Contemporary Art in Warsaw, Museum of
Modern Art in Haifa (Israel), National Gallery in Prague, and

De Appelarts centre in Amsterdam.

Not Only Good Comes from Above 2009, neon, 60 X450 cm
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Stanistaw Drb6zdz

Stawkoéw (Polonia),1939-
Wroctaw (Polonia), 2009

Stawkoéw (Poland), 1939—
Wroctaw (Poland), 2009

Poesia concreta significa aislar la palabra y acentuar su autonomia. Aislar

la palabra de su contexto lingiiistico, aislarla también del contexto de la realidad
extralingliistica para que pueda significarse a si mismay por si misma. En la poesia
concreta, el contenido determina la forma y la forma determina el contenido.

La poesia tradicional narra la imagen. La poesia concreta escribe con la imagen.
Stanistaw Drézdz

Stanistaw Drézdz fue uno de los mas eminentes artistas vanguardistas
polacos de las décadas de 1960 y 1970 y el representante mas prominente
de la corriente polaca de poesia concreta. En 1967, comenzd6 a trabajar
en lainterseccion entre la poesia y las artes visuales, creando obras que
él definié como «formas-nocién» y «formas-contenidon. En ellas utilizaba
simbolos linguisticos y matematicos que disponia en conjuntos basados
en sistemas matematicos, en un ejercicio de integracién de la cienciay
las artes plasticas. Cre6 manuscritos mecanografiados y composiciones
de gran tamano pintadas directamente sobre paneles o en forma de
ampliaciones fotograficas. Entre las obras mas importantes de Drézdz
se encuentran Olvido, Soledad, fue-es-serd y Entre.

La obra Sin titulo (1974), conocida también como Textos numéricos, esta
compuesta por doce impresiones a ordenador que contienen conjuntos
de digitos sucesivos repetidos. En las obras de Dr6zdz, los digitos, como
las letras y los signos de puntuacién, estan desprovistos de su funciéon
informativa, y no forman parte de ninguna narracién mayor. Operan

al margen de su relacién contextual con las unidades de medida, dinero
o tiempo. No contienen relaciones. Son abstractos e incontables,

pero, al mismo tiempo, polivalentes en potencia.

Concrete poetry means to isolate the word and to stress its autonomy.

To isolate the word from its linguistic context, to isolate it also from the
context of extra-linguistic reality, so that the word might signify itself

and for itself. In concrete poetry, form is determined by content, and content
by form. Traditional poetry gives an account of an image. Concrete poetry
writes with an image. Stanistaw Drozdz

Stanistaw Dr6zdz is one of the most eminent Polish avant-garde artists
of the1960s and 1970s, and the most prominent representative of
Polish concrete poetry. Since 1967, he worked at the intersection

of poetry and the visual arts, which he defined as "notion-shapes”and

“content-forms”. He made use of linquisticand mathematical symbols

and arranged them into sets based on mathematical systems, thus
integrating science with the visual arts. His work included both typed
manuscripts and large-sized compositions painted directly on panels
or blown up as photographs. Dr6zdz's most important works include
Oblivion, Solitude, was-is-will-be and Between.

The work Untitled (1974), also known as Numerical Textes, is composed
of twelve computer print-outs showing sets of repeating, successive
digits. In Drozdz's works, digits, like letters and punctuation marks,
are stripped of theirinformational function and are not part of any
broader narrative—they operate outside of their contextual relationship
to units of measure, money or time, and they contain no relations.
They are abstract and non-countable, but at the same time,
potentially polyvalent.
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Sin titulo (Textos numéricos) [Bez tytutu (Teksty numeryczne)] 1974,
doce impresiones con ordenador obRA sobre cartén,
41,5X79,5 Ccm cada una
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Untitled (Numerical Textes) [Bez tytutu (Teksty numeryczne)] 1974,
twelve prints printed with obrRA computer on cardboard,
41.5X79.5cm each
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Sin titulo (Textos numéricos) [detalle] Untitled (Numerical Textes) [detail]
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Lainstalacién Entre (1977) se expuso inicialmente en la Galeria Foksal

de Varsovia. Zbigniew Gostomskiy Michat Bieganowski se ocuparon de
los aspectos técnicos del proyecto. La obra esta formada por la palabra
m-i-e-d-z-y (e-n-t-r-e) escrita en letras sueltas y en mindsculas, para
resaltar su equivalencia. Siguiendo los principios matematicos que Drézdz
aplicaba en su trabajo, se giraron las letras 90°,180° 0 270° sobre sus ejes y
se colocaron en las paredes, el techoy el suelo de la galeria, en columnas

y filas separadas entre si por una distancia constante de cincuenta
centimetros. Esta disposicién impedia que las letras formasen la palabra
miedzy completa. Este tipo de presentacién graficay la presencia de la
repeticion refuerzan la ilusion de movimiento de las letras. La naturaleza
rompedora de la obra de Dr6zdz reside en su descubrimiento de una forma
de registrar el texto de un modo no lineal y virtual, su renuncia a la pagina
en favor del espacio tridimensional, un espacio en el que el espectador
puede entrary que permite al artista darle acceso al interior de la palabra.

Aunque Stanistaw Drézdz mantuvo vinculos con galerias polacas

(la Galeria Foksal de Varsovia a partir de 1971) y con el Sindicato de Artistas
y Disefladores Polacos (a partir de 1975), siempre se consideré a si mismo
como un poeta. Fue editor de la publicacién Concrete Poetry. A Selection of
Polish Texts and documentation, 1967-1977 (1978), impulsor del arte concreto
polacoy organizador de numerosos simposios y exposiciones. Participd
en la exposicidn de poesia concreta celebrada en el Stedelijk Museum de
Amsterdam en 1970y en la exposicion Atelier ‘72 de arte polaco celebrada
en la Richard Demarco Gallery de Edimburgo en1972. Su obra se ha
expuesto en las salas de la Feria de Leipzig (odtgd-dotgd, 1997), en la Feria
del Libro de Francfort (2000), en las exposiciones In Between del Chicago
Cultural Center (2002) y Beyond Geometry. Experiments in Form, en

Los Angeles County Museum of Art. En 2003, represent6 a Polonia

en la 5o Bienal de Venecia.

Theinstallation Between (1977) was originally exhibited at the Foksal
gallery in Warsaw. Zbigniew Gostomski and Michat Bieganowski were
responsible for the technical side of the idea. The work is comprised

of the word m-i-e-d-z-y [b-e-t-w-e-e-n] divided into single letters.
Thewordiswrittenin small letters to stress each letter's equivalence.
Following the mathematical principles Drézdz adopts in his work, each
letteris rotated onits axisat either 9o, 180 or 270 degrees, and placed
on the gallery walls, ceiling and floor in evenly spaced columns and
rows, fifty centimetres apart. Asaresult, the letters never combine

to make up the full word miedzy. This kind of graphic display and the
presence of repetitions enhance theillusion of movementin the letters.
The breakthrough nature of the work by Dr6zdz consists in the artist’s
discovery of a way to record a text in a non-linear and virtual manner,
rejecting the page in favour of a three dimensional setting that the viewer
can actually enter, as if the artist were bringing the viewer inside a word.

Although Stanistaw Drézdz had ties to Polish galleries (he has worked
with the Foksal gallery in Warsaw since 1971) and to the Union of Polish
Artists and Designers (since 1975), he always referred to himself as a
poet. He was the editor of the publication Concrete Poetry: A Selection

of Polish Texts and Documentation, 1967-1977 (1978) and an animator of
Polish concrete art. He organised numerous symposia and shows

and he participated in the exhibition of concrete poetry held at the
Stedelijk Museum in Amsterdam in 1970, and in the Atelier 72 exhibition
at the Richard Demarco Gallery in Edinburgh in1972. His work has been
shown in the halls of the Leipzig Fairgrounds (1997), at the Book Fair in
Frankfurt (2000), in the exhibitions In Between, at the Chicago Cultural
Center (2002), and Beyond Geometry: Experiments in Form, at Los Angeles
County Museum of Artin 2004. In 2003 he represented Poland at the
5o Biennale of Artin Venice.
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Entre [Miedzy] 1977, instalacién, 700 x 450 x 300 cm

- ————— R i

- € >~ M a

i

Between [Miedzy] 1977, installation, 700 x 450 x 300 cm
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Olafur Eliasson

Copenhague
(Dinamarca), 1967

Copenhagen
(Denmark), 1967

Olafur Eliasson es uno de los artistas mas interesantes de este siglo.
Realiza esculturas, objetos e instalaciones en los que utiliza el agua,

el aire, laluzy el calor. Su obra conjuga el op art, el land art, el arte pop, el
diseno, el arte conceptual, la artesania, la fisicay la arquitectura. Su obra
incluye continuas referencias a los cuatro elementos y los cinco sentidos.
La fascinacion de Eliasson por la forma en que el ojo humano percibe la

luz data de largo. El artista explora las relaciones entre la luz y el color
sirviéndose de herramientas cientificas con las que demuestra la naturaleza
dindmicay subjetiva del fenémeno de la percepcién de la luz. En este
proceso, el ser humano desempena un papel activo; no se limita a responder
de manera pasiva a los estimulos. Ejemplos de sus investigaciones en este
campo son sus instalaciones de luz para emplazamientos concretos, en

las que el artista construye espacios (tuneles y laberintos) en cuyo interior
coloca iluminaciones especificas para influir en la percepcién del espacio.

Junto con la observacién de los fenémenos naturales, uno de los

puntos centrales del arte de Eliasson es la exploracion del proceso de
coparticipacion en la creacién de la obra de arte. Eliasson entiende su obra
como un inicio susceptible de ser completado por un espectador activo.

Su videoinstalacién Estrella imagen remanente abstracta (2008) hace
referencia alaformaen que el ojo humano procesa la luz. Sobre una
pantalla se proyectan manchas de color en movimiento que se mezclan
creando un efecto deimagen remanente en el espectador. Entonces,
laimagen que se forma en la retina se solapa con las manchas de color
que siguen moviéndose en la pantalla. De este modo, cada espectador
crea una composicién nuevay Gnica que solo él mismo ve. Esta forma
deinvolucrar los sentidos del espectador es un rasgo distintivo de la obra
de Eliasson, a medio camino entre el arte y la ciencia.

Eliasson obtuvo el reconocimiento internacional con El proyecto del tiempo,
una obra realizada para la Tate Modern de Londres (2003). En la Sala de
Turbinas, colgb un sol artificial construido con un sistema de lamparas

y espejos. Cinco afos después, construyd cuatro cataratas artificiales en
el East River de Nueva York: The New York City Waterfalls (Las cataratas de
la Ciudad de Nueva York). Posteriormente, disef6 la fachada del edificio
Harpa, el auditorio y centro de congresos inaugurado en Reikiavik (Islandia)
en 2011. Se ha expuesto obra suya en el Museum of Contemporary Art de
Chicago, la Kunsthaus de Bregenz (Austria), el Martin-Gropius-Bau de Berlin
y las Bienales de Venecia, Sao Paulo y Estambul. También dirige el Studio
Olafur Eliasson de Berlin.

One of this century's most interesting artists, Olafur Eliasson creates
sculptures, objects and installations making use of water, air, light

and heat. His work encompasses op-art, land art, pop-art, design,
conceptualism, crafts, physicsand architecture. He repeatedly refers
to the four elementsand five senses in his work and has for many years
been fascinated by how lightis perceived by the human eye, exploring
therelationship between light and colour. Using tools from the world
of science, he shows how the perception of lightis a subjective, dynamic
phenomenon—we play an active role in this process and are not merely
passively responding to stimuli. This was the case in his site-specific
lightinstallations, in which he built spaces (tunnels and labyrinths)

and then filled them with specific lighting, influencing the perception
of the space.

Alongside observations of natural phenomena, a central pointin
Eliasson’s artis the exploration of the process of co-involvement in the
creation a work of art—he sees his works as a beginning that awaits
completion by an active viewer.

His video installation Abstract Afterimage Star (2008) refers to how the
human eye processes light. Patches of colour are thrown onto a screen.
As they move, they blend, creating an afterimage effectin the viewer,
which then overlaps with the still moving patches of colour on the
screen. In this way, every viewer independently creates a new, unique
composition that only he or she sees. Involving the viewers' senses

in thisway is a distinguishing feature of Eliasson’'s work, which balances
between artand science.

Eliasson won international acclaim for The Weather Project in the Tate
Modernin London (2003), where he hung an artificial sun, built out
of a system of lamps and mirrors, in the Turbine Hall. Five years

later, in 2008, he built four artificial waterfalls along the East River
in New York (The New York City Waterfalls). In 201, a concert hall was
opened in Reykjavik (Iceland) with a facade designed by Eliasson.

His works have been shown, among other venues, at the Museum

of Contemporary Artin Chicago, Kunsthaus Bregenz (Austria),
Martin-Gropius-Bau in Berlin, and the Venice, Sao Paulo and Istanbul
biennials. He runs the Olafur Eliasson Studio in Berlin.



Estrellaimagen remanente abstracta 2008,

instalacién compuesta por seis focos con filtros de colores
(azul, amarillo, magenta, rojo, verdey turquesa), proyectados en la pared
dimensiones variables, 2:33 min

Abstract Afterimage Star2008,

installation with six spotlights, wall mount and colour filter foil
(blue, yellow, magenta, red, green and turquoise),

dimensions variable, 2.33 minutes
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Wojciech Fangor

Varsovia (Polonia), 1922 Warsaw (Poland), 1922

Wojciech Fangor se hizo famoso entre los afos 1949 y 1955, cuando
las autoridades comunistas polacas impusieron el estilo dominante
del realismo socialista. Fue entonces cuando pint6 Postaci (Personajes)
—Ila pintura polaca moderna mas famosa— y Madre coreana, las obras
que le granjearon el reconocimiento del mundo del arte.

Con motivo del V Festival Mundial de la Juventud y los Estudiantes,
celebrado en Varsovia, el Gobierno polaco le encargé la realizacién de
un experimento interesante: una pieza decorativa urbana monumental
de estilo modernista que Fangor realizé junto con Henryk Tomaszewski.
Desde entonces, Fangor ha explorado el espacio en diferentes entornos.

En1958 creé una de las primeras instalaciones del mundo del arte,
Estudio del espacio, en la Galeria Nowa Kultura de Varsovia. En ella, todos
los elementos de la galeria formaban parte de la exposicién. Queria
demostrar que el mero hecho de entrar en un espacio nos hace participes
de su creacion. En 2005, retomo esta idea en la exposicion Wystawa
wystawy (Una exposicién de exposiciones) celebrada en el Centro

de Escultura Polaca de Oronsko.

Durante la década de1960 y los comienzos de la de 1970, Fangor pinté
las obras que conforman su aportacién al arte minimoy el op art. Una de
ellas es Rojo y negro 9 (1961). Se trata de la pieza mas temprana del artista
dela Grazyna Kulczyk Collectiony, sin embargo, de las mas destacadas.
Fangor cubri6 el lienzo de pequefios puntos, adoptando el puntillismo
de los neoimpresionistasy, desdibujé los bordes de la figura, empleando
el sfumato de Leonardo da Vinci. La aplicacién de estas técnicas produce
un color palpitante y vibrante, cuya observacion se convierte en algo
casidoloroso: la luz cegadora distorsiona el espacio.

En1962, Fangor comenz6 a exponer en los EE. uu. Durante este periodo,
experimentd con el colory utilizé el efecto de la dispersién para invertir

la perspectiva. «La pintura moderna ha dejado de ser un agujero dentro
de un marco al cual nos asomamosy, escribi6. La superficie deberia emanar
hacia el exterior. Dos arcoiris (1962) representa la materializacion de estas
blsquedas. Al observar la pintura, el espectador tiene la sensacién de

que la obra rebosa por los laterales del marco.

Rojo y negro 91961, 6leo sobre lienzo, 171,4 x119,4 cm

Wojciech Fangor became popularin the years1949-1955, when

the Communist authorities in Poland imposed the dominating style
of socialist realism. He painted Postaci [Characters] at this time—
the best known modern Polish painting—as well as Korean Mother,
which brought him wide recognition.

Together with Henryk Tomaszewski, he created a monumental piece
of urban decoration, commissioned by the authorities, for the V World
Youth Festival in Warsaw, using a modernist style. Since then, Fangor
has explored space, changing surroundings.

In1958 he created one of the first environments in the world of art
—Study of Space—in the Nowa Kultura [New Culture] gallery in Warsaw.
Everything in the gallery became part of the exhibition, as he wanted
toshow that by entering a space we co-create it. He referred to
thisidea and developed it in 2005 in Wystawa wystawy [An Exhibition

of Exhibitions] at the Centre of Polish Sculpture in Oronsko.

Inthe1960s and early 1970s, Fangor painted the pictures which
constitute his contribution to minimal and op-art. One of these

is Red & Black 9 (1961). The earliest piece by the artist to become part of
the Grazyna Kulczyk Collection, it stands out from the entire collection.
Covering the canvas with small dots, Fangor used the pointillism
discovered by the impressionists. On the other hand, he blurred the
edges of the figures, making use of the sfumato discovered by Leonardo
daVinci. As aresult, the colour pulsates and vibrates, making it almost
painful tolook at, thelightis blinding and the space is disrupted.

In1962, Fangor began exhibiting in the United States. It was a period

of experimenting with colour, of using the effect of dispersing colour
toachieveinverted perspectives. “The modern painting has ceased to
beaholeinaframeto peerinto’, he wrote. The surface should emanate
outwards. Two Rainbows (1962) gives expression to these explorations,
aswe arelooking ata painting that spills out of its frame.

Red & Black 91961, oil on canvas, 171.4 x119.4 cm
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Fangorviajé a los EE. Uu. en1962 invitado por el Institute of Contemporary
Art de Washington. Durante su estancia de seis meses, se dio cuenta

de que los artistas del otro lado del océano estaban investigando sobre
muchos de los mismos problemas que él: la ilusién 6ptica, la intensidad del
colory lacinética. Descubri6é que el cambio de color gradual —el sfumato—
creaba lailusién de la perspectiva invertida. Cuadrado 27 (1962) pertenece a
una serie de pinturas cuadradas en blanco y negro de dimensiones idénticas.
Al mirar esta obra, el espectador tiene la impresion de que los bordes
laterales se repliegan hacia atras.

Fangor pint6 Cuadrado 3 (1962) en los EE. uu., donde descubri6 la pintura
de campos de color —una de las principales corrientes artisticas
estadounidense, diferenciada del expresionismo abstracto— que confiere
la maxima importancia al colory a la carga emocional que lo acompana.
Cuadrado 3 forma parte de la serie de pinturas cuadradas en blanco y negro
de dimensiones idénticas que precede a la famosa serie de circulos. En ese
momento, Fangor estaba explorando las posibilidades de la técnica del
sfumato. En Cuadrado 3, la aplicé a los bordes inferior e izquierdo del lienzo,
suavizando la transicién entre el negroy el blanco y sustituyéndola por un
area de gris. Esta distribucién desigual de la tensién interna produce en
el espectador lailusién de que el angulo inferior izquierdo se curva hacia
detras, mientras que el angulo superior derecho se proyecta hacia delante.

En 1964 Wojciech Fangor recibié una beca de la Ford Foundation y viajo

a Berlin Occidental. Durante su estancia, pintdé N 24, una obra en la que

da continuidad a las exploraciones formales que habia iniciado a principios
deladécada de1960o con el uso dela técnica del sfumato, es decir, de
transiciones suaves entre un colory el siguiente. A diferencia de los artistas
renacentistas, a Fangor no le interesaba crear una ilusién de profundidad.
Buscaba mas bien lograr el efecto contrario, crear una perspectiva invertida,
un efecto de elevacién. N 24 es por tanto como el negativo de las pinturas
de la serie Cuadrados anteriores. Mientras que en algunas de estas obras
anteriores el negro ocupaba los bordes del lienzo, en esta pieza el autor
hace precisamente lo contrario: dispone la mancha mas oscura en

el centro del cuadro. Esto provoca la impresion de que la pintura esta
siendo arrastrada hacia el interiory hacia el centro.

Dos arcoiris 1962, 6leo sobre lienzo, 179,6 X 64,8 cm

Invited by the Institute of Contemporary Artin Washington, Fangor 53
travelled to the United States in1962. During his six month stay, he

realised that the artists from across the ocean were working on much

the same problems as he was: opticalillusion, intensity of colourand

kinetics. He also discovered that a gradual change in colour—sfumato—

created theillusion of reverse perspective. Square 27 (1962) is one of

a series of black and white paintings with an identical square format

(9o x 90 cm). Looking at the painting, we have the impression that

its edges wrap around behind it.

Fangor painted Square3 (1962) in the United States, where he first
encountered colour field painting—one of the main trends in American
art, distinct from abstract expressionism—in which the most important
element of a work was colour and its accompanying emotional

charge. Square 3 is part of a series of black and white paintings with an
identical square format (9o x 9o cm), preceding the famous circles series.
At this time, Fangor was exploring the possibilities of the sfumato
technique. In Square 3 he applied it to the two parallel edges of the
canvas, smoothing out the transition from black to white and replacing
it with an area of grey. This results in an internal tension that is not spread
equally, and we thus experience the illusion that the lower left corner
curves backward, while the upper right corner extends forward.

He created the painting N 24 while on a Ford Foundation grantin West
Berlinin1964. Itis a continuation of the formal explorations he started
in the early 1960s with the use of the sfumato technique. In contrast
to Renaissance artists, though, Fangor was not interested in creating
anillusion of depth, but the reverse—he sought to create an inverted
perspective, a raised effect. n 24 is like the negative of earlier paintings
from the Square series. Whereas in earlier works, black dominated at the
edges of the paintings, here we have the exact opposite; the centre of
the painting is the darkest part. As a result, the impression is created
of the painting being pulled inward toward the centre.

Two Rainbows 1962, oil on canvas, 179.6 x 64.8 cm



Cuadrado 271962, 6leo sobre lienzo, 9o x 9o cm

Square 271962, oil on canvas, 90 x 9o cm




Cuadrado 31962, 6leo sobre lienzo, 9o x 9o cm

Square 31962, oil on canvas, 90 x 90 cm
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N 241964, 6leo sobre lienzo, 100 x100 cm

N 241964, oil on canvas, 100 x100 cm



M 421970, 6leo sobre lienzo, 121,9 X 121,9 cm

M 421970, Oil on canvas, 121.9 X 121.9 cm
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M 121970, 6leo sobre lienzo, 143 X143 cm M 121970, oil on canvas, 143 X143 cm




Las ondas multicolores de Fangor, como en m 12 (1970), se hicieron
famosas tras la muestra individual de su obra celebrada en el Solomon
R. Guggenheim Museum de Nueva York en1964. En estas obras, Fangor
utilizé también el efecto del sfumato. No obstante, a diferencia de los
artistas renacentistas, no lo empled como técnica, sino como fin en si
mismo. Escribi6é que queria «incorporar el espacio-tiempo a la pinturan,
creando un efecto que denomind «espacio ilusorio positivon.

Mm 18 (1970) forma parte también de la serie de ondas multicolores, en

la que Fangor empled el «espacio ilusorio positivon, un efecto contrario
alailusion de profundidad. Los colores solapados palpitan, se disuelven
y se mueven en direcciones diferentes. La imagen cautivay engafa a

la vista con trucos 6pticos.

M 42 (1970) pertenece a la serie de obras mas conocida de Wojciech
Fangor. En sus circulos, el artista experiment6 con pares de colores
complementarios que vibran generando oscilaciones en la superficie del

lienzo. Los colores, sin bordes definidos, atraen y repelen la mirada porigual.

La interaccion del espacio, la luzy el color hace dolorosa su contemplacién.
Los circulos que Fangor creé de 1963 en adelante estan considerados
Como sus mejores representaciones del «espacio ilusorio positivon.

su 25 (1975) forma parte de la serie de ondas multicolores, cuyas obras
constituyeron en gran medida el centro de la muestra individual celebrada
en el Guggenheim Museum de Nueva York en1964. La obra aborda la
busqueda del vespacio ilusorio positivo» en una suerte de perspectiva
invertida. Los bordes difuminados de las «ondas» desdibujan y solapan
sus fronteras. Esto provoca la impresion de que la pintura esta viva: su
superficie palpita, vibra y los colores rebosan.

Entre 1966 y 1998 Fangor residié en los EE. UU. Particip6, entre otros eventos,
en la famosa exposicién internacional The Responsive Eye (El ojo sensible)

del Museum of Modern Art de Nueva York en 1965. En 1970 se convirtié en

el Gnico artista polaco en tener una exposicion individual en el Solomon

R. Guggenheim Museum de Nueva York. También participd en una serie de
eventos especiales, como un ballet de Martha Graham en el Mark Hellinger
Theatre de Nueva York en 1974 para el que realiz6 la escenografia, y en
Homenaje a la ballena (1980), donde represent6 el contorno de una ballena,
visible desde lejos, a base de toallas dispuestas en la ladera de una montana.

Fangor es uno de los artistas mas importantes del arte polaco de la
segunda mitad del siglo xx. Fue cofundador de la escuela polaca del cartel y
precursor del arte en el espacio pablico. Su obra abarca diversas disciplinas
artisticas como la pintura, las artes graficas, la escultura, la escenografia
y las instalaciones espaciales. También ha colaborado con arquitectos

en proyectos como el disefio del Pabell6n polaco de la Exposicion Universal
de Bruselas y de otros pabellones polacos para eventos internacionales en
Nueva York y Paris, asi como en la decoracion del interior de la estacion

de ferrocarril Warszawa Srédmiescie de Varsovia (Polonia). Tiene obra en
las colecciones del Solomon R. Guggenheim Museum y el Museum of
Modern Art de Nueva York y el Stedelijk Museum de Amsterdam, entre
otras instituciones.

Fangor's multicoloured waves, asin m 12 (1970), became famous
following a solo exhibition of his work at the Solomon R. Guggenheim
Museum in New Yorkin1964. In these works, he used the sfumato effect
asanendinitself, instead of as a technique, in contrast to Renaissance
artists. In his own words, he wanted to “incorporate space-time into
painting”, creating a "positive illusory space”.

m18 (1970) is also part of Fangor's multicoloured waves series,

in which he achieved an effect he called “positive illusory space"—

the opposite of the illusion of depth in a picture. As a result, overlapping
colours pulsate, dissolve and move in different directions, and the
image mesmerizes and fools the viewer's vision with optical tricks.

M 42 (1970) is a work from Fangor’s best known series, his circles,

in which he experimented with pairs of contrasting colours vibrating in
and out from the surface of the canvas. The colours, lacking sharp edges,
both attract and repel the eye, and the interaction of space, light

and colour make it painful to look at the painting. The circles he created
from1963 onward are regarded as Fangor's best representations

of "positiveillusory space”.

suU 25 (1975) is part of Fangor's multicoloured waves series, a number
of which formed the main body of his solo exhibition at the Guggenheim
Museum in New York in1964. The work centres on the search for

“positive illusory space’, a kind of inverted perspective. The blurry edges

of the"waves" cause the distinction between them to blur and overlap.
As a result, the painting seems to be alive, its surface pulsates, vibrates,
and the colours spill outwards.

Fangor lived in the United States from 1966 t01998. Among other
exhibits, in1965 he participated in the famous international exhibition
The Responsive Eye at the Museum of Modern Artin New York. In1970 he
became the only Polish artist to have a solo exhibition at the Solomon
R. Guggenheim Museum in New York. He also contributed to a series of
spectacular events, including his set design for a Martha Graham ballet
at the Mark Hellinger Theatre in New York in 1974, or Homage to the
Whale (1980), an outline of a whale made out of towels laid on the side
of a mountain, visible from afar.

Fangoris one of the most important Polish artists of the second half
of the twentieth century. He was a co-creator of the so-called Polish
Poster Schooland a precursor of artin public spaces. His art covers
painting, graphics, sculpture, set design and spatial installations.

He has also collaborated with architects, designing the Polish Pavilion

at the Brussels World Fair, as well asin those held in New York and Paris,

and the interior of Warszawa Srédmiescie railway station in Warsaw.
Among other collections, his works can be found in the Solomon

R. Guggenheim Museum and the Museum of Modern Artin New York
andin the Stedelijk Museum in Amsterdam.
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Dan Flavin

Nueva York (Ee. uu.), New York (UsA),
1933-Riverhead, Nueva York 1933—Riverhead, New York
(EE. UU.),1996 (UsA), 1996

Dan Flavin es uno de los pioneros del minimalismo. Su sefa de
identidad artistica son las instalaciones de luz compuestas por lamparas
fluorescentes. Comenz6 a pintar bajo la influencia del expresionismo
abstracto, pero en 1959 desarrollé interés por el ensamblaje y el collage.
En1961, el artista realizé sus primeras esculturas de luces eléctricas,

a las que bautizd como «iconos». Muy pronto, Flavin comenz6 a utilizar
tubos fluorescentes de colores para crear sus piezas. Los instalaba en las
paredes o en el suelo, formando composiciones sencillas que, a través
de los colores, evocaban las vibraciones y la energia.

La obra Sin titulo (1968) de la Grazyna Kulczyk Collection es un conjunto
de dos lineas verticales que emiten una luz fluorescente amarilla.
Flavin defendia que la luz «da vida» a aquello que ilumina; segan él, la luz
es «una imagen gaseosa flotante e implacable cuyo resplandor delaté

su presencia fisica en algo préximo a la invisibilidad».

Las situaciones de Flavin, como él llamaba a sus instalaciones, tenian
forma de «esquinasy, «barreras» y «pasillos». En 1966, Flavin comenzé

a crear ambientes. En 1967 realiz6 su primera instalaciéon a gran escala
en el Stedelijk van Abbemuseum de Eindhoven. En la documenta 4 de
Kassel de 1968 llend de luz ultravioleta una sala completa. En 1971, realizé
unainstalacién monumental en la fachada del Solomon R. Guggenheim
Museum de Nueva York.

Dan Flavin también realizd una serie de intervenciones permanentes

en edificios como la Grand Central Station de Nueva York (1976), la
Hamburger Bahnhof de Berlin (1996) y La Fundacién Chinati de Donald judd
de Marfa (Texas), donde la intervencién se complet6 de forma péstuma.

El Museum of Contemporary Art de Chicago, la National Gallery of Art

de Washington, b. c., el Museum of Modern Art de Fort Worth (Texas),

la Hayward Gallery de Londresy el Los Angeles County Museum of

Art de Los Angeles, entre otras sedes, expusieron una gran retrospectiva
itinerante de su obra.

Sin titulo 1968, luz fluorescente amarilla, 185,4 x 21x12,1cm

Dan Flavin is one of the pioneers of minimalism. Light installations
composed of fluorescent lamps are his signature works. The artist’s
early paintings were influenced by abstract expressionism, butin 1959
he developed an interest in assemblage and collage. In1961, the artist
made his first sculptures with the use of electric lights, which he called
Icons. Soon, Flavin began to use colourful fluorescent pipes to make
his objects, which heinstalled on walls or floors, arranging them

into simple compositions that evoked vibrations and energy through
their colours.

The work Untitled (1968) from the Grazyna Kulczyk Collection features
two vertical lines that give off a yellow fluorescent light. Flavin
believed that light"brings to life" what it shows; according to him light
is“a buoyant and relentless gaseous image which, through brilliance,
betrayed its physical presence into approximate invisibility".

Flavin's The Situations, as he dubbed his installations, took the form

of “corners’, "barriers”and “corridors”. IN1967, Flavin began to create
environments. The first of these large-scale installations was made
in1966 for the Stedelijk van Abbemuseum in Eindhoven. At the 1968
documenta 4 exhibition in Kassel, he filled the gallery with ultraviolet
light. In1971, he made a monumental installation for the facade

of the Solomon R. Guggenheim Museum in New York.

Flavin has also installed a number of permanent interventions,
including those at Grand Central Station in New York City (1976),
Hamburger Bahnhofin Berlin (1996); and the Donald Judd Chinati
Foundation in Marfa, Texas, completed posthumously. A major
retrospective of his work (2004—-2007) was shown, among other venues,
in the Museum of Contemporary Artin Chicago, National Gallery of
ArtinWashington, b. c., Museum of Modern Art in Fort Worth (Texas),
Hayward Gallery in London, and Los Angeles County Museum of Art.

Untitled 1968, fluorescent yellow light,185.4 x 21 x12.1cm
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Sam Francis

San Mateo, California
(EE. UU.),1923-Santa M6énica,
California (Ee. uu.),1994

San Mateo, California
(usa),1923-Santa Médnica,
California (Usa), 1994

El colores luz incendiada. Sam Francis

Sam (Samuel Lewis) Francis estudi6 botanica, medicinay, posteriormente,
historia del arte, en la Universidad de Berkeley. Comenz6 a pintar durante
una convalecencia en el hospital tras resultar herido en un accidente

de aviacién durante la Segunda Guerra Mundial. En 1950 se mudé a Paris
y estudi6 en el taller de Fernand Léger. Sin embargo, su obra recoge sobre
todo lainfluencia de las pinturas de Henri Matisse, la pintura de accién

y el expresionismo abstracto norteamericano, especialmente la obra de
Jackson Pollock y Clyfford Still. Durante esos afios, Francis realizé viajes

a Méxicoy Asia, donde estudié el budismo zen. En 1962, regresé a California
cautivado por la luz de la regién. Su pintura sigue destacando con respecto
alade otros pintores estadounidenses por su clara inspiracién en el arte
francésy japonés, asi como en la filosofia oriental.

Francis utiliza el espacio como material para sus obras. Lo entiende como
un lugarinterior, cosmico y traslicido, cuya naturaleza multiple y variada
esta determinada por la interaccién de los colores con la blancura de las
imprimaciones. En sus pinturas, las manchas de color aparecen confinadas
alos bordes del lienzo o forman campos cuadrados.

La pintura de 1969 Sin titulo (sFP 69-17) de la Grazyna Kulczyk Collection

es un rectangulo de espacio blanco enmarcado por dos franjas de colores
que recorren en paralelo los lados mas largos. Francis afirmo en una
entrevista: «Pinto el tiempoy. Sin titulo (sFP 69-17) refleja las investigaciones
del artista en este campo.

Francis obtuvo el reconocimiento internacional tras la exposiciéon de

su lienzo El gran rojo en la muestra Twelve Artists (Doce artistas) celebrada
en1956 en el Museum of Modern Art de Nueva York. El Metropolitan
Museum of Arty el Museum of Modern Art de Nueva York, el Kunstmuseum
de Basilea, el Museo de Arte Idemitsu de Tokio, ademas del Centre
Pompidou y el Musée national d'art moderne de Paris poseen obra suya.

Sin titulo (sFp 69-17) 1969, acrilico sobre lienzo, 396 x 244 cm

Colour is light on fire. Sam Francis

Sam (Samuel Lewis) Francis studied Botany and Medicine at
Berkeley, and, later on, Art History. He began to paint during World
War Il while convalescing from an injury suffered during flight training.
INn1950, he moved to Paris. Although he studied at Ferdinand Leger’s
studio, his greatestinfluences were Henri Matisse, action painting
and American abstract expressionism, especially the work of Jackson
Pollock and Clyfford Still. After travelling to Mexico and Asia, where
he studied Zen Buddhism, in 1962 Francis returned to California,
enchanted by the lighting conditions there. His paintings continue

to stand out from those of other American painters due to the clear
influence of French and Japanese art, as well as of Eastern philosophy.

According to Francis, space isa matter for a painting, aninner
place, cosmic and translucent; colours interact with the whiteness
of primers and determine the many and varied aspects of space.

In his paintings, patches of colour appear at the edges of canvases
or make up square fields.

The1969 painting Untitled (sFp 69-17) is a rectangle of white space

set within colourful bands along the longer sides. Francis once claimed
inaninterview, ‘I paint time". Untitled (sFp 69-17) reflects the artist's
pursuitsin this field.

Francis’obtained international fame when his canvas Big Red was
shown in1956 at the Twelve Artists exhibition held at the Museum

of Modern Artiin New York. His work can be found in the Metropolitan
Museum of Art and the Museum of Modern Artin New York,
Kunstmuseum in Basel, Idemitsu Museum of Arts in Tokyo, and
Centre Pompidou and Musée national d'art moderne in Paris.

Untitled (sFp 69-17) 1969, acrylicon canvas, 396 X244 cm
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Richard Buckminster
Fuller

Milton, Massachusetts
(usa),1895—Los Angeles,
California (Usa), 1983

Milton, Massachusetts
(ee. uu.),1895-Los Angeles,
California (Ee. uu.), 1983

Richard Buckminster Fuller, también conocido como Bucky, fue una
de las personalidades mas fascinantes del siglo xx y «un profeta de

la nueva realidad del siglo xxi». Fuller fue un visionario, inventor, disefador,

ingeniero, arquitecto, artista, filésofo, filantropoy activista ambiental
que patentdé veintiocho inventos y publicéd numerosos libros. Ademas,
predijo hace mas de medio siglo la creacién de una red mundial
deinformacién. Fuller fue nombrado doctor honoris causa por varias
instituciones prestigiosas, pese a que nunca se gradué en la universidad
(fue expulsado dos veces de Harvard).

En sus investigaciones, Fuller se centrd en resolver los problemas de la
civilizacion, incluidas las necesidades de vivienda, transporte y suministro
energético, la pobreza y el medio ambiente. Su invento mas famoso es la
clpula geodésica, una estructura semiesférica. Por su caracter practico

y su belleza, la clpula geodésica se utiliza principalmente para recubrir
estructuras de gran tamano.

Fuller fue un fil6sofo practico que demostroé sus ideas mediante inventos
que él denominaba «artefactos». Sin embargo, este gran inventor nunca
se considerd a si mismo un artista. No obstante, defendié la supresién

de las fronteras entre el arte y la ciencia y predijo que Albert Einstein, al
igual que Leonardo da Vinci, recibiria alguin dia la consideracién de artista.

El complejo de Jitterbugs (1976) es uno de los «artefactos» de Fuller,

una representacion fisica de las relaciones entre icosaedros, y una de sus
obras que ejemplifica el cruce de las fronteras entre el arte y la ciencia.
En el espacio de la galeria, El complejo de Jitterbugs parece una escultura

abstractay constructivista. Trasladado a una sala de conferencias, el mismo

objeto se convertiria en un modelo matematico complejo. Pese a que

para Fuller la categoria de la belleza era secundaria, todos sus «artefactos»
se caracterizan por suarmoniay por una consideracién atenta de

la composicién.

Richard Buckminster Fuller, also known as "Bucky”, was one of the
most fascinating personalities of the twentieth century and “a prophet
of the new reality of the twenty-first century”. Avisionary, inventor,
designer, engineer, architect, artist, philosopher, philanthropist and
environmental activist, Fuller patented twenty-eight inventions

and published numerous books. In addition, more than half a century
ago, he predicted the creation of a global information network.

Fuller was awarded honorary doctorates from a number of prestigious
institutions, but never graduated from university (he was twice
expelled from Harvard).

In his research, Fuller focused on solving the problems of civilization,
including needs related to housing, transport, energy supply, poverty
and the environment. The most famous among his inventions is the
geodesic dome: a partial-spherical shell structure. Both practical and
beautiful, geodesic domes are mainly used to enclose large structures.

Fuller was a practical philosopher who demonstrated his ideas
through inventions he called “artifacts”. Although he never considered
himself an artist, he advocated blurring the boundaries between art
and science and predicted that Albert Einstein, like Leonardo da Vinci,
would one day be considered artists.

Complex of Jitterbugs (1976) is one of Fuller's “artifacts’, a physical
representation of the relations between icosahedrons. The work

isan example of how Fuller's work crossed the boundaries between
artand science. Shown in a gallery space, Complex of Jitterbugs appears
to beanabstract and constructivist sculpture—if it were moved to
alecture hall it would appear to be a complicated mathematical model.
Although the category of beauty was secondary for Fuller, all

of his "artifacts”are characterized by their harmony and carefully
considered composition.



El complejo de Jitterbugs 1976, Complex of Jitterbugs 1976,

aluminio pulido, cobre grabado y acero inoxidable, polished aluminium, etched copper and stainless steel,
182,88 X 88,9 X 88,9 cm 182.88 X 88.9X88.9Cm
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Inventos: doce en tornoa uno 1981,
trece piezas: serigrafias en tinta blanca sobre pelicula de poliéster transparente;
fotografias: serigrafia sobre papel Lennox, 76,2 x101,6 cm cada una

Inventions: Twelve around One 1981,

thirteen pieces: screenprints in white ink on clear polyester film;
photographs: screenprint on Lennox paper, 76.2 x101.6 cm each



Inventos: doce en torno a uno (1981) es un portfolio que contiene los trece

disefios mas importantes de Fuller, entre otros, Casa 4D, Clpula geodésica,
Agujas de remoy Casa Dymaxion. Cada lamina del portfolio esta formada
por dos elementos superpuestos: una impresion a tinta blanca sobre
poliéster transparente (el disefio del invento) y una representacion del
objeto final. Esta obra demuestra la diversidad de los intereses de Fuller.

Los disenos de Fuller se exponen a menudo en los museos de arte moderno.

El Whitney Museum of American Art de Nueva York, el Museum of
Contemporary Art de Chicago, el Museum of Modern Art de San Francisco
y el Design Museum de Londres han expuesto obras del disenador.

Inventions: Twelve around One (1981) is a portfolio of Fuller's thirteen
mostimportant designs thatillustrates the versatility of Fuller's
interests. Among others, itincludes, 4D House, Geodesic Dome, Rowing
Needles and Dymaxion House. Each page in the portfolio consists of two
superimposed elements: a white ink print-out on transparent polyester
(adesignforaninvention)and a representation of the final object.

Fuller's designs are often exhibited in modern art museums.

The Whitney Museum of American Artin New York, Museum of
Contemporary Artin Chicago, Museum of Modern Artin San Francisco,
and the Design Museum in London have all organized exhibitions

of his works.
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Gego

Gertrude Goldschmidt

Hamburgo (Alemania), 1912- Hamburg (Germany), 1912—

Caracas (Venezuela), 1994 Caracas (Venezuela), 1994

Tras licenciarse como ingeniera de edificacion, Gego (Gertrude
Goldschmidt), que era judia, se vio obligada a emigrar de Alemania a
Venezuela en1939. Alli, se integré en una comunidad de artistas cuyos
intereses giraban en torno a las interrelaciones entre el arte y la ciencia.
Este es el motivo por el que su obra suele leerse bajo el prisma del arte
cinéticoy el op art. Las composiciones de sus dibujos, sus esculturasy
sus instalaciones estan basadas en calculos matematicos. Sin embargo,
no son producto del rigor cientifico. En su lugar, las obras de Gego reflejan
su habilidad para combinar la racionalidad y la poesia mediante el uso
de las lineas curvasy los poligonos irregulares. Sus obras mas conocidas
ofrecen un analisis perspicaz de la geometria, las relaciones espaciales,
la profundidad y el ritmo, esto es, de los aspectos fundamentales
subyacentes al constructivismo. Ocupd amplios espacios vacios con
objetos de malla de alambre hechos a mano que, por su ligereza,
parecian flotary desplegarse hasta el infinito en el espacio expositivo.

La escultura Sin titulo (Estudio) de 1964, esta formada por alambres de
distintos grosores incrustados en una base de madera. Este tipo de obras
es caracteristico de la produccién de la artista entre 1957 y 1971. Para Gego,
la linea era la forma primaria de desarrollo compositivo. Es, por un lado,
un elemento estructural, la materializacién de un pensamiento; y por
otro, una forma que representa la expresion artistica libre.

Almanaque para 1969 (1968) pertenece a una serie de nueve obras graficas
realizadas entre 1968 y1969 en las que Gego analiza las relaciones
matematicas entre los nidmeros siete y doce, dos cifras fundamentales

en el sistema de ordenacién del calendario (dias y meses). El plano visual
de la obra esta subdividido en ochenta y cuatro cuadrados que forman
doce filas y siete columnas. Cada uno de esos ochenta y cuatro cuadrados
esta formado por nueve campos de cuadrados y circulos y es diferente
alosdemas.

Tras el fallecimiento de la artista en 1994, se creé una fundacién con
sunombre para conservary divulgar su arte. Ese mismo afio, la Galerfa
de Arte Nacional de Caracas inauguré una exposicién permanente de
obras de su serie Reticuldrea. Su obra esta representada en las colecciones
de muchos museos, principalmente de Sudaméricay EE. uu., incluidos

el Museo de Arte Contemporaneo de Caracas, el Museum of Modern

Art de Nueva York, la Biblioteca del Congreso de Washington b. c.

y el Art Institute de Chicago.

In1939, Gego (Gertrude Goldschmidt), then an architectural engineer,
was forced to emigrate from Germany to Venezuela because she was
Jewish. There she joined a community of artists who were interested
intheinterface between artand science, which is why her work is often
read through the prism of kineticart and op-art. The compositions

of herdrawings, sculptures and installations are indeed based on
mathematical calculations, but they are not a product of scientific rigor.
Instead, Gego's works reflect her ability to merge rationality and poetry
through the use of curved lines and irregular polygons. Her best known
works provide a penetrating analysis of geometry, spatial relationships,
depth and rhythm—in other words, the fundamental issues underlying
constructivism. Gego filled large empty spaces with hand-made,
openwork objects made of wire mesh. Theirlightness makes them
seem to float and spread outinto infinity in large gallery halls.

The1964 sculpture Untitled (Study) is composed of wires of different
thickness embedded in a wooden base. Works of this type were
produced by the artist between1957and1971. For Gego, the line was
the primary form for building a composition. On the one hand, itis a
structural element, the materialization of a thought, and on the other
itisaformthatrepresents free, artistic expression.

Almanaque for1969 (1968) is part of a series of nine graphic works made
between1968 and 1969 in which Gego analyzes the mathematical
relationships between the numbers seven and twelve, which are key
to the system used to order the calendar (days and months). The work's
visual planeis subdivided into nine fields of squares, which form twelve
rows and seven columns. Each of the eighty-four fields is different,

and is filled with squares and circles.

After the artist's death in 1994, a foundation with her name was
established to preserve and popularize Gego's art. That same year,

the Galerfa de Arte Nacional in Caracas opened a permanent exhibition
of works from her Reticularea series. Her works can be found today

in the collections of many museums, mainly in South America and

the United States, including the Museo de Arte Contemporaneo

de Caracas, Museum of Modern Artin New York, Library of Congress

in Washington, o.c., and Art Institute of Chicago.



Sin titulo (Estudio) 1964, alambrey madera, 16 x7 x4 cm

Untitled (Study) 1964, metal wire and wood, 16 x7x 4 cm
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Almanaque for19691968, litography, 106 x 78 cm

Almanaque para 19691968, litografia, 106 x 78 cm
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Katarzyna Gorna

Varsovia (Polonia), 1968 Warsaw (Poland), 1968

El desnudo es el atuendo mds universal que alcanzo a imaginar, desprovisto
de contexto social, histérico o de cualquier otro tipo. Katarzyna Gérna

Katarzyna Gérna realiza fotografias de gran formato, instalaciones

y peliculas. A mediados de la década de 1990, estudio escultura en el
estudio de Grzegorz Kowalski «Kowalnia» en la Academia de Bellas Artes
deVarsovia. El arte de los estudiantes que se graduaron alli fue bautizado
posteriormente como «arte extremon». La obra de Katarzyna Gérna gira
en torno a las cuestiones sociales y a menudo hace referencia a los tabus.
Se centra en los temas de la feminidad y los estereotipos sociales e
iconograficos que lleva aparejados, como, por ejemplo, la objetualizacién,
lafuncién de la mujer en la sociedad, la cultura y el mito, el modelo

de feminidady la dificultad para determinar la identidad de género. En
sus obras condenatorias, amargasy, en ocasiones, autorreprobatorias,
desenmascara la hipocresia social y revela nuestras fobias.

Madona (1996) es la obra mas famosa de su serie Madonas. En ella la artista
aplica los patrones iconograficos del arte cristiano a un medio artistico
que les es ajeno: la fotografia. Las fotografias de esta serie muestran a

una joven adolescente, a una mujer con un bebé en brazosy a una mujer
con un hijo adulto en el regazo. Son alegorias a la virginidad, la maternidad
y la lamentacién comunes en el arte cristiano.

Madonas es un triptico fotografico que invoca la iconografia de la Virgen
Maria, que ha ejercido una gran influencia en la forma en que se ha
representado a la mujer en el arte cristiano. En esta obra, los motivos
religiosos de larga tradicién adquieren un sentido nuevo, acorde con

el momento actual. Las mujeres a las que Goérna retrata estan desnudas,
son modernas, tienen conciencia de su cuerpo y miran a la camara

sin verglienza.

Katarzyna Gérna ha participado en numerosas exposiciones individuales
y colectivas, entre ellas, las organizadas por el Instituto Wyspa de Arte

de Gdansk (Polonia), el Centro de Arte Contemporaneo Zamek Ujazdowski
deVarsovia, el Museo Nacional de Varsovia, la Galeria Nacional de Arte
Zacheta de Varsovia, el Centro de Arte Contemporaneo taznia de Gdansk,
la Galeria de Arte Contemporaneo Bunkier Sztuki de Cracoviay la
Segunda Bienal de Praga.

Madona 1996, fotografia sobre piBOND, 120 x 90 cm

The nude is the most universal attire | can imagine, devoid of a social,
historical or any other context. Katarzyna Gérna

Katarzyna Gornais the author of large-sized photographs, installations
and films. She studied sculpture in the mid-1990s at Grzegorz Kowalski's
Kowalnia workshop at the Warsaw Academy of Fine Arts. The work of
the students who graduated from it later came to be known as"extreme
art”. Goérnaisinterested in social issues and often makes reference

to taboos. She focuses on questions of femininity and related social and
iconographic stereotypes, such as objectification, women's function
in society, culture and myth, theideal image of the female, and the
difficulty of determining gender identity. In her censuring, bitter and
sometimes self-deprecating works, she unmasks social hypocrisy

and reveals our phobias.

Madonna (1996) is Gorna's best-known work from the Madonnas
series, in which the artist applies iconographic patterns from Christian
art to an artistic medium thatis alien to it: photography. The photos
show an adolescent girl, a woman with a child on herarm, and a
woman with an adult son on her lap; common allegories of Virginity,
Maternity and Lamentation in Christian art.

Madonnas is a photographic triptych invoking the iconography

of theVirgin Mary, which had a large impact on the manner in which
women were portrayed in Christian art. However, in this work,
time-honoured religious motifs acquire a new, updated aspect.
The women portrayed by Gorna are nude, modern and aware of their
bodies, and look unabashedly into the camera.

Katarzyna Gorna's work has been shown in numerous solo and group
exhibitions, including those held at the Wyspa Art Institute in Gdansk
(Poland), Zamek Ujazdowski Centre for Contemporary Art in Warsaw,
National Museum in Warsaw, Zacheta National Art Gallery in
Warsaw, taznia Centre for Contemporary Artin Gdansk, and Bunkier
Sztukiin Krakéw, as wellasin the Second Biennial of Prague.

Madonna 1996, photograph on bIBOND, 120 X 90 CM
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Gerhard
von Graevenitz

Schilde (Alemania),
1934-Habkern/Traubachtal
(Suiza), 1983

Schilde (Germany),
1934—Habkern/Traubachtal
(Switzerland), 1983

Mis obras existen en algtin lugar entre la exploracién y el juego. [...] No utilizo ni
los materiales ni las técnicas antiguos y tradicionales; prefiero los nuevos y fdciles
de conseguir. Mis objetos se pueden duplicar. Utilizo el momento porque rechazo
la blisqueda de la estabilidad y la infinitud. La impredecibilidad del movimiento
es una invitacion al juego. ;Quién quiere jugar? Gerhard von Graevenitz

Gerhard von Graevenitz estudié economia en la Universidad de Francfort
y pintura en la Academia de Bellas Artes de Munich. Fue uno de los
representantes de la Nouvelle Tendence, un movimiento que congregé a
artistas interesados por el movimiento, la luz, lailusién épticay el azar.

A Graevenitz también le fascinaban las obras de los artistas de la Bauhaus.
Se le considera un representante del arte constructivo-concretoy del arte
cinético. En la década de 1950, realizd pinturas inspiradas en Jean Fautrier
y Jean Dubuffet. Posteriormente, Graevenitz se centrd en el estudio de

los procesos de la percepcion visual.

La pieza Objeto cinético (maqueta para el muro de La Haya) (1968) es
testimonio del interés del artista por el arte cinético. Esta composicién
monocromatica blanca formada por cuadrados distribuidos uniformemente
sobre una superficie lisa es una maqueta de la instalacion cinética que el
artista ejecutd en el vestibulo de entrada del Gemeentemuseum de La Haya
en1969. El angulo de inclinacion de cada uno de los cuadrados cambia
poraccion de un mecanismo oculto que mueve las placas individualmente.
La instalacion de Graevenitz cubria un relieve anterior con un mensaje
nacionalista profundamente perturbador. Parte de la construccién

de la pieza fue ejecutada por una empresa externa. Cinco anos después,

el mecanismo fabricado por dicha empresa se averié y Graevenitz tuvo

que realizar las reparacionesy los ajustes necesarios. Tras el fallecimiento
del director del museo, la instalacién se desmontéy, casi con toda

certeza, se destruyoé.

Distribucién horizontal (1960) es un relieve, basado en un patrén irregular, de
pequefas protuberancias enyeso, uno de los elementos caracteristicos
de laobra de Graevenitz. Dependiendo de la posicién del espectadory de
lailuminacion, la disposicion de las sombras en torno a las protuberancias
cambia, el espacio adquiere profundidad y la pieza cobra vida animada

por una ilusibn de movimiento.

Las obras de Gerhard von Graevenitz estan representadas en los fondos de
la Tate Modern de Londres y el Museum Ritter de Waldenbuch (Alemania),
asi como en numerosas colecciones privadas.

My works exist somewhere between exploration and play. [...] | do not

useold, traditional materials and techniques; | prefer new and easily accessible
ones. My objects can be duplicated. By using movement, | reject the pursuit

of stability and infinity. The unpredictability of motion is an invitation to play.
Who wants to play? Gerhard von Graevenitz

Gerhard von Graevenitz studied Economics at the University of
Frankfurtand Painting at the Academy of Fine Arts in Munich. He was
one of the representatives of the Nouvelle Tendence, a movement that
united artistsinterested in motion, light, optical illusion and accident.
Von Graevenitz was fascinated by the works of Bauhaus artists and
heis considered a representative of constructive-concrete and kinetic
art. In the19sos he painted works inspired by Jean Fautrier and Jean
Dubuffet. He later concentrated on the study of the processes of
visual perception.

Kinetic Object (Model for The Hague Wall) (1968) is a testament to the
artist'sinterestin kinetic art. This monochrome white composition
consisting of squares spread evenly over a smooth surface is a model
for the kinetic installation the artist exhibited in the entrance hall

of the Gemeentemuseum Den Haag (The Hague Municipal Museum)
in1969, in which the squares change theirangle of inclination by means
of a hidden mechanism that moves the individual plates. This installation
covered an earlier, deeply disturbing relief with a nationalistic message.
Some of the construction work on the piece was carried out by a hired
company. When the mechanism broke five years later, von Graevenitz
had to make the necessary reparations and adjustments himself.

After the death of the museum’s director, the installation was
dismantled and most likely destroyed.

Horizontal Distribution (1960) is a relief based on an irregular pattern

of fine, plaster projections which are characteristic of von Graevenitz's
work. Depending on the position of the viewer and the lighting, the
arrangement of the shadows around the projections changes, space
deepensand anillusion of movement animates the work.

Gerhard von Graevenitz's work can be found in the collections of
Tate Modern in London and Museum Ritter in Waldenbuch (Germany),
aswellasin many private collections.



Objeto cinético (maqueta para el muro de La Haya) Kinetic Object (Model for The Hague Wall)
[Kinetisches Objekt (Modell fiir die Haager Wand)] 1968, [Kinetisches Objekt (Modell fir die Haager Wand)] 1968,
madera, aluminio, motor, pvc, acero, polietilenoy vidrio acrilico, wood, aluminium, motor, pvc, steel, polyethelen and acrylic glass,

122 X122X13,3CM 122 X122X13.3CM
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chalk, bariteand wood, 39.6 x39.5cm
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Loris Gréaud

Eaubonne (Francia), 1979 Eaubonne (France), 1979

Loris Gréaud estudi6 en el Conservatorio Nacional Superior de Musica

y Danzay la Escuela Nacional Superior de Artes de Cergy-Pontoise, en

Paris. Fue sin duda tan singular formacion la que imprimié en su obra su
caracter distintivo, caracterizado por la fusién musical y artistica tan dificil
de categorizar. En la creacion de sus gigantescas obras, suelen intervenir
especialistas de diversos campos, como la musica, la arquitectura, el disefio,
laingenieriay el cine. Este método de creaci6n colectiva en la que cada
participante aporta su experiencia desdibuja la nocién de autoria individual
del proyecto. Gréaud compara su funcién con la de un director de cine o

de orquesta. De este choque de perspectivas distintas surgen instalaciones
que apelan a todos los sentidos del espectador. Gréaud planifica sus
exposiciones hasta el mas minimo detalle y supervisa incluso la forma

de las invitacionesy las notas de prensa.

La pieza Nada es verdad todo estd permitido (2007) es una instalacién
formada por cuatro elementos. El suelo de la sala de exposiciones esta
cubierto por una moqueta Dymaxion cuidadosamente disenada por el
artista. El motivo geométrico en blancoy negro evoca las obras de Richard
Buckminster Fuller. El neologismo Dymaxion, que Buckminster Fuller acuid
para nombrar muchos de sus inventos, es un acrénimo formado por las
palabras dynamic (dindmico), maximum (maximo) y tension (tensién). Sobre
la moqueta se alza una escultura cuya forma esta inspirada en una obra de
Buckminster Fuller de 1943, Mapa Dymaxion. En esta obra, el inventor encajo
el globo terraqueo en unicosaedro, una forma geométrica de veinte caras
triangulares. En su instalacién, Gréaud presenta un icosaedro en forma de
estructura geométrica desplegada. En una pantalla préxima, se muestra la
transformacién de granos de maiz en palomitas. Completa la obra una serie
de veintiséis impresiones sobre plexiglas del cielo nocturno sobre las que

se proyecta la imagen de un mapa.

En 2005 Loris Gréaud recibi6 el Premio Ricard, adjudicado por una comisién
de coleccionistas franceses. Se ha mostrado obra suya en numerosas
exposicionesindividualesy colectivas organizadas por instituciones como
el Centre Pompidou y el Palais de Tokyo de Paris, el Museum of Modern Art
de Nueva York, la Kunsthalle de St. Gallen (Suiza), el Museo Mori de Tokio, el
Whitney Museum de Nueva York, el Palazzo Grassi de Bolonia, la Fundacion
Francois Pinault de Veneciay la Kunsthalle de Viena. En 2011, expuso

enla 4 Bienal de Venecia el tan nombrado Gepetto Pavilion. En 2013, fue
invitado a preparar una pieza para la Piramide del Louvre, en Paris. El FRAC
Tle-de-France/Le Plateau, el Musée d'art moderne de la Ville de Paris y el
Centre Pompidou, todos ellos en Paris, poseen obra suya en sus colecciones.

Loris Gréaud studied at the Conservatoire national supérieur de musique
et de danse and at the Ecole nationale supérieure d'arts de Cergy-
Pontoise in Paris, a schooling that explains the distinct fusion of music
and art that characterizes his work. Itis hard to find a category that can
encompass Gréaud's work. He frequently involves specialists from a
range of flelds—including music, architecture, design, engineering and
film—in the creation of his gigantic works. This method of collective
work, to which each participant brings his or her experience, blurs

the notion of authorship in Gréaud's projects; he compares his role to
that of a director or conductor. The result of this clash of different
perspectivesisinstallations that engage all the viewer's senses. Gréaud
arranges his exhibitions down to the tiniest detail, controlling even

the form of the invitations and press releases.

The piece Nothing Is True Everything Is Permitted (2007) is an installation
composed of four elements. The floor of the exhibition spaceis laid
with a Dymaxion carpet designed in detail by the artist, where the
black and white geometrical pattern recalls the works of Buckminster
Fuller. The neologism "“Dymaxion”, which Buckminster Fuller used to
name many of his inventions, is a conflation of the words "dynamic”,
‘maximum”and “tension”. On the carpet stands a sculpture whose form
isinspired by a work by Buckminster Fuller from 1943, Dymaxion World
Map. In this work, the inventor collapsed the globe into an icosahedron,
aform with twenty triangular sides. Gréaud presents onein the form
of a dynamically unfolded geometrical structure. On a screen nearby,
grains of corn are being shown as they are heated and transformed into
popcorn. The work is completed by a series of twenty-six graphicimages
showing the night sky with a map projection superimposed over them.

In 2005 Loris Gréaud received the Ricard Prize, awarded by a committee
of French collectors. His works have been shown at numerous individual
and group exhibitions, including those held at the Centre Pompidou

in Paris, Palais de Tokyo in Paris, Museum of Modern Artin New York,
Kunsthalle in St. Gallen (Switzerland), Mori Museum in Tokyo, Whitney
Museum in New York, Palazzo Grassiin Bologna, Francois Pinault
Foundation in Venice, and Kunsthalle Wien in Vienna. In 201, at the

54 Venice Biennale, he showed the much talked about Gepetto Pavilion.
In 2013, he was invited to prepare a piece for the Piramide du Louvre in
Paris. His works can be found in the collections of museums such

as FRAC Tle-de-France/Le Plateau in Paris, Musée d'art moderne de

la Ville de Paris, and Centre Pompidou in Paris.



Nada es verdad todo esta permitido 2007,

instalacién con moquetay escultura (aceroy polimirror),

89,75x162,96 x 260,21 cm; video instalaciéon (3 Lcb, 3 DVD y marco),

1:36 Min; impresiones: veintiséis piezas

(offset, plexiglas grabado y marcos negros), 33 x 46 cm cada una

Nothing Is True Everything Is Permitted 2007,

room installation with carpet and sculpture (steel and polimirror),
89.75x162.96 x260,21 cm; video installation (3 Lcb, 3 bvb and frame),
1:36 minutes; prints: twenty-six prints

(offset posters, engraved Plexiglas), 33 x 46 cm each
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lzabella Gustowska

Poznan (Polonia), 1948 Poznan (Poland), 1948

El tiempoy la memoria: los dos estados que predominan en mi obra.

El pasado, el presente, el posible futuro... todos se entrelazan. [...] Gestos,
palabras, imdgenes, cosas importantes y sin importancia, todo fluye

a cdmara lenta. 1zabella Gustowska

Enlos comienzos de su carrera, lzabella Gustowska trabajé con el
grupo Od Nowa (Re-new), con el que particip6 en actividades artisticas
al aire librey parateatrales. Entre 1970 y 1992, dirigi6 la Galeria ON de
Poznan. Gustowska fue una de las primeras artistas polacas en abordar
temas feministas con los nuevos medios. La serie Rasgos de parecido
relativos, en la que trabaja desde 1970, esta integrada por numerosos
retratos en los que desdibuja la frontera entre la realidad y su reflejo,

y representa simbdlicamente la personalidad compleja de la mujer.
Utiliza la iconografia femeninay hace referencia a las obras de escritoras
tan famosas como Virginia Woolf y Sylvia Plath. Crea instalaciones,
performances y combina diferentes medios, incluidos las artes graficas,
la pintura, la fotografia, el cine, paneles de vidrio, luces de nedny
espejos convencionalesy fotosensibles.

La videoinstalacién Amor - Rosa (2005) esta formada por una serie de
escenas de amor e intimidad, asi como alusiones a obras maestras de la
pintura —desde Rafael y los prerrafaelitas a Edouard Manet, Jean-Auguste-
Dominique Ingres y Anne-Louis Girodet— encerradas en una estructura
de cristal rojo. Entre ellas, hay primeros planos de rostros de mujeres

en éxtasis, angeles besandose, dos pares de labios a punto de encontrarse,
referencias a Cupido y Psique, La visitacién, Olimpia y Ofelia. Una imagen
que se repite es |la de Gabrielle d'Estrées y una de sus hermanas (1595), una
famosay enigmatica pintura anénima de la Escuela de Fontainebleau.

Izabella Gustowska es profesora de la Universidad de Artes de Poznan
desde hace muchos afos. Representé a Polonia en la 43 Bienal de Venecia
en 1988y ha participado dos veces en la Bienal de Sao Paulo. Sus obras se
han expuesto en la Moderna Galerija de Ljubljana (Eslovenia) y el Museum
Moderner Kunst Stiftung Ludwig de Viena, entre otras instituciones.

Su obra esta representada en el Museum Moderner Kunst Stiftung Ludwig
deViena, el Museum of Modern Art de Nueva York, el Victoria and Albert
Museum de Londres y la Albertina de Viena.

Amor-Rosa [Mito§¢-R6za] 2005, video, 5:20 min

Time and memory—these two states dominate my work. Past, present,
possible future—they all mesh together. [...] Important and unimportant
things, gestures, words, images—all flow by in slow-motion. 1zabella
Gustowska

Izabella Gustowska used to work with the Od Nowa (Re-new)

group, engaging in outdoor and paratheatrical artistic activities.
From1970 to1992 she ran the ON gallery in Poznar and she was one
of the first Polish new media artists to deal with feminist topics.
Since1970, as part of the series Relative Features of Resemblance,

she has created multiple portraits, blurring the boundary between
reality and its reflection, and achieving a symbolic representation

of the complex female personality. Gustowska uses female iconography,
referring to the works of such renowned artists as Virginia Woolf and
Sylvia Plath. She creates installations and performances, and combines
different media, including graphicart, painting, photography, film,
panes of glass, mirrors, neon lights and light-sensitive mirrors.

Inthevideo installation Love-Rose (2005), scenes of love and intimacy
and allusions to painting masterpieces—from Raphael and the pre-
Raphaelites to Edouard Manet, Jean-Auguste-Dominique Ingres and
Anne-Louis Girodet—are enclosed within the form of a red crystal.
The images include close-ups of the faces of women in ecstasy, kissing
angels, two pairs of lips about to meet, references to Cupid and Psyche,
The Visitation, Olympia and Ophelia. One image that repeats itself
isthat of a famous anonymous and enigmatic painting, Gabrielle
d’Estrées and One of Her Sisters (1595), a work belonging to the School
of Fontainebleau.

Izabella Gustowska has taught for many years at the University

of Artsin Poznan. In1988, she represented Poland at the 43 Venice
Biennale and she has participated twice in the Sao Paulo Biennial.

She has exhibited her work, among other venues, at Moderna Galerija
in Ljubljana (Slovenia) and Museum Moderner Kunst Stiftung Ludwig
inVienna. Her work can be found in Museum Moderner Kunst Stiftung
Ludwigin Vienna, Museum of Modern Artin New York, Victoria and
Albert Museum in London, and Albertina Museum in Vienna.

Love-Rose [Mito$¢-R6za] 2005, video, 5.20 minutes
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Sebastian Hempel

Dresde (Alemania), 1971 Dresden (Germany), 1971

Sebastian Hempel realiza instalaciones cinéticas y luminicas de distintas
dimensiones. Muchas de ellas incorporan mecanismos eléctricos ocultos,
fabricados por el propio Hempel, que reaccionan a la presencia humana
mediante detectores de movimiento instalados en la sala. Las obras en

si poseen formas geométricas sencillasy suelen ser en blanco y negro,

lo cual permite que el espectador se concentre en observar el movimiento,
o eljuego de luces oilusiones épticas. El espectador es asimismo un elemento
crucial de las piezas: los objetos y las instalaciones cobran vida y funcionan
plenamente solo cuando hay una persona cerca. Este enfoque creativo
conecta a Hempel con la tradicion de arte cinéticoy el op art; el propio
artista admite que una de sus mayores fuentes de inspiracion son

las obras de Gerhard von Graevenitz (también representado en la
Grazyna Kulczyk Collection).

La pieza Gordo delgado (2006) esta formada por dos objetos que se ponen
en movimiento por la acciéon de un compresor neumatico: dos grupos

de rectangulos blancos en forma de cruz extendidos en el suelo que se
cierran sibitamentey se transforman en dos cubos simples en respuesta
al movimiento humano. Transcurridos unos momentos, los cubos
recuperan su forma bidimensional inicial.

La Pieza 9 cuadrados (2011) es un relieve cinético. Esta formada

por un fondo blancoy nueve cuadrados negros de diferentes tamanos.
Los cuadrados estan fijados al fondo mediante imanes que, a su vez,
estan conectados a un mecanismo oculto. Sumotor se activa mediante
detectores de movimiento que reaccionan a la presencia de visitantes
enlasala. Es unobjeto que solo funciona plenamente en interaccién con
el espectador. Los cuadrados se deslizan lenta y silenciosamente unos
alrededor de otros. El artista ha organizado y programado sus movimientos
para crear ciertas figuras: una serie de ilusiones 6pticas que producen
laimpresién de que la composicion alterna entre la concavidad

y la convexidad.

Hempel también trabaja a menudo con la luz. Entre sus obras mas
impresionantes estan sus instalaciones cinéticas de tubos fluorescentes,
en las que la aparicién de espectadores activa la danza mecanica de
grandes marafas de tubos que ocupan toda la sala expositiva.

Sebastian Hempel ha expuesto obra en la Stadtische Galerie de Dresde
(Alemania), la Stadtische Galerie de Nordhorn (Alemania) y la Galeria
Narodni de Praga.

Sebastian Hempel's works are kineticand light installations of various
sizes. Many of them feature hidden electrical mechanisms (constructed
independently by the artist) that react to the presence of people due

to movement detectors mounted around a gallery. The actual works
have simple, geometric forms and are usually black and white. This
allows the viewer to concentrate on watching the movement or the
play of lights and optical illusions. The viewer is a crucial element of
the pieces— the objects and installations only come to life and function
fully when there is a person present. This creative approach connects
Hempel with the tradition of kinetic and optical art. The artist himself
admits that he draws a great deal of inspiration from the art of
Gerhard von Graevenitz (whose works are also found in the Grazyna
Kulczyk Collection).

The piece Fatboy Slim (2006) consists of two objects which are setin
motion by a pneumatic compressor. In response to human movements,
the set of white rectangles lying on the floor suddenly close up

and turninto two simple cubes. Aftera moment, the shapes return

to their original two-dimensional form.

The piece 9 Squares (20m) is a kinetic relief. It consists of a white
background and nine black squares of varying sizes. The squares

are attached to the background by magnets which are connected to

a hidden mechanism. Their driving motor is switched on by movement
detectorsreacting to the presence of visitorsin a gallery. Thus, itis
anobject that functions fully only in interaction with the viewer. The
squares glide around one another slowly and silently. Their movements
are organised and programmed by the artist to create certain figures
inaseries of optical illusions. As a result, the composition seems

to switch between being concave and convex.

In hisworks, Hempel also uses light often. Among his most
impressive works are the kineticinstallations using fluorescent tubes
that create a thicket which fills the exhibition hall. The appearance

of spectators sets the tubes off on their mechanical dance.

Sebastian Hempel has showed his works, among other venues,
at Stadtische Galerie in Dresden (Germany), Stadtische Galerie in
Nordhorn (Germany), and Narodni gallery in Prague.



9 cuadrados [9 Quadrate] 2011, pvc, aluminio y motor,
100 X100 X7CmM

9 Squares [9 Quadrate] 2011, pvc, aluminium and motor,

100 X100 X7CM
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Gordo delgado 2006,
madera barnizada, neumatico y compresor;

100 X100 X100 CMY 100 X100 X 60 cm (cerrado);
400 X300 CmYy 320 X220 cm (abierto)

Fatboy Slim 2006,

varnished wood and pneumatic compressor,

100 X100 X100 cmand 100 x100 x 60 cm (closed);
400 X300 cmand 320 x220 cm (opened)
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Jenny Holzer

Gallipolis, Ohio (EE. UU.), 1950 Gallipolis, Ohio (usA), 1950

Jenny Holzer es una de las artistas contemporaneas mas conocidas

en los Estados Unidos. Inici6 su trayectoria artistica realizando pinturas
abstractas a las que afadia elementos textuales, y hacia finales de la década
de 1970 ya consideraba la palabra escrita como el medio fundamental del
arte. En su obra utiliza la publicidad, los medios de comunicaciéon de masas
y los espacios publicos, y coloca sus textos en tazas, preservativos, lapices,
prendas de ropa, espacios publicitarios, edificios y plazas. Graba en piedra
o0 proyecta sobre paredes textos que, a menudo, guardan relacién con
patrones de pensamiento, esléganes publicitarios o refranes, y suelen

ser criticos con la sociedad contemporanea, abordando cuestiones como
la autoridad, la ideologia, la discriminacién y el consumismo. La propia
Holzer ha admitido que todas sus obras giran en torno al sexo, la muerte
yla guerra.

Holzer empezé a trabajar con diodos LED en 1982, en una serie de esléganes
queinstal6 en la plaza Times Square de Nueva York, en los que figuraba la
famosa frase «protégeme de lo que deseo». Los textos, con contenido de
critica social, parpadeaban provocativamente entre los letreros luminosos
habituales. Posteriormente, Holzer comenz6 a proyectar sus obras
iluminadas en diversos espacios publicos, incluida la Bolsa de Nueva York,
estadios deportivos, oficinas bancarias y centros comerciales. Sus obras con
diodos LED también se han convertido en piezas de museo. Forman parte
de las colecciones permanentes de la Kunsthalle de Hamburgo y el Museo
Guggenheim de Bilbao, entre otras instituciones.

Mano derecha 0147-03-cip259-61195 azul blanco 2007,
6leo sobrelino, 259 x 201 cm

One of America's best known contemporary artists, Jenny Holzer
began making abstract paintings, to which she added elements

of text. Towards the end of the 1970s, she came to view the written
word as the fundamental medium of art. Using adverts, mass media
and public spaces, she places her texts on mugs, condoms, pencils,
clothing, advertising spaces and on buildings and squares. She also
carves textsinto stone or projects them onto walls. These texts relate
to patterns of thought, advertising slogans or sayings, and are often
critical of contemporary society, relating to questions of authority,
ideology, discrimination and consumerism. She once said that all
herworks are about sex, death and war.

IN1982, Holzer used LED lamps for the first time in her work when
sheinstalled a sequence of slogans in New York's Times Square,
including the famous "Protect me from what | want". Her socially
engaged texts flashed provocatively between ordinary illuminated
advertisements. After this, she projected herilluminated works in
various public places, including the New York Stock Exchange, sports
stadiums, shopping malls and inside a bank. Her Leb works have
also become museum pieces and are permanently exhibited in the
Kunsthalle in Hamburg and the Museo Guggenheim in Bilbao,
among other venues.

Right Hand 0147-03-c1D259-61195 blue white 2007,
oilonlinen, 259 x 201 cm
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Azul parpura, Arno, Erlauf (2007) es un display vertical que muestra

tres textos de la artista iluminados mediante diodos LED azules y rojos.

Los textos hacen referencia a la memoria colectiva, la agresién, la intimidad
en la parejay las amenazas fruto del mundo moderno, como el sida.

Desde 2004, se ha centrado en analizar documentos desclasificados
envirtud de la Ley por la Libertad de la Informacién del Gobierno
estadounidense. En sus cuadros, sus proyecciones de grandes dimensiones
y sus letreros luminosos, ha introducido declaraciones juradas, mensajes
de correo electrénico, fallos judiciales y otros materiales oficiales

sobre la situacién de Oriente Medio con los que ha logrado crear una
representacion de la guerray la tortura que invita a la reflexién. En su serie
Pinturas redaccién, transforma documentos censurados en serigrafias

en las que sustituye las partes censuradas por elementos de color. Elige los
colores de las marcas que tapan los fragmentos del texto que el Gobierno
considera delicados segulin las emociones que provoca el documento. Los
colores predominantes en las obras son el negro, el marrény el rojo sangre.
En b.1(2008), perteneciente también a esta serie, el rojo describe el grado
de intervencién del censor.

Azul purpura, Arno, Erlauf 2007,
sefal electrénica con diodos rojosy azules, 293 X14 x 8 cm

Purple Blue, Arno, Erlauf (2007) is a vertical display on which three

of the artist's texts are illuminated by means of blue and red LED
diodes. They refer to collective memory, aggression, intimacy between
couples and threats created by the modern world, such as AIDs.

Since 2004, Holzer has focused on analysing declassified

documents released under the American government's Freedom

of Information Act. She has introduced in her pictures large-scale
projections and electric signs, sworn statements, e-mails, court
judgements and other official materials concerning the situation in
the Middle East, creating a suggestive picture of war and torture.

In her Redaction Paintings series she turns censored documents into
screen prints, changing the parts that were blacked out by the censor
into colourful elements. The colours of the patches obscuring the
fragments of text which the government considers sensitive are chosen
toreflect the emotions aroused by the document. The dominant
coloursin the works are black, brown and blood red. In b.1(2008),
awork belonging to this series, the red depicts the degree of
intervention of the censor.

Purple Blue, Arno, Erlauf 2007,
electronic sign with red and blue diodes, 293 x14x8 cm
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ENCABEZAMIENTO (2008) pertenece también a la serie Pinturas redaccién.
En ella, el color negro tiene un significado anadido: el texto censurado
corresponde a la ausencia, al vacio. Las areas negras se convierten en
«espacios en blanco» que logran reflejar la estrategia del censor.

En Cargando con el muerto amarillo blanco (2007), se ha censurado la
informacién mas importantey se ha sustituido por marcas de censura
en forma de bloques geométricos.

Mano derecha 0147-03-C1D259-61195 azul blanco (2007) es uno de los pocos
lienzos que no posee marcas de censura. Es la huella manual de un soldado
fallecido en prisién, tomada tras su muerte. Al observar las pinturas de
esta serie, el espectador se pregunta sila mano de este hombre cometié
de verdad un crimen, o si su propietario fue acusado injustamente. Jenny
Holzer no juzga; se limita a revelar la verdad de la época en la que vivimos.

Jenny Holzer representé a los EE. uu. en la Bienal de Venecia de 1990

y gand el Ledn de Oro. Muchas de sus obras se han convertido en
instalaciones permanentes. Pueden verse en la Kunsthalle de Hamburgo,
el Museo Guggenheim de Bilbao o el Reichstag de Berlin, entre otros
lugares. El Museum of Modern Art de Nueva York, la Tate Modern

de Londresy el Walker Art Center de Minneapolis (Minnesota) también
poseen obra suya en sus respectivas colecciones.

Cargando con el muerto amarillo blanco 2007,
6leosobrelino, 83,8x64,8x3,8cm

HEADER (2008) is another painting from the Redaction Paintings series.
The blackin this painting has an added significance, since the blackened
text equates absence, avoid. The black areas become “blank spaces’,
aptly reflecting the censor's strategy.

In Holding the Bag yellow white (2007) the most important information
has been blacked out and replaced with geometrical “censor’s blocks".

Right Hand 0147-03-C1D259-61195 blue white (2007) is one of Holzer's
few canvasses that bear no marks of censorship. Itis the handprint
of a soldierwho died in prison. The impression of his fingerprints was
taken after death. Looking at the pictures from this series, we wonder
if this man's hand truly committed a crime or if its owner was unfairly
accused. Jenny Holzer makes no judgments; she only reveals the

truth of the times in which we live.

In1990, Jenny Holzer represented the United States at the Venice
Biennale, where she was awarded the Golden Lion. Many of her works
have become permanentinstallations that can be seen, among other
places, at Kunsthalle in Hamburg, Museo Guggenheim in Bilbao, or the
Reichstagin Berlin. Other pieces by Holzer can be found at the Museum
of Modern Artin New York, Tate Modern in London, and Walker Art
Centerin Minneapolis (Minnesota).

Holding the Bag yellow white 2007,
oilonlinen, 83.8x64.8x3.8cm
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b.12008, éleo sobrelino, 147,3x111,8 cm b.12008, oilonlinen, 147.3x111.8 cm



ENCABEZAMIENTO 2008, 6leo sobre lino, 147,3 x111,8 cm

HEADER 2008, oil onlinen, 147.3x111.8 cm
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Donald Jjudd

Excelsior Springs,
Missouri (EE. UU.), 1928~
Nueva York (EE. UU.), 1994

Excelsior Springs,
Missouri (UsA), 1928 —
New York (UsA), 1994

Donald Judd es uno de los artistas mas importantes de la posguerra
estadounidense. Fue escultor, tedricoy critico de arte, y representante
del minimalismo, un término que él mismo se negd a aceptar. Estudié
Filosofia e Historia del arte en la Universidad de Columbia. Creé objetos
geométricos abstractos de metal, plexiglas de colores, hormigony
contrachapado a los que denomind «pilas», «cajas» y «progresiones».

Su obra cambié el curso del desarrollo de la escultura moderna. En 1963,
publicé un ensayo fundamental en forma de manifiesto titulado
Objetos especificos.

Judd cre6 su primera pila vertical en 1965 y continué desarrollando esta

forma durante los afos siguientes. Estos objetos suelen estar compuestos

por diez elementos fijados verticalmente a una pared en una disposicion
precisa. La forma muestra claramente el interés del artista por eliminar
cualquier referencia a la destreza o habilidad manual del individuo.

Judd utilizaba la denominacion «objetos especificos» para designar estos
objetos tridimensionales que no eran ni pinturas ni esculturas.

Sin titulo (1969) forma parte de una serie de «pilas» que Judd fabricé en
solo dos formatos diferentes. Esta se trata de la pila mas pequena, y esta
hecha de acero inoxidable. A estas construcciones las llamé «objetos
especificos». Son el resultado de la busqueda de la objetividad absoluta.
Los objetos de Judd no eran independientes de su entorno, sino que
parecian conversar con él.

Sin titulo, de 1971, esta formado por dos masas simples. Una exposicién
de arte minimalista —como Judd defendia firmemente— no podia

ser una coleccion de pequenas piezas dispares, sino que debia ser un
todo indivisible, una sola obra, en esencia.

Donald Judd is one of the most important post-war American

artists. He was a sculptor, art theorist and critic, as well asa
representative of minimalism, though he himself disavowed that term.
He studied Philosophy and Art History at Columbia University. In his
work, he created abstract, geometrical objects out of metal, coloured
Plexiglas, concrete and plywood—which he called "stacks”, “boxes”
and “progressions’—changing the course of the development of
modern sculpture. In1963, he published a key manifesto-like essay
entitled "Specific Objects”.

Judd created his first vertical stack in 1965, and continued to develop
the forminfollowing years. These objects are usually composed of ten
elements placed vertically against a wall in a precise arrangement.
The form clearly shows the artist's attempt to eliminate all references
toindividual skill or handicraft. Judd named them "Specific Objects”,
meaning three-dimensional objects which are neither pictures

nor sculptures.

Untitled (1969) is part of a series of “stacks” that Judd made in two
different formats. This is the smaller of the stacks, made from stainless
steel. He called these pieces “Specific Objects’, result of a search
forabsolute objectivity. Judd's objects were not separate from their
surroundings, but seemed to be in discourse with these.

The object Untitled from1971is composed of two simple masses.

An exhibition of minimal art—as Judd strongly emphasized—could not
be a collection of disparate small parts, but needed to be an indivisible
whole; essentially, a single work.



Sin titulo 1969, acero inoxidable y plexiglas, 15,2 x 68,6 x 61 cm Untitled 1969, stainless steel and Plexiglas ,15.2x 68.6 x 61cm
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En Sin titulo (9o-3 Donaldson), de 1990, Judd utilizé un material original,

el acero corten. Este material aportd un color nuevo a su paletay una
superficie asombrosamente delicada. Ademas, a diferencia de los metales
que habia utilizado hasta entonces, absorbia la luz en lugar de reflejarla.
Los seis cubos que componen la obra tienen una superficie aspera y mate,
con una textura ligeramente granulada. Sin embargo, lo mas importante
para el artista era la calidez del tono marrén del material, que Judd
contrast6 con plexiglas brillante negro para crear una ilusién de infinitud.
Sin titulo (90-3 Donaldson) no es solo un estudio sobre la interaccién de
los materiales y el espacio, sino también sobre la accién de laluzy los
reflejos. Los cubos de acero mate son marcos que conducen al espectador
a una profundidad ilusoria.

Los minimalistas intentaron eliminar cualquier huella de expresion
individual en su obra. De ahi proviene su interés por las técnicas
de produccion en serie. Judd, por ejemplo, encargaba la soldadura
y la pintura de sus objetos a empresas especializadas.

En1973,Judd se trasladé a Marfa, Texas, donde hall6, en el desierto
circundante, el contexto ideal para sus objetos. La Fundacién Chinati
que Judd fundé alin esta radicada alli. Se trata de un complejo de

mas de una docena de edificios que compr6 para crear el entorno ideal
para sus obras, asi como para las de Dan Flavin, John Chamberlain

y, posteriormente, llya Kabakov, Claes Oldenburg y Richard Long.

En una de las salas, en un espacio vacio, colocé cien de sus objetos

de aluminio a intervalos medidos con precision.

Donald Judd expuso, entre otros lugares, en el Whitney Museum

de Nueva York (1968, 1988), la documenta de Kassel (1968,1982),

la National Gallery of Canada de Ottawa (1975), la Bienal de Venecia
(1980), el Stedelijk van Abbemuseum de Eindhoven (1987),

y laTate Modern de Londres (2004).

Sin titulo (90-3 Donaldson) 1990,
seis piezas: acero cortény plexiglas negro,
300X 48,9 x25,1cm total, 25,1x48,9 x25,1cm cada una

In Untitled (9o-3 Donaldson), from 1990, Judd used an original material,
corten steel, which brought a new colour to his paletteand an amazingly
smooth surface that, unlike the metals he used earlier, absorbed light
rather than reflecting it. The six rough cubes have a matt, slightly grainy
texture, but the mostimportant thingfor the artist was the material's
warm brown colour. He contrasted it with black, shiny Plexiglas, creating
an illusion of infinity. Untitled (Donaldson 90-3)is not only a study in the
interaction of materials and space, but also of light and reflections.

The matt, steel cubesare frames, leading the viewerinto anillusory depth.

Minimalists tried to erase all traces of individual expression from
theirwork. Thisis where their interest in techniques of mass production
stems. Judd, forexample, commissioned the welding and painting

of his objects to firms specializing in such work.

In1973, he moved to Marfa, Texas, where he found an ideal context
forhis objects in the surrounding desert; the Chinati Foundation Judd
founded is still based there today. Itisa conglomeration of over a dozen
buildings that he bought to create an ideal environment for his works,
aswellasforworks by Dan Flavin, John Chamberlain and, later,

llya Kabakov, Claes Oldenburg and Richard Long. In one of the halls—
inan empty space, at precisely measured intervals—he placed one
hundred of his aluminium objects.

Donald Judd exhibited, among other places, at the Whitney Museum

in New York (1968 and 1988), documenta in Kassel (1968 and 1982),
National Gallery of Canada in Ottawa (1975), the Venice Biennale (1980),
Stedelijk van Abbemuseum in Eindhoven (1987), and Tate Modern in
London (2004).

Untitled (90-3 Donaldson) 1990,
six pieces: corten steel and black Plexiglas,
300Xx48.9x25.1cmoverall, 25.1x48.9x25.1cmeach
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Tadeusz Kantor

Wielopole Skrzynskie
(Polonia), 1915-
Cracovia (Polonia), 1990

Wielopole Skrzynskie
(Poland), 1915—
Krakéw (Poland), 1990

Experimenté la accién de las fuerzas «del otro lado»; sacudieron la superficie
«pura» de mi IMAGEN. Senti que la MATERIA Y las CENIZAS, traidas por

los vientos del AZAR, eran LA FORMA VERDADERA DEL HOMBRE, SU imagen
infernal. Tadeusz Kantor

Tadeusz Kantor es uno de los artistas polacos del siglo xx mas famosos
internacionalmente. Fue fundador de un teatro underground durante

la Segunda Guerra Mundial, asi como de su propio teatro, Cricot 2 (1956).
Fue director de teatro, pintor, artista grafico, escenégrafo, autor de
afamadas performances (La clase muerta, Wielopole, Wielopole, Dejad que los
artistas desaparezcan, Hoy es mi cumpleafios y Nunca regresaré aqui), peliculas
y happenings, critico de arte y cofundador del sindicato de artistas conocido
como el Grupo de Cracovia. Su produccién esta considerada como uno de
los fenémenos artisticos independientes mas interesantes de la Europa
de posguerra. Desde 1993 hasta su fallecimiento, Kantor se mantuvo
estrechamente ligado a Cracovia. En una ocasién, escribié: «Con mi
existencia artistica, he confirmado mi pertenencia a un periodo particular,
una nacionalidad particular, un lugar particular. Y me estoy refiriendo a
Cracovia, de la que formo parte». La produccién teatral de Kantor influy6
en artistas de la talla de Anselm Kiefer, Christian Boltanski, Antoni Tapies

y Robert Wilson.

Kantor fue el primer exponente polaco del tachismo (del francés tache,
mancha). Pint6 obras abstractas utilizando con eficacia salpicadurasy
manchones de pintura. Abandond la poética del informalismo por la pintura
de accion, el ensamblajey el emballage, consistente en envolver objetos
reales, como paraguasy bolsos, en lienzos. Su curiosidad por las corrientes
artisticas nuevasy su uso creativo de las tradiciones locales, los rituales
privadosy el pasado formaron parte de su blisqueda constante de nuevos
medios de expresidon en su arte. Intent6 dar forma artistica e imprimir

su propio sello personal en todo lo que le rodeaba. Disefi6 su propia casa
en Hucisk, que doté de un extrafio torreén gético, y construyé objetos
monumentales, incluida una bombilla y una silla gigantes en la plaza del
Mercado de Cracovia, un puente en forma de percha sobre el rio Vistula,
eincluso su propia lapida, que representa a un nifio sentado en

un pupitre, bajo la que se encuentra sepultado junto con su madre.

| experienced the action of forces “from the other side”; they shook up the

“pure” surface of my IMAGE. | felt the mATTER and the ASHES, blown about

by the winds of CHANCE, to be the ULTIMATE SHAPE OF MAN, his infernal
imageTadeusz Kantor

One of the world's best known Polish artists of the twentieth century,
Tadeusz Kantor founded an underground theatre during the Second
World War, as well as his own Cricot 2 theatre in1956. He was a theatre
director, painter, graphic artist, stage designer and author of famed
performances (The Dead Class, Wielopole, Wielopole, Let the Artists Vanish,
Today Is My Birthday, and I Shall Never Return Here), happenings, films and
artisticcommentaries, as well as the co-founder of the union of artists
known as the “Krakow Group”. His output is considered to be among
post-war Europe’'s most interesting independent artistic phenomena.
From1993 up until his death, Kantor remained closely linked with
Krakow. As he once wrote, "With my artistic existence | confirmed my
belonging to a particular period, a particular nationality, a particular
place. I'm thinking here of Krakéw, which I'm a part of". Kantor's
theatrical outputinfluenced such artists as Anselm Kiefer, Christian
Boltanski, Antoni Tapies and Robert Wilson.

The first Polish proponent of tachisme (from tache [stain in French]),

he painted abstract works by means of an effective use of paint
splashes and blots. He abandoned the poetics of Art Informel for
action painting, assemblage, and “emballage”’, where he wrapped real
objects—umbrellas, bags—in a canvas. His curiosity about new artistic
trends and his creative use of local traditions, private rituals and the
past were part of his constant search for new means of expression in his
art. Kantor tried to give an artistic shape and his own personal stamp
to everything around him. He designed his own house in Hucisk with
astrange, gothic tower, and built monumental objects, including a
giganticlight bulb and chair on the main market square in Krakow,

a hanger-shaped bridge over the Vistula river, and his own gravestone,
in the shape of a boy sitting at a school desk, under which heis buried
along with his mother.
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Composicion [Kompozycja] 1957, 6leo sobre lienzo, 85 x 110 cm Composition [Kompozycja] 1957, oil on canvas, 85 x110 cm
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Informal [Informel] 1959, acrilico sobre lienzo, 100 x 81cm Informal [Informel] 1959, acrylicon canvas, 100 x81cm



El artista cre6 Composiciéon (1957) a su regreso de Paris, ciudad a

la que se habia traslado en 1955 tras recibir una invitacién para asistir
al Segundo Festival de Arte Dramatico. En esa época, las galerias estaban
exponiendo la obra de Wols, Jean Fautrier y Hans Hartung, una obra
que impresiond profundamente a Kantory que Michel Tapié denomind
artinformel (arte informal). «La pintura era un registro, el rastro de una
accién provocada por laintervencién del azar; no se trataba de un acto
de renuncia, sino mas bien de tomar control del azar, de asignarle una
funcién deliberadamente», explicé Kantor. El artista salpicaba o aplicaba
la pintura desde el tubo directamente sobre el lienzo —lo cual es visible
en Composicion—, fascinado por «la accién» de pintar.

La pintura Informal (1959) es producto del interés antiguo de Kantor

por la pintura de accién. Con el tiempo, la estructura de sus pinturas
comenz6 a engrosarse y a evolucionar hacia el relieve. El artista comenzé
a utilizar espatulas y brochas. Kantor sigui6 realizando estas pinturas
—que él describia como «imagenes infernales», kemanaciones de miyo
interiorm— hasta 1963.

Las obras de Tadeusz Kantor se han expuesto en el Centre Pompidou de
Parfs, el Palazzo Pitti de Florencia, la Casa Mila de Barcelonay el Museo
de Bellas Artes de Praga, entre otras instituciones artisticas. Fue nombrado
Caballero de la Legién de Honor en Polonia y recibié el prestigioso Premio
Rembrandt de la Fundacién Goethe. El legado teatral y artistico de Kantor
se ha preservado en Cricoteka, el Centro para la documentacién

del Arte de Tadeusz Kantor de Cracovia, que alberga la coleccién mas
extensa de su obra.

Composition (1957) was created after Kantor returned from Paris.

He had left for Paris in 1955 after receiving an invitation to attend the
Second Festival of Dramatic Arts. At the time, galleries there were
showing the works of Wols, Jean Fautrier and Hans Hartung, and Kantor
was impressed by theirart. Michel Tapié called it “art informel”, or
unformed art. “The painting was a record, a trace of an action brought
about by theintervention of chance; it was not so much an act of
surrender, as one of taking control of chance, and deliberately assigning
itarole”, Kantorexplained. Fascinated by the "action” of painting,

he splashed or squeezed paints directly onto the canvas, asis visible

in Composition.

Kantor's painting Informal (1959) is a product of his long-standing
interestin action painting. Over time, the structure of his paintings
began to thicken and evolve toward relief, as he began using both
putty knives and brushes. Kantor produced such paintings—which
he described as “infernalimages” that were “emanations of my inner
self"—up until1963.

Tadeusz Kantor's works have been exhibited in the Centre Pompidou
in Paris, Palazzo Pitti in Florence, Casa Mila in Barcelona, and Museum
of Fine Artsin Prague, among other places. He was named a Knight of
Poland'’s Legion of Honour and awarded the Goethe Foundation's
prestigious Rembrandt Award. Kantor's theatrical and artistic legacy
has been preserved by Cricoteka, the Centre for the Documentation
of the Art of Tadeusz Kantor, in Krakow, where the most extensive
collection of his works is housed.
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Anselm Kiefer

Donaueschingen
(Alemania), 1945

Donaueschingen
(Germany), 1945

Anselm Kiefer estudié filologia romanica, derechoy pintura. Asistié

alas clases deJoseph Beuys en Dusseldorfy viajé por toda Europa.
Afinales de la década de 1970, era uno de los representantes mas eminentes
de la pintura alemana contemporanea. A menudo se le ha llamado

«la conciencia de la nacién», puesto que sus obras de gran formato evocan
la historia de Alemaniay el fascismo, asi como la religién, la mitologiay la
memoria. Como Kiefer dijo en una ocasién, «Mi pensamiento es vertical,

y uno de sus planos es el fascismo. Pero veo todas sus capas. En mis pinturas
cuento historias para mostrar lo que oculta la historia. Hago un agujero y

lo atravieso». Sus pinturas son relieves espaciales hechos con pintura

y materiales como paja, alquitran, plomoy restos de anuncios publicitarios.

Una gran influencia para Kiefer fue la poesia de Paul Celan, un judio
germanohablante que sobrevivié al Holocausto y escribié poemas

sobre la experiencia de la shoah. Su poesia inspiré muchas de las obras
monumentales y melancélicas de Kiefer, como Dein goldenes Haar Margarete
(Tu pelo dorado Margarita) y Dein aschenes Haar Sulamith (Tu pelo
ceniciento Sulamita). En su obra El pelo, Kiefer también evoca las heroinas
de la poesia de Celan, como la biblica Sulamita de pelo negro como
elazabacheyla Margarita faustiana de dorados cabellos.

El pelo (20006) representa una llanura infinita y desierta en invierno.

Del suelo cubierto de lodo emergen cruces dispuestas en filas que

se extienden hasta el horizonte. Es el mundo tras una catastrofe. Tres sillas
«flotan» suspendidas sobre el centro de este paramo. En una de ellas, hay
un manojo de lefa; en la otra, una marana de pelo humano negro; la silla
central estd vacia. Kiefer ahonda en el tema de la culpa y la responsabilidad,
pero también plantea la siguiente pregunta: «;Puede la cultura alemana
existir sin los judios?».

Kiefer es uno de los artistas alemanes contemporaneos mas expuestos.
Se ha mostrado obra suya en la Bienal de Venecia, donde representd

a Alemania junto con Georg Baselitz (1980), y en la Monumenta de Paris,
celebrada en el Grand Palais (2007). El Art Institute de Chicago, la Neue
Nationalgalerie de Berlin, el Metropolitan Museum of Art de Nueva York,
la Foundation Beyeler de Basilea y el Museo Guggenheim de Bilbao

han celebrado exposiciones individuales de su obra. Son muchas las
colecciones prestigiosas de todo el mundo que poseen obra suya en sus
fondos, incluidas las del Museum of Modern Art, el Solomon R. Guggenheim
Museum de Nueva York, la Tate Modern de Londres y la Hamburger
Bahnhof de Berlin.

Anselm Kiefer studied Romance Languages, Law and Painting,
attended lectures by Joseph Beuys in Dusseldorf and travelled across
Europe. At the close of the 1970s, he was one of the most eminent
representatives of contemporary German painting. He was often
referred to as "the conscience of the nation”, as his large-sized works
invoked Germany's history and fascism, as well as religion, mythology
and memory. As he once said, "My thought s vertical, and one of its
planesisfascism. But I seeallits layers. In my paintings | tell stories

in order to show what lies behind history. | make a hole and go through”.
His paintings are spatial reliefs made of paint and materials such as
straw, tar, lead and the remains of advertisements.

The artist was greatly influenced by the poetry of Paul Celan, a
German-speaking Jew who survived the Holocaust and wrote poems
about the experience of the Shoah. Celan’s poetry inspired many of

the Kiefer's monumental, melancholic works, such as Dein goldenes Haar
Margarete [Your Golden Hair Margarita] and Dein aschenes Haar Sulamith
[Your Ashen Hair Sulamite]. The heroines invoked by Celan—the Biblical
raven-haired Shulamite and the Faustian golden-haired Margarita—
are also addressed in Kiefer's work The Hair.

The Hair (2006) represents a boundless and deserted plateau in
wintertime. Stumps of crosses emerge out of the muddy ground in rows
that extend asfaras the horizon. Thisis the world following a disaster.
Three chairs “hover” over the centre of this wilderness. On one chair,
thereisa bundle of firewood; on the other, a tangle of black human
hair; while the middle chair remains empty. Kiefer returns to the subject
of quilt and responsibility, but also poses the question, "Can German
culture exist without the Jews?”

Kiefer is one of the most frequently exhibited contemporary German
artists. His work has been shown at the Venice Biennale—where

he represented Germany along with Georg Baselitz (1980)—and

at the Monumentain Paris’ Grand Palais (2007). Solo exhibitions

of his work have been held, among other venues, in the Art Institute
in Chicago, Neue Nationalgalerie in Berlin, Metropolitan Museum
of Artin New York, Foundation Beyelerin Basel, and Museo
Guggenheim in Bilbao. Kiefer's work can be found in many prestigious
collections worldwide, including those of the Museum of Modern
Artand Solomon R. Guggenheim Museum in New York, Tate Modern
in London, and Hamburger Bahnhof in Berlin.
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El pelo [Das Haar] 2006, The Hair [Das Haar] 2006,
aceite, emulsién, acrilico, carboncillo, sillas, ramasy yeso, oil, emulsion, acrylic, charcoal, chairs, branches and plaster,
330x380Cm 330x380¢Cm
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Jarostaw Koztowski

Srem (Polonia), 1945 Srem (Poland), 1945

Jarostaw Koztowski es uno de los principales representantes polacos

del arte conceptual, tedrico del arte y autor de objetos, dibujos, libros,
fotografias y performances. Formé parte del movimiento internacional
FLUXUS Y, en1971, fundé una red internacional de arte conocida como

NET. «La NET opera al margen de las instituciones y esta formada por

casas, estudios y cualquier local privado en el que se articulen propuestas
artisticas. [...] La red tiene puntos en diferentes ciudades y paises; estos
lugares mantienen un contacto reciproco que implica el envio de conceptos,
proyectos, grabaciones y otras formas de articulacién cuyo intercambio
facilita su presentacion paralela en todos los puntos de la red».

Entre 1972 y 1990, Koztowski dirigi6 la Galeria Akumulatory 2 de Poznan,
enla que expuso obra de artistas vanguardistas polacos y extranjeros.
Enla década de1960, Koztowski comenzé a utilizar el sonido, la luz, el
dibujo, la fotografia y los objetos cotidianos en sus obras. Considera el arte
como un campo de autoanalisis; de ahi que los motivos de la institucion
artisticay el estatus del artista sean temas recurrentes en sus textos

de critica. Deigual importancia en la obra de Koztowski es el tema de

la comunicacién, en un sentido amplio, y las cuestiones relacionadas,
como el lenguaje, los signos, el significado y la percepcién.

El dibujo es uno de los medios que el artista utiliza con mas frecuencia. El
propio Koztowski escribi6 lo siguiente al respecto: «El dibujo se acerca al
pensamiento. Es el registro mas directo de las ideasy las emociones, y es,
al mismo tiempo, el mas analitico, al estar exento de los rituales del taller».
Koztowski utilizé el dibujo, por ejemplo, en su obra Expedicién (Dibujo) de
1969, en la que dibujé en el pavimento lineas que estaban desincronizadas
con las lineas de convergencia de las baldosas de hormigén. Estay otras
obras de Koztowski muestran que el dibujo es un serauténomo que surge

delavoluntady el pensamiento del artista, mas que de la realidad tangible.

Acto de dibujo x11111/12.09.1979 (1979) es una obra de gran formato en papel
cuya superficie esta densamente cubierta por un sombreado de lineas de
grafito. Los actos individuales de dibujo del artista estan borrados casi por
completo. El todo se funde para crear un borrén oscuro uniforme. Solo en
los bordes de la obra se aprecia que el borrén esta, en realidad, formado por
lineas simples. La Grazyna Kulczyk Collection posee otra obra de esta serie.

Jarostaw Koztowski comenz6 a exponer en 1967. Desde entonces,

se ha mostrado obra suya en la Galeria Foksal de Varsovia, la Galerfa
René Block de Berlin, la Kunstlerhaus Bethanien de Berlin, el Museet
for Samtidskunst de Osloy la Stadtgalerie de Berna.

Jarostaw Koztowski is one of the major Polish representatives

of conceptual art, an art theoretician, and the author of objects,
drawings, books, photographs, and performances. He was engaged

in the international FLUXUS movement, and in 1971 inaugurated the
international art network known as NET."The NET operates outside

of institutions and consists of private homes, studios and any premises
in which artistic proposals are articulated. [...] The pointsin the
network are located invarious cities and countries; there is mutual
contact between these places thatinvolves sending concepts, projects,
recordings and other forms of articulation, the exchange of which
facilitates their parallel presentationin all pointsin the network.”

Between 1972 and 1990 he ran Galeria Akumulatory 2 in Poznan,

where he showed the work of Polish and foreign avant-garde artists.
Since the1960s, Koztowski has used sound, light, drawing, photography,
and everyday objectsin his art. He considers art to be an area of self-
analysis; hence the motifs of the artinstitution and the artist’s status
recurin his critical texts. Equally important in Koztowski's oeuvre is

the broad question of communication and related issues, including
language, signs, meaning, and perception.

Drawing is one of the media most frequently used by Koztowski. As he
wrote, “Drawing comes close to thinking. Itis the most direct record
of ideas and emotions, and at the same time it is the most analytical,
free from the rituals of the studio”. Koztowski used drawing, for instance,
in his1969 work Expedition (Drawing), which involved drawing lines

on the pavement that were out of synch with the lines of convergence
of the concrete tiles. This and other works by Koztowski show that
drawing is an autonomous entity that arises from the artist's will and
thoughts rather than from tangible reality. Drawing Fact x11111/12.09.1979
(1979), one of the two works by Koztowski that can be found in the
Grazyna Kulczyk Collection, is a large-sized work on paper which is
densely covered by a hachure of graphite lines. The individual acts

of drawing by the artist are nearly totally obliterated, with the whole
merging to create a uniform, dark blotch. Only at the edges of the
work can we see that this blotch is in reality composed of single lines.

Jarostaw Koztowski has exhibited his work, among other venues, in Galeria
Foksalin Warsaw, Galerie René Block in Berlin, Kunstlerhaus Bethanien
in Berlin, Museet for Samtidskunstin Oslo, and Stadtgaleriein Bern.
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Acto de dibujo x11111/12.09.1979 1979,
grafito sobre papel, 240 x120cm

Drawing Fact x11111/12.09.1979 1979,

graphite on paper,240 x120 cm
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Katarzyna Kozyra

Varsovia (Polonia), 1963 Warsaw (Poland), 1963

Estuve[...] en una exposiciéon en Budapest y, durante mi estancia alli, visité

una casa de bafios pliblica de estilo turco por primera vez en mi vida. El lugar

me dejé absolutamente fascinada. Sus interiores oscuros y I6bregos, su atmésfera
singular... Habia mujeres extrafias deambulando, comportdndose de formas
totalmente distintas a lo que estamos acostumbrados a ver en la vida diaria.
Expresaban cualquier cosa menos erotismo. Katarzyna Kozyra

Katarzyna Kozyra es una de las artistas polacas mas conocidas de las
Gltimas dos décadas. Fotégrafa, escultoray realizadora de video, su nombre
se ha convertido en un simbolo del arte critico. Desenmascarar los aspectos
ocultos de la vida social y abordar temas tabu, como la enfermedad,
lavejezy la muerte, le han granjeado la etiqueta de artista controvertida.

En su proyecto de graduacion, Pirdmide de animales, Kozyra abordé el tema
del sacrificio de animales en los mataderos y desat6 un debate publico

en Polonia a mediados de la década de1990. En reaccion a las criticas,

la artista escribi6: «Para sacrificar animales de un modo “civilizado” e
industrial es preciso hacerlo de manera anénima, lejos de la vista de los
consumidores potenciales. Quitar la vida a un animal de una forma abierta
eindividualizada es motivo de escandaloy censura. Me he expuesto
conscientemente a estos ataques. Ha sido cien veces mas horrible observar
la muerte de un caballo que tener que escuchar todas las injurias que

se han vertido sobre mi. En mi deseo de ser coherente, también me

he hecho responsable de la muerte de animales que yo no habia matado.
Mi composicién habla de la muerte en general y, especificamente,

de la muerte de esos cuatro animales».

En su obra Olimpia, que describe su lucha contra el cancer, aborda este
tema tabu. Por otro lado, Rito de la primavera —una grotesca danza de la
muerte— expresa la fascinacion de la artista por la vejez y la decadencia.

I was [...] at an exhibition in Budapest, and while there | visited a Turkish-style
public bathhouse for the first time in my life. The place absolutely fascinated
me; its dark and dreary interiors, its uncommon atmosphere... Strange women
walking about, behaving in ways that were totally different from what

we are used to seeing on a daily basis. They expressed everything but eroticism.
Katarzyna Kozyra

One of the best known Polish artists of the last twenty years, Katarzyna
Kozyrais a photographer, sculptor, and video filmmaker. Her name

has come to symbolize critical art; exposing hidden aspects of social life
and dealing with taboo subjects, such as disease, old age and death,
has made hera synonym for controversy.

Kozyra's diploma project (Pyramid of Animals) on the killing of animals in
slaughterhouses sparked a public debate in Poland in the mid-1990s.
In reaction to criticism, the artist wrote, “Killing animals in a ‘civilised’
and industrial manner requires that this take place anonymously,
out of sight of potential consumers. Taking the life of an animal in

an open and individualised way is a reason for outrage and censure.

I consciously exposed myself to these attacks. It was a hundred times
more horrible to observe the death of a horse than to have to listen
toall the invectives that have been hurled at me. In my desire to

be consistent, I also accepted responsibility for the death of animals

I hadn't killed. My composition is about death in general and
specifically about the death of these four animals”.

In herwork Olimpia, which depicts her battle with cancer, she dealt
with another taboo subject. Meanwhile, Rite of Spring—a grotesque
danse macabre—expresses the artist's fascination with old age

and decay.
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La casa de bafnos para mujeres [taznia zefiska] 1997, fotograma The Women's Bathhouse [taznia zefAska] 1997, still photograph
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En la videoinstalacién La casa de bafios para mujeres (1997), Kozyra filmé
rituales intimos con una cdmara oculta. La artista se introdujo en el
mundo privado de una casa de bafos para mujeres y registré el aspecto
de estas cuando no estan siendo observadas, desprovistas asi de la
carga de los estereotipos de belleza corporal y juventud que transmite

la cultura occidental. Durante unos breves instantes, la pelicula muestra
dos pinturas que evocan sendos canones de belleza artisticos anteriores:
Bario turco, de Jean-Auguste-Dominique Ingres, y Susana y los viejos,

de Rembrandt van Rijn.

En su obra Casa de bafios para hombres, por la que recibié una mencién

de honor en la 48 Bienal de Venecia de 1999, se introdujo en otro mundo
prohibido. En esa ocasion se disfrazd de hombre y utilizé una cadmara oculta
para registrar el comportamiento de los hombres en una casa de banos.

Katarzyna Kozyra estudi6 filologia germanica en la Universidad de Varsovia
y escultura en el estudio de Grzegorz Kowalski en la Academia de Bellas
Artes de Varsovia. Sus obras se han expuesto en el Museum Moderner Kunst
Stiftung Ludwig de Viena, el Museo Nacional Centro de Arte Reina Sofia de
Madrid, el Museo de Arte Moderno Kiasma de Helsinki, el Museo de Arte
de Haifa (Israel) y el Museum Ludwig de Budapest, entre otras instituciones.

Inthe1997video installation The Women's Bathhouse, Kozyra filmed
intimate rituals with a hidden camera, entering the closed world

of awomen'’s bathhouse to confront what women look like when they
are not being observed, unburdened by the stereotypes of the beautiful,
youthful body disseminated by Western culture. Fora brief momentin
the film, two paintings are shown that evoke past canons of beauty
inart: Ingres’ Turkish Bathhouse and Rembrandt's Susanna at the Bath.

Kozyra entered another forbidden world in her work Men'’s Bathhouse,
forwhich she received an honourable mention at the 48 Venice Biennale
in1999. In this case, she disguised herself asa man and used a hidden
camera torecord the behaviour of men bathing at the bathhouse.

Katarzyna Kozyra studied German at the University of Warsaw and
Sculpturein the studio of Grzegorz Kowalski at the Academy of Fine
Artsin Warsaw. She has exhibited her works, among other venues,

in the Museum Moderner Kunst Stiftung Ludwig in Vienna, Museo
Nacional Centro de Arte Reina Sofia in Madrid, Museum of Modern Art
Kiasma in Helsinki, Haifa Museum of Artin Haifa (Israel), and Ludwig
Museum in Budapest.



La casa de banos para mujeres [fotograma]

The Women's Bathhouse [still photograph]
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Edward Krasinski

tuck (Ucrania), 1925-
Varsovia (Polonia), 2004

tuck (Ukraine), 1925—
Warsaw (Poland), 2004

Edward Krasifski fue pintor, escultor, escritor, autor de instalaciones
espaciales y dadaista provocador. Es una de las personalidades mas

interesantes del arte polaco de la posguerra. Tras estudiar arte en Cracovia,
se trasladé a Varsovia, donde se uni6 al grupo de artistas neovanguardistas

asociados a la Galeria Foksal del que formaban parte Tadeusz Kantory
Henryk Stazewski. Las obras tempranas de Krasifski, «esculturas lineales»
hechas con alambres, varillas y cables, dan testimonio de su lucha con la
tradicién del constructivismo. En 1964, durante la Segunda Exposicion
Internacional al Aire Libre de Koszalin, expuso Arpén de la era atémica,

un objeto escultérico/pictérico, irénico y raro, suspendido en el espacio
que constituyd, ademas, una de las primeras instalaciones artisticas del
arte polaco. En1968, Krasinski comenzd a marcar su espacio circundante
con cinta adhesiva azul, aplicindola —siempre a una altura de ciento
treinta centimetros— a paredes, puertas, pinturasy otras obras de arte.
La cinta azul se convirtié en su sello de identidad, y sus acciones artisticas
posteriores se encaminaron hacia el arte conceptual.

Sin titulo (1966-1984) es una reconstruccion original de una pieza creada
inicialmente en1966. La obra esta formada por dos tubos dispuestos
verticalmente el uno sobre el otro con un pequefio espacio de separacion.
Del interior del tubo superior cuelga una pequefa pelota roja. Krasifski
cred toda una serie de obras que incorporan una gota de pintura roja

0 una pelota roja que «absorbe» o «transmite» energia.

La linea azul que Krasinski utilizaba para demarcar el espacio

que lo rodeabay delinear su «circulo espiritual» aparece con frecuencia
en distintos lugares. La intervencién del artista organizaba y ponia

de relieve el espacio, lo volvia mas real y lo cuestionaba. Si bien la linea
azul se interpret6 a menudo como una visualizacién del tiempo lineal,
el artista la consideraba una especie de broma dadaista.

Krasifski creé N.2 124 (1972) a principios de la década de1970. En

esa época, el artista habia comenzado a realizar pinturas/ensamblajes
que formaban parte del entorno cotidiano de la persona. Eran fragmentos
de dormitorios, cuartos de bano o vestibulos, e incluian los objetos

Sin titulo [Bez tytutu] 1966-1984,
6leo sobre aluminio, alambre de metal, pelotas de ping pong y madera,
226 X45X45cm

Painter, sculptor, writer, author of spatial installations and

dadaist provocateur, Edward Krasifskiis one of the mostinteresting
personalities in post-war Polish art. After studying Art in Krakow,

he moved to Warsaw, where he joined the neo-avant-garde artists
(including Tadeusz Kantor and Henryk Stazewski) associated

with the Foksal gallery. Krasinski's early works, “linear sculptures”
made from wires, rods and cables, demonstrate his struggle with the
tradition of constructivism. In1964, during the Second International
Koszalin Plenair, he exhibited Spear of the Atomic Age, a both ironic
and funny sculptured/painted object setin space that was one of

the first artistic environments in Polish art. In1968, Krasinski began
marking the space around him with blue Scotch tape, applying it—
always at a height of 130 cm—to walls, doors, paintings and other works
of art. This blue tape became his trademark. Krasifiski's subsequent
artisticactions moved in the direction of conceptual art.

Untitled 1966—1984) is an original reconstruction of a piece first created
in1966. The work features two tubes placed horizontally one above
the other with a small space between them. A small red ball is "coming
out” of the upper tube. Krasinski created an entire series of works
featuring a drop of red ora red ball that “collects” or "transmits” energy.

The blueline that Krasinski used to mark the space around him

and to encompass his “spiritual circle”, appears regularly in different
placesin his work, both organizing and emphasizing space, making
itmorereal and questioning it. While the blue line was often interpreted
asavisualization of linear time, the artist treated it as a kind of

dadaist joke.

No. 124 (1972) was created in the early 1970s, when Krasinski started
to make paintings/assemblages that were part of a person’s everyday
environment. These were fragments of bedrooms, bathrooms or
hallways, and included the most basic objects to be found in these
places, like a plate with the numberi124. Naturally, the artist marked
these objects with his signature blue line.

Untitled [Bez tytutu] 1966-1984,
oil on aluminium, metal wire, ping pong balls and wood,
226 X45X45Cm






Intervencion [Interwencja] 1975,
6leo sobre tablero de fibray cinta azul, 70 x 50 x3cm
(anchuraincluyendo la cinta: 112 cm)

Intervencion 25 [Interwencja 2511975,
6leo sobre tablero de fibray cintaazul, 70 x50 x3cm
(@anchuraincluyendo la cinta: 126,5 cm)

Intervention [Interwencja] 1975,

oil on fiberboard and blue scotch tape, 70 x50 x3cm
(widthincluding the tape: 112 cm)

Intervention 25 [Interwencja 25] 1975,
oil on fiberboard and blue scotch tape, 70 x50 x3cm
(width including the tape:126.5 cm)



Intervencién 3 [Interwencja 3]1975,

acrilico sobre maderay tablero de fibray cinta azul,

70 X50 X 4 CmM

Intervencién 1o [Interwencja10]1975,
6leo sobre tablero de fibray cinta azul,
100X70X3CM

Intervention 3 [Interwencja 3]1975,

acryliconwood and fiberboard and blue scotch tape,

70 X50X 4 CM

Intervention 1o [Interwencja10] 1975,
oil on fiberboard and blue scotch tape,
100X70X3CmM
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mas basicos que suelen encontrarse en estos lugares, como una placa
con el nimero124. Naturalmente, el artista marcaba los objetos con
su linea azul caracteristica.

Krasinski discrepaba con los criticos que describian su arte como
conceptual. Como él explicé: «Lo que hago es extremadamente real,
icasi demasiado real!». Una linea azul «kexpone» la pared, no la construye
nilacrea, sino que la pone al descubiertoy revela la realidad de la pared
«ignoradan. Krasinski tenfa especial apego a su estudio de Varsovia.

A partir de 1970, lo comparti6 con el artista vanguardista polaco Henryk
Stazewski, y, tras el fallecimiento de este en 1988, acab6 yéndose a vivir
a él. El estudio se convirti6 tanto en objeto de la obra de Krasifiski como
en unimportante punto de encuentro para los artistas polacos e
internacionales. Krasinski llegaria incluso a exponer algunos elementos
de su estudio o a reproducirlo durante sus espectaculos.

Intervencién (1975) es una de las obras de Krasinski que representa
formas sobre un fondo negro, en este caso, un pequefno cubo blanco visto
desde arriba con una linea azul que parece sujetarlo contra el fondo.

En Intervencién 3 (1975), una linea azul corta un cubo al que le falta una
esquina. El cubo, con aristas de color negro, parece sobresalir de la pared.
La linea parte desde la izquierda del cubo y discurre hacia la derecha.

A mediados de la década de 1970, el artista comenzé a crear pinturas
rectangulares blancas de 100 x 70 cm con dibujos axonométricos de
diversos objetos. Intervencién 10 (1975) representa una puerta de doble
hoja semiabierta, cortada horizontalmente por una linea azul que
desaparece detras de la puerta. Se trata de obras que producen la ilusién
de una linea azul que «entran.

Intervencién 25 (1975) representa una figura compuesta por cinco
elementos verticales sobre los que se cifie una linea azul. La linea

esta colocada de tal manera que parece que entra en el 6leo desde

la pared situada a izquierda de la pintura, sigue los contornos del objeto
tridimensional representado, y continta hacia la pared de la derecha.
Krasifiski realizé estay otras obras de la serie Intervenciones sobre

un tablero de fibra recubierto de pintura blanca para paredes.

Para el artista, las Intervenciones debian fundirse con las paredes

y, de este modo, mezclarse con la realidad.

Krasinski disagreed with critics who described his art as conceptual.

As he explained, "What I do is extremely real, itis almost too reall”
ADblueline"exposes”a wall—it does not build or create it, but lays it bear
and reveals the reality of the "overlooked” wall. Krasinski's Warsaw
studio was a very special place for the artist. Since 1970, he shared

it with the Polish avant-garde artist Henryk Stazewski, and eventually
lived there alone after Stazewski's death in1988. The studio became
both the object of Krasifski's work and an important meeting point

for Polish and international artists. Krasinski would even exhibit some
elements of his studio or reproduce it during his shows.

Intervention (1975) is one of Krasinski's works depicting forms on
a black background. A small white cube is seen from above, while a blue
line appears to be attaching the cube to the background.

In Intervention 3 (1975), a blue line intersects a cube with a missing
corner. Outlined in solid black, the cube looks as if it protrudes from
thewall. The line extends to the left and right of the cube.

Since the mid-1970s, Krasinski created white rectangular paintings
which always measure 100 x 70 cm. These canvases featured
axonometric drawings of various objects. Intervention 10 (1975) depicts
a half-opened double door, horizontally cut by a blue line. These are
illusionary works into which the blue line "enters”.

In Intervention 25 (1975), a blue line unites a figure comprised of

five vertical elements. The line has been positioned so that it appears
to pass from the wall to the left of the painting onto the canvas,
following the contours of the three-dimensional object depicted,
and continuing onto the wall to the right of the painting. This piece,
aswellas otherworks in the Interventions series, was painted on
fiberboard with white wall paint. For Krasifski, Interventions were
meant to merge with walls and thus blend into reality.



N.2124 [Nr.124] 1972,

acrilico sobre maderay metal y cinta adhesiva azul,
76 x 56 x 6 cm (anchuraincluyendo la cinta: 105 cm)

No. 124 [Nr.124] 1972,
acrylicon wood and metal and blue scotch tape,
76 x56 x 6 cm (width including the tape: 105 cm)

117



18

Intervencion [Interwencja] 1990,
acrilico sobre tablero de fibray maderay cinta azul,
78 X70 Xx10CmM

Intervention [Interwencja] 1990,
acrylicon fiberboard and wood and blue scotch tape,
78 X70 X10 CM



La linea azul aparecié por primera vez en una fiesta que Krasinski dio

en su casa de Zalesie Gérne, cerca de Varsovia. El artista recordaba asi

su aparicién: «Pegué una cinta azul en la pared, a la altura apropiada.

Me pregunté qué saldria de ello. Llegaron los invitados y bebimos vodka.
Yo tenia algunos rollos de esta cinta adhesiva. Asi que fui al bosque

—Ilo cual fue muy romantico— y pegué la cinta en los troncos de los arboles.
[...] Ahora existia un bosque con una linea azul. [...] Esta linea azul también
surgi6 de mi decisién de encontrar una soluciéon radical a un problema
que habia tenido en Japén (en esa época estaba exponiendo en Tokio).
[La casa de subastas] Desa habia enviado mis esculturas —que tenfan
largas piezas de goma azul que serpenteaban por el suelo— a Tokio

en barco. El barco hizo escala en varios puertosy las piezas llegaron tarde
a la exposicion. Recibi un telegrama desde Tokio (les habia informado
convenientemente y sabian que el barco llegaria un mes tarde), y se

me ocurrié la idea de enviar un télex. Fui a la oficina de correos y envié

la palabra“azul”s.000 veces. Previamente, también habia enviado

un telegrama a Tokio para informarles de que recibirian un télex, y de

que queria que pusieran este rollo de papel de télex perforado, junto con
el telegrama, en una peana que yo habia disefiado. [...] También les pedi
que, una vez que llegaran las esculturas, colocasen el rollo en un armario
blindado y se lo entregasen al museo de Tokio. Todo salié como estaba
previsto. Fue la primera obra de arte conceptual de Polonia».

Intervencién 32 (1975) es una pintura sobre madera en rojo y blanco,

los colores nacionales de Polonia. La ironia y la autoironia son elementos
esenciales en la obra de Edward Krasifski; mantienen la distancia

con la realidad, restandole realismo y aportando ligereza a cuestiones
aparentemente serias. Intervencién (1990) es mas que una pintura,

es casi un objeto tridimensional. El artista empled algunos trucos
6pticos sencillos y jugod con lailusion de profundidad.

La Kunsthalle de Basilea y la Galeria Nacional de Arte Zacheta de

Varsovia (Polonia) han organizado retrospectivas de la obra de Krasifski.

El artista también participé en numerosas exposiciones colectivas de
instituciones como el Solomon R. Guggenheim Museum de Nueva York,
la10 Bienal de Tokio, el Musée d'art moderne de la Ville de Paris, la

Richard Demarco Gallery de Edimburgo, la 43 Bienal de Venecia y el Moderna
Museet de Estocolmo. Su obra esta representada en las colecciones del
Centre Pompidou de Paris, el Museo de Arte de £6dZ (Polonia) y la Galerfa
Nacional de Praga.

The blueline first appeared at a party held at Krasifnski's home in 119
Zalesie Gorne, near Warsaw. As the artist recalled, "I stuck a blue strip
on thewall at the appropriate height. | wondered what would come
out of this. The guests came and drank some vodka. | had a few rolls

of this Scotch tape. So Il wentinto the forest, which was very romantic,
and stuck the tape onto tree trunks. [...] So now there was a forest with
ablueline. [..] This blueline also came out of my decision to choose a
radical solution to a problem | had in Japan (I was having an exhibition
in Tokyo at the time). Desa had shipped my sculptures, which had

long blue pieces of rubber that wound along the floor, to Tokyo by sea.
However, this ship stopped at various other ports, and thus arrived late
to the exhibition. I received a telegram from Tokyo (they were very well
informed and knew that the ship would be a month late), so | came

up with theidea of sending a telex. | went to the post office and sent
the word "Blue”five thousand times. | also sent a telegram to Tokyo
beforehand saying that | would send them a telex at a given time, and
that | wanted them to put this roll of perforated telex paper, alongside
the telegram, onto a podium that I had designed. [...] I also asked them
to place therollina bullet-proof cabinet once my sculptures arrived,
and | gaveitto the museum in Tokyo. Everything went according to
plan. It was the first Polish conceptual artwork.”

Intervention 32 (1975) was painted on wood in red and white, the Polish
national colours. Irony and self-irony are vital elements of Krasinski's
art, which maintains a distance from reality, makes reality less real,
and lends lightness to seemingly serious matters. Intervention (1990)
ismore than a painting—itis practically a three-dimensional object.
In this work, Krasinski used some simple optical tricks, playing with
theillusion of depth.

Retrospective exhibitions of Krasinski's work have been organized

by the Kunsthalle in Basel and the Zacheta National Gallery of Art
inWarsaw. The artist also took partin numerous group exhibitions,
among othervenues, in the Solomon R. Guggenheim Museum in

New York, 10 Biennial in Tokyo, Musée d'art moderne de la Ville de Paris,
Richard Demarco Gallery in Edinburgh, 43 Venice Biennale, and Moderna
Museet in Stockholm. His works can be found in the collections of the
Centre Pompidou in Paris, the Museum of Art in £t6dz (Poland), and

the National Gallery in Prague.
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Zofia Kulik

Wroctaw (Polonia), 1947 Wroctaw (Poland), 1947

Colecciono imdgenes. Se puede decir que soy rica en imdgenes.
Me las pongo. Zofia Kulik

Zofia Kulik es autora de fotografias, acciones, instalaciones y esculturas,
y una de las artistas polacas contemporaneas mas importantes. Entre
1971y 1987, formé el dlo artistico KwieKulik junto con Przemystaw Kwiek.
Sus actividades, proximas al arte conceptual y criticas con el régimen
comunista polaco, consistian en organizar y documentar acciones.
Consciente de su propio potencial creativo, Kulik abandoné el dio

y comenz0 a crear su propio arte.

A mediados de la década de 1980 comenzd a utilizar la técnica de la
exposicion multiple y a realizar collages en blanco y negro, a menudo

de gran formato, a base de fotografias de edificios, monumentos y objetos,
asi como de poses y gestos humanos. Durante varios afios, el modelo al

que utilizé para crear este vocabulario fotoiconografico fue el artista polaco
Zbigniew Libera, quien reconstruyd en torno a setecientas poses tomadas
del acervo artistico universal, incluidas vasijas griegas, pinturas barrocas

y estatuas comunistas. La artista da a sus obras forma de ornamentos,
mandalas, vidrieras y tablas, e ilustra aspectos asociados con el poder

y el totalitarismo, como el orden, el glamoury la prision.

Autorretrato con el palacio (1990) representa a la artista desnuda,
rodeada de una mandorla que se asemeja a la vez a unavaginay a un
sarcofago. Kulik esta sosteniendo una lanza sobre la que figura una estrella
roja que representa el comunismo. Sobre su cabeza pende laimagen
invertida del Palacio de la Culturay la Ciencia de Varsovia, un simbolo
de la dominacién soviética durante el régimen comunista en Polonia.
Es una reina atrapada, inmovil. «La tension emana del conflicto entre
el autoritarismo y la imposibilidad de movimienton, afirma Kulik;

«La composicién es muy estatica, no hay dinamismo, no hay lucha.
Sin embargo, hay en ella una tensién formal contra la forma estatica
que lleva aparejado un componente de malestary rebeldian.

I collect images. You can say that | am rich in images. | dress in them.
Zofia Kulik

Zofia Kulik is the author of photos, actions, installations and
sculptures, and one of Poland’s most important contemporary artists.
From1971t01987, she and Przemystaw Kwiek formed the artistic duo
KwieKulik. Their activities, close to conceptual art and critical of the
communism in place in Poland at that time, were based on organizing
and documenting actions. Conscious of her own creative potential,
Kulik gave up working as a duo and began creating art on her own.

In herindividual work since the mid-1980s, using the technique

of multiple exposure, she has produced black and white, often large,
collages made from photographs of buildings, monuments and objects,
aswellas human poses and gestures. For several years, the model she
used to create this photo-iconographic vocabulary was the Polish artist
Zbigniew Libera, who reconstructed some seven hundred postures

and gestures borrowed from the world of art, including Greek vases,
Baroque paintings and communist statues. Giving her work the form

of ornaments, mandalas, stained glass, and panneaux, Kulik illustrates
things associated with power and totalitarianism, such as order,
glamour and imprisonment.

In Self-portrait with the Palace (1990) the artist is naked, surrounded

by a mandorla that resembles both avagina and a sarcophagus. Kulik
is holding a spearwith a red star, associated with communism. Above
herheadisaninvertedimage of the Palace of Culture and Science in
Warsaw—a symbol of Soviet domination during the Polish communist
era. Sheisatrapped, immobile queen. “The tension appears in the
conflict between imperiousness and the impossibility of movement”,
Kulik says. “The composition is very static, there’s no dynamic, no fight.
However, thereis a formal tension init, against the static form,

which carries an element of unrest and rebellion”.



Autorretrato con el palacio [Autoportret z patacem] 1990,
impresion sobre gelatina de plata, 60 x50 cm

Self-portrait with the Palace [Autoportret z patacem] 1990,

silver gelatin print, 60 x50 cm
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Una gran parte de la obra de Kulik tiene connotaciones feministas,

y aborda la cuestién de la dominacién de género, el fortalecimiento de

la mujery la busqueda de laidentidad. La serie Mi propio esplendor hace
referencia a imagenes renacentistas y barrocas de soberanos, como el
retrato de la reina Isabel I, en poses hieraticas que resaltan su fuerzay

los atributos del poder. En Mi propio esplendor (V)-Hija, madre, pareja (2007),
la artista se representa a si misma como una soberana ataviada con un
vestido de imagenes masculinas que forman ornamentos que restringen
y «atan» su cuerpo. La artista sostiene una hoz con la mano izquierda
mientras que con la derecha abarca al trio del titulo: ella misma, es decir,

la hija, sosteniendo a sumadre y a su pareja, Przemystaw Kwiek. La obra
aborda laidentidad y la subjetividad de la artista como madre, hijay pareja.

En 1997 Zofia Kulik representé a Polonia en la 47 Bienal de Venecia con

la pieza Arma simbélica IV. En 2007, participé en la documenta 12 en Kassel.
Su gigantesco mural De Siberia a Ciberia (1998-2004), formado por diecisiete
mil fotogramas de televisidon que ocupan veintitn metros de longitud,

se ha expuesto en la Galeria Nacional de Arte Zacheta de Varsovia y en

el Museum Bochum (Alemania), entre otras instituciones.

Mi propio esplendor (V)-Hija, madre, pareja

[Wspaniatos¢ siebie (V)-Coérka, Matka, Partner] 2007,
quince fotografias en blancoy negro con exposicion mdaltiple,
impresion en gelatina de plata, 254 x182 cm

Much of Kulik's work has feminist overtones, dealing with the 123
issue of gender domination, women's empowerment, and the search
oridentity. The series The Splendour of Myself refers to Renaissance

and Baroque images of rulers, like the portrait of Queen Elizabeth I,
hieratically represented in poses that highlight strength and the
attributes of power. In The Splendour of Myself (V)-Daughter, Mother,
Partner (2007) Kulik depicts herself as ain a dress made of male images
that form an ornamentation that restricts and"binds” her body. In her
left hand, the artist holds a sickle, and in the right one she embraces

the trioin the title: herself, thatis, the daughter, holding her mother and
her partner, Przemystaw Kwiek. The work thus affects the identity

and subjectivity of the artist as a mother, daughter and partner.

In 1997, Zofia Kulik's work Symbolic Weapon 1V represented Poland

at the 47 Venice Biennale. In 2007, she participated in documenta 12
in Kassel. Her giant mural From Siberia to Cyberia (1998—2004), twenty-
one metersinlength and consisting of seventeen thousand frames
of television was shown, among othervenues, at Zacheta National
Gallery in Warsaw and Museum Bochum (Germany).

The Splendour of Myself (V)-Daughter, Mother, Partner
[Wspaniatos¢ siebie (V) -Corka, Matka, Partner] 2007,
fifteen multiple exposure black and white photographs,
silver gelatin print, 254 X182 cm
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Yayoi Kusama

Matsumoto (Japon), 1929 Matsumoto (Japan), 1929

Yayoi Kusama es una de las artistas mas prominentes de Japén. Estudié en
la Escuela de Artes Aplicadas de Kioto y celebré su primera exposicion en la
sede de la Asociacién Japonesa de Psiquiatria. En 1955, comenz6 a mantener
correspondencia con Georgia O'Keeffe. Tres aflos después, viajé a Nueva
York, centro del arte mundial en plena efervescencia. Los quince anos que
pasé alli constituyeron también su periodo de mayor desarrollo artistico,
la etapa en la que forjé y madur6 su lenguaje artistico personal. Durante
su estancia en los EE. Uu., Kusama obtuvo reconocimiento como creadora
de performances de compromiso social, en las que solia utilizar cuerpos
desnudos que pintaba con lunares brillantes. Los periodistas la llamaban
la «Princesa de los lunares».

En su obra, criticé la discriminacién por razones de sexo, raza u orientacion
sexual. Como pacifista declarada, también expresé su oposicién a la
guerra. En una de sus performances mas famosas, envié una carta abierta
al presidente Richard Nixon ofreciéndose a mantener sexo con él a cambio
de que este retirase las tropas estadounidenses de Vietnam.

«Nada mas llegar a Nueva York, me subi a lo mas alto del Empire State
Building. Ante la visién de la gran ciudad, me prometi a mi misma

que un dia conquistaria Nueva York y me haria un nombre en el mundo.
[...] Me dediqué a trabajar. Dibujaba todos los dias y empecé a pintar

“redes”. En algiin momento, los lienzos llegaron a alcanzar los diez metros

de longitud, y pintaba“redes” de sol a sol. Cuando dibujaba, el motivo se
expandia hasta salir del lienzo y ocupar el suelo y la pared, de manera

que, cuando lo observaba a distancia, veia una alucinacion, y esa vision

me engullia. Asi es como me converti en una artista ambiental. [...] Las
obsesiones, la obsesion con el falo y la obsesion con el miedo, son los temas
principales de miobra. [...] Cuando veo flores, las veo en todas partes,

y hay tantas que empiezo a entrar en panico. Me abruman de tal forma

que me las quiero comer todas», declard en una entrevista.

Yayoi Kusama is one of Japan's most important artists. She studied

at the School of Applied Arts in Kyoto. Her first exhibition was

held at the Japanese Psychiatrists Association. In1955, she began
corresponding with Georgia O'Keeffe, and three years later she travelled
to New York, the most vibrant centre forartin the world at the time.
The fifteen years she spent there was also the period of her greatest
artistic development, when she crystallised her individual, mature style.
While living in America, Kusama gained fame as the creator of socially
engaged performances, in which she frequently used naked bodies
painted with bright polka dots. The paparazzi called her the “princess
of polka dots".

In her work, Kusama critiqued discrimination on the basis of gender,
race or sexual orientation. As a declared pacifist, she also spoke out
against war. One of her most renowned performances involved sending
an open letter to President Richard Nixon, offering him sexin return
forwithdrawing American soldiers from Vietnam.

As she mentioned in an interview, "When | first arrived in New York,

I went to the top of the Empire State Building. Seeing this big city, |
promised myself that one day I would conquer New York and make my
namein the world. [...]  devoted myself to my work. | drew every day and
started painting ‘nets’. Eventually the canvases were up to thirty-three
feetlong, and | painted 'nets' from dusk till dawn. When | was drawing,
the pattern would expand outside of the canvas to fill the floor and the
wall. Sowhen | looked from a distance, | would see a hallucination,
and I would get swallowed up by this vision. This is how | became an
environmental artist. [...] Obsessions, phallus obsessions, obsessions
of fear, these are the main themes of my art. [...] When | see flowers

| see them everywhere and there are so many of them | begin to panic.
I'm so overwhelmed that | want to eat them all.”



N
~N

acrylicon canvas, 162 x162 cm

NETS QPRABC 2008,

Infinity

lico sobrelienzo, 162 x 162 cm

,acr

Infinito -REDES QPRABC 2008
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Afinales de la década de 1950, comenzd a crear su famosa serie Redes
infinitas, una coleccion de pinturas enormes que se asemejaban a encajes
irregulares. Los criticos localizan el origen de estas representaciones en

lainfancia de la artista, en los papeles pintados y los manteles estampados

del hogar familiar. Los motivos recurrentes de flores, rostros y genitales
evolucionaron gradualmente hacia formas mas simples: las redesy los
lunares por los que se la conoce en la actualidad.

En su autobiografia, Kusama afirma que sus primeras alucinaciones

aparecieron durante la guerra. Veia violetas con rostros humanos mientras

que su propia voz retumbaba como los ladridos de un perroy la habitacion
se cubria de motivos florales que se transformaban en lunares. Recrear
estas visiones, como en la obra Infinito-REDES QPRABC (2008), la calmaba.

Mas recientemente, la artista ha ofrecido una explicacion distinta
sobre el origen de los lunares en su arte. Parece que, de nifia, su madre
la pellizcaba tan fuerte que le dejaba innumerables marcas redondas
en la piel.

Kusama trasladé sus motivos obsesivamente recurrentes a los objetos
y las paredes. Los criticos interpretan su arte bajo el prisma del arte
conceptual, el arte feminista, el op art, el arte pop y el surrealismo.

Durante los Gltimos veinte afnos de la vida de esta artista y escritora
octogenaria, se han celebrado varias exposiciones retrospectivas de

su obra en los museos mas prestigiosos del mundo, incluidos el Museum
of Modern Art de Nueva York, la Kunsthalle de Viena y el Museo de Arte
Mori de Tokio. En1993 representd a Japén en la Bienal de Venecia. Poseen
obra suya las colecciones del Centre Pompidou de Paris, el Walker Art
Center de Minneapolis (Minnesota) y la Tate Modern de Londres, entre
otras. En 2011, Yayoi Kusama cre6 una linea de accesorios para Louis
Vuitton por invitacién de Marc Jacobs.

Infinity-NETS QPRABC [detalle]

Atthe end of the1950s, Kusama began creating her famous Infinity
Nets series—massive paintings that resembled irregular lacework.
Critics identify the source of these representationsin the artist's
childhood, specifically in the patterned wallpapers and tablecloths
of herhome. The repeating motifs of flowers, faces and genitalia
in her work gradually evolved towards a simpler form: the nets and
polka dots typical of the artist today.

In herautobiography, Infinity-NETS QPRABC (2008), Kusama states
that her first hallucinations appeared during the war. Violets with
human faces spoke to her with voices that sounded like a barking
dog, and floral patterns filled the room, turning into polka dots.
Recreating these visions soothed her.

Inrecentyears, the artist has explained the genealogy of the polka
dotsinherartinadifferent way. Apparently, when she was a child,
her mother would pinch her so hard she would be left with
innumerable spots on her skin.

Kusama moved her obsessively repeating patterns onto objects
and walls. Critics read herart through the lens of conceptual art,
feministart, op-art, pop-artand surrealism.

The last twenty yearsin the life of this octogenarian artist and writer
have involved retrospectivesin the world's most prestigious museums,
including the Museum of Modern Artin New York, Kunsthalle in Vienna,
and Mori Art Museum in Tokyo. In1993 she represented Japan at the
Venice Biennale. Her work can be found in the collections of the Centre
Pompidou in Paris, Walker Art Center in Minneapolis (Minnesota), or
Tate Modernin London, among others. In 2011, at Marc Jacobs' request,
Kusama created a line of accessories for Louis Vuitton.

Infinity-NETS QPRABC [detail]
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Sol LeWitt

Hartford, Connecticut
(EE. UU.), 1928~
Nueva York (Ee. uu.), 2007

Hartford, Connecticut
(UsA),1928—
New York (Usa), 2007

Sol LeWitt realizd dibujos, murales, estructuras (como él denominaba

a sus esculturas) e instalaciones espaciales. Fue ademas un pionero del
minimalismo y perteneci6 a una generacién de artistas estadounidenses
que realiz6 contribuciones importantes al desarrollo artistico en la
segunda mitad del siglo xx. Mantuvo una relacién de amistad con algunos
de sus exponentes, como Jasper Johnes, Robert Rauchenberg, Dan Flavin
y Frank Stella. LeWitt fue también un teérico del arte. En su articulo de
1967 «Paragraphs on Conceptual Art» (Parrafos sobre el arte conceptual),
publicado en Artforum, introdujo una de las definiciones del conceptualismo
mas utilizadas: «En el arte conceptual, laidea o concepto es el aspecto mas
importante de la obra. Cuando un artista utiliza unaforma de arte
conceptual, realiza la planificacién y toma las decisiones de antemano;

la ejecucion es un asunto superficial. La idea se convierte en una
maquina que realiza el arte».

En suobra, Sol LeWitt se opuso al exceso emocional y siguié un método
cuidadosamente elegido. Realizé estructuras basadas en un médulo
predeterminado: conjuntos de elementos idénticos como, por ejemplo,
cubos. Respetaba rigurosamente los principios para eliminar de su arte
el factor azar. La esencia de su obra era la idea; de ahi que con frecuencia
encargara la ejecucion del concepto a otros artistas.

Las obras mas conocidas de LeWitt son las estructuras espaciales.
Comenzé a hacerlas en la década de 1960. Inicialmente estaban formadas
por dos elementos idénticos unidos en angulo recto por ocho puntos.
Siguiendo este método, cred conjuntos modulares de cubos, pintados
primero en negro y luego exclusivamente en blanco. En un principio,
LeWitt utiliz6 la madera, pero luego comenzé a emplear el aluminio y
elaceroy, gradualmente, introdujo otras figuras. Pese a que la obra de Sol
LeWitt parece estar completamente sujeta a la geometria como forma

de representar un orden eterno, la intuicién también desempefn6 un papel
en ella: determind el nimero y la configuracién de los médulos utilizados.

La obra Forma derivada de un cubo (1983) estd compuesta por tres cuboides
idénticos de 40 x 40 x 80 cm inscritos en un cubo de ochenta centimetros
de lado. Dependiendo del angulo de percepcidn, la estructura abierta
pasa de ser una obra tridimensional a una obra casi planay grafica.

Sol Lewitt was an author of drawings, murals, structures (as he
called his sculptures) and spatial installations, as well as a pioneer
of minimal art. Part of the generation of American artists that made
a significant contribution to the development of artin the latter half
of the twentieth century, he was on friendly terms with Jasper
Johnes, Robert Rauchenberg, Dan Flavin and Frank Stella, among
others. LeWitt was also an art theoretician. In his1967 article

“Paragraphs on Conceptual Art”, published in Artforum, he introduced

one of the most frequently used definitions of conceptualism: “In
conceptual art the idea or conceptis the most important aspect of the
work. When an artist uses a conceptual form of art, it means that all

of the planning and decisions are made beforehand and the execution is
a perfunctory affair. The idea becomes a machine that makes the art.”

In hisart, LeWitt opposed excess emotions and followed a carefully
selected method. He made structures with a predetermined
module, sets of identical elements such as cubes. Strict adherence
to principles was to eliminate the element of chance from his art.
Theidea was the essence of LeWitt's work; to such an extent that the
implementation of the concept was often entrusted to otherartists.

LeWittis best known for his spatial structures. He began making them
in the1960s, initially with twelve identical elements joined at right
angles at eight points. In this way, he created modular sets of cubes,
painted firstin black and then exclusively in white. Initially, LeWitt
used wood, but later began using aluminium and steel, as he gradually
introduced other figures. Although LeWitt's oeuvre seems fully
subjected to geometry as form, representing an eternal order, the
artist'sintuition also played a role in his work, determining the number
and configuration of the modules used.

Form Derived from a Cube (1983) is composed of three identical cuboids,
40 x 40 x 80 cmin size, inscribed into a cube with sides of 8o cm.
Depending on the angle of perception, the open-work structure
changes from a three-dimensional work into a nearly flat and
graphicone.



La obra de Sol LeWitt se ha expuesto en el Museum of Modern Art

de Nueva York, la Kunsthalle de Berna, el Museum of Modern Art de San
Franciscoy el Whitney Museum of American Art de Nueva York, entre otras
instituciones. Su obra estd representada en los fondos de la Tate Modern
de Londres, el Centre Pompidou de Paris, el Stedelijk van Abbemuseum de

Eindhoven, el Solomon R. Guggenheim Museum de Nueva York y
el Stedelijk Museum de Amsterdam.

Forma derivada de un cubo 1983, madera pintada de blanco, 80 x 80 x 8o cm

Among othervenues, LeWitt's work has been shown in the Museum
of Modern Artin New York, Kunsthalle in Bern, Museum of Modern Art
in San Francisco, and Whitney Museum of American Artin New York.
His works can be found in the holdings of the Tate Modern in London,
Centre Pompidou in Paris, Stedelijk van Abbemuseum in Eindhoven,
Solomon R. Guggenheim Museum in New York, and Stedelijk Museum
in Amsterdam.

Form Derived from a Cube 1983, wood and white paint, 80 x 80 x 80 cm
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Zbigniew Libera

Pabianice (Polonia), 1959 Pabianice (Poland), 1959

Estaba dando una conferencia durante un programa organizado por la
Fundacién Auschwitz, en Bruselas. [...] Expliqué que fabriqué este juguete para
demostrar cémo se estd inculcando un cierto modelo social. Porque este juguete
hace referencia a la forma de organizacién social: la representacion de este
problemay la funcion que desemperian los juguetes en “modelar” a los nifios.
Lego es perfecto para eso. La conferencia suscité un debate acalorado. Por

un lado, habia quienes decian que el arte es demasiado delicado para expresar
la experiencia del Holocausto, y, por otro, me acusaban de utilizar un medio

de expresion demasiado poderoso. Zbigniew Libera

Zbigniew Libera es uno de los artistas mas destacados del movimiento

de arte critico polaco. En1982, durante el periodo de ley marcial en Polonia,

el artista fue arrestado por su participacién en la prensa clandestina,
una experiencia que influy6 notablemente en su forma de pensar. Libera
realiza videoarte, fotografias y objetos.

Enla década de1990, Zbigniew Libera cre6 una serie de juguetes falsos,
objetos que parecian munecas o soldados de juguete normales y que,

en realidad, eran obras de arte criticas que denunciaban el uso de los
juguetes como instrumentos de socializacion. Desde la doble perspectiva
del artistay el antropélogo, Libera analiz6 el cuerpo humano sujeto a la
presion social. Las obras de este periodo examinaban el funcionamiento
de los roles sexuales atribuidos. Asi, los Dispositivos correctivos (1994-1997)
estaban pensados para «entrenar» los cuerpos de los chicos, mientras
que La tia de Ken (1994) reflexionaba sobre las proporciones anormales
del cuerpo femenino impuestas por la industriay la cultura pop. Los
juguetes estaban embalados en cajas con esléganes que incitaban

a comprarlos/consumirlos («Relne toda la coleccién», «La mufeca que
te encanta desvestim). En efecto, Libera utilizaba los juguetes para
demostrar la manera en que la socializaciéon controla el aspecto y el
comportamiento de los futuros ciudadanos desde una edad temprana.

El «juguete» mas famoso —y controvertido— de Libera es Lego. Campo

de concentracién (1996). El artista utiliz6 la firma danesa de bloques de
construccion para crear una serie de sets empaquetados para construir
campos de concentraciéon dotados de camaras de gas, barracones

y vallas de alambre de espino. En Un modelo distinto de prision (1996),
Libera abordaba varios temas, desde el potencial violento de los juguetes
infantiles, hasta el papel de la memoria colectivay la inclusién del trauma
del Holocausto en el discurso de la cultura de masas.

| was delivering a lecture during a session organized by the Auschwitz
Foundation in Brussels. [...] | explained that | made this toy in order to
demonstrate how a certain social model is being instilled. Because this
toy of mine refers to the form of social organization: the portrayal of

this problem and the role toys play in “moulding” children. Lego is perfect
forthat. A heated debate followed the lecture. On the one hand, people
said that art is too delicate to express the experience of the Holocaust;
on the other hand, they accused me of using too powerful means of
expression. Zbigniew Libera

Zbigniew Liberais one of the leading artists of the so-called Polish
Critical Art movement. In1982, when Poland was under martial
law, the artist was arrested for his role in the underground press,
an experience that greatly influenced his way of thinking. Libera
createsvideo art, photographs and objects.

Inthe1990s, Zbigniew Libera created a series of faux toys, objects

that looked like ordinary dolls or toy soldiers but were in fact critical
works of art that exposed toys as instruments of socialization. Assuming
the doublerole of both artistand anthropologist, Libera analyzed the
human body subjected to social pressure. The works from this period
examined the performance of ascribed sexual roles. Thus, Corrective
Devices (1994—-1997) were meant to “train” the bodies of boys, while Ken's
Aunt (1994) commented on the unnatural proportions of the female body
imposed by industry and pop culture. The toys were packed in boxes
with slogans encouraging one to buy and consume them: “Collect

all of them”, or “The doll you love to undress”. Indeed, Libera used toys
todemonstrate how, from an early age, socialization controls the

looks and behaviours of future citizens.

The most famous among Libera’s "toys” is Lego: Concentration Camp
(1996). The artist used the Danish firm'’s bricks to create packages for

a series of sets of toy concentration camps—such as A Different Type

of Prison (1966)—complete with gas chambers, barracks and barbed
wire fences. Libera addressed a number of issues in this work, from
the potential for violence concealed in children’s toys, through the role
of collective memory, to the inclusion of the Holocaust traumain the
discourse of mass culture.



=,

A Different Type of Prison 1996,

Un modelo distinto de prision 1996,

portfolio of eleven color photographs, 20 x29.7cm (10) and 26.4 x40 cm (1)

portfolio con once fotografias en color, 20 x 29,7 cm (10) y 26,4 X 40 cm (1)
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Un modelo distinto de prisién [detalle]

A Different Type of Prison [detail]
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En1997, la pieza iba a mostrarse en el Pabellén polaco de la Bienal The piece was to be shown in the Polish pavilion at the Venice Biennale
de Venecia. No obstante, dada la controversia suscitada por la obra, Libera in1997. However, because of the controversy aroused by the work, Libera
decidi6 retirarse de la Bienal. La polémica también llevé al Grupo Lego a withdrew from the Biennale altogether. The controversy also resulted
amenazar al artista con emprender acciones legales. En la actualidad, Lego. in the Lego Group threatening the artist with legal action. Today, Lego:
Campo de concentracion se encuentra en las colecciones del Jewish Museum Concentration Camp can be found in the collections of the Jewish Museum
de Nueva York, la Casa de la Historia de la Republica Federal de Alemania, in New York, the House of History of the Federal Republic of Germany in
situada en Bonn, y el Museo de arte Moderno de Varsovia. Bonn, and the Museum of Modern Artin Warsaw.

Sus obras se han expuesto en el Museum Moderner Kunst Stiftung His works have been exhibited in Museum Moderner Kunst Stiftung
Ludwig de Viena, la Kunstwerke de Berlin, el Centro de Arte Contemporaneo Ludwigin Vienna, Kunstwerke in Berlin, Witte de With Center for

Witte de With de Réterdam, el Museo de Arte Moderno de Varsovia y Contemporary Artin Rotterdam, Museum of Modern Artin Warsaw,

el Museo Ludwig de Budapest. and Ludwig Museum in Budapest.
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Natalia LL

Natalia Lach-Lachowicz

Zywiec (Polonia), 1937 Zywiec (Poland), 1937

La produccién artistica de Natalia LL (Natalia Lach-Lachowicz) incluye
performances, fotografias, videos, esculturas e instalaciones. Es una de las
artistas conceptuales polacas mas audaces, representante del body art

y miembro del movimiento feminista mundial. En 1970 fundé el grupoy

la galeria Permafo junto con Andrzej Lachowicz y Zbigniew Dtubak.
Utilizando la iconografia del arte pop, los medios de comunicacién de masas
y la pornografia, el grupo abordé temas relacionados con la identidad y

la corporalidad de la mujer. LL ha creado fotografias eréticas atrevidas

que se han convertido en iconos del arte feminista en Polonia.

Segun Natalia LL, la fotografia artistica, en el sentido tradicional,

«pasa de puntillas por encima de lo esencial. Agrava la situacion la tradicién,
que impone reglas de composicion que contribuyen de un modo artificial

a producir “imagenes artisticas” [...] El inico método fotografico prudente
es registrar nociones o conceptos asumidos a priori. No me interesa
estetizar la fotografia; por eso utilicé el término“fotografia intima”,

valido tanto en el terreno de la creacién como en el de la percepcionn.

A comienzos de la década de 1970, Natalia LL creé la famosa serie Arte

de consumo (1972). Esta formada por un conjunto de fotografias y videos

que juegan con asociaciones relacionadas con el consumo. Se trata

de una serie de veinte fotografias en blanco y negro en las que una modelo
aborda varias maneras distintas de comer un platano, una fruta que evoca
asociaciones con el falo, el simbolo de la dominacién masculina. En la obra,
la artista modifica el significado del consumo. Un acto aparentemente
inocente cobra un significado erético. Al asignar a la mujer un papel

activo, Natalia LLinvierte el patrén de la dominacién masculina.

Sus obras forman parte de las colecciones del Centro de Escultura Polaca de
Oronisko (Polonia), el Museum Ludwig de Colonia, el Centre Pompidou
de Parisy el International Center of Photography de Nueva York.

Theartistic output of Natalia LL (Natalia Lach-Lachowicz) includes
performance, photography, video, sculpture and installations. She
isone of Poland’'s most daring conceptual artists, a representative of
body artand a member of the global feminist movement. In 1970, along
with Andrzej Lachowicz and Zbigniew Dtubak, she started the Permafo
group and gallery. Using the iconography of pop art, mass media

and pornography, the group addressed issues related to the identity and
corporeality of women. Natalia LL created bold erotic photographs
that have becomeicons of feminist artin Poland.

In her own words, artistic photography in the traditional sense

“skims over the surface of the essential. The situation is exacerbated

by long-standing traditions that impose rules of composition that
artificially help to create ‘artistic pictures’. [...] The only sensible
photographic method is registering an assumed a priori concept

or notion. I'm notinterested in aestheticising photography, and for
thatreason | used the term'intimate photography’, valid in the realm
of both creation and perception.”

Her famous series Consumer Art (1972) consists of photographs and
videos that play with associations related to consumption. In a series
of twenty black and white photographs, a model approachesin a
number of different ways the eating of a banana—a fruit that brings

to mind associations with the phallus, the symbol of male dominance.
The artist thus changes the meaning of consumption. A seemingly
innocentact has taken on erotic meanings. Natalia LL has reversed the
pattern of gender domination, assigning an active role to the woman.

Natalia LU's works are found, among other venues, in the Centre

of Polish Sculpture in Oronsko (Poland), Museum Ludwig in Cologne,
Centre Pompidou in Paris, and International Center of Photography
in New York.



Arte de consumo [Sztuka konsumpcyjnal 1972,
veinte fotografias en blancoy negro, 30 x 40 cm cada una

Consumer Art [Sztuka konsumpcyjna] 1972,

twenty black and white photographs, 30 x40 cm each
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Heinz Mack

Lollar (Alemania), 1931 Lollar (Germany), 1931

El artista aleman Heinz Mack, uno de los representantes mas
destacados del op arty el arte cinético, estudi6 artey filosofia. En 1957
fundé el movimiento Zero en Diisseldorf Junto con Otto Piene. El grupo
esta considerado como uno de los movimientos artisticos alemanes

de posguerra mas significativos. Zero obtuvo reconocimiento gracias a
sus exposiciones de un solo dia, sus acciones artisticas y los manifiestos
que publicéd en su revista Zero. Los artistas afines a Zero se oponian
alinformalismo y rechazaban cualquier forma de individualismo,
subjetividad y realismo. En su lugar, se decantaron por la abstracciéon
geomeétricay el arte cinético.

Heinz Mack comenzé realizando pinturas en blanco y negro, y, con
posterioridad, abandond totalmente el medio. Comenzé a utilizar aluminio,
materiales transparentes, piedra y arena. También utiliz6 el fuego, el agua

y el viento en sus obras. Mack es autor de esculturas cinéticas, «estelas»
giratoriasy relieves de luz. Sus obras estan instaladas en espacios publicos.
En1968, comenzd la serie Proyecto Sahara, en la que trabajaria hasta la
siguiente década. El proyecto consistia en crear en el desierto un jardin

de luz formado por un sistema de espejos. En 2006, Mack erigié una estela
fotorreflectante de dieciocho metros de altura en Poznan, la ciudad natal
de Grazyna Kulczyk.

Relieve blanco (1966) es una composicion ritmica de color blanco. Al
moverse sobre la superficie irregular, la luz produce un efecto éptico que
crea unailusion de vibracion y ondulacién en la parte superior del relieve.

Las obras de Heinz Mack se han expuesto en multitud de galeriasy

museos prestigiosos. Se han mostrado en mas de trescientas exposiciones
individuales organizadas por el Musée d'art moderne de la Ville de Paris,

el Museo Albertina de Viena, el Museo de Pérgamo de Berlin, el Stedelijk
Museum de Amsterdam, el Museo de Arte de £6dz (Polonia), el Grand Palais
de Paris, documenta 2, 3, 4y 6 de Kassel y |a 35 Bienal de Venecia, entre otras
instituciones. La obra de Mack esta representada en las colecciones del
Solomon R. Guggenheim Museum de Nueva York, la Tate Modern de Londres
y el Centre Pompidou de Paris. El artista tiene obra instalada en espacios
publicos de Berlin, Colonia, Essen, Dusseldorf y Vaduz (Liechtenstein).

The German artist Heinz Mack, one of the leading representatives

of op-artand kineticart, studied Art and Philosophy. In1957, together
with Otto Piene, he founded the Zero movement in Dusseldorf, a group
widely considered as one of the most significant German post-war art
movements. Zero gained recognition through one-day exhibitions,
artisticactions and manifestos published inits Zero magazine.

The artists associated with Zero spoke against Art Informel and rejected
all forms of individualism, subjectivity and realism. Instead, they

opted for geometricabstraction and kineticart.

Mack originally painted in black and white, and finally abandoned
painting altogether. He began using aluminium, transparent materials,
stone and sand. The artist also used fire, water and wind to create his
works. Mack is the author of kinetic sculptures, rotating “steles”and
lightreliefs situated in public spaces. In1968, he started the Sahara
Project, which continued into the next decade. The project involved the
creation of a light garden in the desert, consisting of a system of mirrors.
In 2006, Mack erected an eighteen-meter-high, light-reflecting stelein
Grazyna Kulczyk's home town of Poznan.

White Relief (1966) is a rhythmical composition created in white where
the light moving over the uneven surface produces an optical effect
that makes the upper part of the relief seem to vibrate and undulate.

Mack's works have been exhibited in many prestigious galleries
and museums, including more than three hundred individual
exhibitions, among other places, in the Musée d'art moderne de

la Ville de Paris, Albertina Museum in Vienna, Pergamon Museum
in Berlin, Stedelijk Museum in Amsterdam, Museum of Artin £t6dz
(Poland), Grand Palais in Paris, documenta 2, 3, 4and 6 in Kassel,
and the 35 Venice Biennale. Mack's works can be found in the collections
of the Solomon R. Guggenheim Museum in New York, Tate Modern
in London, and Centre Pompidou in Paris. The artist's projects can
be foundin public spaces in Berlin, Cologne, Essen, Dusseldorf,

and Vaduz (Liechtenstein).
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Relieve blanco [Weifes Relief] 1966, White Relief [WeiRes Relief] 1966,
pigmentoy resina sintética sobre madera en un marco de madera pigmentand synthetic resin on wood in a wooden
y plexiglas, 9o x100x9,5cm and Plexiglas frame, 90 x100x9.5cm
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Karel Malich

Holice (Republica Checa), Holice (Czech Republic),
1924 1924

Dios [...] convirtié la nada en energia que da a aquellos que la veny la
reconocen la capacidad de crear. Cuando crean, olvidan esta nada durante
unos instantes y formulan su concepcién del mundo. Karel Malich

Karel Malich, artista grafico, pintor, escultory autor de collages,
ensamblajes e instalaciones, pertenece a la segunda generacién de
artistas de la vanguardia, generacion que conformé en gran medida el arte
checo de posguerra. Lleva mas de cincuenta afios creando arte abstracto:
obras sutiles y sugerentes que desprenden un halo magico y onirico.

Se introdujo en el paisajismo inmediatamente después de la guerra.
Posteriormente, inicié un proceso gradual de simplificacion formal y
evoluciond hacia la abstraccion. Sus relieves monocromaticos hechos de
papel arrugado evocan paisajes vistos desde el cielo. En la década de 1960,
Malich comenzé a crear esculturas e instalaciones espaciales préximas al
arte minimalista. Suspendia en el espacio objetos de malla de alambre
que se asemejaban a dibujos expresivos hechos en el aire. Sus titulos
(Energia, Huevo césmico, Luz-aire) sugerian que la intencién del autor era
representar las fuerzas invisibles de forma artistica. Paulatinamente, Malich
fue introduciendo en su obra referencias a lo sobrenatural, los fenémenos
esotéricos, las experiencias internas, la vida espiritual y el universo.

Malich fue también uno de los pocos artistas checoslovacos que vincularon
su produccién de la posguerra al constructivismo de las décadas de 1920
y1930. A mediados de la década de 1960, comenz6 a crear objetos
minimalistas con vidrio acrilico y madera pintada. Son hojas transparentes,
muy distintas a sus objetos de alambre, que se asemejan a las visiones de
luzy energia interior descritas en su poesia.

La obra Proyecto n.? 2 (1970) es una escultura arquitecténica que podria
servir como maqueta para un proyecto de edificio transparente. Malich
emplea formas que hacen referencia a los cuatro elementos y se inspira en
la energia del mundo de la naturaleza. Sin embargo, el material que utiliza
—el vidrio acrilico transparente— evoca un mundo invisible, inaccesible a
los sentidos. El artista realizé obras similares en madera y cromo.

Las obras de Karel Malich han formado parte de numerosas exposiciones.
También ha expuesto en el Museum Moderner Kunst Stiftung Ludwig
deViena, el Solomon R. Guggenheim Museum de Nueva York, el Centre
Pompidou de Paris, la Kunsthalle de Krems (Alemania) y el Museum
Fridericianum de Kassel.

God [...] changed nothingness into energy which gives those who see and
recognise it the ability to create. When they create, they forget this nothingness
fora moment and form their conception of the world. Karel Malich

Karel Malich belongs to the second generation of the avant-garde,
which strongly shaped post-war Czech art. Malich isa graphic artist,
painter, sculptor, and author of collages, assemblages, and installations.
For over fifty years he has been creating abstract, subtle and suggestive
works that have a magical and dream-like aura about them.

Immediately after the war he painted landscapes. Then, through

a gradual simplification of form, hisart evolved into abstraction.

His monochromatic reliefs made from creased paper brought to mind
landscapes viewed from above. In the 1960s, Malich began to create
sculptures and spatial installations close to minimal art. He suspended
latticed wire objectsin space that looked like expressive drawings
made in the air. Their titles (Energy, Cosmic Egg, or Light-Air) suggested
that the author'sintention was to depict invisible forces in artistic form.
Gradually, more and more references to the supernatural, esoteric
phenomena, internal experiences, spiritual life, and the universe
appearedin Malich's art.

Malich was also one of the few Czech artists who linked their
post-warart to the constructivism of the 19205 and 1930s. In the mid-
19605, he began creating minimal objects from acrylic glass and painted
wood. Malich's transparent sheets, very different from his wire objects,
resemble the visions of inner light and energy described in his poetry.

Project No. 2 (1970) is an architectural sculpture that could serve as a
model for a project of a transparent building. Forms used by the artist
refer to the four elements. Malich derives his inspiration from the energy
of the world of nature. However, the material he uses—transparent
acrylic glass—suggests references to an invisible world, inaccessible to
the human senses. The artist made similar works with wood and chrome.

Malich's works have been shown in numerous exhibitions. He has also
held exhibitions, among other venues, in Museum Moderner Kunst
Stiftung Ludwig in Vienna, Solomon R. Guggenheim Museum in New
York, Centre Pompidou in Paris, Kunsthalle in Krems (Germany), and
Museum Fridericianum in Kassel.



Proyecto n.? 2 [Projekt €. 2] 1970, plexiglas, 39 x86 cm

Project No. 2 [Projekt €. 2] 1970, Plexiglas, 39 x 86 cm
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Agnes Martin

Macklin (Canada),
1912-Taos, Nuevo México
(EE. UU.), 2004

Macklin (Canada),
1912—Taos, New Mexico
(UsA), 2004

La cuadricula fomenta el silencio, y lo expresa, ademds, como rechazo
del habla. Rosalind E. Krauss

Agnes Martin comenzé pintando obras figurativas en Nuevo México.
Posteriormente se mudd a Nueva York y evolucioné hacia la pintura
abstractay minimalista. En1957, Betty Parsons, propietaria de una
galeria de arte en esta ciudad, organizé la primera exposicion individual
de la obra de Martin. Durante su estancia en Nueva York, Martin entabl6
amistad con Robert Indiana, Ellsworth Kelly, Barnett Newman y Adam
Reinhardt —todos ellos figuras destacadas del expresionismo abstracto
y el op art—y su obra comenzb a reflejar la influencia de estos creadores.
En1966, el Solomon R. Guggenheim Museum celebr6 una exposicién

en la que reconoci6 las obras de Martin como ejemplos de minimalismo
y las mostré junto a los trabajos de Sol LeWitt, Robert Ryman y Donald
Judd. Sin embargo, a diferencia del enfoque intelectual de estos artistas

minimalistas, Martin tendi6 hacia una experiencia mas personal y espiritual.

Sus obras, basadas en una estructura cuadricular, se han convertido en
iconos del arte moderno estadounidense. Forman composiciones claras,
simétricas y ritmicas, que son ligeras y sencillas, pintadas en colores suaves,
aparentemente desvaidos. Tras el fallecimiento de Ad Reinhardt en 1967,
quien no solo era amigo de Martin sino también su mentor, la artista
regresd a Nuevo Méxicoy abandoné el arte durante siete anos.

La pintura Recuerdos (1960) pertenece a un periodo temprano e
innovador de la carrera de Martin. Se trata de un lienzo marrén cubierto
de sutiles lineas blancas formadas por infinidad de puntos. Durante este

periodo, la artista utilizé exclusivamente los colores blanco, negro y marrén.

La obra esté dedicada a Daphne Vaughn, suamante, con la que vivi6é
en Nueva York durante sus estudios.

Entre 1957y 1967, Agnes Martin tuvo su estudio en la misma zona del sur
de Manhattan que Ellsworth Kelly, Ad Reinhardt y Robert Indiana, que
fueron sus amigos. Dej6 la pintura en 1967y no la retomé hasta 1974.

La obra de Agnes Martin se ha mostrado en ochentay cinco exposiciones
individuales y dos retrospectivas itinerantes, la primera de ellas organizada
por el Whitney Museum de Nueva York y, la segunda, por el Stedelijk
Museum de Amsterdam. Agnes Martin particip6 en la Bienal de Venecia
(1997,1980,1976), la Bienal Whitney (1995, 1977) y la documenta de Kassel
(1972). Recibié numerosos premios, incluidos la Medalla Nacional de las
Artes que otorga el Congreso de los Estados Unidosy el Ledn de Oro a su

The grid promotes silence, expressing it moreover as a refusal of speech.
Rosalind E. Krauss

Before Agnes Martin began painting abstract and minimalist works,
she painted figurative pieces in New Mexico. In1957, Betty Parsons,
the owner of a gallery in New York, held the first solo exhibition of
Martin's work. While in New York, Martin became friends with Robert
Indiana, Ellsworth Kelly, Barnett Newman, and Adam Reinhardt,
important representatives of abstract expressionism and op-art whose
work began toinfluence her art. At an exhibition at the Solomon

R. Guggenheim Museum in1966, Martin's works were recognized as
an example of minimalism and placed among those of Sol LeWitt,
Robert Ryman, and Donald Judd. However, in contrast to the
intellectual approach of these minimal art artists, Martin tended
towards a more personal and spiritual experience. Her works, based
onagridstructure, have becomeicons of modern artin the United
States. They form symmetrical, rhythmic, clear compositions that are
lightand simple, painted in soft, seemingly faded colours. After the
death of Ad Reinhardt in 1967, who was not only Martin’s friend but
also her mentor, the artist returned to New Mexico and abandoned
artfor seven years.

The painting Memories (1960) was created in an early, ground-breaking
period in Martin's career. A brown canvasis covered in subtle white lines
composed of countless points. During this period, the artist exclusively
used the colours black, white, and brown. The painting is dedicated

to Daphne Vaughn, Martin's lover, with whom she lived in New York
during her studies.

Between1957and 1967, Martin had a studio in the same area of
downtown Manhattan as Ellsworth Kelly, Ad Reinhardt, and Robert
Indiana, who were her friends. She stopped painting in 1967 and

did not startagain until1974.

Martin held eighty-five solo exhibitions and two large retrospectives
(thefirst organised by the Whitney Museum in New York, and the
second by the Stedelijk Museum in Amsterdam), which later travelled
to other museums. She took partin the Venice Biennale (1997, 1980,
and1976), the Whitney Biennial (1995 and 1977) and documenta in Kassel
(1972). She received many awards, including the National Medal of Arts,
the National Endowment for the Arts, and the Golden Lion in Venice



trayectoria artistica de la Bienal de Venecia (1997). Asimismo, fue becada

por el National Endowment for the Arts de Estados Unidos. Sus obras estan
representadas en las principales colecciones publicas de los Estados Unidos,
como el New Mexico Museum of Art de Santa Fe, la Smithsonian Institution
y la National Gallery of Art de Washington D. C., el Los Angeles Museum

of Contemporary Art de Los Angeles (California), y el Metropolitan Museum of
Art, el Museum of Modern Art y el Solomon R. Guggenheim Museum de
Nueva York, la Tate Modern de Londres y el Magasin 3 Stockholm Konsthall
de Estocolmo también poseen obra suya en sus fondos.

Recuerdos 1960, 6leo sobre lienzo, 181,5 x182,5 cm

forherlife’'s work (1997). Her works are held, among other collections,
inthe New Mexico Museum of Art in Santa Fe, Smithsonian Institution
and the National Gallery of Artin Washington, D.C., Los Angeles
Museum of Contemporary Art, Metropolitan Museum of Art, Museum
of Modern Art and Solomon R. Guggenheim Museum in New York,
Tate Modernin London, and Magasin 3 Stockholm Konsthall.

Memories 1960, oil on canvas, 181.5x182.5cm
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Jadwiga Maziarska

Sosnowiec (Polonia), 1913-
Cracovia (Polonia), 2003

Sosnowiec (Poland), 1913—
Krakéw (Poland), 2003

En mi arte nunca he imitado la vida, si alguna vez he imitado algo, ha sido
la experiencia. Jadwiga Maziarska

Jadwiga Maziarska fue una precursora de la pintura matéricay el
estructuralismo, y una exponente de la abstracciéon organica durante
muchos afos. Maziarska fue una mujer solitaria e independiente,

de extraordinaria personalidad, que se dedicé exclusivamente al arte.

«Yo no elegi la pintura. Fue la pintura la que me eligié a mi. Es mi vocacion.
El arte me mostré el sentido de mi vida», afirm6 la artista tres afos antes
de morir. En 1932, comenzé a estudiar derecho en la Universidad de Vilnius.
Al ano siguiente abandoné la facultad y se matricul6 en la Academia de
Bellas Artes de Cracovia para estudiar pintura. En 1957, fue cofundadora
del Grupo de Cracovia, una asociacién artistica que sigue activa en
nuestros dias.

Fascinada por el aspecto matérico de la pintura, en la década de 1940
comenz6 a variar las texturas de sus cuadros, ahadiendo elementos textiles
y de papel. Aplicaba capas gruesas de pintura que conferian a sus obras

el aspecto de relieves. En su produccién también utilizd cera, arena, yeso,
tierray cordon.

La fascinaciéon de Maziarska por la materia también es visible en

los elementos de color que utilizaba en sus lienzos, incluidos fragmentos
de diferentes tipos de tejidos de colores. Le proporcionaba los retales de
tela sumadre, que era costureray trabajaba en casa. En 19438, realizé

sus primeros «collages de retales» para la Primera Exposicion de Arte
Moderno de Cracovia. Enlace comiin, de ese mismo afo, contiene tonos
calidos y referencias a la biologia. Sus formas abstractas comprenden series
de elementos que se asemejan a la estructura del tejido vivo vista

al microscopio.

I never imitated life in my art; if | imitated anything, it was experience.
Jadwiga Maziarska

A Polish precursor of the painting of matterand structuralism,

Jadwiga Maziarska was a long-time proponent of organic abstraction.
Independent and reclusive, she had a magnificent personality and
dedicated herself exclusively to art. "I did not choose painting. It was
painting that chose me. Itis my vocation. Art has shown me the sense
of my life,” she said three years before her death. In1932, she began
studying Law at the University of Vilnius, but left law school the
following year and enrolled in the Krakoéw Academy of Fine Arts to study
Painting. In1957, she co-founded the Krakéw Group Art Association,
which still exists today.

Maziarska was fascinated with the material aspect of painting. In
the1940s, she began tovary the textures of her paintings, adding textile
and paper elements to them. She applied thick layers of paint, which
made her paintings resemble reliefs. She also used wax, sand, plaster,
soil, and string.

Maziarska's fascination with matter can also be seenin the colourful
elements she used in her canvases, including fragments of colour
textiles of diverse threads; she had access to scraps of fabricat home
because her mother was a seamstress. In1948, she made her first “scrap
collages” for the First Exhibition of Modern Artin Krakéw. Common Link,
from that same year, displays warm hues and shows associations

with biology. Maziarska's abstract forms comprise arrays of elements
thatresemble the structure of tissue seen undera microscope.



Enlace comtn [Wspo6lne ogniwo] 1948, tela sobre lienzo, 108 x 85 cm Common Link [Wspblne ogniwo] 1948, fabric on canvas, 108 x 85 cm
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La superficie en relieve de Composicion (1960) produce un choque visual
en el espectador al mismo tiempo que lo invita a tocarla. Durante anos,
se asumié que la obra de Maziarska era totalmente abstracta 'y, como tal,
ajenaalarealidad. Durante la preparacion de una muestra individual
dela obradela artista en1998, se descubri6é que Maziarska habia basado

sus composiciones en fotografias y recortes de periédico meticulosamente

archivados, que la artista trasladaba con precisién al lienzo sirviéndose
de una cuadricula.

Jadwiga Maziarska particip6 en la Primera Exposicion de Arte Moderno
de Cracovia, un acontecimiento celebrado en 1948-49 que supuso un
gran avance para el pais, asi como en otras exposiciones en Poloniay en
el extranjero, como en la famosa Espaces abstraits (Espacios abstractos)
celebrada en Turiny en Milan en1969. Albergan obra suya los Museos
Nacionales de Cracovia, Poznan, Varsovia, £6dZ y Katowice, en Polonia,
asi como numerosas colecciones privadas.

Composicion [Kompozycja] 1960, cera sobre lienzo, 127 x 70 cm

Therelief surface of Composition (1960) impacts the viewer and,
moreover, invites one to touch it. Foryears, Maziarska's oeuvre was
assumed to be totally abstractand, as such, removed from reality.
During preparations for a solo exhibition of the her worksin1998, it was
discovered that Maziarska had based her compositions on meticulously
archived photographs and newspaper clippings, and that she used a
grid to precisely transfer motifs found in these sources onto canvas.

Maziarska took partin the First Exhibition of Modern Artin Krakow
(Poland), a breakthrough event for Poland held between 1948 and
1949, as well as in other shows, both in Poland and abroad, such as the
famous Espaces abstraits exhibition celebrated in Turin and Milan in
1969. Her work can be found, among other collections, in the National
Museums in Krakow, Poznan, Warsaw, t6dz, and Katowice, as well
asin private collections.

Composition [Kompozycja] 1960, wax on canvas, 127 X 70 Cm
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Annette Messager

Berck-sur-Mer (Francia), 1943 Berck-sur-Mer (France), 1943

La artista francesa Annette Messager cursé sus estudios artisticos

en la Ecole nationale supérieure des Arts Décoratifs de Paris. Es escultora,
fotografa, pintoray realizadora de videos e instalaciones; también borda,
teje, dibujay diseca pequefios pajaros. En la década de 1970, comenzé a
trabajar con objetos cotidianos y fotografias con las que construia piezas
que hablaban sobre la vida de las mujeres y los roles sociales que se les
atribuyen. Gradualmente, el cuerpoy sus simbolos, asi como el lenguaje,
que estda cargado de prejuicios y agresiones ocultas, cobraron cada vez mas
importancia en su obra. El arte de Messager esta fuertemente vinculado

al feminismo. En él, utiliza trabajos de artesania, redes de pescar, medias

y panuelos —materiales y técnicas que tradicionalmente han estado
asociadas a las mujeres—. En la obra Mi coleccién de proverbios, que combina
elementos feministasy léxicos, bordé en retales de lienzo refranes franceses
antiguos que contienen ideas miséginas. Messager crea relatos que hacen
referencia a la religién, los mitos y las leyendas, la literatura, la cultura
populary la filosofia. Esto es patente en su proyecto Casino, basado en la
historia de Pinocho y expuesto en la Bienal de Venecia de 200s5. La infancia,
con sus juegos y fantasias, constituye la fase mas creativa de la vida de

las personas, la fase en la que se construye la identidad social. Le fascinan
especialmente los roles que la vida social nos obliga a desempenar (en

sus obras actuales emplea el motivo de la mascara). En la década de 1990,
Messager dejo de utilizar los animales de peluche caracteristicos de su

obra anteriory comenz6 a construir sus piezas utilizando juguetes de tela.

Tres armas de fuego (2007) es una pieza que combina los temas de los
juguetes, lasarmasy la sensualidad. Las tres armas coloreadas parecen
suaves e inocuas. Estan cubiertas de pequefias chapas con fotos de cuerpos
femeninos en blanco y negro. Messager habia utilizado fotografias similares
en obras anteriores para hacer alusion a las reliquias religiosas y a la

representacion de partes de cuerpos de santos, especialmente de las cabezas,

las manos y los pies. El motivo de las armasy los lapices de colores infantiles
que se asemejan a lanzas o estiletes (amenazantes, divertidos e irénicos al
mismo tiempo) es claramente visible en su obra de la década de 1990.

La obra de Messager se ha expuesto, entre otros lugares, en el Musée
d’art moderne et contemporain de Estrasburgo (Francia), el Centre
Pompidou de Paris, el Museum of Modern Art de Nueva York, el Musée
d'art moderne de la Ville de Paris, asi como en muestras internacionales,
incluidas las documenta de Kassel, la Bienal de Sidney y la Bienal de
Venecia, en cuya edicién n.2 51 recibié el Ledn de Oro por el proyecto
que expuso en el Pabellén francés.

The French artist Annette Messager, a graduate of the Ecole nationale
supérieure des Arts Décoratifs in Paris, is a sculptor, photographer,
painter, and creator of videos and installations. She also embroiders,
knits, draws, and performs taxidermy on small birds. In the 1970s, the
material of her works came from everyday items and photography, out of
which Messager constructed pieces that spoke about the lives of women
and the social roles they were expected to play. Gradually, the body and its
symbolism began to play an ever greater role in her work, together with
language, which is filled with prejudice and hidden aggression. Messager's
artis strongly tied to feminism. She uses materials and techniques
traditionally associated with women in her work, such as fishing nets,
stockings, and scarves. In the work My Collection of Proverbs, which
combines feminist and lexical elements, she embroidered old French
sayings containing misogynistideas onto scraps of canvas. Messager
creates narratives that refer to religion, myths and legends, literature,
popular culture, and philosophy. This can be seen in her project Casino,
based on the story of Pinocchio, which she exhibited at the 2005 Venice
Biennale. Childhood and its associated play and make-believe is the most
creative phase in a person’s life, a phase in which we construct our social
identity. The roles that social life forces us to play (Messager uses the motif
of masks in her current works) particularly fascinates her. Since the 1990s,
rather than employing the stuffed animals she used earlier, Messager

has begun constructing her pieces using cuddly toys.

Three Guns (2007) is a piece combining the subjects of toys, weapons,

and sensuality. The three, colourful guns seem soft and unthreatening.
They are covered with small badges containing black and white photos
of the female body. Messager used similar photos in earlier pieces to
refer to religious relics and the representation of parts of saints' bodies,
especially heads, hands, and feet. The motif of weapons and children’s
crayons that resemble spears or stilettos (both threatening and amusing
and ironic) is clearly visible in her work from the 1990s.

Works by Messager have been shown, among othervenues, in the
Musée d'art moderne et contemporainin Strasbourg (France), Centre
Pompidouin Paris, Museum of Modern Artin New York, and Musée d'art
moderne de la Ville de Paris, as well as in international exhibitions such
asdocumenta in Kassel, the Biennale of Sydney, and the Venice Biennale.
Shereceived a Golden Lion at the 51Venice Biennale for the project she
exhibited in the French pavilion.
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Tres armas de fuego [Trois fusils] 2007, Three Guns [Trois fusils] 2007,
tela, chapas (con fotografias en blanco y negro) y cordones negros, 180 X 160 cm fabric, pin badges (with black and white photos) and black strings, 180 x160 cm
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Joan Mitchell

Chicago (Ee. uU.), 1925-
Paris (Francia), 1992

Chicago (UsA),1925—
Paris (France), 1992

En1947, poco después de graduarse en el Art Institute de Chicago,

Joan Mitchell se trasladé a Francia. Alli, su pintura comenzd a evolucionar
hacia la abstraccién. Tras regresar a los EE. UU. e instalarse en Nueva
York, se convirti6 rapidamente en una de las principales exponentes

del expresionismo abstracto. En 1951, mostro su trabajo en la legendaria
gth Street Show (Exposicion de la calle 9), organizada por Leo Castelli.

A mediados de la década de 1950, comenzé a realizar viajes cada mas
frecuentes a Francia, donde finalmente se asent6 en1968.

Mitchell se mantuvo fiel al expresionismo abstracto durante mas de
cincuenta anos. Los colores que utilizaba en su pintura dan testimonio
de suadmiracién por las pinturas de Vincent van Gogh y Henri Matisse.
Su arte reflejaba la influencia de su entorno, el clima, la gente que la

rodeaba, la poesia que leiay la musica que escuchaba mientras trabajaba.

Casi nunca pint6 del natural; siempre trabajaba de noche y en completa
soledad. Comparaba sus pinturas con poemas, y las veia como una
emanacion de sus estados interiores y sus experiencias.

Sin titulo (1965) pertenece a un periodo en el que Mitchell vivia a caballo
entre los EE. UU. y Francia.

Joan Mitchell es una de las artistas estadounidenses mas expuestas.
Su obra se ha mostrado en el Museum of Modern Art de Nueva York,
el Musée d'art moderne de la Ville de Paris y la Galerie National du Jeu
de Paume de Paris, entre otras instituciones. Poseen obra suya en
sus colecciones el Solomon R. Guggenheim Museum de Nueva York,
el Walker Art Center de Minneapolis (Minnesota), la Tate Modern

de Londres, la National Gallery of Art de Washington b. c., el Centre
Pompidou de Parisy el Hammer Museum de Los Angeles.

Sin titulo 1965, 6leo sobre lienzo, 146,1x113,7 cm

IN1947, shortly after graduating from the Art Institute of Chicago,

Joan Mitchell moved to France. There, her work began to move

in the direction of abstraction. After returning to the United States
tolivein New York, she quickly became one of the leading proponents

of abstract expressionism. In1951, she showed her work at the legendary
gth Street Show exhibition, organised by Leo Castelli. In the mid-1950s,
she began to travel again to France, where she finally settled in 1968.

For over fifty years, Mitchell remained faithful to abstract expressionism.
Heradmiration for the paintings of Vincent van Gogh and Henri Matisse
isvisiblein the colours she used in her paintings. Her art was influenced
by herenvironment, the weather, the people around her, the poetry
sheread, and the music she listened to as she created her works. She
almost never painted from nature—instead, she always worked at night
andin complete solitude. She compared her paintings to poetry and

saw them as an emanation of herinner states and experiences.

Untitled (1965) comes from a period when Mitchell was dividing her
time between the United States and France.

Mitchellis one of the world's most frequently exhibited American
artists. Her works have been shown, among othervenues, in the
Museum of Modern Artin New York, Musée d'art moderne dela Ville
de Paris, and Galerie National du Jeu de Paume in Paris. Her paintings
can be found, among other collections, in the Solomon R. Guggenheim
Museum in New York, Walker Art Centerin Minneapolis (Minnesota),
Tate Modernin London, National Gallery of Artin Washington b.c.,
Centre Pompidou in Paris, and Hammer Museum in Los Angeles.

Untilted 1965, oil on canvas, 146.1x113.7¢cm
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Manfred Mohr

Pforzheim (Alemania), 1938 Pforzheim (Germany), 1938

Manfred Mohr, que inicié su carrera como musico de jazz y pintor de
accion, realiza arte digital desde hace mas de cuatro décadas. Construye
abstracciones espaciales que primero genera electrénicamente y luego
imprime o traslada a la sala expositiva en forma de instalaciones. En su
caso, el ordenador no opera meramente como una herramienta o un
medio, sino que redefine el papel del artista.

Enuninicio, algunas de estas formas generadas por ordenador
presentaban rasgos comunes con la pintura abstracta, especialmente con
el informalismo. Uno de los avances importantes del arte de Mohr fue la
limitacion de la paleta de colores al negro, el blanco y los tonos de grises.

El lenguaje grafico de este artista aleman esta basado en un vasto
sistema de signos desprovistos de referencias semanticas. Los simbolos
que aparecen en la obra de Mohr estan basados en asociaciones
cotidianas que evocan figuras geométricas o partituras, constelaciones
digitales alas que el espectador debe dotar de contenido.

En 1973, Mohr comenzé a limitar la impredicibilidad del ordenadory

cred un sistema de signos propio basado en el cubo. P-306/350-c (1984),
perteneciente a la serie Divisibilidad —en la que trabajé hasta mediados
de la década de1980—, presenta un lienzo blanco con un cubo delineado
en negroy dividido horizontal y verticalmente en diez partes. El cubo

se expande y muta, evocando transformaciones moleculares. En piezas
posteriores de la serie, Mohr utilizé las formas creadas en divisiones
anteriores para construir conjuntos nuevos, en continua expansion,

de representaciones desmembradas.

Manfred Mohr estudid litografia en la Ecole des Beaux Arts de Paris.
Inspirado por la filosofia de Max Bensey la obra del compositor Pierre
Barbaud, en1969 comenz6 a crear dibujos generados por ordenador.

A comienzos de la década de 1970, se centré en la figura del cubo, que sigue
explorando en sus obras graficas, sus peliculas y sus instalaciones. En

1997, se hizo miembro del grupo de artistas abstractos estadounidenses
(American Abstract Artists).

Mohr tiene obra en las colecciones del Centre Pompidou de Paris,

el Museum Ludwig de Colonia, el Kunstmuseum de Stuttgart, el Musée
des Beaux-Arts de Montreal, el Stedelijk Museum de Amsterdam y

el Musée de I'Elysée de Lausana (Suiza).

Manfred Mohr started his career as a jazz musician and action painter.
For more than four decades, he has been involved in making computer
art. He constructs spatial abstractions which are first generated
electronically and then printed or transferred to a gallery space as
aninstallation. The computerin this caseis not merely a tool oran
intermediary, but serves to redefine the role of the artist.

Initially, some of these machine-generated forms shared common
features with abstract painting, especially Art Informel. An important
breakthrough in Mohr's art was a limiting of the colour palette to black,
white, and shades of grey.

Mohr's graphic language is based on an extensive system of signs that
are devoid of semantic references. The symbols appearing in his work are
based on everyday associations, bringing to mind geometric figures

or sheet music. Itis up to the spectator to supply the content for the
computer constellation.

In1973, Mohr began limiting the unpredictability of the computer

and created his own system of signs based on the cube. In P-306/350-C
(1984), part of the Divisibility series, which he continued into the mid-
19805, a white canvas features a black-outlined cube which has been
cut up horizontally and vertically into ten parts. The cube expands and
mutates, bringing molecular transformations to mind. In later parts
of the series, Mohr used the shapes created from earlier divisions

to create new, ever-expanding sets of dismembered representations.

Mohr studied Lithography at the Ecole des Beaux Artsin Paris.
Inspired by the philosophy of Max Bense and the work of composer
Pierre Barbaud, in1969 he began to create computer-generated
drawings. At the beginning of the1970s he began to focus on the
figure of the cube, which he continues to explore in his graphic works,
filmsand installations. In1997, he became a member of the American
Abstract Artists group.

Mohr's works can be found, among other collections, in the Centre
Pompidou in Paris, Museum Ludwig in Cologne, Kunstmuseum

in Stuttgart, Musée des Beaux-Arts in Montreal, Stedelijk Museum in
Amsterdam, and Musée de I'Elysée in Lausanne (Switzerland).



P-306/350-c 1984, acrilico sobre lienzo, 242 x 242 cm

P-306/350-C 1984, acrylicon canvas, 242 x242cm
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Francois Morellet

Cholet (Francia), 1926 Cholet (France), 1926

Francois Morellet es uno de los representantes europeos mas destacados
del minimalismo y la abstraccién geométrica. Pinta y realiza instalaciones
y obras en el espacio publico desde la década de 1950. Su objetivo principal
es limitar la subjetividad en el arte; considera que el inico punto de
referencia de una obra de arte es la propia obra. Para lograr este fin se sirve
de la geometria. Sus lienzos estan construidos con formas basicas —lineas,
cuadrados y triangulos— dispuestas conforme a calculos matematicos

oal puro azar.

Junto con un grupo de companieros artistas, en 1960 Morellet fundé el
Groupe de Recherche d’Art Visuel (Grupo de Investigacion de Artes Visuales,
GRAV) con el objetivo de crear un nuevo lenguaje plastico basado en los
Gltimos avances intelectuales. El grupo aspiraba a «dotar la geometria

de significado social». Aunque el GRAV se desintegré en 1968, logré ejercer
una gran influencia en el desarrollo futuro del arte cinético y minimalista.

Enla década de1970, Morellet cred obras relacionadas con la arquitectura,
y utilizé bombillas fluorescentes que expuso en espacios o combinadas
con imagenes.

La obra 3 tramas simples 0° 30° 90° (1972) es producto de la exploracién en
torno alaforma, que el artista inicié en la década de 1950, cuando creé las
primeras «mallas» (trames). La composicion esta formada por tres sistemas
de lineas negras dispuestas en angulos de 0°,30°y 90°. El conjunto
produce una superficie arménicay placida, desprovista de tension interna.

La pieza1trama de rejilla 0° (1971) no es tanto una pintura como una
instalacién pictérica. El artista logré un efecto similar a una «traman

(o malla) fijando una rejilla de alambre a una tabla negra. El patrén ritmico,
obtenido mediante un proceso mecanico, produce una superficie cubierta
por una rejilla perfectamente regular. El uso de un elemento fabricado
industrialmente recalca aiin mas el interés del artista por erradicar la
subjetividad del arte.

La obra de Morellet se ha expuesto en el Centre Pompidou de Paris, el
Brooklyn Museum of Art de Nueva York, el Stedelijk Museum voor Actuele
Kunst de Gante (Bélgica), el Stedelijk van Abbemuseum de Eindhoveny la
Neue Nationalgalerie de Berlin, entre otras instituciones. Sus trabajos estan
representados en numerosas colecciones, incluidas la Sammlung Hoffmann
de Berlin, el Centre Pompidou de Paris y la Tate Britain de Londres.

Francois Morelletis one of Europe's leading representatives of minimal
artand geometrical abstractart. He has been painting and creating
installations and works in public spaces since the 1950s. His primary
aim s to limit subjectivity in art, with the sole point of reference fora
piece of art being the work itself. He uses geometry as a tool to achieve
this end. His canvasses are constructed out of basic forms—lines,
squares, and triangles—whose arrangement is based on mathematical
calculations or pure chance.

In1960, Morellet founded the Groupe de Recherche d'Art Visuel
(GrRAV) with a group of fellow artists with the aim of creating a new
visual language based on the latest intellectual achievements.

The group wanted to"give geometry social significance”. Although GrAv
broke upin1968, it managed to exertastrong influence on the future
development of kineticand minimal art.

In the1970s, Morellet created works related to architecture and
also used fluorescent bulbs, which he displayed in spaces or combined
with pictures.

The work 3 Simple Grids 0°30°90° (1972) is a product of the explorations
of form the artist began in the 19505, when he created his first “trames”.
The composition is composed of three systems of black lines arranged
inrelation to each otheratangles of o, 30, and 9o degrees. The whole
creates a harmonious, calm surface devoid of internal tension.

The piece 1 Mesh Frame 0° (1971) is not so much a picture as a painterly
installation. The artist achieves in this work an effect similar toa “trame”
(or frame) by attaching a wire mesh onto a black board. The rhythmic,
mechanically achieved pattern creates a surface covered by a perfectly
regulargrid. The use of a ready, industrially produced element further
emphasises the attempt to cleanse art of its subjective element.

Morellet's works have been exhibited at the Centre Pompidou in Paris,
Brooklyn Museum of Artin New York, Stedelijk Museum voor Actuele
Kunstin Ghent (Belgium), Stedelijk van Abbemuseum in Eindhoven,

and Neue Nationalgalerie in Berlin, among other venues. They are found
in numerous collections, including those of Sammlung Hoffmann in
Berlin, Centre Pompidou in Paris, and Tate Britain in London.



1trama de rejilla o° [1trame de grillage 0°] 1971, acero sobre tabla, 60 x 60 cm 1 Mesh Frame o° [1 trame de grillage 0°] 1971, steel on board, 6o x 60 cm




} e ) ] Lt | e Lt !
\\\\\\.\x.\\, \.\\\\\ \\,\\ \\\.\\\\ & e
\\\_ .\.\\ \...\\.\1\\\. \.\ \1\\\\\ .1\._ \\. _.\\._\.\\ \.\\. L =
A A ) e 1 1 JeA e =i L] -
.\\..\. A [~ - [~ [~ [~ = _\. b~
a [ L 0 o ) ..\.\\\\ ] \\\\.\. P i
ZEEEEE 1 1) AT 7 e B L~
A L1 LA LA L AT LA AT i L
\\\ \\\ \\\ \\\ \,.\ \\\ o e
] ] & A \...\. -] e \\.\ =~ .\.\.
~ LT L1 L CEEE (G0 T T T -
\m.\\\ \\_..\Nl.. .\1\\\1\\ \\\\\\ \\\\ \...\. A
\\.\..\.\\.\..\_\\\_\. e .\\\.\.\_ \.\. \1\.\\\ \...\ .1...\_ » P
AL Al A | = LT L] A A
\\\..\\ \\\\\ = L~ \\\.\ [~ P e [~ A [
272 n\\\ A 272 e ==
\.\\\ \\\\_\\\\_ ..\.\\\\\\ .._..\\\\.\\\ \k\_\\.\\._ .\.\,.1
L1 LA LA L1 L7 A 1~1 e
| ] Aeiba A \\\\\.\ w2 b= P
1 deApl a=AE | AL A
= - e r \.\\1 L .\\\ \\..\
\..\.1 \x\\,\. \\\\\\ \\\ \\\\\ \\\1
.\._\\\ .\\\ ] \\\.\\ .\\...\ ] ] o=
BEEIETIED L1 1~ ~ LA A LA L1 A
[~ [~ .\\.\\.\\ " L [~ [~
o ] L e | A | A |~ \\\\ pra
\1\\ \1.\._\\..\1\_\\.\ .\1.\__\\\.\.\\ .\_\..1\..\. ._.ﬂ...\.\\\..\..-\.\q\\ .\.\\1.1.\\
A= 1 L~ L1 L u\._ 5|
= \\\\ T P P =
i el [P [~ = Lol N A L
A BACZZ ADACIALZ
e L \.\\\ \\.\ \\....\ =
e I s I e s [N 15 oy e (0 L=y b
..\\\ .\.\\\\\\\h\ \n\\\..\n\ \\\.\\\ - e L =] L = s
et L A A L) Je[ald Jea =i )
[~ [~ [~ [~ L L~ [~ [~ _\\.\
\\n\x\n\\\a \\x\.\. \.\\\\ \‘\\\a\ \...\
\\\\\\.\\\\\ .\\.\\.\.\ \..\_\\\ ..\\\....\.\\\1\ ..\.\\.\
Bl v A1 1T 1
\\.\\\\ \\\ \\\A\\ & | e
P N I, Lo Lo LT |~ \\.\\\.\ L \\\\
3 Lo [ L] A - P Mz =]
\nu.\.\\\.. \\.. \\N\\\.\.\ \\\\\\1 \...,1 \.\ .....\.\. ..\..\ _.‘.\\......1




155

I il P LT L A L LA LA LA dEdF g 4=l E nﬂ |-
..._..m.x ol O il O il O A A L ] ] - % 2 L LA Lt |
-1 1~ " =1 BT T 3
= drdrdrd Hmﬂ% \mqn .m
WPErEEEe - LA e
.__....__. l._.___. L~ .1..!._..-.1 l._._.1 B E B i E , -] -]
L e w -H.E = .-...._1 \n\m...“.s..ﬂ.m ‘m.\ \.mu-k\ - L =
= = - ) ] Er e " M M..... ]
- A [ = A L = = ] +
= P - e = = h..... i L1 -.-J. b
A et Zaze z
= 1

'|.

S
'-.\"-.

i

i |

”ij?

N
8

-
Ed=amd=as = = EaTas

£l W&-mm. w&. " LA LA Lt LA =T LT [ o= E

i = .1.....-_ o5 .1.1-. l..-.._...... 2 = -
EEEESETE S T A B [ [

= o o L= = = = - o e =
PP P P P P P = PP u..._ﬂ........._.. Iu..h.._-.-ﬁu.ﬁu..n\_... u-rn [
Ill.\- ‘Lh‘v-l! -, HM = ..-.-l.-.-l.-.- ; 1-1‘ . - . = .
1 LA L =i -] .m-._ =1 -1 0 =
- pr P - 3
e e Zee
L=
) o . .
s i ntierie)
A LA A LA A LA P 1 LA LA 4 LA LA LA
-l A ] .ﬂm = al I P . -
L =1 1 1] =0 i [
- - - . o -
o = .1“.. .\ﬂ o
o} a3

. . - ]
.n_L..x = .m._._.hr..rn - |~ =T A _ﬂ
[ = - o H b .1_...-. = = o - 3
..._.nu..\ ] P o \M.\ 1 e ] ] a
- — .11_.... EgE g o P " - = |Um.\_. A A
%\\_\\..\\.\\.\.\1 .% 2 = il 5 =, &
A A LA [ =t 3 -
- = — - - - - P
= a o
& ] ] L LT LT L " &NP\L
am ] 3 ol ¥ B Bl
A L = LT 1 L] L L] L = A = LT I T L L
o ] & =
[ P =
- ra . -
= =. =1 -1 g
[ ERE -1 L1 BT L
] ] & &
= " =
- - ="
= = = = P = e =
| AL ol Pl P Pl
EPSILPL PSP LS L L L L PL AP
=1 LA LA ol A L~ LA LA L LA s = |5
A P _..1.....U..1.-.. ._..m. - = ..1‘......1 e FArFdrdrd Pdr .1......1.”._1 i u-—u..__
= PP e il = Al ﬁ A LA ] L=H = -
=1 1T LT B~1 11 -1 LT L] = L] ] L1 =
e T T - e
Tl T ]
W LY 1.mu.hn_u. 41 s
Ll . M~ 5 p FLFL] 3 ..m..u
1 PGl P I S s ] = = 11 1T 11

3 tramas simples 0°30° 90° [3 simples trames 0°30°90°] 1972,

3 Simple Grids 0°30°90° [3 simples trames 0°30°90°] 1972,

6leo sobre lienzo, 140 x 140 cm

oilon canvas, 140 x140 cm
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Marzena Nowak

Piaseczno (Polonia), 1977 Piaseczno (Poland), 1977

Todo lo que tocamos viene del pasado y es nuestro camino hacia la muerte.
Marzena Nowak

Marzena Nowak explora fundamentalmente los temas del tiempo

y la memoria. Sin embargo, los cuadros, los objetos, las peliculasy las
instalaciones que crea no son reconstrucciones de acontecimientos

o situaciones pasados. Nowak se sirve de los motivos del pasado para
mostrar el modo en que la realidad y nuestra percepcién de ella cambian
con el paso del tiempo. Los materiales que utiliza con mas frecuencia son
los objetos de su entorno cercano, que son también los que se han grabado
mas profundamente en su memoria. Estas prendas de ropa, juguetes o
espacios crean un mapa intimo de los recuerdos de la artista. Las imagenes
que evoca son meras sombras de acontecimientos pasados filtrados a
través de la experiencia acumulada. Junto con la memoria de las imagenes,
muchas de sus obras presentan también la memoria de la textura,

la temperatura o los sonidos que producen los objetos.

«Siempre he estado rodeada de telas. Mi madre cosia. Me hacia toda

la ropa. Por eso se han instalado en mi memoria, junto con los patrones
recortados de las revistas. Eran marafas abstractas de lineas, todas ellas
diferentes. Seguir una Unica linea con la vista ya representaba todo un
reto», recuerda.

El arte de Marzena Nowak toma su forma de los patrones de confeccion.
Utilizando papel de calco, la artista trasladé los laberintos de lineas a
lienzos blancos a los que denominé Recortes (2002), abstracciones «frias» y
misteriosas que se asemejan a graficos complejos, mapas o constelaciones,
y que han dejado de ser patrones para confeccionar prendas para el cuerpo.

La serie Recortes de Nowak fue su proyecto de fin de carrera en la Academia de
Bellas Artes de Varsovia. El proyecto «constructivista» y despersonalizado
de la artista estd en realidad muy cercano a su propia experiencia fisica.

Marzena Nowak es una de las artistas polacas jovenes mas interesantes.

En 2003, un ano antes de terminar sus estudios en Varsovia, Mirostaw Batka
lainvit6 a participar en el proyecto Absolut Generations para la 5o Bienal

de Venecia. Desde entonces, sus pinturas, objetos y videos se han expuesto
en numerosas muestras individuales y colectivas de instituciones tanto
polacas como extranjeras. Algunas de ellas son la Galeria Nacional de Arte
Zacheta de Varsovia, la Art Stations Foundation de Poznan (Polonia)

y el Museum Moderner Kunst Stiftung Ludwig de Viena.

Everything we touch comes from the past and is our path to death.
Marzena Nowak

The fundamental themes explored by Marzena Nowak are time and
memory. However, the pictures, objects, films, and installations she
createsare not reconstructions of events or situations that took place
inthe past. Nowak uses motifs from the past to show how reality and
our perception of it changes with the passing of time. The materials
used most frequently by Nowak are objects from herimmediate
surroundings, and hence those that have etched themselves deepest
into her memory. These clothes, toys, or spaces create an intimate
map of the artist's memory. The images she recalls are merely a shadow
of past events, filtered through accumulated experience. In many of
herworks, alongside the memory of images, there is also the memory
of texture, temperature, or the sounds that objects produce.

“Material. I was always surrounded by it. My mother sewed. All my
clothes were made by her. That's why they stuck in my memory, along
with patterns cut out from magazines. They created an abstract tangle
of lines that all looked different. It's a challenge in itself just to follow
asingleline with your eyes’, she recalls.

Nowak took the form for herart from dressmaking patterns,
painstakingly transferring a labyrinth of lines onto white canvasses
using carbon paper. These are her Cutouts (2002), mysterious, “cold”
abstractions resembling complex graphs, maps, or constellations that
are no longer patterns for sewing coverings for the body.

Nowak's Cutouts series was her diploma work at the Warsaw Fine
Arts Academy. The artist’s de-personalised, "constructivist” project
isinreality very close to her own physical experience.

Nowak is one of the most interesting Polish young artists. In 2003,
just oneyear after completing her studies in Warsaw, Mirostaw Batka
invited her to contribute to the Absolut Generations project for the so
Venice Biennale. Since then, her paintings, objects, and videos have
been exhibited in many individual and group shows both in Poland
and abroad, including those held in Zacheta National Gallery of Artin
Warsaw, Art Stations Foundation in Poznan (Poland), and Museum
Moderner Kunst Stiftung Ludwig in Vienna.



Recortes [Wykroje] 2002, calco negro sobre lienzo, 200 x 300 cm

Cutouts [Wykroje] 2002, black carbon copy on canvas, 200 x 300 cm
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Roman Opatka

Abbeville-Saint-Lucien Abbeville-Saint-Lucien
(Francia), 1931-Roma (France),1931-Rome
(Italia), 201 (Italy), 20m

Mi idea es tan sencilla como la propia vida: se desarrolla del nacimiento a la
muerte. Es una tarea para toda una vida, porque el Gltimo ndmero que pinte
marcard el final de mi existencia. Estoy intentando plasmar algo que nunca se
ha plasmado. Trato de pintar la duracién de una vida. Roman Opatka

Roman Opatka es uno de los artistas conceptuales europeos mas
destacados y uno de los artistas polacos mas eminentes, apreciado y
reconocido en todo el mundo. El padre de Opatka fue minero en Franciay
regresd a Polonia con su familia en 1935. Tras la Sequnda Guerra Mundial,
Opatka estudié en la Academia de Bellas Artes de Varsovia, donde se
interesé por la pintura matérica. Mas tarde, el artista empez6 a crear las
obras metaféricas de su serie Descripcién del mundo. En 1965, se embarcod
en un proyecto en el que seguiria trabajando hasta su muerte: un registro
del paso del tiempoy, a la vez, de su propia vida. En este conmovedor
trabajo, titulado orPALKA 1965 /1 - e, Opatka plasm6 el paso del tiempo
cubriendo sus lienzos con filas de nimeros blancos. Parte esencial del
proyecto son los autorretratos fotograficos del artista y las grabaciones
sonoras en las que recita los nimeros. Tard6 treinta afos en llegar al
ndmero 5.000.000. El proyecto fue truncado por la muerte de Opatka,
cuyo Gltimo cuadro, inacabado, empieza con el nimero 5.603.153. Su
primera pintura «contada» o Detalle, como él las llamaba, se encuentra en
la coleccién del Museo de Arte de £6dZ, que también alberga el pendltimo
cuadro de la serie. Este Gltimo Detalle con el nimero 5.332.889-5.346.903,

pintado treintay cinco afos después del primero, es practicamente blanco.

Segun los calculos del artista, su edad y su ritmo de trabajo no iban

a permitirle alcanzar un nidmero compuesto por «ocho ochos, el mas
cercano posible al simbolo del infinito», Opatka decidi6 asi llegar al
numero integrado por siete sietes: 7.777.777. De este modo, el proyecto
del artista se transformé en una revisién conceptual del motivo del
memento mori. El Gltimo cuadro de la serie pertenece a la fase blanc merité
(blanco merecido). El lienzo, originalmente negro, habia ido pasando

por los distintos tonos de gris hasta llegar a ser blanco, con lo que los
ndmeros blancos que lo cubren resultan casi invisibles.

OPALKA 1965/1 - oo (detalle, autorretratos)
Fotografias en blancoy negro, 30,2 x 23,9 cm cada una

My idea is as simple as life itself—it develops from birth till death. It is a task
for a lifetime because the last number painted by me will mark the end of my
existence. I'm trying to paint something that has never been painted. I'm trying
to paint the duration of a life. Roman Opatka

Roman Opatka is one of the leading European conceptual artists and
one of the most eminent Polish artists, appreciated and recognised
worldwide. Opatka's fatherwas a minerin France who returned with
his family to Poland in1935. After World War Two, Opatka studied at
the Warsaw Fine Arts Academy, where he became interested in the
painting of matter. Later, the artist began creating the metaphorical
works of his Description of the World series. In1965, he embarked on a
project that he would continue until his death—a record of the passage
of timeand, at the same time, of the artist’s life. In this moving work,
entitled Opatka 1965/1-=2, Opatka recorded the passage of time by
covering canvases with rows of white numbers. Integral to this project
were photographic self-portraits of the artist and audio records of him
reciting individual numbers. It took thirty years for Opatka to reach the
number 5,000,000. The project was cut short by the Opatka's death,
with his last, unfinished painting beginning with the number 5603153.
His first "counted” painting, or Detail, as he called it, can be found in

the collection of the Museum of Artin t6dz, which also includes the
penultimate painting in the series. Painted thirty-five years after the first
one, this last Detail, numbered 5332889-5346903, is almost white.

According to the artist's calculations, his age and the pace of his work
would not allow him to reach a number composed of eight eights in his
1965/1-20 series; one that would be the closest to the infinity symbol.
Opatka then decided to reach the number composed of seven sevens:
7.777.777- Thus, the artist’'s project became a conceptual re-working of
the“memento mori” motif. The last painting in the series belongs to the

“blanc merité” [well-earned white] phase. The canvas, originally black,

passed through all the shades of grey before becoming white, with the
recorded white numbers being almostinvisible.

OPALKA 1965/1- oo (detail, self-portraits)
Black and white photographs, 30.2x23.9 cm each
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OPALKA1965/1- oo (detalle, autorretratos) OPALKA1965/1- oo (detalil, self-portraits)









Roman Opatka desarrollé también un sistema para exponer las obras

de la serie Detalles. Una sala octogonal (el arquitecto Jean Nouvel ayudé
a disefar el proyecto) en la que habia un cuadro colgado en cada una

de las siete paredes (la octava estaba ocupada por la entrada) creaba un
entorno perfecto, conocido como L'Octogone Opatka (Octégono Opatka).
Las fotografias del artista se exhibian a veces de un modo similar.

En total, se crearon doscientos treinta Detalles.

Lambda (1965), perteneciente a la coleccién de Grazyna Kulczyk, es
una de las obras de la serie Alfabeto griego de Opatka. Este ciclo, creado
el mismo ano en el que el artista inicié el proyecto oPALKA 1965 /1-°,
fue una continuacién de Phonemats, una serie de obras graficas
contemplativas basadas en sutiles transiciones entre distintos tonos
de gris. Los titulos de estas creaciones ejecutadas en éleo sobre lienzo
procedian de las letras del alfabeto griego (Lambda, Kappa, Chi, Omicron,
Gamma). Opatka cubria los lienzos con gruesas capas de pintura,
eliminaba el exceso con una espatulay creaba asi cuadros modelados
en relieve. Todas las obras de esta serie son monocromaticas y estan
pintadas en tonos tierra apagados: ocre, gris, verde y también negro

y blanco. Alfabeto griego recuerda a la pintura matérica del artista,

pero, como ha sefalado el critico de arte Bozena Kowalska, Opatka
obtuvo resultados diferentes usando los mismos medios. En opinion de
Kowalska, Opatka «impuso a la materia la claridad de las divisiones y las

superficies anchas, asi como el orden riguroso de los limites geométricos».

Roman Opatka particip6 en la documenta de Kassel (1977), en la

Bienal de Sao Paulo (1987) y en la Bienal de Venecia (1995, 2003, 2011).
Las obras del artista se pueden ver en las colecciones del Museum of
Modern Art de Nueva York, el Centre Pompidou de Paris, el Los Angeles
County Museum of Arty la Albertina de Viena.

Lambda 1965, técnica mixta sobre lienzo, 201 x131¢m

Roman Opatka also developed a system for exhibiting the paintings
from the Details series: an octagonal hall (the architect Jean Nouvel
helped design the project), in which one painting hung on each

of the seven walls (the entrance took up the eighth wall), created a
perfect environment, known as “‘L’Octogone Opatka". Photographs
of the artist were sometimes exhibited in a similar manner. All in
all, two hundred thirty Details were created by Opatka.

Lambda (1965), held in the collection of Grazyna Kulczyk, is one

of the works from Opatka's Greek Alphabet series. This cycle, created
the same year the artist started the Opatka 1965/1-e project, was

a follow-up to Phonemats—a series of contemplative graphic works
based on subtle transitions between different shades of grey. The

titles of these oil-on-canvas paintings came from letters of the Greek

alphabet: Lambda, Kappa, Chi, Omicron, Gamma... Opatka covered the

canvases with thick layers of paint and then removed the excess with
a palette-knife, thus creating relief-modelled paintings. All the works

in this series are monochrome and painted in subdued earth tones:
ochre, grey, and green, as well as black and white. Greek Alphabet is
reminiscent of the artist's painting of matter, but, as the art critic
Bozena Kowalska observes, in this series Opatka achieved different
results by using the same means. According to Kowalska, Opatka

“imposed upon matter the clarity of divisions and wide surfaces,

and therigorous order of geometrical boundaries”.

Opatka took partin documenta in Kassel (1977), the Sao Paulo
Biennial (1987), and the Venice Biennale (1995, 2003, and 201).
Theartist's works can be found in the collections of the Museum
of Modern Artin New York, Centre Pompidou in Paris, Los Angeles
County Museum of Art, and Albertina Museum in Vienna.

Lambda 1965, mixed media on canvas, 201 x131cm
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Opatka 1965/1- o= Detalle - 816 708 - 843 801
acrilico sobre lienzo, 196 x 135 cm

Opatka 1965/1- oo Detail - 816 708 — 843 801

acrylicon canvas, 196 x135 cm
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Opatka 1965/1 - o= Detalle - 5583 850 — 5 595 003 Opatka1965/1- oo Detail - 5583 850 — 5 595 003
acrilico sobre lienzo, 196 x 135 cm acrylicon canvas, 196 x135cm
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Gabriel Orozco

Jalapa (México), 1962 Jalapa (Mexico), 1962

Gabriel Orozco, creador de esculturas, instalaciones, pinturas y fotografias,
encuentra su inspiracién en sus viajes entre México, Nueva York y Parfs,

los lugares en los que vive. Sus obras aluden con frecuencia a la vida de la
calley a encuentros accidentales, descubrimientos inusuales y acciones
espontaneas. Le gusta trabajar solo. Vuelve a menudo a los mismos temas
y utiliza materiales encontrados y objetos ordinarios. En consecuencia,

sus creaciones resultan extremadamente contemporaneasy cercanas
alavida cotidiana.

Gabriel Orozco no empez6 a interesarse por la pintura hasta 2004. La

serie de abstracciones geométricas sobre lienzo titulada El drbol del samurdi
(2007) se exhibi6 por primera vez en la exposicion individual del artista
celebrada enla Serpentine Gallery de Londres. La distribucién de formas
circularesy los precisos graficos geométricos recuerdan a sus primeros
disefios graficos y bocetos, dibujados en billetes y en pasajes de avion.
Creada con la ayuda de un ordenador, la obra se inspira en los movimientos
que describe el caballo en el tablero de ajedrez. Orozco explora todas

las posibles variantes de los movimientos que puede ejecutar la pieza en

un sistema cerrado y con un conjunto de colores claramente definidos
(emplea en esta serie una gama restringida de colores: rojo, azul, amarillo
y blanco). Esta serie decorativa, de marcado atractivo formal, es también
una continuacién de su compleja investigacién fenomenolégica.

Orozco ha expuesto, entre otros lugares, en la Kunsthaus Bregenz de
Austria, el Solomon R. Guggenheim Museum de Nueva York, la Tate Modern
de Londres, el Kunstmuseum de Basilea y el Museum of Modern Art de
Nueva York. Ha participado en la Bienal de Venecia y en las documenta 10

y 13 de Kassel.

Gabriel Orozco, a creator of sculptures, installations, paintings,

and photographs, draws inspirations from his travels between Mexico,
New York and Paris—the places where he lives. His works frequently refer
to street-life, accidental meetings, unusual discoveries, or spontaneous
actions. Orozco likes to work alone. He often returns to the same
themes, and he uses found materials and ordinary objects. As a result,

his art feels very contemporary and close to everyday life.

Orozco only became interested in painting in 2004. The series of
geometricabstractions on canvas Samurai Tree (2007) was shown for
the first time at the artist's solo exhibition held at Serpentine Gallery

in London. The arrangement of circular forms and the precise geometric
graphsrecall his early graphics and sketches, drawn on banknotes
orairline tickets. The work was created using a computer and is inspired
by the way a knight moves across a chessboard. Orozco, with the

help of a computer, explores all the possible variants of the moves

the figure can make within a closed system with a precisely defined and
restricted set of colours: red, blue, yellow, and white. This decorative
and formally attractive seriesis also a continuation of his complex
phenomenological research.

Orozco has exhibited his work, among other venues, at Kunsthaus
Bregenzin Austria, Solomon R. Guggenheim Museum in New York,
Tate Modernin London, Kunstmuseum in Basel, and Museum of Modern
Artin New York. He has participated in the Venice Biennale and in
documenta in Kassel.



Arbol del samurai (Sin variaciones 6H) 2007,

temple al huevo sobre tabla de cedro rojo con pan de oro, 55 x 55 cm

Samurai Tree (Invariant 6H) 2007,
egg temperaon red cedar panel with gold leaf, 55 x 55 cm
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Teresa Pggowska

Varsovia (Polonia),
1926-2007

Warsaw (Poland),
1926—2007

Teresa Pggowska fue una de las representantes mas destacadas del
movimiento Nueva Figuracién de Polonia, miembro ademas de Réalités
Nouvellesy de la Nouvelle Ecole de Parfis. Tras completar su formacion
como pintoraen la escuela de arte, trabajé restaurando elementos
arquitecténicos decorativos durante la reconstruccion del casco antiguo
de Gdansk. Inicialmente, su produccién artistica se centré en la pintura
matérica (haute pdte), pero con el tiempo desarrollé un estilo propio
enmarcado dentro de la neofiguracién que combinaba el expresionismo
abstracto, el surrealismo y el expresionismo. Colores planos, deformaciones
expresivas, ornamentacion, erotismo y una tierna visién del cuerpo,

libre de cualquier pretension de objetividad, son las principales
caracteristicas de su obra. Sentia fascinacién por el proceso de deterioro
fisico que experimenta la forma humana. Pintaba imagenes en las que

la «khumanidad parecia temer su propio rostro»: los rasgos aparecen
distorsionados, desenfocados y retorcidos espasmédicamente. En la década
de 1980, Pagowska comenzé a interesarse por los temas religiosos.

Habitacién amarilla (1970) data de su periodo neofigurativo. Muestra una
figura medio humana y medio animal deformada que descansa sobre
una silla situada en el centro de una habitacién luminosay vacia.

Pagowska ha sido objeto de exposiciones individuales en el Neuer Berliner
Kunstverein de Berlin (1974) y en el Museo Nacional de Poznan (Polonia,
2003), entre otras sedes.

Teresa Pggowska was one of the most important representatives of
the New Figuration movementin Poland. She was also a member

of Réalités Nouvelles and Nouvelle Ecole of Paris. After graduating in
Painting from art school, she worked restoring decorative architectural
elements during the reconstruction of the old quarters of Gdansk.
Originally, her artistic work focused on "haute pate” (matter painting),
but over time she created her own brand of New Figuration art, which
combined abstract expressionism, surrealism, and expressionism.
Flatly painted colours, expressive deformations, decoration, eroticism,
and a tender view of the body, free of attempts at objectivity, were

the main features of her work. Pagowska was fascinated by the process
of physical deterioration the human form undergoes. She painted
images in which "humanity seemed afraid of its own face’, with
distorted, blurred, and spasmodically twisted features. In the 1980s,
Pagowska began addressing religious themes.

Yellow Room (1970) dates from her New Figuration period. It shows
a deformed, human-animal figure wedged in a chair placed at the
centre of a bright, empty room.

Pagowska held solo exhibitions, among other venues, in Neuer
Berliner Kunstverein in Berlin (1974), and National Museum in Poznan,
Poland (2003).



Habitacién amarilla [Z6tty pok6j] 1970, 6leo sobre lienzo, 150 x 130 cm

Yellow Room [Z6tty pokdj] 1970, 0il on canvas, 150 X 130 cm
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Otto Piene

Bad Laasphe (Alemania), 1928 Bad Laasphe (Germany), 1928

Otto Piene es una delas figuras mas interesantes del arte aleman de
posguerra. Pintor, escultory artista especializado en instalaciones, cred
los Lichtballette (ballets de luz) y, junto con Heinz Mack y Gunther Uecker,
fue el fundadory uno de los miembros mas destacados del grupo artistico
Zero. El grupo, formado en 1957, era famoso por sus exposiciones de un dia
celebradas en los estudios que los artistas tenian en Dusseldorf, y por sus
manifiestos, que defendian un arte opuesto al de la pintura informalista
y la abstraccién geométrica, de moda en Alemania en aquella época. Zero
se convirtié enseguida en un movimiento internacional que aglutinaba a
artistas de numerosos paises, como Jean Tinguely, Yves Klein, Antoni Tapies
y Lucio Fontana. Los artistas integrados en el grupo Zero usaban la luzy

el movimiento en sus creaciones.

A Piene se deben muchas obras pioneras del arte contemporaneo, como
los cuadros confeccionados con fuego y humo (Rauchbilder) y el Sky Art.
En1957 comenz6 a crear composiciones monocromas cubiertas con puntos
de trama distribuidos de un modo uniforme. Desde 1959, construye objetos
espaciales méviles y obras luminocinéticas. Se ha inspirado en la produccién
de LaszI6 Moholy-Nagy anterior a la guerray, en especial, en su Modulador
luz-espacio, asi como en la obra de Fernand Léger Ballet mécanique.

Las obras de Otto Piene estan integradas por una fuente de luz oculta tras
una pantalla de metal perforado. Cuando el accionador eléctrico los pone
en movimiento, los elementos crean la impresion de una danza de luz
parpadeante. Columna de luz Double 50 (1972) se compone de dos cilindros

de metal colocados el uno sobre el otro, en el interior de los cuales giran las
fuentes de luz. Este giro provoca que sobre las paredes de la sala aparezcan
y desaparezcan unos puntos de luz. Columna de luz Double 50 no es tanto una
escultura como un entorno que influye en la percepciéon. Como el resto de
sus Lichtballette, esta obra continla la tradicion europea del arte cinético
yelopart.

Las obras de Otto Piene se han mostrado en la Bienal de Venecia, incluido
en El Palacio Enciclopedico, asi como en las documenta 2y 6 de Kassel. Sus
creaciones forman parte de numerosas colecciones, como las del Museum
of Modern Art de Nueva York, el Smithsonian American Art Museum de
Washington p. ¢, la Sammlung Hoffmann de Berlin y el Museo Nacional
de Arte Moderno de Tokio.

Columna de luz Double 5o [Lichtsdule Double 50] 1972,
metal, lamparasy transmisién, 210 x50 cm @

Otto Piene, one of the most interesting figures in post-war German
art, is a painter, sculptor, and installation artist. He is the founder
of Light Ballets and, along with Heinz Mack and Gunther Uecker,
the founderand leading figure of the art group Zero. Founded in 1957,
Zero was famous forits one-day exhibitions held in artists' studios
in Dusseldorf and forits manifestos promoting art that was in
opposition to informal painting and geometric abstraction, which
were then fashionable in Germany. Zero quickly became an
international movement, linking artists from different countries,
suchasjJean Tinguely, Yves Klein, Antoni Tapies, and Lucio Fontana.
The artists gathered around the group Zero created art using light
and movement.

Pieneis the author of many groundbreaking contemporary art works,
such as paintings made with fire and smoke (Rauchbilder [Sky Art]).
In1957, he began to create monochrome compositions covered with
evenly arranged raster points. Since 1959, he has built lumino-kinetic
works with mobile, spatial objects. He has been inspired by the
pre-war work of Laszlé Moholy-Nagy—in particular by his Light Space
Modulator—and by Fernand Léger's Ballet Mécanique.

Piene’'s works consist of a light source concealed behind a perforated
metal screen. Setin motion by an electricactuator, the elements

give the impression of a flickering dance of light. Light Column Double 50
(1972) consists of two metal cylinders arranged one above the other.
The lamps that turninside them make points of light appear and
disappear on the walls of the room. Light Column Double 50 is not so
much a sculpture asan environment that influences perception. Like all
of the artist's Light Ballets, it carries on the tradition of European
op-artand kineticart.

Piene’'s works have been shown, among other venues, at the Venice
Biennale, including The Encyclopedic Palace in 2013, and documenta in
Kassel. The artist's works are part of many collections, including those
of the Museum of Modern Artin New York, Smithsonian American
Art Museum in Washington o.c., Sammlung Hoffmann in Berlin,

and National Museum of Modern Art in Tokyo.

Light Column Double 5o [Lichtsdule Double 50] 1972,
metal, lamps and and electric actuator, 210 X 50 CM @
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Agnieszka Polska

Lublin (Polonia), 1985 Lublin (Poland), 1985

Agnieszka Polska es una de las artistas mas interesantes de la generacion
mas joven. Crea animaciones, dibujos y videos en los que usa fotografias
de archivo, documentacién de obras de arte y material visual que prepara
siguiendo las convenciones estilisticas de pinturas histéricas. Su interés
se centra en la historia, en especial en las utopias modernas, y también
en los mecanismos de la memoriay la creacién de mitos e ilusiones.

Las referencias a los canones de belleza del pasado impregnan su obra

de una distintiva atmosfera nostalgica y melancélica.

Entre sus originales proyecciones de arte moderno se incluye el triptico
Tres videos con narraciéon. En los dos primeros videos, El olvido de los nombres
propios (2009) y Mis cosas favoritas (2009), transformé las obras de otros
artistas —como Robert Morris, Robert Smithson, Walter de Maria o

Wolf Vostell— en una suerte de utileria a partir de la cual confeccionar una
casa de mufecas. La tercera pelicula, Sensibilizacién al color (2009), es un
intento deliberadamente distorsionado de reconstruir una performance de
Wtodzimierz Borowski de 1968 a partir de la documentacion fotografica.
«Los malentendidosy las malinterpretaciones son los factores que hacen

avanzar la cultura, que crean nuevas cualidades y plantean nuevas preguntas.

El archivo —como cualquier organismo viviente— vive y cambia sin cesar,
multiplicando interminablemente las imagenes de si mismo. Los elementos
que han sido negadosy rechazados en el proceso de archivar emergen mas
tarde como la materia oscura del subconscienten, explica la artista.

En el video Gimnasia médica (2009), Polska insufla nueva vida a las
ilustraciones de un manual médico de antes de la guerra. Los agotadores
ejercicios gimnasticos, dirigidos a corregir posturas incorrectasoala
rehabilitacién tras un accidente, se transforman en manos de la artista
en un teatro de danza sutil, sensual y surrealista.

Agnieszka Polska ha mostrado sus creaciones en lugares como la Tate
Modern de Londres, el Instituto KW de Arte Contemporaneo de Berlin,

el Palais de Tokyo de Paris, la Kunsthalle de Salzburgo y el Museo de Arte
Moderno de Varsovia. En 2012 fue nominada para el premio Generaciones
Futuras otorgado por el Centro de Arte Pinchuk de Kiev (Ucrania) y en
2013 ha estado entre los finalistas del galardén Views de la Deutsche
Bank Foundation.

Agnieszka Polska is one of the mostinteresting artists of Poland's
young generation. She creates animations, drawings, and videos
inwhich she uses archive photography, documentation of works of art,
and specially prepared visual materials stylised on historic paintings.
Sheisinterested in history—especially modernist utopias—the
mechanisms of memory, and the construction of mythsand illusions.
The references to past canons of beauty create a specific, nostalgic,
and melancholicatmospherein herart.

Her original screenings of modernistartinclude Three Videos with
Narration. In the first two, The Forgetting of Proper Names (2009)

and My Favourite Things (2009), she transformed the works of other
artists—such as Robert Morris, Robert Smithson, Walter de Maria,

or Wolf Vostell—into a kind of prop from which she could create a doll's
house. The third film, Sensitization to Colour (2009), is a deliberately
distorted attempt at reconstructing a 1968 performance by Wtodzimierz
Borowski on the basis of photographic documentation. As she explains,

"Misunderstandings, misinterpretations—these are the factors which

push culture forward, creating new qualities and posing new questions.
The archive—like each and every living organism—Ilives and changes
without ceasing, endlessly multiplying images of itself. Elements

which have been negated and rejected in the process of archiving later
emerge as the dark matter of our subconscious.”

In the Medical Gymnastics (2009) video, Polska breathed new life into
illustrations from a pre-war medical manual. The exhausting gymnastic
exercises, aimed at correcting poor posture or rehabilitation after

an accident, are changed by the artistinto a subtle, sensual, and surreal
dance theatre.

Polska has shown herwork, among other venues, at Tate Modern in
London, KW Institute for Contemporary Artin Berlin, Palais de Tokyo
in Paris, Kunsthalle in Salzburg (Austria), and Museum of Modern Artin
Warsaw. In 2012 she was nominated for the Future Generations Prize
awarded by the Pinchuk Art Centre in Kiev (Ukraine) and in 2013 for
The Views Award from the Deutsche Bank Foundation.



Gimnasia médica [Cwiczenia korekcyjne] 20009, video, 8:02 min

Medical Gymnastics [Cwiczenia korekcyjne] 2009, video, 8:02 minutes
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Gimnasia médica [fotogramas] Medical Gymnastics [still photographs]
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Bettina Rheims

Neuilly-sur-Seine Neuilly-sur-Seine
(Francia), 1952 (France),1952

Antes de empezar a trabajar como fotégrafa, Bettina Rheims fue modelo.
Como ella misma explicd en una entrevista, siempre prefirié estar al otro
lado del objetivo. Se dio a conocer a principios de la década de 1980 con
una serie de retratos de strippers y acrébatas. Este primer trabajo de la
fotégrafa, aliin debutante y desconocida, se presenté en una exposicién
individual en el Centre Pompidou en1981. Desde entonces, su interés
artistico siempre se ha centrado en las personas. La Unica excepcion
puede encontrarse en una serie de obras en las que inmortalizd animales
disecados, que ella fotografiaba de manera que parecieran vivos
(Animal,1982). Rheims se especializd en retratos de mujeres desnudas

o semidesnudas. Su obra analiza la feminidad en todas sus facetas:
cultural, religiosa, sexual. Bettina Rheims ha colaborado también con
importantes revistas (ELLE, Paris Match) y ha fotografiado a personajes
famosos, como Madonnay Jaques Chirac, ademas de retratara hombres
y mujeres anénimos. Desde los 24 afios, Rheims colabora con el escritor

Serge Bramly, con quien han llevado a cabo cinco proyectos hasta la fecha:

Habitacién cerrada (1992), INRI (1998), Shanghdi (2003), Bettina Rheims:
Retrospectiva (2004) y Rose, es Paris (20009).

Piedad (1997) pertenece a la serie INRI. Rheimsy Bramly trabajaron

juntos tanto en las fotografias como en los textos complementarios.

La preparacion del proyecto requirio visitas a iglesias y museos y
conversaciones con sacerdotes, te6logos e historiadores de arte. La serie
completa se publicé en formato de album en1998. INRI esta basada en

el Nuevo Testamentoy en su interpretacion visual a lo largo de los dltimos
dos mil afos. Bramly y Rheims reinterpretan los motivos mas importantes
dela cultura europea con la ayuda del medio moderno de la fotografia.
La Natividad, el sermén de la montafa, la Crucifixién y otras escenas

de lavida de JesUs se presentan en contextos modernos, a veces atractivos
y aveces radicales, que producen nuevos iconos. El proyecto pretende
responder a una pregunta: ;como se debe representar la vida de Jesus a
principios del siglo xx1? ¢Como ilustrar su existencia, sus accionesy sus
ensenanzas en el contexto de un mundo que nos resulte familiar, del modo
mas directo posible y también, paradéjicamente, de manera atemporal,
en sintonia con las palabras del Evangelio: «Y he aqui, yo estoy con vosotros
todos los dias, hasta el fin del mundo»?

Bettina Rheims ha expuesto sus creaciones en el Centre Pompidou

y la Maison Européenne de |la Photographie de Paris y en la Art Gallery
of New South Wales de Sidney. En 1994, obtuvo el galardén Grand Prix
de la Photographie de la Ville de Paris.

Bettina Rheims was a model before she began working as a
photographer. As she explained in an interview, she always preferred
standing on the other side of the lens. She gained renown in the early
19805 with a series of portraits of strippers and acrobats. This debut series
by a then unknown photographer was shown in a solo exhibition at the
Centre Pompidou in1981. Since that time, the focus of her artistic interest
has always been on people. The only exception is a series of works in
which she immortalised stuffed animals, photographing them so that
they looked alive (Animal, 1982). Portraits of naked or semi-naked women
are Rheims' speciality. Her work is about analysing femininity in all its
aspects: cultural, religious, and sexual. Rheims has also collaborated
with major magazines (ELLE, Paris Match, etc.), photographing celebrities,
such as Madonna or Jaques Chirac, as well as anonymous men and
women. Since the age of twenty-four, Rheims has collaborated with

the writer Serge Bramly. Together, they have carried out five projects to
date: Chambre close (1992), INRI (1998), Shanghai (2003), Bettina Rheims:
Retrospective (2004), and Rose c'est Paris (2009).

In Pieta (1997), part of the Inr1 series, Rheims and Bramly worked
together on both the photographs and the accompanying texts.
Preparation for the project involved visits to churches and museums and
discussions with priests, theologists, and art historians. The entire series
was published as an albumin1998. iNRrIis based on the New Testament
and its visual interpretation over the last two thousand years. Bramly
and Rheims reinterpreted the most important motifs from European
culture with the aid of the modern medium of photography. The Nativity,
the Sermon on the Mount, the Crucifixion and other scenes from the

life of Jesus were shown in modern, sometimes attractive, sometimes
drastic, contexts, resulting in new icons. The project was intended to
answer the question of how to represent the life of Jesus at the beginning
of the twenty-first century, how to illustrate his life, deeds and teachings
in the context of a world that is familiar to us, as directly as possible,

and also, paradoxically, timelessly, in accordance with the words of the
Gospel: "And behold, I am with you always, to the end of the age’

Rheims has shown her work, among othervenues, in the Centre
Pompidou and Maison Européenne de la photographie in Parisand the
Art Gallery of New South Wales in Sydney. In1994, she won the Grand
Prix de la Photographie de la ville de Paris.



Piedad (de la serie INRI) [Piéta (z serii INRI)] 1997, Pieta (from the INRI series) [Piéta (z serii INRI)] 1997,

fotografia en color, 154 x 125 cm colour photograph, 154 x125 cm
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Jan Schoonhoven

Delft (Paises Bajos),
1914-1994

Delft (Netherlands),
19141994

Una superficie blanca no es un paisaje drtico ni una materia cargada de
asociaciones especificas. No es ni un material hermoso ni un simbolo de nada.
Una superficie blanca es una superficie blanca. Jan Schoonhoven

Jan (Johannes Jacobus) Schoonhoven es creador de pinturas, relieves

y formas espaciales. Estudi6 en la Real Academia de Artes Plasticas de

La Haya. Después de la Segunda Guerra Mundial, empezé a trabajar en una
oficina de correosy a crear arte en su tiempo libre, de noche y durante los
fines de semana. Schoonhoven no tenia estudio: trabajaba en una mesa
de su sala de estar, lo que explica el formato limitado de sus piezas. Contar
con unos ingresos estables le permitia trabajar libre de las restricciones
impuestas por la situacién econémica o las tendencias del momento. Segln
Schoonhoven, el arte debia ser absolutamente objetivo y estar desprovisto
de cualquier componente emocional. El arte debia, ante todo, proclamar
la belleza del mundo moderno.

Schoonhoven participé activamente en la vida cultural de los Paises Bajos.
En la década de 1950, estuvo vinculado al grupo cOBRA y posteriormente se
uni6 al Nederlandse Informele Groep. Desde 1960, junto con Jan Hendrikse
y Henk Peeters, integré el Nul-groep, asociado con el grupo Zero. Pese a la
ruptura del grupo, Schoonhoven se mantuvo fiel a los ideales compartidos
por el colectivo hasta el final de su vida. Entre esos principios se incluian

la monocromaticidad, la geometria y una repeticion ritmica de elementos.

A comienzos de los afos sesenta, el artista dejé la pinturay empezé

a crear formas espaciales. A fin de alcanzar la maxima objetividad,
Schoonhoven elaboraba sus obras usando los elementos mas basicos

y repetitivos organizados en estructuras ritmicas y simétricas. A la

vez, abandond el color en favor del blanco, que consideraba neutro.
Usaba principalmente papel machéy cartén por su textura rugosa, que
contrastaba bien con la geometria sélida de las formas rigidas del artista.
Schoonhoven se inspiraba en los objetos mas triviales, como pérgolas

de madera, mosaicos o persianas. Estas fascinaciones se reflejan en

el relieve R 72-21de1972.

En1967, el artista fue galardonado con el segundo premio de la Bienal

de Sdo Paulo. Sus obras se han expuesto también en las documenta 4y 6 de
Kassel, en el Stedelijk Museum de Amsterdam y en el Gemeentemuseum
de la Haya. Sus piezas forman parte de las colecciones del Stedelijk van
Abbemuseum de Eindhoven, el Centre Pompidou de Paris, la Tate Modern
de Londres y el Museum of Modern Art de Nueva York.

A white surface is not an arctic landscape or matter charged with any specific
associations. It is neither a beautiful material, nor a symbol of anything.
A white surfaceis a white surface. Jan Schoonhoven

Jan (Johannes Jacobus) Schoonhoven is the author of paintings, reliefs,
and spatial forms. He studied at the Royal Academy of Visual Arts

in The Hague and after World War Two started to work at a post office
and created art “after hours”, in the evenings and during weekends.
Schoonhoven had no studio: he worked on a table in his living room,
which explains the limited format of his pieces. Having a steady income
meant he could work without the constraints imposed by the current
economic situations or trends. According to Schoonhoven, art should
be absolutely objective and devoid of any emotional element. Indeed,
art should affirm the beauty of the modern world.

Schoonhoven took an active partin the cultural life of the Netherlands.
Inthe1950s, he was associated with the coBra Group and later joined
Nederlandse Informele Groep. Since 1960, together with Jan Hendrikse
and Henk Peeters, he was part of Nul-groep, associated with the Zero
group. Despite the group’s break-up, Schoonhoven remained faithful

to theideals the collective shared until the end of his life. These included
monochromaticity, geometry, and a rhythmic repetition of elements.

Inthe early1960s, the artist shifted from painting to creating spatial
forms. In order to achieve maximal objectivity, Schoonhoven built his
works from the most basic and repetitive elements, arranged in rhythmic,
symmetrical structures. At the same time, he abandoned colour in favour
of white, which he saw as neutral. He used mainly papier-maché and
cardboard because their rough texture contrasted well with the solid
geometry of the artist s rigid forms. Schoonhoven derived his inspiration
from the most trivial objects, such as wooden arbours, tiles, or shutters.
Thesefascinations are reflected in the 1972 relief r 72-21.

In1967, Schoonhoven was awarded a Second Prize at the Sao Paulo
Biennial. His works have been exhibited at documenta in Kassel, as

well asin Stedelijk Museum in Amsterdam and Gemeentemuseum in
The Hague. His works can be found in the collections of the Stedelijk
van Abbemuseum in Eindhoven, Centre Pompidou in Paris, Tate Modern
in London, and Museum of Modern Artin New York.
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R 72-211972, madera, cartény papel maché, 53,3 x43cm R 72-211972, wood, cardboard and papier-maché, 53.3x43cm
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Kajetan Sosnowski

Vilna (actual Lituania), 1913-
Varsovia (Polonia), 1987

Vilnius (now Lithuania), 1913—
Warsaw (Poland), 1987

Limitar los medios de expresion me proporcioné unas condiciones mds favorables
para organizar conscientemente un cuadro. Kajetan Sosnowski

Pintor, dibujante y escultor, antes de la Segunda Guerra Mundial Kajetan
Sosnowski estudié en la Academia de Bellas Artes de Varsovia. Tras la
ocupacioén nazi, empez6 a participar en la organizacion de la vida artistica
de Polonia. Fue uno de los fundadores del Sindicato de Artistasy
Disenadores Polacos de £6dZ y ocup6 el cargo de director artistico del
semanario Kuznica. Como cofundador de Grupa 55, participd activamente
en todas sus exposiciones y en la gestion de la Galeria Krzywe Koto de
Varsovia, creada por el grupo. Contribuy6 al desarrollo del programa de la
Galeria El de EIblagg y la de la Bienal de Formas Espaciales local, en la que
posteriormente participd como escultor. También colaboré en la creacién
de la Galeria 72 en Chetm Lubelski.

Entre 1958 y 1959, Sosnowski trabajo en la serie abstracta Pinturas en blanco,
ala que pertenece Composicién en blanco B 9 x11 (1958). Como recuerda el
propio artista, la serie nacié de la desesperacion y de una pérdida de fe

en si mismo. Sosnowski creia que una paleta de colores completa ofrecia
demasiadas variacionesy por ello se limitaba a los tonos menos «activos»,
centrandose a cambio en la estructura del cuadro. Como observa Bozena
Kowalska, kamasaba una pintura muy densa con una espatula, como
sifuesearcilla[...]. El tosco mate se yuxtaponia al brillante acabado

de la superficie. Sus pinturas eran casi relieves. La sombra inundaba las
depresionesy la luz centelleaba en las secciones lisas y convexas de la
superficie. En la calidez del blanco, el austero gris se volvia de repente azul».
Los cuadros blancos de Sosnowski fueron Gnicos en el contexto del arte
polaco de la época.

Kajetan Sosnowski ha protagonizado diversas exposiciones individuales,
como las de las galerias Krzywe Koto, Wspotczesna y Studio de Varsovia,

la Galeria Pod Mona Lisg y el Museo de Arte Moderno de Wroctaw (Polonia),
el Museo de Zielona Géra (Polonia), la Galeria Krzysztofory de Cracovia
(Polonia) y diversas galerias de Dinamarca, Italiay Alemania. Una gran
muestra individual celebrada en la Galeria Zacheta de Varsovia en 1988
resumié toda su trayectoria artistica.

Composicion en blanco B g x11 [Kompozycja w biatym B 9 X11] 1958,
6leo sobrelienzo, 136 x 101 cm

Limiting the media of expression provided me with better conditions
for consciously organising a painting. Kajetan Sosnowski

A painter, draughtsman, and sculptor, prior to World War Two Kajetan
Sosnowski studied at the Academy of Fine Arts in Warsaw. After the
Nazi occupation, he became involved in the organisation of artistic
lifein Poland. He was one of the founders of the Union of Polish Artists
and Designers in t6dz and the artistic director of KuZnica weekly.

As the co-founder of Grupa 55, he was actively engaged in all of their
exhibitions and in the undertakings of Galeria Krzywe Koto in Warsaw,
which was set up by the group. He contributed to the development of
the program of Galeria El'in EIblgg and of the local Biennial of Spatial
Forms, where he later showed work as a sculptor. He also contributed
to the establishment of Galeria 72 in Chetm Lubelski.

Between 1958 and 1959, Sosnowski worked on a series of abstract
Paintings in White, including Composition in White B 9 x11 (1958). As the
artist recalls, the series was born out of despair and loss of faith in
himself. Sosnowski believed that a full colour palette offered too many
variations, and consequently limited his work to the least "active”
hues, focusing instead on the structure of the painting. As Bozena
Kowalska observes, “He kneaded thick paint with a spatula, like
clay[...]. He juxtaposed a coarse matte with the shiny gloss of the
surface. His paintings looked more like reliefs. There was shade in the
depressions and light flickered on the smooth and convex sections

of the surface. In the warmth of whiteness, the austere grey suddenly
became blue” Sosnowski's white paintings were unigue in terms

of the Polish art of the time.

Sosnowski has held solo shows, among other venues, in Krzywe Koto
gallery, Studio gallery, and Wspotczesna gallery in Warsaw, Pod Mona
Lisg gallery and Museum of Contemporary Art in Wroctaw (Poland),
Museum in Zielona Géra (Poland), and Krzysztofory Gallery in Krakow
(Poland), as well asin galleries in Denmark, Italy, and Germany. In 1988,
alarge solo show at the Zacheta gallery in Warsaw summed up

his artistic oeuvre.

Composition in White B 9 x11 [Kompozycja w biatym B 9 x11]1958,
oilon canvas, 136 x101cm






184

Henryk Stazewski

Varsovia (Polonia),
1894-1988

Warsaw (Poland),
1894-1988

El arte abstracto de Stazewski lleva una enorme carga de sutileza, incluso

de intimidad, en su ejecucién; su disciplina estd mds estrechamente vinculada
—mds de lo que podria parecer a primera vista— con la poesia que con la
estéril filosofia. Jerzy Olkiewicz

Henryk Stazewski fue uno de los artistas polacos mas importantesy
audaces del siglo xx. Pintor, disefiadory creador de decorados y carteles,
particip6 en la fundacién de la vanguardia polaca anterior a la guerra

y contribuyé enormemente a la historia de la vanguardia mundial. Tras
graduarse en la Escuela de Bellas Artes de Varsovia, trabajé con los grupos
de vanguardia mas importantes de Polonia. Expuso por primera vez con

los expresionistas polacos y fue después cofundador de los grupos Blok,
Praesensy a.r. En 1924, empez6 a viajar con frecuencia a Paris, donde entablé
una estrecha relacién con Piet Mondrian y Michel Seuphor. Pertenecié a

los grupos internacionales Cercle et Carre y Abstraction-Création. Cofundé
el Museo de Arte de £6dZ y, entre 1929 y 1931, ayudo a adquirir nuevas obras
para su coleccién. Durante la guerra, sus obras se destruyeron en un incendio
en su estudio. Tras la contienda, colaboré con la galeria de vanguardia Krzywe
Koto de Varsovia y en 1965 cofundé la Galeria Foksal.

Para Stazewski, la abstraccion tenfa que ver con la bdsqueda de un
equivalente artistico de la naturaleza, a fin de extraer su esencia y descubrir
las leyes que gobiernan el universo, no a través de las matematicas, sino por
medio de la intuicion y el instinto. Defendia que la ciencia, la tecnologia y

el arte eran en esencia abstractas y tenian un objetivo comun: la adquisicion
de conocimiento. Tras la guerra, en paralelo a su regreso al cubismo,
Stazewski experiment6 con el espacio y el color. En la década de 1960,
«descubridn» los relieves, una sintesis de pintura, esculturay arquitectura.
Eljuego de luces y sombras intensifica la ilusién espacial, de modo que
cuando el espectador se mueve, la composicion cambiay «cobra vidan.

El artista trabajaba con diversos materiales, como el cobre, el aluminio

y dos innovaciones de la época: el plexiglas y las pinturas fluorescentes.
Después de 1970, Stazewski retom6 la pintura geométrica plana,
enriquecida con calidos colores neén.

Fue uno de los precursores del conceptualismo. Algunos residentes de
Wroctaw alin recuerdan cémo, en 1970, proyecté en el cielo nocturno
haces cruzados de luz visibles a treinta kilbmetros de distancia. Pensaba
que el arte estaba tan estrechamente ligado a la vida que podia incluso
curar la enfermedad. Después de la guerra, disefid salas azules para

los hospitales psiquiatricos.

Stazewski's abstract art carries an enormous load of subtlety, and even
intimacy, in its execution, its discipline is more closely linked—than might first
appear—with poetry than with sterile philosophy. Jerzy Olkiewicz

Henryk Stazewski was one of the most important and daring Polish
artists of the twentieth century. A painter, designer, set designer, and
poster designer, he helped found the pre-war Polish avant-garde and
contributed greatly to the history of the avant-garde worldwide. After
graduating from the Warsaw School of Fine Arts, he worked with

the mostimportant avant-garde groups in Poland. He first exhibited
with the Polish expressionists and then co-founded the groups Blok,
Praesensanda.r. In1924, he began travelling frequently to Paris, where
he established close ties with Piet Mondrian and Michel Seuphor.

He belonged to the international groups Cercle et Carre and Abstraction-
Création. He co-founded the Museum of Art in £6dZ, and from 1929 to
1931 helped it acquire new works for its collection. During the war, his
works were destroyed in a fire in his studio. After the war, he established
ties with the avant-garde Krzywe Koto gallery in Warsaw, and in 1965

he co-founded the Foksal gallery.

For Stazewski, abstraction was about the search for an artistic
equivalent of nature, about extracting its essence and discovering the
laws governing the universe—not through mathematics, but by means
of intuition and instinct. He claimed that science, technology, and art
were essentially abstract and had a common goal: the acquisition of
knowledge. After the war, alongside his return to cubism, Stazewski
experimented with space and colour. In the1960s, he "discovered”
reliefs; a synthesis of painting, sculpture, and architecture. The play

of light and shadow increases theillusion of space, so that when the
viewer moves, the composition changes and "comes to life". The artist
used a variety of different materials: copper, aluminium, and two recent
innovations: Plexiglas and fluorescent paints. After1970, he again
returned to flat, geometric painting, which was now enriched

by warm, neon colours.

Stazewskiwas one of the precursors of conceptualism. Some

Wroctaw residents still remember how, in 1970, he sent crossing beams
of light, visible from a distance of thirty kilometres, into the night sky.
He believed that art was so closely tied to life that it was even capable
of curing illness. Thus, after the war, he designed blue wards

for psychiatric hospitals.



Relieve blanco n.2 xxviii [Relief bialy nr. xxvin] 1961,

acrilico sobre tabla, 32x38 cm

White Relief No. xxviii [Relief bialy nr. xxvi11] 1961,
acryliconboard, 32x38cm
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Relieve n.2 4 [Relief nr. 4] 1965, técnica mixta, 67x 99 x7cm

Relief No. 4 [Relief nr. 4] 1965, mixed media, 67x99 x7cm



Relieve blanco n.° xxvii1 (1961) pertenece a una serie de obras creadas bajo
lainfluencia de la fascinacion de Stazewski por el blanco por su condicién
de color neutro, que permitia al observador concentrarse exclusivamente
en laforma. La obra consta de dos superficies. La capa inferior esta dividida
por lineas paralelas horizontales, mientras que la superior se compone

de cuadrilateros de diferentes tamanfos. Los distintos elementos quedan
separados por ranuras poco profundas que hacen que la iluminacién de la
superficie sea desigual. La composicion monocroma se limita por tanto a
la yuxtaposicién de formas geométricas distribuidas ritmicamente.

A mediados de los sesenta, Stazewski empezd a experimentar con el metal.
Sus relieves de aluminio introdujeron dos nuevos elementos: la luz reflejada
y el movimiento. La composicién, como se puede ver en el Relieve n.° 4 de
aluminio de 1965, empieza a ser menos rigurosa. Elaborados con cobre,
broncey aluminio, los relieves de Stazewski reflejan la luz. Su composicién,
visible en este relieve de bronce de 1965, es muy dinamica. La pieza esta
integrada por un fondo negro cubierto por tres superficies divididas,
respectivamente, en treinta y séis, dieciséis y veinticinco cuadrados,

cada una de ellas orientada en un angulo diferente para provocar en el
observador una impresién de movimiento.

El Relieve n.° 4 de 1968 data del periodo en el que Stazewski estaba
explorando la colorimetria. La pieza, que recuerda a una paleta de colores,
se compone de cuadrados, cada uno de ellos pintado con una saturacion
de color diferente. Los veinticinco cuadrados, cinco por columnay por fila,
estan distribuidos de modo que el color cambia gradualmente del carmesi
al azul. Los cuadrados estan fijados sobre un fondo negro. Las lineas
horizontales y verticales negras realzan la estricta geometria de la obra, al
tiempo que la suave transicion tonal crea un conjunto poético y armonioso.

Desde la década de 1920, las obras de Henryk Stazewski se han mostrado
en numerosas exposiciones individuales y colectivas en diversos museos
polacos e internacionales, como el Museo de Arte de £6dZ (Polonia), el
Centre Pompidou de Paris, el Moderna Museet de Estocolmo, el Museum
of Modern Art de Nueva York y el Musée d'art moderne de la Ville de Paris.
En1966, recibié un premio honorifico en la 23 Bienal de Venecia.

White Relief No. xxvi11 (1961) belongs to a series of works created under
theinfluence of Stazewski's fascination with white as the most neutral
colour, making it possible for the viewer to concentrate exclusively on
the formitself. The work is composed of two surfaces; the lower layer is
divided by parallel, horizontal lines, while the higher one is composed
of different sized quadrilaterals. The individual elements are separated
from each other by shallow grooves that cause the lighting on the
surface to be uneven. The monochrome composition is thus limited

to thejuxtaposition of rhythmically arranged geometric forms.

In the mid-1960s, Stazewski began experimenting with metal.

His aluminium reliefs introduced the element of reflected light and
movement. Their composition, as exemplified in aluminium Relief

No. 4 (1965), was less rigorous. Made of copper, bronze, and aluminium,
Stazewski's reliefs reflect the light. Their composition, as exemplified
by this bronze Relief from 1965, is very dynamic. The piece consists of a
black background covered by three surfaces divided respectively into
thirty-six, sixteen, and twenty-five squares, each oriented at a different
angle, giving the viewer the impression of movement.

Relief No. 4 1968) comes from the period during which Stazewskiwas
exploring colorimetrics. Resembling a colour palette, the work consists
of squares, each painted with a different saturation of colour. The
twenty-five squares, with five in each column and row, are arranged

so that the colour changes smoothly from crimson to blue. The squares
are fixed to a black background. Black horizontal and vertical lines
emphasize the work's strict geometry while, at the same time, the
gentle transition of tones creates a poetic, harmonious whole.

Since the1920s, Stazewski's work has been shown at numerous
individual and group exhibitions in museums both in Poland

and abroad, including those held in the Art Museum in £6dz (Poland),
Centre Pompidou in Paris, Moderna Museet in Stockholm, Museum

of Modern Artin New York, and Musée d'art moderne de la Ville de Paris.

IN1966, he received an Honorary Award at the 23 Venice Biennale.
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Relieve [Relief] 1965, técnica mixtay bronce, 39 x39cm Relief [Relief] 1965, mixed media and bronze, 39 x39 cm




Relieve n.2 4 [Relief nr. 4] 1968, acrilico sobre madera, 40 x 40 cm Relief No. 4 [Relief nr. 4] 1968, acrylicon wood, 40 x 40 cm
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Witadystaw
Strzeminski

Minsk (Bielorrusia), 1893-
£6dz (Polonia), 1952

Minsk (Belarus), 1893—
t6dz (Poland), 1952

Wiadystaw Strzeminski, pintor, teérico, figura capital de la vanguardia
anterior a la guerray uno de los artistas mas importantes de la historia

del arte polaco, estudié en la Escuela de Ingenieria Militar. Durante la
Primera Guerra Mundial, fue reclutado para luchar con el ejército zaristayy,
como resultado de las heridas que sufrio, le fueron amputados un brazo
y una pierna. Durante la Revolucion de Octubre, entrd en contacto con los
pioneros de la vanguardia moscovita, Kazimir Malévich y Vladimir Tatlin.
En1918 y 1919, se formo en los Estudios de Arte Estatales Libres (swWoMAS)
de Moscl y mas tarde ocupd importantes cargos en instituciones artisticas
soviéticas. En1923 se trasladé a Polonia y se establecié en £6dZ. Fue un
miembro activo de numerosos grupos artisticos polacos e internacionales,
como Block, Praesens, a.r. y Abstraction-Création. Strzemifnski fue uno de
los principales impulsores de la creacién de la Coleccién Internacional de
Arte Moderno, que sent6 las bases para el primer museo de arte moderno
de Europa, el Museo de Arte de £t6dZ. En1950, durante la era estalinista,
fue acusado de formalismo y perdi6 su trabajo como profesor en la

Escuela de Bellas Artes de £6dZ. Muri6 en la pobreza.

En 1928, Strzeminski publicé Unizm w malarstwie (El unismo en la pintura)
un texto teérico en el que definia las principales caracteristicas de su arte.
Elunismo era una consecuencia de los movimientos de vanguardia

de principios del siglo xx. Proclamaba la plena autonomia de un cuadro,
que debia impactar al observador sin otros recursos que el color, la forma
y la division del lienzo. Defendia la desimbolizacion del arte, oponia los
contrastes en el lienzo y se esforzaba por crear obras que fuesen totalmente
armoniosas. Tras la Segunda Guerra Mundial, continué pintandoy
realizando exploraciones teéricas. De este periodo data Teoria widzenia
(Teoria de la vision) que refleja sus pensamientos sobre la historia de la
culturay la estética, basados en su estudio de la perspectiva en el arte.

Enla misma época, cred una serie de «pinturas solares», unas impresiones
visuales en el lienzo de lo que experimentaba al mirar al sol. Las formas
irregulares son, efectivamente, las manchas que se forman bajo el parpado
cuando se expone a una luz intensa. En cierto sentido, Composicién (Imagen
residual), de 1948-1949, es un intento de representar una sensacion visual
esquiva. Las imagenes residuales de Strzeminski nacen de su interés por
los mecanismos de la visién y la estructura del ojo humano. Hay otras obras
de esta serie en el Museo Nacional de Varsovia y en el Museo de Arte de
£6dz, que en 2010 organizé una gran exposicion monografica

sobre la obra del artista, Afterimages of Life. Wtadyslaw Strzemiriski and

the Right to Art.

Wiadystaw Strzeminski was a painter and theoretician, a leading
figurein the pre-war avant-garde, and one of the mostimportant
artistsin the history of Polish art. He studied at the School of Military
Engineering. During World War One, he was drafted into the Tsarist
army and, as a result of injuries he suffered, hisarm and leg had to be
amputated. During the October Revolution, he made contact with

the pioneers of the Moscow avant-garde Kazimir Malevich and Vladimir
Tatlin. In1918—-1919, he studied at the Free State Art Studios (SWOMAS)

in Moscow and afterward held important positions in Soviet art
institutions. In1923, he moved to Poland and settled in £t6dZ. He was

an active member of many Polish and international artistic groups,
such as Block, Praesens, a.r., and Abstraction-Création. Strzeminski
was one of the main instigators behind the creation of the International
Collection of Modern Art, which provided the basis for Europe’s first
modern art museum: the Museum of Artin tddz. In1950, during

the Stalinist era, the artist was accused of formalism and lost his job
asa professorat the School of Fine Artsin t6dz. Asaresult, he died

in poverty.

In1928, Strzeminski published Unism in Painting, a theoretical textin
which he defined the main features of his art. Unism was a consequence
of the avant-garde movements of the early twentieth century. It
assumed the complete autonomy of a painting, which was to impact
the viewer solely through colour, shape, and the division of the canvas.
He supported de-symbolising art, opposed contrasts within the canvas,
and strove to create a work that was perfectly harmonious. After

World War Two, he continued his painting and theoretical explorations
and wrote Theory of Vision, which laid out his thoughts on aesthetics and
cultural history, based on his study of perspective in art.

Strzeminski created a series of "solar paintings”: visual impressions

on canvas of what he experienced while looking at the sun. Theirregular
shapes are, infact, spots that form under the eyelid under the influence
of strong light. In a sense, Composition (Afterimage), from1948-1949,
isan attempt to depict an elusive visual sensation. Strzeminski's
afterimages are a result of hisinterest in the mechanism of looking

and the structure of the human eye. Other works from this series can
be found, among othervenues, in the National Museum in Warsaw
and Museum of Artin £t6dz, which in 2010 organized a large
monographic exhibition on the artist's work, Afterimages of Life:
Wtadystaw Strzeminski and the Right to Art.



Composicion (Imagen residual) [Kompozycja (Powidok)] 1948-1949, Composition (Afterimage) [Kompozycja (Powidok)] 1948-1949,

6leo sobre lienzo, 48 x 43cm oilon canvas, 48 x43cm
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Alina Szapocznikow

Kalisz (Polonia), 1926-
Praz-Coutant (Francia), 1973

Kalisz (Poland), 1926—
Praz-Coutant (France), 1973

Toda mi actitud con respecto al trabajo creativo es biolégica; dibujo
mucho del natural. Alina Szapocznikow

Alina Szapocznikow es una de las escultoras mas destacadas y originales

de Polonia. Inspirandose en su lucha personal con una enfermedad
terminal, la artista cre6 un lenguaje de formas tnico que refleja los
cambios que se producen en el cuerpo humano. Con este fin, Szapocznikow
introdujo en sus esculturas nuevos materiales como el poliéster o el
poliuretano y experiment6 con ellos con grandes resultados. Sus obras,

tan conmovedoras como expresivas, poseen un excepcional atractivo.

Durante la Segunda Guerra Mundial, Szapocznikow, nacida en el seno

de una familia judia, fue confinada en un gueto y enviada posteriormente

a los campos de concentracién alemanes de Auschwitz-Birkenau, Bergen-
Belsen y Theresienstadt. Tras la guerra, emigré a Paris, pero regresé a
Polonia en1952. Sin embargo, después de algunos anos, se trasladé de nuevo
a Francia, esta vez para siempre. Fue alli donde entré en contacto con los
artistas del Nuevo Realismo. En 1962, Szapocznikow representé a Polonia

en la Bienal de Venecia.

En1968, se le diagnosticd cancer de mamay empez6 a crear moldes

de su cuerpo enfermo. La biografia de Szapocznikow, superviviente

del Holocausto judio y una mujer enferma incapaz de concebir (razén por
la cual ella'y sumarido Ryszard Stanistawski adoptaron a un hijo, Piotr),

es sin duda esencial para entender su arte. A pesar de su prematura muerte
en1973 a la edad de 47 anos, Szapocznikow se puede considerar una de

las mayores artistas de su época.

Autorretrato-Herbario [Autoportret-Herbier] 1971,
poliestery madera policromada, 81x52x5cm

My entire attitude to creative work is biological; | draw a lot from nature.
Alina Szapocznikow

Alina Szapocznikow is one of Poland’s most outstanding and original
sculptors. Drawing on her personal struggle with terminal iliness,
theartist created a unique language of forms which reflected the
changes that occurin the human body. Consequently, Szapocznikow
introduced new materials, such as polyester or polyurethane, into her
sculptures, experimenting with them with great results. Her works,
which are both moving and expressive, are unique in theirappeal.

Borninto a Jewish family during the Second World War, Szapocznikow
was forced into a ghetto and later imprisoned at the Auschwitz-Birkenau,
Bergen-Belsen, and Theresienstadt German concentration camps. After
the war, she moved to Paris, only to return to Poland in1952. However,
afterseveral years, she moved back to France; this time permanently.

It was there that she first became involved with the Nouveau Réalisme
artists. In1962, she represented Poland at the Venice Biennale.

IN1968, Szapocznikow was diagnosed with breast cancer and began
making casts of her sick body. Indeed, Szapocznikow's biography as
aJewish Holocaust survivorand as a woman afflicted with disease and
unable to bear children (she and her husband, Ryszard Stanistawski,
adopted a son, Piotr) is essential to the understanding of her art. Despite
heruntimely death in1973 at the age of forty-seven, Szapocznikow

can certainly be considered one of the greatest artists of her time.

Self-portrait-Herbarium [Autoportret-Herbier] 1971,
polyesterand polychrome wood, 81 x52Xx5cm
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Novia blanca loca [Fiancée folle blanche] 1971,

poliéstery malla de plastico, 46 x 25,5 x 22 cm

Crazy White Bride [Fiancée folle blanche] 1971,
polyesterand plastic mesh, 46 x25.5x22cm



Labios en marcha [Bouches en marche] 1966, Marching Lips [Bouches en marche] 1966,

poliéster coloreado, 52 x16 cm coloured polyester, 52x16 cm
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Buena parte de la obra creativa de Alina Szapocznikow se inspira en sus
experiencias personales durante la ocupacién naziy en su propia enfermedad
terminal. Las esculturas de Szapocznikow son casi exclusivamente un
recordatorio del cuerpo, un «registro» de lo efimero. Sus obras posteriores,
de naturaleza autobiografica, como Tumores (1968) y Fetiches (1970),
muestran a menudo a una mujer fascinante y atractiva. El caracter
dramatico de estas obras procede fundamentalmente de la fragmentacién
y de los cambios funcionales de los distintos elementos: una pieza vaciada
que representa una parte del cuerpo reemplaza a la escultura, convirtiéndola
en un objeto artistico o incluso, en apariencia, utilitario. En |a serie Ldmparas
(1968), Szapocznikow hace uso de un Gnico elemento, un pecho femenino
vaciado en poliuretano, pero incrementa su fuerza expresiva anadiéndole luz.

Labios en marcha (1966) es una de las obras mas famosas de Alina
Szapocznikow. En1966, la artista empez6 a crear numerosos moldes
de esculturas cuyas formas recuerdan a flores espigadas. En esta pieza,
unos labios moldeados, los de Szapocznikow por unladoy los de la
modelo Arianne por otro, se tambalean sobre un tallo de poliuretano.
Szapocznikow reprodujo después Labios en marcha con otros materiales
siguiendo un concepto de disefio similar. Szapocznikow afirmaba que
leinteresaba «buscar la forma, encontrar la maxima expresién de la
sensualidady el drama.

Juego de guijarros (1967) es un plano de bronce de formas organicas que
sugiere una superficie dinamicay vibrante, una especie de tejido bioldgico
con piedras ovaladas incrustadas en él. Podemos extraery tocar las piedras,
jugar con ellas y volver a colocarlas en las aberturas de la pieza. Es una
«escultura interactiva» y por tanto concebida para experimentarla mediante
lainteraccion fisica con el material y la exploracion tactil. A la vez, tiene
algo de repulsivo, ya que permite hurgar en su «cuerpo» y sus cavidades.

En1967, laartista cre6 un molde de la barriga de Arianne, una amiga

del escritor Roland Topor. En el invierno de 1967-68, Szapocznikow
realizd a partir de estos moldes varias composiciones —la serie Barrigas—
que se podian colocar en distintas configuraciones. Las confeccion6
usando diversos plasticos (viniloy poliuretano) y también cred
monumentos de marmoly mullidos almohadones de espuma con

la misma forma.

Much of Szapocznikow's creative work was inspired by her personal
experiences living under Nazi occupation and her terminal illness.

Her sculptures are almost exclusively a remembering of the body,
a‘recording” of the ephemeral. Her later works, autobiographical

in nature, such as Tumors (1968) and Fetishes (1970), often depicta
fascinating, attractive woman. The dramatic character of these works
derives mainly from fragmentation and changes in the function of the
respective elements: a cast of a body part replaces an entire sculpture,
thus turningitinto an artistic or even into a seemingly utilitarian object.
In the Lamps series (1968), Szapocznikow made use of a single element,
a cast of afemale breast in polyurethane, and strengthened its power
of expression by adding light.

Marching Lips (1966) is one of Szapocznikow's most famous works.
IN1966, the artist began making numerous casts of sculptures whose
forms resembled tall flowers. In this piece, Szapocznikow's lips,

on the oneside, and the model Arianne’s on the other, teeterona
polyester stem. Szapocznikow would later reproduce Marching Lips
with other materials following a similar design concept. Szapocznikow
said that she was interested in "looking for form, looking for the
greatest expression of sensuality and drama.

Pebble Set (1967) is a bronze organic plane, suggesting a lively, pulsating
surface; some kind of biological tissue with oval stones embedded in
it. The stones can be removed, touched, played with, and put back into
the openingsin the sculpture. Itisan “interactive sculpture”and, thus,
itismeant to be experienced by means of physical interaction with
the material and to be explored by touch. At the same time, there

is something repulsive about the piece, as it allows one to delve into
its "body” and cavities.

In1967, the artist made a cast of the belly of Arianne, a friend of the
writer Roland Topor. In the winter of 1967-1968, Szapocznikow made
anumber of compositions out of these casts—the Bellies series—which
could be arranged in different configurations. She created them using
avariety of plastics (vinyl and polyurethane), and also produced bellies
in the form of marble monuments and as soft foam cushions.



Juego de guijarros [Jeu de Galets] 1967,

diecisiete piedras pulidasy paleta de bronce, 6 x 58 x 34 cm

Pebble Set [Jeu de Galets] 1967,
seventeen polished stones and bronze palette, 6 x58 X34 cm
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La redonda [La Ronde] 1968, poliuretano, 120 X 117 X 20 cm

The Round [La Ronde] 1968, polyurethane, 120 x 117X 20 cm



En esta serie se encuadra la escultura La redonda (1968), hecha de
poliuretano eincluida en la coleccién. La pieza se compone de dos barrigas
marrones colocadas unajunto ala otra que surgen de un tejido oscuro

y redondo. Es el nacimiento de la materia corporal, que parece crecer o
incrustarse en una especie de extrana masa primordial. Los vaciados de
Szapocznikow son como copias fotograficas: intentan captar la realidad
que representan con la mayor precision posible.

Cuando la escultura Novia blanca loca (1971) se mostré en Paris en 1972,
provocd una gran polémica. La pieza, realizada en poliéster de color,
representa a una mujer desnuda que se reclina sobre un falo blancoy
rosa. La mujer aparece completa, mientras que del hombre solo queda el
pene. La obra tiene fuertes connotaciones sexuales, pero a la vez comenta
el mecanismo del deseo, estrechamente vinculado con la tradicion del
desnudo femenino.

Dos de las series de obras que creé durante los Ultimos afios de su vida,

Tumores (1969-1971) y Herbario (1971-1972), destacan por su caracter personal.

Sin embargo, solo la primera «pagina» de la serie Herbario —Autorretrato
(1971), incluida en la Grazyna Kulczyk Collection— se ha vaciado a partir
del cuerpo de la escultora. Se compone de un autorretrato hecho pedazos
clavado sobre un listén de madera. Los demas moldes no proceden del
cuerpo de Szapocznikow, sino del de su hijo, un hombre joven. La artista
creaba vaciados de estos moldes que después se cortaban, se prensabany
se aplanaban como plantas montadas sobre las Idaminas de un herbario.
Por tanto, Herbario constituye el intento final de Szapocznikow de unificar
su propia biografia como mujer y como madre, asi como de combinar

la historia de su cuerpo con los sufrimientos que experimenté.

La obra de Szapocznikow desperté en muchas ocasiones un gran interés

de la critica tanto en Polonia como en Francia. Sin embargo, la primera
exposicién completa de las creaciones de esta excepcional escultora

fuera de Polonia no se organizé hasta 2011. La muestra Alina Szapocznikow:
Sculpture Undone 1955-1972, celebrada en el centro de arte contemporaneo
Wiels de Bruselas, se centr6 en el periodo creativo mas tardio y experimental
de Szapocznikow, interrumpido por la prematura muerte de la artista en
1973. La exposicion visitd también el Museum of Modern Art de Nueva York
y el Hammer Museum de Los Angeles.

One of the sculptures in the collection from this series is The Round 199
(1968), made from polyurethane. The sculpture consists of two brown

bellies, arranged side by side, which emerge out of a dark, oblong tissue.

Body matteris being born; itis growing out of or sinking into some kind

of strange, primal mass. Szapocznikow's casts are like photographic

prints—they try to capture the reality they depict with the greatest

possible accuracy.

When the sculpture Crazy White Bride (1971) was shown in Paris in 1972,
itaroused great controversy. Made from colour polyester, the sculpture
depicts a naked female reclining upon a white-and-pink phallus. While
the femaleis depicted in her entirety, only the penis remains of the man.
The piece carries strong sexual connotations, but at the same time
exposes the mechanism of desire, strongly associated with the tradition
of the female nude.

Two series of works Szapocznikow created during the final years of

her life, Tumeurs 1969-1971) and Herbarium (1971-1972), are particularly
personal. However, only the first "page”in the Herbarium series—the
1971 Self-Portrait, currently in the Grazyna Kulczyk Collection—is a cast
of the sculptor’s body: a smashed self-portrait pinned to a wooden lath.
All subsequent casts are not of Szapocznikow's own body, but of her
son’s, a young man. Szapocznikow made casts which were then cut,
pressed, and flattened like plants mounted on herbarium sheets.
Thus, Herbarium constitutes Szapocznikow's ultimate attempt at
unifying her own biography as both a woman and a mother, as well
asat combining the story of her body with the sufferings it underwent.

Szapocznikow's work has been the subject of frequent and
enthusiastic critical interest both in Poland and France. However,

the first comprehensive exhibition of this outstanding sculptor's oeuvre
to be held outside of Poland was not organized until 2011. The Alina
Szapocznikow: Sculpture Undone, 1955-1972 exhibition at the Centre

of Modern Art Wiels in Brussels focused on Szapocznikow's late and
most experimental creative period, which was cut short by the artist’s
untimely death in1973. The exhibition later travelled to the Museum

of Modern Artin New York and the Hammer Museum in Los Angeles.
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Antoni Tapies

Barcelona (Espana), Barcelona (Spain),
1923-2012 1923-2012

Antoni Tapies, pintor, escultor, grabadory teérico del arte conocido
como el kmetafisico de la materia», es uno de los artistas espafioles mas
conocidos del siglo xx, autor del término «arte informalista» y uno de
los principales representantes de este movimiento artistico. No estudio
en ninguna escuela de artey en sus primeras obras resulta clara la
influencia de los surrealistas Paul Klee y Joan Mir6.

A principios de la década de 1950, Tapies se interesé por la pintura

de artistas como Jean Fautrier y Jean Dubuffet, rechazé la concepcion
predeterminada del cuadro y confié en la ejecucién espontaneay

en las propiedades de la materia para intensificar la fuerza expresiva
de su obra. Empezd a crear pinturas y relieves de arena, tierra, ceniza,
cuerdasy papel. Empleaba objetos rotos y deteriorados, desperdicios
y basuras que alin conservaban alglin encanto excepcional. Destacaban
por su gran riqueza de matices de colory por la belleza material

que irradiaba su luz interior. Denominaba a sus obras «informalistas».
El cuadro titulado Cuadro n.° 8-p-1961 (1961) data de este periodo.
Para entonces, Tapies ya se habia convertido en uno de los artistas
espafnoles mas reconocibles.

En sus pinturas informalistas, Tapies experimenta con la textura de la

pinturay el lienzo, transformados asi en un tipo de relieve que podriamos

describir como cuadro-objeto. La obra Efecto de bastdn en relieve (1979)
nos hace pensar en un trozo de tierra yermay reseca.

AntoniTapies, a painter, sculptor, printmaker, and art theoretician,
was known as the "metaphysician of matter”. One of the best known
Spanish twentieth-century artists, he was the author of the term
ArtInformel and one of the pre-eminent representatives of this art
movement. He did not attend any art school and his first works
were influenced by the surrealists Paul Klee and Joan Miré.

Inthe early1950s, Tapies took interest in the painting of artists

such asjJean Fautrier and Jean Dubuffet, rejecting the pre-determined
construction of a painting and using spontaneous execution and

the properties of matter to enhance the expressive quality of his work.
Thus, he began to make paintings and reliefs out of sand, soil, ash,
strings, and paper. He used lacerated and time-weathered objects,
refuse and garbage. Full of exceptional charm, these objects stood

out due to the wealth of colour nuances they contained and the beauty
of the matter they gave-off through an innerlight. He called his work

“informel”. The painting titled Painting No. 8-p-1961 (1961) represents

thisvery period, when Tapies was already acclaimed as one of the
most recognizable Spanish artists.

In his paintings, Tapies experimented with the texture of paint and
canvas, transforming them into object-paintings, a form of relief.

The work Walking Stick Effect in Relief (1979) brings to mind associations
with a fragment of parched, barren land.



201

Cuadro n.? 8-D-1961 [Quadre n.2 8-D-1961] 1961, Painting No. 8-D-1961 [Quadre n.2 8-p-1961] 1961,

6leoy gouache sobre cartén, 76,2 x104,14 cm oiland gouache on cardboard, 76.2 x104.14 cm






Afinales de la década de 1970, bajo la influencia del pop art, Tapies empezé
a usar también objetos cotidianos, como fragmentos de muebles, cruces,
cartas, digitos y figuras geométricas, que contribuyen al mensaje simbélico
o metafisico de sus piezas. En su obra, el artista hace referencia a menudo
a los acontecimientos politicos de su tiempo. En los setenta, participd en
lalucha contra el régimen de Franco y fue encarcelado. En1952, representd
a Espafnaen la 26 Bienal de Veneciay recibié prestigiosos galardones del
Carnegie Institute y la UNEsco. En 1984, cred la Fundacié Antoni Tapies,
dedicada a promover el arte contemporaneo. Fue nombrado doctor
honoris causa por varias universidades y recibi6 diversos premios. En 2010,
en reconocimiento a sus logros, el rey Juan Carlos le concedi6 el titulo
nobiliario de marqués de Tapies.

Las obras de Antoni Tapies se pueden encontrar en las colecciones

de, entre otros, el Museum of Modern Art de Nueva York, el Solomon

R. Guggenheim Museum de Nueva York, la Tate Modern Gallery de Londres,
las National Galleries of Scotland de Edimburgo, el Museo di Arte Moderna
e Contemporanea de Trento, el Museo Nacional de Bellas Artes de

Buenos Aires, el Museu d’Art Contemporani de Barcelonay el Museum

of Contemporary Art de Los Angeles.

Efecto de baston en relieve 1979,
acrilicoy carbén sobre lienzo, 113 x 140 cm

In the1970s, under the impact of pop-art, Tapies also began making
use of everyday objects, including bits of furniture, crosses, letters,
digits, and geometric figures, all of which added to the symbolic

or metaphysical message of his paintings. In his work, the artist made
frequent references to current political events. In the 1970s, he was
involved in the struggle against the Franco regime and was incarcerated.
Tapies represented Spain at the 26 Venice Biennale in 1952 and received
prestigious awards by the Carnegie Institute and UNESCO. IN 1984, he set
up The Antoni Tapies Foundation to promote contemporary art. Apart
from honorary doctorates from various universities and multiple other
awards, in 2010, in recognition of his achievements, King Juan Carlos |

of Spain granted him the noble title of marquis de Tapies.

Works by Tapies can be found, among other collections, in the
Museum of Modern Artand Solomon R. Guggenheim Museum in

New York, Tate Modern Gallery in London, National Galleries of Scotland
in Edinburgh, Museo di Arte Moderna e Contemporanea in Trento
(Italy), Museo Nacional de Bellas Artes in Buenos Aires, Museu d'Art
Contemporaniin Barcelona, and Museum of Contemporary

Artin Los Angeles.

Walking Stick Effect in Relief 1979,
acrylicand charcoal on canvas, 113 x140 cm
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Luis Tomasello

La Plata (Argentina), 1915 La Plata (Argentina), 1915

La obra geométrica de Luis Tomasello se vio influida en sus inicios por

el arte concretoy, en particular, por las creaciones de Piet Mondrian.
Posteriormente, Tomasello se dejé seducir por el arte cinéticoy el op art.
Los relieves troquelados que dominan la obra del artista argentino son
Unicos por su sutil juego de tonalidades, luces y sombras.

Fascinado por las vidrieras de la catedral de Chartres, en sus composiciones
conocidas como Atmésferas cromopldsticas, el artista intenté crear la ilusién
de transparencia del color. Alcanzé este objetivo mediante el empleo de

un patréon —recurrente en muchas de sus series— compuesto de elementos
repetidosy pulidos hasta la perfeccién. Sobre una superficie planay
blanca, Tomasello coloca bloques tridimensionales, cuya forma depende
de los materiales empleados. Asiinstaladas, las figuras parecen flotar

en el espacio. Al pintar las paredes de estos bloques mas cercanas a

la superficie plana con colores intensos, el fondo claro funciona a modo
de pantalla que refleja la luz ya reflejaday en la superficie lisa se proyecta
una suerte de claroscuro colorido. Estos relieves troquelados no tienen
parte de abajo o de arriba y se pueden instalar en cualquier orientacién

en las paredes de las galerias.

La obra Reflexién n.° 50 (1982) parte de un principio similar. Tomasello
consigue crear la ilusién de movimiento en esta obra mediante la
colocacion sobre una superficie lisa de un conjunto de poliedros idénticos
dispuestos de un modo menos regular de lo habitual. La composicion
estd integrada por dos grupos de poliedros iguales entre siy orientados
con distintos angulos unos respecto de otros. La obra induce a una
contemplacién activa en el espectador, que puede estudiar los cambios
de posiciény examinar la interacciéon de las sombras superpuestas.

Louis Tomasello's geometric work was initially influenced by concrete
art, in particular by the work of Piet Mondrian. Later, he was fascinated
with kineticartand op-art. The embossed reliefs which dominate

the Argentinean artist's oeuvre are unique, due to the subtle interplay
of hues, lights, and shadows.

Enchanted by the stained-glass windows of the Chartres cathedral,
in his compositions, known under the collective name of
Chromoplastic Atmospheres, Tomasello tries to create theillusion

of colour transparency. He reaches this objective by repeating and
honing to perfection a recurrent pattern found in many of his series
of works. The artist attaches three-dimensional blocks to a flat white
surface. The shape of the blocks depends on the materials used.

The figureslookasif they are floating in space. The walls of the
modules closest to the flat surface are painted with intense colours.
The light background thus functions like a screen that reflects already
reflected light, and the smooth surface creates a colourful chiaroscuro.
The embossed reliefs have neithera "bottom” nora “top”and can

be placed inany manner on gallery walls.

The work Reflection No. 50 (1982) is based on a similar principle.
Attached toa smooth surface, a set of multiplied blocks, less reqular
than usual, creates theillusion of motion. The composition is
comprised of two identical sets of elements turned at an angle toward
one another. The work induces active contemplation by the viewer

in order to follow the changes in position and examine the interplay

of superimposed shadows.



Reflexiéon n.2 501982, acrilicoy laca sobre madera, 121X 151X 17 cm Reflection No. 501982, acrylicand lacquer on wood, 121 X151 x17cm
y Yy
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En la serie Luz negra n.° 518, iniciada en la década de 1980, el artista

experimenté con superficies negras monocromaticas («negro sobre negrov).

Sus relieves planos estan marcados con ranuras ritmicas que dan forma
a una composicién regular de cuadrados. El juego de sombrasy de
intensidades del negro cambia en funcién de la posicion del espectador
y del angulo de reflexion de los rayos del sol. La serie Luz negra inspird

el volumen de poesia de Julio Cortazar Negro el 10.

Tomasello estudi6 pintura en la Academia de Bellas Artes de Buenos Aires.
En 1957 se estableci6 en Paris, donde entrd en contacto con la galeria de
vanguardia Denise René, a la que ha representado en numerosas muestras
internacionales de prestigio. Los llamativos relieves de Tomasello se
hanintegrado con acierto en diversas obras arquitecténicas. SuMural
cromopldstico (1971) decora la fachada del edificio San Pedro de Guadalajara
(México). El artista argentino disefié también el vestibulo de |a Facultad
de Farmacia de Marsella (1972) y el mobiliario de las salas de conferencias
del Palais de Congrés de Paris y de la planta de Renault en Boulogne-
Billancourt, cerca de Paris.

La obra de Tomasello se puede encontrar, por ejemplo, en las colecciones
del Museo Nacional Centro de Arte Reina Sofia de Madrid, el Centre
Pompidou de Paris, el New York University Museum o el Musée national
d'art moderne de Parfis.

In Black Light No. 518, begun in the 1980s, the artist experimented

with monochromatic, black surfaces: "black on black”. These flat reliefs
are marked by a rhythm of slots that comprise a reqular composition

of squares. Theinterplay of shades and intensities of blackness changes
depending on the viewer's position and the angle of reflection of

the sun'srays. The Black Light series inspired Julio Cortazar's volume

of poetry Negro el 10.

Tomasello studied painting at the Academy of Fine Arts in Buenos

Aires. In1957, he settled in Paris, where he established links with Denise
René's avant-garde gallery, which he has represented at many
prestigious international shows. Tomasello's striking reliefs can also

be successfully used in architectural settings. His Chromoplastic Mural
(1971) decorates the facade of the San Pedro building in Guadalajara,
Mexico. The Argentinean artist also designed the entrance to the School
of Pharmacy in Marseilles (1972) and the furnishings of the conference
rooms at the Palais de Congreés in Paris and the Renault factory in
Boulogne-Billancourt, near Paris.

Tomasello's works can be found, among other collections, in the

Museo Nacional Centro de Arte Refna Sofia in Madrid, Centre Pompidou
in Paris, New York University Museum, and Musée national d'art
modernein Paris.



Luz negra n.° 518 [Lumiére Noire No. 518] 1982, Black Light No. 518 [Lumiére Noire No. 518]1982,

acrilico sobre madera, 100,5X100,5X 6 cm acryliconwood, 100.5 X100.5 X6 cm




208

Rosemarie Trockel

Schwere (Alemania), 1952 Schwerte (Germany), 1952

Rosemarie Trockel es una de las artistas alemanas contemporaneas

mas importantesy conocidas. Crea dibujos, pinturas, esculturas,
instalaciones, collages, videos, objetos multimedia y obras que se encuentran
en la frontera entre la arquitecturay el disefo. En sus producciones trata
temas como el cuerpo humano, la sexualidad y la feminidad, socavando

los conceptos de género y culturay desafiando los sistemas politicos,
sociales, éticos y estéticos. Su «arma» mas importante es la ironia. Bascula
entre la emociény la reflexion, lo privado y lo pablico, lo secretoy lo
revelado. Sus obras se presentan a menudo como colecciones de objetos
que recuerdan a los instrumentos empleados en la investigacion cientifica.
Trockel usa materiales como el vidrio, el cemento, la madera, la telay el
pelo, ademas de objetos encontrados, con el fin de desafiar sus asociaciones
comunes. En sus creaciones se pueden identificar rasgos del dadaismo,

el surrealismo y el conceptualismo.

En la década de 1970, Trockel estudi6 antropologia, sociologia, teologia
y matematicas durante su formaciéon en magisterio. Mas tarde, se formo
como pintora en la Werkkunstschule de Colonia. Inicialmente estuvo
influida por el estilo del grupo Neue Wilde, pero tras regresar de un viaje
a Nueva York en el que entré en contacto con Cindy Shermany Jenny
Holzer, Trockel empez6 a encontrar su propio camino.

Sin titulo (1989) se asemeja a las creaciones de las vanguardias anteriores
alaguerra; sin embargo, su ejecuciéon guarda mas relacién con el pop art
y con el arte feminista. La obra forma parte de la serie mas famosa

de Trockel, Cuadros de punto, creada en1985. Estas composiciones de punto
se confeccionaron usando maquinas especialmente programadas. Es esto
lo que hace que estas obras programadas artificialmente, desprovistas

de cualquier rastro de trabajo artesanal, sean especialmente interesantes
en el contexto del neoexpresionismo que se estaba desarrollando en

la década de1980. Cuadros de punto es un proyecto que se burla de las
divisiones sociales tradicionales entre las actividades masculinasy
femeninas. Aqui, las tareas tradicionalmente asignadas a las mujeres

se han mecanizadoy, al hacerlo, han entrado en un dominio reservado a
los hombres. Por otra parte, al tensar la tela sobre un bastidor, Trockel
juega con la jerarquia del arte, en la que lo artesanal ocupa un lugar
inferiorala pintura.

Sin titulo1989, lana beige, negray naranja, 195 x 150 cm

Rosemarie Trockel is one of the most important and best known
contemporary German artists. She is the author of drawings, paintings,
sculptures, installations, collages, videos, multimedia objects,

and works balancing on the border between architecture and design.
In herart she addresses topics such as the human body, sexuality,
and femininity, undermining the concept of gender and culture and
challenging political, social, ethical, and aesthetic systems. Her most
important "weapon”isirony. Her oeuvre balances between emotion
and reflection, between the private and the public, the secret and the
revealed. Her works are often presented as a collection of objects
and are evocative of instruments used in scientific research. Trockel
uses materials such as glass, cement, wood, fabric, and hair, as well
asfound objects, in order to challenge their common associations.
Herartresonates with dadaism, surrealism, and conceptualism.

Inthe1970s, Trockel studied Anthropology, Sociology, Theology,

and Mathematics in preparation to work as a teacher. Later, she
studied painting at the Werkkunstschule in Cologne. Initially, she was
influenced by the art of the Neue Wilde group, but after returning
from a trip to New York, where she came into contact with Cindy
Sherman and Jenny Holzer, she began to find her own path.

Untitled 1989) resembles the works of the pre-war avant-garde.
However, the mannerin which it was made relates more to pop

and feministart. The work is part of Trockel's most famous series,
Knitted Paintings, which she started to work on in1985. These knitted
compositions were created using specially programmed machines,
making these artificially programmed works, devoid of any trace
handiwork, particularly interesting in the context of the neo-
expressionism that was developing in the 1980s. Knitted Paintings
mocks traditional social divisions between male and female activities.
Jobs traditionally assigned to women are mechanized here, thus
entering a domain traditionally reserved for men. At the same time,
in pulling fabric over a stretcher, Trockel plays with the hierarchyin
art, in which crafts occupy a lower place than painting.

Untitled 1989, beige, black and orange wool, 195 x150 cm






Zona de confort [Komfort Zone] 2011, lanay plexiglds, 100 x 100 cm Comfort Zone [Komfort Zone] 2011, wool and plexiglas, 100 x 100 cm




Su serie Cuadros de punto se basa en la combinacién de la pintura con

el punto, una forma de arte aplicada que siempre se ha considerado

una actividad «femenina». Como usa una maquina de tejer para crear
laimagen, la originalidad de la creacién se pone en cuestién. Zona de
confort (2011) no se elaboré con una maquina, sino a mano, tensando fibras
gruesasy carnosas (no tejidas) sobre un bastidor. Estas pinturas creadas

a mano constituyen una sagaz reflexién sobre la jerarquia aceptada en el
arte, en la que la pintura de caballete ocupa el rango superiory la artesania
queda relegada al Gltimo lugar. Trockel rechaza este esquemay transforma
un producto artesanal en un cuadro. El titulo es también un elemento
importante de la obra. La zona de confort, como explica la artista, es un
espacio ficticio desconectado de las influencias y los problemas del exterior,
un territorio imaginario de sosiego, seguridad y comodidad que no existe
en el mundo real.

La obra de Rosemarie Trockel se ha presentado, entre otros espacios,

en el Museum of Modern Art de Nueva York, laWhitechapel Art Gallery de
Londres, el Moderna Museet de Estocolmo y el Centre Pompidou de Paris.
En1999, representd a Alemania en la Bienal de Venecia. Sus obras forman
parte de numerosas colecciones, como las del Museum of Modern Art

de Nueva York, el Art Institute de Chicago y la Nationalgalerie de Berlin.

Trockel's Knitted Paintings series is based on combining the medium 2n
of painting with knitting, a form of applied art which is traditionally
considered a "female”activity. By using a knitting machine to

produce her works, the category of originality in herartis called into
question. Comfort Zone (2011) was not produced by a machine, but

made by hand, with its thick, fleshy (non-woven) fibres being pulled
over a stretcher. Such hand-made paintings are a perverse commentary
to theaccepted hierarchy inart, in which easel painting is ranked
highest and crafts are placed at the bottom. Trockel negates this
pattern, transforming a craft productinto a painting. The titleis also
animportant element of the work. Comfort Zone, as the artist explains,
isafictional space cut off from outside influences and problems,
animaginary quiet zone of safety and comfort that does not exist

in the real world.

Trockel's work has been shown, among other venues, in the Museum

of Modern Artin New York, Whitechapel Art Gallery in London, Moderna
Museet in Stockholm, and the Centre Pompidou in Paris. In1999,
sherepresented Germany at the Venice Biennale. Her works are present
in many collections, including those of the Museum of Modern Artin
New York, Art Institute of Chicago, and Nationalgalerie in Berlin.
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Teresa Tyszkiewicz

Cracovia (Polonia), 1906-
£6dz (Polonia), 1992

Krakéw (Poland), 1906—
t6dz (Poland), 1992

Las obras que Teresa Tyszkiewicz cre6 antes de la guerra —pinturas,
disefos graficos, disefios textiles, ilustraciones para libros infantiles

y revistas— se perdieron durante la ocupacién. Tras la contienda,
abandond su fascinacién por el cubismoy adopté el tachismo. Describié
asi el cambio: «Me lo expliqué a mi misma diciéndome que nuestra

época carecia por completo de formas: habia perdido las antiguasy

no habia encontrado otras nuevas. [...] En esta situaciéon de crisis, aparecio
de repente, como una revelacién, el tachismo. [...] Las formas se creaban
solas, con la ayuda de los movimientos espontaneos del material pictérico,
se organizaban seglin sus propias leyesy eran, en cierto modo, perfectas

y auténticas».

Desde principios de la década de 1950, Tyszkiewicz cred composiciones
informes utilizando figuras y colores escasos. La principal herramienta
de expresion era la linea negra. Las composiciones recordaban a la
caligrafia. Los signos «escritos» sobre la superficie de color claro del lienzo
eran casijeroglificos, como letras de un alfabeto desconocido u olvidado.
Algunas de sus obras tienen titulos que aluden directamente al gesto
pictorico (Composicién agresiva, Gesto espontdneo). Tyszkiewicz rechazaba
conscientemente el colory limitaba su paleta casi exclusivamente

al blancoy al negro. Segun la artista, el color desaparecié con la pintura
figurativa; en la pintura gestual, la funcién imitativa del color dejaba

de ser necesaria.

En Sin titulo (Gesto/Composicién), de 1959, el color sigue estando presente,
pero por lo demas resultan visibles todas las caracteristicas de su pintura:
el movimiento expresivoy la sensualidad del material pictérico.

La obra de Teresa Tyszkiewicz es alin poco conocida. En1948 particip6 en
laimportante muestra de posguerra Exposicion de Arte Moderno celebrada
en Cracovia (Polonia). Sus Gltimas muestras tuvieron lugar en la galeria
Piekary de Poznan (2006) y la galeria Atlas Sztuki de £6dzZ (2013).

Teresa Tyszkiewicz's pre-war works—paintings, graphics, cloth
designs, and illustrations for children’s books and magazines—

were lost during the occupation of Poland. After the war, she soon
abandoned her fascination with cubism and took up tachisme. As

she described, "I explained it to myself by the fact that our entire epoch
had no forms, having lost the old ones—it found no new ones.

[...] Inthis crisis situation there suddenly appeared—Ilike a revelation—
tachisme. [...] Shapes created themselves, helped by spontaneous
movements of the painterly material, organising itself according
toitsown governing laws, and soin away perfect and authentic”.

From the beginning of the1950s, Tyszkiewicz created shapeless
compositions, using sparse forms and colours. The main tool of
expression was the black line. The compositions were reminiscent

of calligraphy. The signs “written”on the light coloured surface of

the canvas are almost hieroglyphic, like letters from an unknown

or forgotten alphabet. Some of her works have titles that refer directly
to the painterly gesture, such as Aggressive Composition or Spontaneous
Gesture. Tyszkiewicz consciously rejected colour, restricting her palette
almost exclusively to black and white. According to the artist, colour
itself disappeared with figurative painting; in the painting of gesture,
colour'simitative function was no longer necessary.

Although colour is still present in Untitled (Gesture/Composition),
from1959, the painting brings together the characteristic features
of Tyszkiewicz's work: the expressive movement and sensual
painterly material.

Tyszkiewicz's work is still little known. In 1948 she participated in
the important post-war Exhibition of Modern Art in Krakdéw (Poland).
Her last shows were held in Piekary gallery in Poznan (2006) and
Atlas Sztuki gallery in £6dZ (2013).



Sin titulo (Gesto/Composicion)

[Bez tytutu (Gest/Kompozycja)] 1959,
6leo sobre lienzo, 81x100 cm

Untitled (Gesture/Composition)
[Bez tytutu (Gest/Kompozycja)] 1959,
oilon canvas, 81x100cm
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Gunther Uecker

Wendorf (Alemania), 1930 Wendorf (Germany), 1930

Glnther Uecker, pintor, escultor y creador de objetos e instalaciones,

fue, junto con Heinz Mack y Otto Piene, una de las figuras capitales de
Zero, grupo artistico aleman de maxima relevancia creado tras la Segunda
Guerra Mundial. Los artistas asociados a Zero trabajaban con la luzy el
movimiento. Uecker abandond la pintura informalista en favor de las obras
monocromaticas. A mediados de la década de 1950, empezd a usar clavos
como elemento compositivo para crear obras que se asemejaban a campos
eléctricos. En1962, cubrié con clavos objetos cotidianos, como unasilla,

un televisor o un instrumento musical. Uecker también hizo empleo

de la luz eléctricay la arena, asi como de mecanismos de relojeria que
aportaban un movimiento fisico real.

Espiral (2000) combina dos de los elementos distintivos de Uecker: los
clavos y el movimiento. Los clavos, insertados en un lienzo cubierto con
una capa de yeso, estan distribuidos en torno a un punto central. Cuanto
mayor es la proximidad con el centro de la composicién, mas densa

es la configuracion de los clavos. Una fuente de luz anadida intensifica

el dinamismo dela obra.

Las creaciones de Gunther Uecker se han mostrado, entre otros, en

el Stedelijk Museum de Amsterdam, el Museum of Modern Art de Nueva
York, la Kunsthalle de Dusseldorf, el Solomon R. Guggenheim Museum

de Nueva York, la Galerie flr Zeitgendssische Kunst de Leipzig, el Martin-
Gropius-Bau de Berliny la Neue Nationalgalerie de Berlin. La obra de Uecker
forma parte de las colecciones del Art Institute of Chicago, el Hamburger
Bahnhof de Berlin, el Walker Art Center de Mineapolis, el Stedelijk Museum
de Amsterdam, el Stedelijk van Abbemuseum de Eindhoven y el Ulmer
Museum de UIm.

Glnther Ueckeris a painter, sculptor, and author of objects and
installations. Along with Heinz Mack and Otto Piene, he was a leading
figurein Zero, one of the major art groups established in post-war
Germany, which focused on light and motion. Uecker gave up

Art Informel for the sake of monochromatic works. In the mid-1950s,
he began using nails as a compositional element, creating works

that resembled electric fields. In1962, he used nails to cover ordinary,
everyday objects, suchasa chairora TV set, and musical instruments.
Ueckeralso used electric light, sand, and clockworks that introduced
actual, physical movement.

Spiral (2000) is a painting that combines Uecker's two signature
elements: nails and motion. The nails, hammered into a canvas covered
with a layer of plaster, are arranged around a central point; the closer
they are to the centre of the composition, the denser the layout

of the nails. The addition of light makes the work even more dynamic.

Uecker's work has been shown, among other venues, in the

Stedelijk Museum in Amsterdam, Museum of Modern Artin New
York, Kunsthalle in Dusseldorf, Solomon R. Guggenheim Museum

in New York, Galerie fur Zeitgenossische Kunst in Leipzig (Germany),
and Martin-Gropius-Bau and Neue Nationalgalerie in Berlin.

Among other collections, Uecker's work is part of those of the Art
Institute of Chicago, Hamburger Bahnhof in Berlin, Walker Art Center
in Minneapolis (United States), Stedelijk Museum in Amsterdam,
Stedelijk van Abbemuseum in Eindhoven, and Ulmer Museum in

Ulm (Germany).
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VALIE EXPORT

Waltraud Lehner

Linz (Austria), 1940 Linz (Austria), 1940

VALIE EXPORT (Waltraud Lehner) trabaja con medios audiovisuales, realiza
performances, instalaciones, happenings en espacios publicos, peliculasy
fotografias. Es una de las artistas austriacas mas destacadas y una radical
del géneroy del cuerpo —a menudo recurre al suyo propio en sus obras—.
Enlos anos 60 renuncid a su apellido y comenzé a utilizar un pseudénimo
tomado de una famosa marca austriaca de cigarrillos, Smart Export.

Debut6 a mediados de la década de1960 enViena, en pleno auge

del accionismo vienés. Bajo la influencia de las performances de algunos
de sus representantes, comenzé a utilizar su propio cuerpo como
instrumento de expresién artistica. Sus happenings sobre el concepto

del tabu coincidieron con la revolucién sexual que se estaba produciendo
en todo el mundo. En sus performances, VALIE EXPORT puso énfasis en la
objetualizacién de la mujer, condend la aceptacion social de la misoginia
y critico los valores burgueses tradicionales. Entre sus performances

mas conocidas estan una en la que saca a pasear al artista Peter Weibel
atado con una correay otra en la que pasea por la calle con los pechos
desnudos dentro de una caja con una pequena aberturay anima a

los transelintes a introducir la mano y tocarlos.

La obra La melodia infinita/tnica de las cuerdas (1998) esta formada por diez

televisores colocados sobre peanas metalicas. Las pantallas reproducen
una pelicula que muestra la aguja sin hilo de una maquina de coser

en funcionamiento, acompafnada por el sonido monétono de la maquina.
La costura, una actividad que tradicionalmente ha estado asignada a

las mujeres, suele verse como algo seguro, que requiere poco esfuerzo.
VALIE EXPORT la muestra desde otra perspectiva. Los golpes de la aguja,
acompafados por su sonido, se vuelven malévolos; la ausencia de seres
humanosy la vision Gnica del movimiento de la maquina transforman

la costura en un proceso completamente mecanico.

Las obras de vAaLIE EXPORT se han expuesto, entre otras instituciones,
en el Guggenheim Museum de Nueva York, la Tate Modern de Londres,

el Musée d'art moderne et contemporain de Ginebray el Pabellén austriaco
de la Bienal de Venecia (1980), asi como en la documenta 6 de Kassel (1970).

Sus obras estan presentes en las colecciones del Museum of Modern Art
de Nueva York, el Museo Nacional Centro de Arte Reina Sofia de Madrid
y el Centre Pompidou de Paris.

A performance artist, inter-media artist and creator of installations,
public happenings, films, and photographs, vALIE ExPORT (Waltraud
Lehner)is one of the mostimportant feminist artists in the world
and a body and gender radical, often using her own body in herart.
Inthe1960s, sherejected her surname and began using a pseudonym
borrowed from a popular brand of Austrian cigarettes, Smart Export.

VALIE EXPORT debuted in the mid1960s in Vienna, which was at the
time dominated by the Viennese Actionists. In her performances, she
began using her own body as an instrument for artistic expression. Her
happenings on the taboo coincided with the sexual revolution that was
then taking place worldwide. vaLIE EXPORT stressed the objectification
of women in her performances, condemning the social acceptance of
misogyny and criticising traditional bourgeois values. Among her best
known performances is the one where she led the artist Peter Weibl
around on a leash or when she walked through the streets with

her bare breasts contained in a box with a small opening, encouraging
passers-by to put their hands in and touch them.

The Un-ending/-ique Melody of Cords (1998) consists of ten televisions
placed on metal stands. On the screens one can watch a film showing
the unthreaded needle of a sewing machine at work accompanied

by the monotonous sound of the machine. Sewing, an activity
traditionally assigned to women, is usually seen as something safe,
requiring little effort. vaLIE ExPORT shows it from another side. Each
hit of the needle, combined with the accompanying sound, becomes
malevolent—sewing thus becomes a totally mechanised process,

and instead of a human being we see the movement of the machine.

Among othervenues, VALIE EXPORT'S works have been shown in the
Guggenheim Museum in New York, Tate Modern in London, Musée d'art
moderne et contemporain in Geneva, and the Austrian Pavilion at the
1980 Venice Biennale, as well asat documenta 6 in Kassel (1970). Among
other collections, her works can be found at the Museum of Modern
Artin New York, Museo Nacional Centro de Arte Reina Soffa in Madrid,
and Centre Pompidou in Paris.



La melodia infinita/anica de las cuerdas

[Die un-endliche/-dhnliche Melodie der Strange] 1998,

diez monitores, reproductores de pvp sobre pedestales de acero,

dimensiones variables

The Un-ending/-ique Melody of Cords

[Die un-endliche/-ahnliche Melodie der Strange] 1998,
tenvideo monitors, bvb players and steel pedestals,
dimensions variable
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Victor Vasarely

Pécs (Hungria), 1906-
Paris (Francia), 1997

Pécs (Hungary), 1906—
Paris (France), 1997

Inicialmente, Victor Vasarely (Vasarhelyi Gy6z6), precursor del op art,
planeé hacerse médico, pero pronto abandond los estudios de medicina
para dedicarse al arte. En 1929, empez6 a estudiar en la escuela de
Bortnyik, conocida como la Bauhaus de Budapest. En 1930 emigré a Parfs,
donde trabaj6é como disefiador grafico en varias agencias de publicidad.
Seintrodujo en el circulo de la vanguardia artistica parisinay comenz6
adedicar cadavez mas tiempo a la creacion artistica. Antes de la

Segunda Guerra Mundial, su obra combinaba elementos del expresionismo,

el cubismoy el surrealismo. Sus motivos, tomados de la naturaleza,

se simplificaron y geometrizaron. Vasarely empezé a interesarse por
cuestiones relacionadas con la perspectivay a explorar temas como

el ajedrezy la «cebra». En1955, comenzé a publicar manifiestos sobre el

op arty el arte cinético, asi como a crear pinturas 6pticasy cinéticas cuya

composicién cambiaba en funcién del angulo de percepcion. Su entorno
inmediato le inspiraba los motivos de sus obras: |a disposicion de los
azulejos en una estaciéon de metro de Paris, un remolino o la forma de
una concha. Entre 1954 y 1960 desarroll6 su periodo «blanco y negron.
Sus obras de esa época se componen de una red de lineas paralelas y
ondas ritmicas. En esta fase, Vasarely se centré en la ilusion 6ptica.
Ademas de su trabajo pictérico, desarroll6 una notable actividad como
fotégrafo. En1955, particip6 en la que seria una muestra pionera para

el op art europeo, Le mouvement (El movimiento), celebrada en la Galeria
Denise René de Paris, y publicé un manifiesto en el que subrayaba el papel
activo del espectador en el proceso de dar vida a un cuadro. A principios
de ladécada de1960, el color volvid a sus obras. Fue entonces cuando
nacieron dos de sus series mas famosas: Alfabeto pldstico y Folclore
planetario. En1965, Victor Vasarely tomé parte en la muestra Responsive
Eye (El ojo sensible) del Museum of Modern Art de Nueva York, donde
expuso sus obras junto a las de la artista britanica Bridget Riley. Desde
entonces, los criticos lo llaman «el padre del op art».

El cuadro procede de un periodo en el que Vasarely usaba principalmente
los colores blanco y negro y formas geométricas como lineas, cuadrados,
rectangulosy circulos. Bora Mi (1959), como todas las obras de esta serie
(las siguientes se designaron con ordinales), se compone de varios planos
superpuestos. Cada uno de ellos esta cubierto por una red de lineas

en blancoy negro con distintos grosores. El patrén irregular que generan
parece latir, con lo que se crea una ilusion tridimensional.

Bora Mi1959, acrilico sobre lienzo, 200 x 106 cm

Initially, Victor Vasarely (Vasarhelyi Gy6z8), a precursor of op-art,
planned to become a physician, but soon gave up medical studies

to dedicate himself toart. In1929, he began studying in Bortnyik's
school, referred to as the Budapest Bauhaus. In1930, Vasarely moved
to Paris, where he worked as a graphic designerin advertisement
agencies. There, he entered the circle of the Parisian artistic avant-garde
and spent more and more time creating his own art. Prior to World

War Two, his oeuvre combined elements of expressionism, cubism,

and surrealism. Taken from nature, his motifs became simplified and
geometric, as he was interested in questions of perspective. Moreover,
he explored the motif of the chessboard and the"zebra”. In1955, he began
publishing manifestoes on op-artand kinetic art; he also made optical
and kinetic paintings with compositions that changed depending

on the angle of perception. He drew on his immediate environment
formotifs for his works: the arrangement of tiles in a metro station

in Paris, a whirlpool, or the shape of a shell. The years between 1954
and 1960 represent his "black-and-white” period, characterized by
works composed of a network of parallel lines and rhythmical waves,
focusing on opticalillusion. Apart from painting, Vasarely was also
active asa photographer. In1955, he took part in what proved to be

a breakthrough show for European op-art, Le mouvement, held at the
Galerie Denise René in Paris, and he published a manifesto where he
stressed the active role of the viewer in the process of a painting coming
into being. In the early 1960s, colour returned to his work. This was when
two of his most famous series were born: Alphabet plastique and Folklore
planetaire. In 1965, Vasarely took part in the Responsive Eye show at New
York's Museum of Modern Art, where he displayed his works side by

side with those of the British artist Bridget Riley. Ever since, critics have
called him the “father of op-art”.

Like all the works from this series (successive ones were designated
with ordinals), Bora Mi (1959) is composed of a few superimposed

planes covered with a network of black and white lines of differing
thickness. Theirregular pattern they make up seems to pulsate, offering
theillusion of three dimensions. The painting comes from a period
when Vasarely primarily used the colours black and white along with
geometric shapes such as lines, squares, rectangles, and circles.

Bora Mi1959, acrylicon canvas, 200 X106 cm
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Bella-Nnv 1968, acrilico sobre cartén, 40 x44 cm Bella-Nv 1968, acrylicon board, 40 x 44 cm



Bella-ny (1968) se elabor6 segn el método patentado del artista

que se conoce como unités plastiques (unidades plasticas), un sistema
de formas geométricas con una paleta de colores especifica distribuidas
sobre el lienzo. La composicién estd integrada por circulos y cuadrados
de dos tamanos. Estas figuras geométricas basicas estan pintadas

con tres colores: negro, blancoy azul.

El artista pretendia integrar el arte con la arquitecturay el urbanismo.
En1970, trabajé en el Museo Vasarely de Gordes (Francia) y en 1976 cred
la Fundacién Vasarely en Jas de Bouffan (Francia), conformada por seis
edificios hexagonales disenados por el propio artista y cubiertos con
policromia geométrica.

La obra de Victor Vasarely se puede encontrar en la Fundacién Vasarely
de Aix-en-Provence (Francia), el Museo Vasarely de Pécs (Hungria) y

el Museo Vasarely de Budapest. El artista es ademas autor de numerosos
murales, como Tributo a Malévich, disefiado en colaboracién con

Carlos Radl Villanueva en 1954 (Universidad de Caracas).

Bella-ny (1968) was composed in line with the artist’s patented 221
method known as "unités plastiques", a system of geometric shapes

arranged on the canvasina certain colour palette. The composition

consists of circles and squares in two sizes. These basic geometric

figures are painted in three colours: black, white, and blue.

Vasarely attempted to integrate art with architecture and urban
planning. In1970, he worked in the plans for the Musée VVasarely

in Gordes (France) and in 1976 he founded the Vasarely Foundation in
Jas de Bouffan (France), housed in six hexagonal buildings designed
by him and covered with geometric polychromy.

Vasarely's work can be found, among other venues, in the Vasarely
Foundation in Aix-en-Provence (France), Vasarely Museum in Pécs
(Hungary), and Vasarely Museum in Budapest. He is also the author

of anumber of murals, including Tribute to Malevitch, designed together
with Carlos Raul Villanueva in 1954 for the University of Caracas.
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Andrzej Wroblewski

Vilna (Lituania), 1927-
Montes Tatra (Polonia,
Eslovaquia), 1957

Vilnius (Lithuania), 1927—
Tatra Mountains (Poland,
Slovakia), 1957

Aspiramos a pintar un cuadro que ayude a la gente a distinguir el bien
del mal. Andrzej Wroblewski

Andrzej Wréblewski es una de las mayores leyendas del arte polaco.
Cre6 un nimero de obras relativamente bajo, debido a su muerte
prematura a la edad de 30 afos mientras caminaba en solitario por las
montafas. Sin embargo, lo que dejo tras de sinos muestra a un artista
dividido entre la realidad y el arte. Junto a sus trabajos de propaganda

y obras realistas y comprensibles, encontramos piezas innovadoras
que rozan la abstraccion. En la década de 1940, siendo un joven pintor,
particip6 en los cambios politicos que estaban teniendo lugar en Polonia.
«No pretendemos ocultar los peligros a los que os enfrentais. Muy

al contrario, deseamos que recordéis la guerray el imperialismo, y que
la bomba atémica esta en manos de hombres malvados. Pintamos
imagenes que son desagradables, como el olor de un cadaver, escribid.
Obsesionado con la muerte, cre6 obras icénicas sobre la guerra, el acto
de moriry el uso de las armas, reflejo del espiritu del realismo socialista.
Experiment6 personalmente los horrores de la guerray fue testigo de

la muerte de su padre como consecuencia de un ataque al corazén
durante su encarcelamiento. En el arte de Wréblewski no encontramos
sangre, gritos ni patetismo; en su lugar, hay contenciény silencio.

En sus cuadros, la muerte es de color gris azulado.

Madre con hijo muerto (1949) hace referencia a un importante elemento
de laiconografia cristiana presente en la cultura polaca: la maternidad de
Maria. Combina dos nociones opuestas, el nacimiento y la muerte,

una madre con un nino pequeno en los brazos y una madre con su hijo
adulto muerto (Piedad).

La obra de Andrzej Wréblewski —pintor, critico e historiador de arte—

ha tenido una influencia capital en varias generaciones de artistas polacos.

Sus creaciones, pese a lo reducido de su nimero, se pueden encontrar
en los museos mas importantes de Polonia. En 2010, el Stedelijk van
Abbemuseum de Eindhoven celebrd la primera exposicién retrospectiva
de la obra del artista fuera de Polonia, To the Margin and Back

(Al margen vy de vuelta).

Madre con hijo muerto [Matka z zabitym synem] 1949,
6leo sobrelienzo, 120 x 90 cm

We want to paint a picture that would help people tell good from evil.
Andrzej Wréblewski

The work of Andrzej Wréblewski—painter, critic, and art historian—

had a majorinfluence on multiple generations of Polish artists. One

of the greatest legends in Polish art, due to his premature death

atage thirty, while hiking alone in the mountains, he produced a
relatively small number of works. However, the works he left reveal
how he was torn between reality and art. Wroblewski created
propaganda and readable, realistic works along with innovative pieces
bordering on abstraction. Asayoung painter in the1940s, he became
involved in the political changes taking place in Poland. "We are not
hiding the dangers you face. On the contrary, we want you to remember
about the war and imperialism, that the atomic bomb is in the hands

of evil men. We paintimages that are unpleasant, like the smell of a
corpse”, hewrote. He was obsessed by death and painted iconic works
about war, shooting, and dying that reflected the spirit of socialist
realism. He personally experienced the horrors of war, witnessing

his father suffering a heart attack while in custody. Wréblewski's art
howeveris free of blood, screams, and pathos; instead, thereis restraint
and silence. Deathin his paintings is blue-grey in colour.

Mother with a Dead Child (1949) makes reference to an important
element of Christian iconography in Polish culture, the motherhood
of Mary, which combines two contrasting notions: birth and death,
amotherwith ayoung child in herarms and a mother with her dead
adult son (Pietd).

Wroblewski's works, though few in number, can be found in the most
important museums in Poland. In 2010, the Stedelijk van Abbemuseum
in Eindhoven held the first retrospective exhibition of the artist's

work outside of Poland, To the Margin and Back.

Mother with a Dead Child [Matka z zabitym synem] 1949,
oilon canvas,120x90 cm
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Fundacja Banco Santander ma zaszczyt zaprezentowac Panstwu
poraz pierwszy w Hiszpaniijedng z najwazniejszych istniejgcych
obecnie w Polsce kolekgji sztuki wspotczesnej — kolekcje Grazyny Kulczyk.
Od stycznia do czerwca 2014 roku wybor dziet z tego zbioru, pod
sugestywnym tytutem Kazdy dla kogos jest nikim, jest eksponowany

w Sala de Arte de la Ciudad Grupo Santander, w Boadilla del Monte
(Madryt).

Wystawa ta stanowi kolejny etap konsolidacji naszego projektu,
majacego na celu upowszechnienie Swiatowej sztuki wspotczesnej
poprzez prezentacje najwazniejszych prywatnych zbioréw. W ramach
tejinicjatywy, ktéra rozpoczeta sie w 2010 roku prezentacjg Daros
Latinamérica Collection z Zurychu, pokazalismy kolejno Collezione
Sandretto Re Rebaudengo z Turynu (2011), Rubell Family Collection
zMiami (2012) oraz londynska Cranford Collection (2013).

Tym razem mamy przyjemnosc zaprezentowac wspaniatg kolekcje,
ktéra przyblizy nam sztuke polska, przyczyniajac sie jednoczesnie
do zacie$nienia naszych wiezéw z tym krajem, w ktoérym ubiegtej
wiosny mielismy zaszczyt wystawic czesc¢ kolekcji Banco Santander
w Muzeum Narodowym we Wroctawiu.

Jestdlanas wielkim zaszczytem, ze Grazyna Kulczyk zdecydowata
sie udostepni¢ nam wybor dziet ze swojej kolekcji, na ktory sktadajg
sie prace artystow tworzacych w Polsce w latach 1945-1989, czyli
w okresie rzadow komunistycznych, a takze dzieta renomowanych
artystow z innych krajow, z ktérymi polscy twaércy podejmowali
interesujacy dialog.

Wystawa obejmuje trzy podstawowe obszary: sztuka abstrakcyjna

i konceptualna, kobieta w sztukach wizualnych oraz dzieta nawigzujace
do pamieci zbiorowej i historii. Poprzez te strukture komisarz wystawy
pragnie przyblizy¢ nam osobowos¢ kolekcjonerska Grazyny Kulczyk i
wykazaé, dlaczego jej postac stanowijeden z najwazniejszych punktow
odniesienia w kulturze polskiej.

Zwazywszy na ogromne znaczenie edukacji artystycznej dla naszego
spoteczenstwa, wystawe uzupetnia program dydaktyczny, na ktory
sktadajg sie warsztaty dla rodzin z dzie¢mi, wizyty interaktywne dla szkot
oraz wizyty dla grup o specjalnych uwarunkowaniach poznawczych.

Pragne podziekowac w sposéb szczegdlny komisarzowi wystawy,
Timothy'emu Personsowi, za jego zaangazowanie oraz Justynie Bursko,
koordynujacej zespot Art Stations Foundation, za udzielone nam wsparcie.
Chciatbym réwniez przekaza¢ Grazynie Kulczyk, w imieniu catego

zespotu Fundacji Banco Santander, wyrazy ogromnej wdziecznosci za
udostepnienie nam najlepszych dziet z jej zbioréw oraz za mozliwos¢
zaprezentowania ich naszej publicznosci w Sala de Arte Santander.

Antonio Escamez Torres
Prezes
Fundacja Banco Santander

Zapraszam Panstwa do poznania i doswiadczenia kolekgji sztuki, ktérg
przywoze z Polski. Wydaje mi sie, ze jest to pierwszy w historii udziat
prywatnego kolekcjonera z mojego kraju w wydarzeniu tej skali, jakim

jest wystawa w Fundacion Banco Santander. Warunki zycia w Polsce,

z trudem odbudowujacej sie po strasznej dla nas wojnie, pod kontrolg bloku
sowieckiego, nie sprzyjaty rozwojowi prywatnej kolekcji odzwierciedlajacej
historie rozwoju sztuki wspotczesnej. Zrealizowatam ten projekt dzieki
temu, ze bytam swoim wiasnym, rozumiejgcym i zaangazowanym
sponsorem. Naleze bowiem do grona pionieréw polskich przedsiebiorcow
ze spektakularnym sukcesem biznesowym. Zanim moja kolekgja stata

sie ,assetem’, wymagata determinacji, roztropnoscii — zarazem — odwagi
irozmachu inwestycji. Jestem z wyksztatcenia prawnikiem. Moj ojciec byt
pilotem dywizjonu 305 Royal Air Force, uczestniczacego w zwycieskiej
bitwie 0 Anglie. Gdyby nie patriotyczna postawa mojej mamy, lekarza

i spotecznika, ktéra sciggneta ojca po wojnie do Polski — urodzitabym

sie w Londynie. Miatabym pewnie znacznie lepsze warunki do realizacji
genu przedsiebiorczosci, ale nie miatabym mozliwosci stworzenia tak
niepowtarzalnej kolekgji.

Ponadio lat temu zbudowatam w Poznaniu, jednym z czterech najwiekszych
Polskich miast, unikatowy kwartat handlowy zintegrowany z przestrzenig
zorientowang i przeznaczong na dziatania artystyczne. Ten postindustrialny

i zrewitalizowany kompleks obiektow nazwatam — od historycznego
przeznaczenia — Starym Browarem. Bytam prekursorka takich rozwigzan i za
to dwukrotnie zostatam nagrodzona przez Swiatowa kapitute icsc za projekt
integrujacy biznes ze sztuka. Czescig Starego Browaru jest muzeum, gdzie
podczas kilku wystaw rocznie prezentowane sg dzieta z mojej kolekcji. W tym
miejscu dziata Art Stations Foundation by Grazyna Kulczyk, przyciaggajaca na
swoje workshopy, konferencje i festiwale artystow i ekspertdw z catej Europy.

Rozwijajac te przedsiewziecia, skonstatowatam, ze bNA moich aktywnosci
biznesowych zawarte jest w prostej zasadzie integrujacej proporcje
sztukiibiznesu: 50/50 — niezaleznie od tego, czy jest to projekt w Poznaniu,
w Nowym Jorku czy w Londynie. Porzadkuje ona i balansuje moje zycie we
wszystkich wymiarach.

Zdaje sobie sprawe, ze naleze do mikrospotecznosci swiatowych
kobiet — kolekcjonerek, jednoczesnie czynnych zawodowo.

Dziekuje Ci, Palomo Botin, za odwage i wyobraznie, dziekuje za

to, ze dostrzegtas kolekcjonerke w tej czesci Europy, ktéra zastuguje na
nieustanne odkrywanie. Dziekuje za ogromne wyczucie i madros¢, z jaka
kurator Timothy Persons przedstawit tak ztozony materiati charakter
kolekcji. Dziekuje za przeprowadzenie analizy, podsumowanej madrym
tekstem Andzie Rottenberg ijulianowi Heynenowi. Dziekuje za mysli,
uwagiizaangazowanie Asia Zak Persons, Monice Branickiej, Paulinie
Kolczynskiej, Isabelli Czarnowskieji Joannie Mytkowskiej. Dziekuje

za ogromng prace i zaangazowanie zespotom Art Stations Foundation
zJustyng Busko i Banco Santander Foundation z Marig Beguiristain-Wasza
wspotpraca przy tym projekcie pokazuje, ze Europa na Zachodzie
iWschodzie jest jednym organizmem.

Jestem bardzo ciekawa jak odbierzecie Panstwo te precyzyjnie pomyslang,
bardzo osobistg kolekcje, powstatg w wyjgtkowym miejscu i czasie w historii
Europy. Zycze Paristwu dobrych doznan i jeszcze raz dziekuje za zaszczyt
obecnosci na tej wystawie i towarzyszacych jej spotkaniach.

Grazyna Kulczyk
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Everybody Is Nobody for Somebody
TIMOTHY PERSONS

,Kazdy jest dla kogos nikim"'—ten cytat ucielesnia poglad, ze kazdy ma
prawo do witasnej perspektywy: zawsze znajdzie sie ktos, komu nawet
najstynniejsze nazwisko nie méwi absolutnie nic. Wystawa otwiera
intelektualng przestrzen, w ktérej ideami mozemy sie dzieli¢, zamiast
jeoceniac. Artysci—znani badZ nie — konfrontujg swoje idee w dialogu
zinnymiartystami. Arozmowa ta toczy sie w niepowtarzalnym jezyku
sztuki, ktéry przekracza granice polityki, religii i uptywajgcego czasu.

Spoteczna i kulturalna sytuacja Polskiw latach 1945-1989 byta radykalnie
rozna od tej na Zachodzie. Idee artystyczne interpretowano wtedy

z perspektywy prywatnej i lokalnej, dopiero nowa rzeczywistosc¢ polityczna
p0 1989 roku zmienita sposdb wpisywania prac w kontekst sztuki
miedzynarodowej. Niniejsza wystawa tgczy artystow pracujgcych w skrajnie
réznej sytuacji politycznej, pokazujac, ze twbdrczos¢é nie zna granic.

Zestawione ze sobga prace same znajdg swoje miejsce, wpisujac sie

w kontekst sgsiadujgcych dziet. Aby to uzyskac, utozytem je w serie
zazebiajgcych sie ze sobg cykli myslowych okreslonych przez poszczegbine
kierunkiartystyczne. Ekspozycja ma by¢ mostem pomiedzy kulturami,
taczgcym wiele kierunkéw poprzez ich konceptualne powinowactwa.

Istniejg dwie Sciezki prowadzace przez przestrzen ekspozycji —
pierwsza wiedzie widza od malarstwa Agnes Martin, poprzez artystow
bardziej zainteresowanych problematyka ptci kulturowej, az do
abstrakcyjnych pracJoan Mitchell. Jesli wybierzemy drugg, natkniemy
sie na konceptualistéw i minimalistow, po czym widz wkracza do sal
taczacych twaorcéw geometrii abstrakcyjnejiartystow op-artu za
sprawag linii systematycznego ruchu. Ten kolisty ruch wtapia sie ptynnie
w sale artystow color field painting i konczy na perle wystawy —obrazie
Wiadystawa Strzeminskiego.

Wyborizestawienie prac tak odlegtych od siebie geograficznie
iartystycznie podkresla wyjatkowosc¢ i gtebie Kolekcji Grazyny Kulczyk.
Wystawa oferuje osobistg perspektywe nato, jak istotna byta Polska
dla ksztattowania sie mysli konceptualnej. Przypomina tez, ze sztuka jest
jezykiem uniwersalnym, otwartym oknem, przez ktére mozna patrzec
w obie strony.

Kiedy cztery lata temu poznatem Grazyne, nie zdawatem sobie
sprawy z bogactwa i réznorodnosci jej zbiorow. Bytem pod wielkim
wrazeniem nie tylko kolekgji, ale i magnetycznej osobowosci kobiety,
ktora kolekcjonuje tak réznorodne prace. Ujrzatem zbior jako stale
powiekszajgce sie koto, ktdrego piastg jest sztuka polska, a liczne
szprychy stanowi sztuka miedzynarodowa.

Kiedy dowiedziatem sie, ze mam zostac¢ kuratorem wystawy, ujrzatem
catos¢ jako wyimaginowany teatr o dwdch scenach. Na jednej scenie
Roman Opatka, ze swoimi minimalnymi interwencjami, przedstawia
Donaldajudda, a ten z kolei Stanistawa Drbzdza, tymczasem na
drugiej ogladamy polityke ptci w wykonaniu Aliny Szapocznikow,
ktora wprowadza na scene Katarzyne Kozyre, ta zas odsyta nas do
VALIE EXPORT i Jenny Holzer. Tworzg pewnego rodzaju scene dla pamieci
zbiorowej, gdzie obok siebie moga zasigs¢ Mirostaw Batka i Anselm
Kiefer. Kazda sala na wystawie jest osobng sceng, dajac widzowi
niezliczone mozliwosci tworzenia wtasnego teatru wyobrazni.

Chciatbym osobiscie podziekowac Grazynie Kulczyk za jej pasje i oddanie
sztuce, ktore sprawity, ze praca przy wystawie byta dla mnie codziennie
nowym odkryciem. Moim zamiarem byto uczynienie z kolekcji narzedzia
inspiracji, a takze wprowadzenie nowej perspektywy, w ktorej ktos juz
niejestdla kazdego nikim.

1. CiaRinne

O otwieraniu pudetek w pudetkach
KORESPONDENCJA ELEKTRONICZNA POMIEDZY ANDA ROTTENBERG
I JULIANEM HEYNENEM

DROGI JULIANIE
zastanawiam sie, w jaki sposéb mozemy wypracowac wspdlng opinie
na temat Kolekgji Grazyny Kulczyk? i czy w ogéle nam sie to uda, jesli
wzig€ pod uwage, ze oceniamy z zupetnie innej perspektywy? Ty patrzysz
zzewnatrz, ja ze srodka. Ty w naturalny sposéb przywotujesz kontekst
stynnych, bogatych, dobrze zachowanych kolekgji ze ,Starej Europy”

i tamtejszych tradycji zwigzanych z kolekcjonowaniem sztuki.

Kiedy ja mysle o sytuacji w Polsce, widze nie tylko ciggnaca sie przez
caty xx wiek historie niszczenia i tracenia wszelkich dobr kultury
(zrozmaitych przyczyn politycznych), ale rowniez odmienne warunki
spoteczneipsychologiczne, w ktérych dziatali polscy kolekcjonerzy.
150 lat rozbiordw, krotki czas Il Rzeczypospolitej oraz dwie wojny
Swiatowe wptynety na zbudowanie wyjatkowej, lokalnej skali wartosci,
wedle ktorej najistotniejszg cechg w sztuce (podobnie jak w literaturze,
muzyce czy architekturze) byta jej ,polskos¢”. Trudno sie temu dziwic, jesli
wezmiemy pod uwage grozbe utraty tozsamosci narodowej. Dodajmy
czterdziesci cztery lata komunistycznej politykiizolowania Polski

od Zachodu oraz stan polskiej gospodarkina przestrzeni ostatnich
dwustu lat, a otrzymamy obraz okolicznosci, ktore oddziatywaty
zarbwno na sama sztuke, jakijej kolekcjonowanie. Co wiecej, kolekcje
zachodnioeuropejskie budowano w oparciu o kryteria opisane

w europejskich (iamerykanskich) podrecznikach historii sztuki, ktére
pomijaty wiekszos¢ pozycji uwazanych przez polskich krytykow za
istotne. Ty nadal mozesz je uznawac za przeceniane, my bedziemy

o nich mysle¢ raczej w kategoriach niedowartosciowania.
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pozwol, ze Ci przerwe i zapytam, jaki jest dzis ogolny stan

prywatnych zbioréw sztuki w Polsce? | jak uktadajg sie relacje miedzy
prywatnymi kolekcjonerami, publicznoscig i muzeami? Czy kolekcjonerzy
sg akceptowani, doceniani, a moze oceniani krytycznie?
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dtuga polska tradycja na tym polu — potgczona z powojenng biedg,
narzuconym komunizmem i duma narodowa — wytworzyfa cos, co mozna
by nazwac ,postawg obywatelsko-patriotyczng”, i co przez lata miato duze
znaczenie dla —w istocie bardzo rzadkiej — praktyki kolekcjonowania sztuki



po roku1945. Dodam, ze bezposrednio po 1989 roku polscy kolekcjonerzy
takze koncentrowali uwage gtdbwnie na sztuce historycznej (w tym na
malarstwie Jana Matejki). Jesli chodzi o spojrzenie w gtgb xx wieku,
zauwazy¢ mozna byto pewne zainteresowanie okresem przedwojennym
i tak zwang ,szkotg paryska” (Mela Muter etc.) zaréwno na rynku sztuki,
jakiw prywatnych kolekcjach. Z tego, co wiem, istnieje tez jedna powazna
kolekcja sztukirosyjskiej (awangardowej i wspotczesnej) orazjej
polskich odpowiednikdw, ktora jest czasami udostepniana publicznosci,
Mamy tez w prywatnych rekach jedng naprawde duzg, starannie
wyselekcjonowang, reprezentatywna kolekcje sztuki polskiej z ostatnich
siedemdziesieciu pieciu lat. Jesli chodzi o zbiory Swiatowej sztuki
nowoczesnej i wspoétczesnej kolekcja Grazyny Kulczyk jest w naszym
kraju absolutnie wyjatkowa. Absolutnie wyjatkowa jest tez prakty

ka pokazywania tych prywatnych zbioréw zaréwno na wystawach
statych, jak i czasowych.

Te wyjatkowos¢ doceniajg jednak tylko waskie kregi specjalistow —
imoze jeszcze poznanska inteligencja. Mam wrazenie, ze —inaczej niz za
granica — polskie spoteczeAstwo oraz administracja (réznego szczebla)
wcigz nie dostrzega spotecznych korzysci ptynacych z zasilania publicznej
kultury przez prywatne fundusze (Grazyna Kulczyk finansuje rowniez
program performatywny Stary Browar Nowy Taniec), dlatego zapewne
nadal nie mamy instytucji kulturalnych wspotfinansowanych z pieniedzy
prywatnych i publicznych. Co wiecej, w Poznaniu nie powstanie budynek
muzeum zaprojektowany juz przez Tadao Ando z my$l3 o tej wtasnie
kolekcji, poniewaz miasto nie chciato zaangazowac sie w inwestycje
wspolnie z tak zwang osobg prywatng, cho¢ osobe te reprezentuje
fundacja powotana specjalnie do tego celu. Pisze o tym z przykroscia,
poniewaz do niedawna, z wyjatkiem tédzkiego Muzeum Sztuki, ktére
wyrasta z tradycji zrodzonej w latach 30. xx wieku, nie mieliSmy zadnego
panstwowego badz miejskiego muzeum oferujgcego mozliwos¢
obcowania zmiedzynarodowa skalg wartosci, mogacg stanowic punkt
odniesienia dla wspotczesnej sztuki polskiej.

JKolekcjonerka zbiera dzieta miedzynarodowych artystéw z akcentem
na sztuke polska, w ten spos6b umieszcza jg w nowych kontekstach,

a zarazem wpisuje w globalne procesy artystyczne’, pisat Pawet
Leszkowicz w katalogu towarzyszgcym pierwszej publicznej prezentacji
kolekcji sztuki Grazyny Kulczyk (2007). Ta formuta przypomina
strategie, ktérg zaplanowatam w1990 roku dla nowego Muzeum

Sztuki Nowoczesnej w Warszawie. Wiele lat pdZniej, w roku 2006, juz
jako nowopowstajgce muzeum, ogtosiliSmy nawet konkurs na projekt
najlepszejlinii narracyjnej, pamietajgc o tym, ze w sztuce nowoczesnej
iwspotczesnej mamy do czynienia z wiecej niz jedng tradycjg. Wiemy
oboje, ze z tej samej tasmy rezyser moze zrobi¢ powazny dramat albo
komedie —wszystko zalezy od montazu. Podobnie jest ze zbiorami
sztuki. Leszkowicz takze podkreslit wielos¢ kontekstow i kierunkow,
wyrozniajac osiem watkow: Biblioteka, Akt, Rzezba cielesna, Perwersja,
Moda, Religia, Przedmiot, Muzeum. Wrdce do metafory filmowej — jesli
nie satysfakcjonuje nas ogélny podziat na gatunki, mozemy zapytac:
jakiegorodzajukomedie lub powazny dramat pokazuje nam rezyser?
To bytoby pytanie o materiat Zrodtowy. Czy dysponujemy narzedziem,
ktére pomoze nam znalez¢ odpowiedz?
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nie moge nie skomentowac Twojego zatozenia, ze sztuke, a przynajmniej
kolekcjonowanie sztuki, ,0oceniamy z zupetnie innej perspektywy"!
Oczywiscie, biore pod uwage szczegdlny kontekst, w jakim sztukaijej
kolekcjonowanie funkcjonujg w Polsce, i zgadzam sie, ze nasza wiedza
o historii sztukijest niesymetryczna: Ty wiesz duzo o ,zachodniej”
historii sztuki, my wcigz wiemy zenujgco mato o dziejach sztuki Europy
SrodkowejiWschodniej. Pamietaj jednak, ze mamy rok 24 PmB

(po Murze Berlinskim) i wierze, ze oboje powinnismy przezwyciezy¢
nasza fiksacje na podziatach Wschod/Zachod niedoceniony/przeceniony,
pomniejszy/kluczowy — nie w imie utadzonej, zglobalizowanej,

ptaskiej europejskiej terazniejszosci, lecz po to, by znalez¢ wspdline
dziedzictwo/przysztos¢ naszego matego kontynentu. Podam przyktad,
trzymajac sie wcigz kwestii kolekcjonowania sztuki: czy poréwnanie
sytuacjiw Niemczech Zachodnich w latach 50. xx wieku z sytuacjg
Polski w tym samym okresie nie bytoby ciekawe? Jakie byty nastroje
orazhistoryczneiideologiczne warunki kolekcjonowania sztuki

w Republice Federalnej Niemiec po nazizmie, drugiej wojnie Swiatowej
i Holokauscie? Jakie byty widoki, a jakie ograniczenia? w jakim stopniu
kolekcjonowanie byto ,miedzynarodowe”, w jakim stopniu modernizm
byt Swiadoma/nieSwiadoma reakcja na niedawng przesztos¢? A co stato
sie z,,niemieckoscig sztuki niemieckiej”, by sparafrazowac tytut stynnej
ksigzki Nikolausa Pevsnera? Analogicznie moglibysmy zapytac o ksztatt
polskosciw sztuce polskiej po drugiej wojnie Swiatowej. Krotko mowiac:
moglibysmy poréwnac ze sobg nasze sgsiadujgce ze sobg chwiejace

sie bloki, badz obszary pustki, po1945, i by¢ moze odkry¢, ze mowimy

o dwdch stronach jednej monety.

Awracajac do sztuki, ktérg Grazyna Kulczyk umiescita w swojej kolekdji,
chciatbym powiedzie¢, ze podoba mi sie twoja metafora materiatu
filmowego, ktéry mozna zmontowac tak, by otrzymac powazny
dramat albo komedie —lub film science fiction, a nawet porno. Kiedy
myslimy o zbiorze osoby prywatnej —w przeciwienstwie do kolekgji
muzealnej —zwykle szukamy paraleli pomiedzy dzietami sztuki lub

ich tematyka a osobowoscig kolekcjonerki. Zaktadamy zazwyczaj, ze
poprzez zbior sztuki kolekcjonerka wyraza siebie, w pewnym sensie tak,
jak gdyby sama byta artystka. z pewnoscig wchodzg tu w gre ciggoty
voyeurystyczne, ale trudno tez zaprzeczy¢, ze przynajmniej czescé
kolekcjoneréw chce poprzez zbieranie dowiedzieC sie czego$ o sobie.
Swiadomie badz nieswiadomie analizujg swojg relacje do swiata, by¢
moze probujg nawet znalez¢ sobie ,wiasciwe" miejsce — ktdrego nie
znalezli, dziatajgc na innych polach. To jednak nie czyniich innymi niz
pozostaliludzie, tacy jak my. Przyktadowo, ty i ja moglibysmy zrobic
przeglad artystow, ktorych lubimy, wystaw, ktére zorganizowalismy

i tekstow, ktore napisalismy, i stworzy¢ w ten sposéb ,lustro” naszych ja
lub naszejrelacji do Swiata. W sumie jednak mysle, ze takie podejscie do
interpretacji zbioru sztukijest niezbyt ciekawe, gdyzjest zbyt osobiste.
Aliczy sie przeciez niezaleznos¢ poszczegoélnych dziet sztuki, zawarty
w nich potencjat tworzenia nowych relacji w réznych kontekstach.
Kurator powinien w pewnym momencie stac sie niewidzialny — tak
samo powinno by¢ w przypadku kolekcjonera. Innymi stowy, kazdy, kto
wchodzi w relacje ze zbiorem zgromadzonym przez jedng osobe — jako
widz badz jako kurator pokazujgcy prace z owej kolekcji — ma mozliwos¢
i prawo budowania wtasnych interpretacji i koncepcji — nawet takich,
ktore przeczg intuicjom i zamiarom kolekcjonera.

Julian, 29 paZdziernika 2013
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nie zamierzatam wprowadza¢ poréwnania w skali1:1 pomiedzy powojenng
sytuacjg w Polsce iw Niemczech; mysle, ze chciatam raczej opisac
historyczny kontekst, w jakim powstawaty zbiory Grazyny Kulczyk.

W kolekcji znajdziemy nazwiska i dzieta odzwierciedlajgce lokalng tradycje
i trendy dominujgce na polskim rynku sztuki w poczgtkach lat 9o.

xx wieku, kiedy najbardziej upragnionymi obiektami byty obrazy Jacka
Malczewskiego, wkrotce zastgpione przez dziefa Jerzego Nowosielskiego.
Szkoda, ze nie widziates tych aukcji na wiasne oczy! w tej kolekcji podoba
mi sie to, ze nadal sg w niej prace obydwu malarzy. Grazyna Kulczyk

ma odwage Swiadomie nawigzywac do lokalnych wartosci; mimo ze
Nowosielskijeszcze nie zdobyt miedzynarodowej renomy, kolekcjonerka
zgromadzita ponad trzydziesci (starannie wybranych) prac tego malarza,
przy ,zaledwie” dwudziestu dwoch dzietach Kantora i dwunastu Romana
Opatki(dodatkowo mamy tez dziewiec¢ portretow fotograficznych).
Tojasne, zeilos¢ nie jest tak wazna jak jakos¢, ale te liczby pokazujg
nastawienie kolekcjonerki. Dodajmy do tego troche nieznanych (nawet
wsrdd szerokiej publicznosci w Polsce) nazwisk takich, jak: Jerzy Kujawski,
Eugeniusz Markowski, Jadwiga Maziarska, Mela Muter, Teresa Paggowska,
Erna Rosenstein, Teresa Tyszkiewicz (1906 -1992), i fotografow w rodzaju
Jerzego Lewczynskiego, Fortunaty Obrgpalskiej, Marka Piaseckiego,
Bronistawa Schlabsa, a do tego bardzo rzadkie, wykonane w wynalezionej
przez artyste technice, heliografie Karola Hillera — wcigz niedocenionego
tworcy z kregu Wiadystawa Strzeminskiego — a otrzymamy bardzo ciekawa
linie przemian w sztuce polskiej od lat 30. do 70. xx wieku. Nie mowigc juz
o Alinie Szapocznikow i Andrzeju Wroblewskim, ktorzy witasnie odnajdujg
swoje miejsce (na nowo) w europejskiej historii sztuki.

W tym kontekscie widag, ze lepiej dotychczas znana (bardziej
rygorystyczna i sformalizowana) tradycja reprezentowana przez Henryka
Stazewskiego, Wojciecha Fangora, Edwarda Krasifnskiego, nie byta jedyna,
jakaliczyta sie w Polsce. Oraz, ze nalezy do niej dodac wiecej nazwisk
(Kajetan Sosnowski, Koji Kamoji, Ryszard Winiarski). Pamietaj tez,

ze nawet wsrdd dziet polskich konstruktywistow (Wtadystaw Strzeminski,
Katarzyna Kobro), znajdujemy tu obiekty bardziej ,miekkie’, a nawet
figuratywne.

Oczywiscie, nie mam tu na mysli prac bardziej wspétczesnych lub
przyktadow sztuki Swiatowej, ktore Swiadczg o innym podejsciu, ale sadze,
ze wspomniane przeze mnie cechy tego zbioru pomogg nam w pewnym
stopniu opisac strategie kolekcjonerki (jesli nie chcesz nazwac tego misja).
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dziekuje za ten przeglad polskich artystow z kolekgji i za wpisanie ich

w kontekst lokalnego i miedzynarodowego pola sztuki. To pokazuje,

ze nie jest ztym pomystem, aby kolekcjoner zaczynat budowanie swoich
zbiorow od artystow i dziet ze swojego kregu kulturowego. i nie chodzi

mi o to, zetatwiej te dziefa i tych artystow zrozumied; to raczej kwestia
pewnego rodzaju wibracji. Zdaje sie, ze istniejg zawsze pewne tony

i modalnosci, ktére sg nam znajome. Dzieki nim mozemy przywykng¢ do
jezyka okreSlonych dziet sztuki. By pozostac przy metaforach muzycznych:
stuchanie nowych, byé moze dziwnych, dZwiekéw jest podstawowa
cnotg kolekcjonera sztuki. Czy zgodzimy sie, ze mozna ten proces nazwac
Jtreningiem” oka i umystu? Cho¢ chodzi tutaj raczej nie o Swiadomy wysitek,

ale o co$ w rodzaju osmozy. Jedyny ktopot w tym, Ze kiedy zaczyna sie od
sztuki ze swojego kontekstu kulturowego i koncentruje sie na jej zbieraniu,
angazujac sie coraz mocniej, trudno pézniej oprzec sie pokusie oceniania
sztuki zinnych kregdw kulturowych w oparciu o paradygmat sztuki
lokalnej. Jasne jest, ze trzeba zawsze zaczynac¢ od postawienia jakiejs,

ze sie tak wyraze, ,tezy", tak, aby mie¢ punkt wyjscia do analizy, to znaczy,
do oceny swojej kultury i innych kultur. Potrzebujemy tego rozréznienia

na kulture swojg i inne, aby méc doceni¢ sztuke jako wszechobecny
fenomen, wspolny réznym kulturom. A wyzwania, jakie stawia przed nami
globalizacja, bardzo wyraZznie pokazujg, jak fatwo mozna cofnac sie do
wyjsciowych” zatozen dotyczacych tego, czym sztuka jest.

Wroce jednak do Kolekgji Grazyny Kulczyk — czy dokonany przez nig
wybor polskich artystéw od modernizmu do wspétczesnosci rézni sie

od tego, co prezentujg i gromadzg muzea w Polsce? Jak opisatabys ton
kolekgji, abstrahujgc od probleméw historii sztuki? Uzytas dwoch okreslen:
,bardziej miekkie" i, figuratywne”. Czy wystawiane dzieta pokazujg
dwudziestowieczng sztuke polska w nietypowym Swietle, czy moze
podkreslaja jej kobiece oblicze?
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widze, ze chcesz, abym znalazta — a raczej pokazata — zwigzki miedzy
ogolnie, czyliglobalnie, przyjetymiwartosciami, a tymi, ktore reprezentuje
Kolekcja Grazyny Kulczyk. Ktopot w tym, ze nawet w kontekscie globalnym
nie dysponujemy zestawem sztywnych kryteribw oceny, zwtaszcza

w wypadku szerszych kierunkéw badZ trendbéw; codziennie musimy
rewidowac kryteria, tak aby zrobi¢ miejsce Swiezym ideom, ktére
pomoga nam ujrzec sztuke w nowym Swietle i dostrzec niespodziewane
wiasciwosci w pracach, ktore wydawaty sie juz dobrze znane. Wiemy,

ze wszystko ptynie —lNdvta pel —jak powiedziat Heraklit. Dzieki temu
posiadamy zdolno$¢ akceptacji ,dziwacznych” propozycji najmtodszego
pokolenia, a takze odkrywania nowych jakosci w zapomnianych dzietach
sprzed lat —na przyktad u Szapocznikow, Wréblewskiego czy Hilmy

af Klint, ktorej wystawa podrézuje wiasnie po Europie.

Pytasz o polskie muzea — przez dziesigtki lat skupiaty sie one na sztuce
postkonstruktywistycznej nie tylko dlatego, ze jest ona waznaicenna,
lecz takze z powodow politycznych: w okresie stalinowskim (1949 —55)
sztuka abstrakcyjna byta zakazana, a przez przynajmniej dwie dekady po
roku1957 mogta wypetniac nie wiecej niz pietnascie procent wystawy.
Tak wiec kazdy abstrakcjonista stawat sie bohaterem przez sam fakt
namalowania kwadratu. Nie miato to wiele wspélnego z prawdziwie
modernistycznymi ideami propagowanymi na przyktad przez Zofie i Oskara
Hansenow, ktérych dzi$ na nowo odkrywa mtode pokolenie polskich
artystow (i ktérych dorobek gromadzi Muzeum Sztuki Nowoczesnej

w Warszawie).

Jednak linia prezentowana przez kolekcje Grazyny Kulczyk nie nawigzuje
tylko do tej tradycji. Nie mylisz sie, méwigc o kobiecym” aspekcie sztuki,
ktéry pojawia sie w réznych kontekstach wiasciwie w catym zbiorze.

Nie chodzi mijednak tylko o bardziej lub mniej jednoznaczne stanowiska
feministyczne zajmowane przez co najmniej trzy pokolenia polskich
artystek: Aline Szapocznikow, czy nawet Magdalene Abakanowicz

w latach 60. Natalie LL, Zofie Kulik i Barbare Falender, Izabelle Gustowska



i Terese Murak w latach 70., oraz wszystkie mtodsze artystki takie jak
Marta Deskur, Katarzyna Gorna, Katarzyna Kozyra, Dorota Nieznalska,
ElZzbieta Jabtonska i Paulina Otowska — dla ktoérych mozna znalez¢ punkty
odniesienia, odpowiednio, w twoOrczosci VALIE EXPORT, Yayoi Kusamy,
Annette Messager, Vanessy Beecroft, Loretty Lux, Mariko Mori, Claudii
Harti Bettiny Rheims. Nie chodzi mi tez tylko o dzieta tak wybitnych
artystek jak Lynn Chadwick, Joan Mitchell, Agnes Martin, Gego czy Jenny
Holzer ani o mniej znane prace Erny Rosenstein, Jadwigi Maziarskiej

i Fortunaty Obrgpalskiej, ktore nie wprowadzity (a przynajmniej nie

w spos6b oczywisty) do swojej twbrczosci pierwiastka feministycznego.

W istocie mam na mysli réwniez sztuke tworzong przez mezczyzn.
Jeslisie doktadnie przyjrzysz, zauwazysz, jak wiele ich prac jest

w tej kolekgji, kobieco zorientowanych”—cho¢ nie sg to realizacje
reprezentatywne dla twaérczosci tych artystow. Dotyczy to Tadeusza
Kantora, Jerzego Kujawskiego, Romana Opatki, Thomasa Hirschhorna,
Zhang Huana, Marcina Maciejowskiego, Michaela Najjara, Macieja Osiki,
Roberta Rumasa, Zygmunta Rytki, a takze Andy'ego Warhola, Andrzeja
Wréblewskiego czy nawet Artura Zmijewskiego, nie zapominajac o
Pablu Picassie, Brunonie Schulzu i Jerzym Nowosielskim, dla ktérych
kobiety zawsze byty przedmiotem fascynacji.

Czy to masz na mysli, piszac o ,kobiecym obliczu™?
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stanowczo nie wierze w istnienie uniwersalnie akceptowanych wartosci
i kryteriow w dzisiejszym Swiecie sztuki. Moze czasami mozna odnies¢
wrazenie pewnej uniformizacji, jesli patrzy sie na ten Swiat zzewnatrz

i zbyt czesto bywa na biennale, ale tojest zjawisko o drugorzednym
znaczeniu, stworzone przez nas, kuratoréw. Wszystko jest ptynne, jak
stusznie zauwazytas, i zapewne takie pozostanie jeszcze dtugo. By¢ moze
czas dominujacych paradygmatow w sztuce przeminagt. Amoze sam
pomyst napisania Swiatowej historii sztuki byt od poczatku poroniony,
gdyz okazat sie ostatnig konsekwencjg zachodniej koncepcji Sztuki
przez duze S, ktéra narodzita sie 500 lat temu gdzie$ miedzy Florencjg

i Antwerpig, a od drugiej potowy xx wieku byta silnie podkopywana.

Ale to stawia nas oczywiscie w cudownej sytuacji, uwalniajac od

ciezaru oceniania kazdej nowej pracy w oparciu o zestaw niezmiennych
kryteriéw i prowadzac ku nowym odkryciom, o ktérych wspomniatas.
Amoznatez, wracajgc do wspomnianej przez Ciebie problematycznej
tendencji kategoryzowania sztukina ,polska i catg reszte”, spojrzec

na sprawe inaczejizauwazyc¢, ze obecna sytuacja daje nam okazje
powigzania poszczegblnych prac zinnymi bez wzgledu naich styl, czas
powstania czy kulture, z ktoérej pochodza. (Co i tak powinnismy czynic
zawsze, jeslichcemy naprawde dogtebnie poznac temat.)

Pytanie o relacje zbioréw Grazyny Kulczyk do zbioréw polskich muzedw
dotyczyto w szczegbInosci kwestii wolnosci wyboru w dzisiejszych czasach.
Prywatny kolekcjoner nie musi przedstawiac programu swojej kolekgji,

nie musi jej wyjasnia¢ zgodnie z wymogami instytugji kulturalnych

i edukacyjnych, w ogole nie musi sie na jej temat wypowiadac. A nawet jesli
zdecyduje sie upublicznic¢ kolekcje, chocby na chwile i czesciowo, tak jak
czyni to Grazyna Kulczyk, spojrzenie widzdw kieruje sie na poszczegbline
dzieta, ich zestawienia i interakcje, ktére moga sie okazac zaskakujgco

odkrywcze. ,Perspektywa kobieca” jest jednym z takich cennych

podejs¢ do sztuki—musimy by¢ tylko ostrozni, by nie zaczg¢ uzywac
jejautomatycznie, jako czegos statego. Mysle, ze mamy petne prawo
skoncentrowac sie na ,erotyce sztuki”—to dziwne, ale i zreczne
sformutowanie przeczytatem niedawno na rysunku Paula Theka — artysta
nawigzuje tutaj oczywiscie do Susan Sontag. Jej esej Przeciw interpretacji
konczy sie stynnym zdaniem: ,Nie potrzebujemy hermeneutyki, ale erotyki
sztuki™. Dzieki takiemu ujeciu tematu, ,perspektywa kobieca” poszerzy sie,
przeksztatcajac sie w podejscie skoncentrowane na zmystowej i holistycznej
reakgji nie tylko na ikonografie gender badz okreslone ksztatty i kolory, ale
takze na bardzo wielorakie dzieta sztuki. Kiedy zobaczytem zbiér w domu
kolekcjonerki, miatem uczucie, ze réwniez tg ,inng" linia, sztuka, ktéra
tymczasowo mozemy nazwac konkretng badz konceptualng, kierowat ten
zmystowy, holistyczny — kusi mnie, zeby uzy¢ tutaj tego stowa — instynkt.
Wezmy na przyktad te ciggte modulacje pozornie jednakowych figur

na ptétnach Romana Opatki (obrazoéw jest prawie dziesiec¢). Albo nawet
te ptaskie, tak zwane industrialne, powierzchnie obiektow Richarda
ArtschwageraiDonaldajudda, czy wreszcie ,abstrakcyjne” ksztatty
Wojciecha Fangora lub to, czym emanuje zwyczajny sprzet oSwietleniowy
w pracach Dana Flavina. Czy tez przezroczyste ksztatty/ciata w rzeZbach
Karela Malicha. i nawet przy okazji tak prostej pracy jak Form Derived From

a Cube Sola LeWitta przychodzi do gtowy termin ,Augensex’, ktéry postuzyt
Gerhardowi Rockenschaubowi za tytut jednej z jego pierwszych wystaw
(okreslenie zostato przettumaczone jako ,seks dla oka"...). Chce przez to
powiedzie¢, ze w duzej czesci zbioréw Grazyny Kulczyk odnajduje erotyczny
klimat, a moze raczej erotyczne pojmowanie sztuki. A jak to wyglada
zTwojej perspektywy?
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1. W przekfadzie Dariusza Zukowkiego (Susan Sontag, Przeciw interpretacji

iinne eseje. Krakow: Wydawnictwo Karakter, 2012).
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jak mogfabym sie z Tobg nie zgodzi¢! i jakiez odSwiezajgce rozumienie
sztuki proponujesz, przywotujac Rockenschauba. Tak, mysle, ze
Jnaskorek” wielu prac z kolekcji ma ten pociggajacy, a wiec i seksowny
wyglad. Ajednak, moim zdaniem, kategoria ,Augensex” nie pasuje do
wielu innych prac, zwtaszcza do ciezkich, stemplowanych otowiem
klockéw drewna, ktére sporzadzit Andrzej Szewczyk jako transfiguracje
listow Kafki do Felicji Bauer. Choc jego Biblioteki majg seksualny podtekst
nie tylko z racji mitosnej historii Kafki, lecz rowniez w kontekscie procesu
pieczetowania samego w sobie. Jednoczesnie jednak prace te maja
wymiar eschatologiczny. Niektorzy (na pewno pamietasz, kto mianowicie)
twierdzg, ze Eros i Thanatos pozostajg ze sobg w bliskim zwigzku;

mozna sie o tym przekonaé, patrzac na prace Aliny Szapocznikow (znowu)
i przypominajac sobie teatr Kantora. Przy okazji Kolekcji Grazyny Kulczyk
mozna tez rozwazyc ciag Seks — Smier¢ — Perwersja. Nie mam na mysli
wytgcznie matych rysunkow i gwaszy Nowosielskiego czy Brunona
Schulza. Spojrz narzezbe Kozuozu, lalki na fotografiach Marka
Piaseckiegoijerzego Lewczynskiego, klasyczne rekwizyty vanitas nainnych
zdjeciach tego ostatniego, i zestaw je z upozowanymi na lalki-roboty
postaciami z portretdow Mariko Mori, Ophelig Loretty Lux, Bionic Angel
Michaela Najjara, a znajdziesz sie w otoczeniu seksownych fantomow,
bardzo blisko nierzeczywistej rzeczywistosci Vanessy Beecroft i jej

zywych marionetek.
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Wiem, Zze otwieram pudetko ze zbyt wieloma pudeteczkamiw Srodku,
aleintryguje mnie, dlaczego ta freudowska czes¢ natury ludzkiej
(odzwierciedlona w sztuce) musi szuka¢ miejsca pomiedzy tak
rygorystycznie sformalizowanymi strukturamijak dzieta Henryka
Stazewskiego, Jeana Morelleta, Manfreda Mohra, Ryszarda Winiarskiego,
Heinza Macka, pfaskorzezbami Mary Martin czy skrajnie konceptualnymi
interwencjami Krasifnskiego? A moze myle sie, méwigc o stronie
rygorystycznej (przynajmniej w przypadku jednego z reliefow Mary
Martin), i powinnam poszukac¢ zmiekczonej interpretacji? A jesli tak,

to jak odczytac miekka bron Annette Messager? |, wreszcie, jak
zaklasyfikowac Lego Zbigniewa Libery?
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razjeszcze dziekuje za ten przeglad kolekcji w odpowiedzi na moja
uwage o erotyce i sztuce. Kolekcja zyskata w moim umysle wyrazny,
cielesny ksztatt, wrocity zywe wspomnienia spotkan z tymi pracami.

i chociaz prawda jest, ze na poziomie ikonografii i w odniesieniu do
,naskérka” wielu z prac w kolekcji mozemy méwic o duzej dawce
erotycznych (i, oczywiscie, tanatologicznych) pierwiastkow, moja
intencjg byto zwrdcenie uwagina kwestie bardziej abstrakcyjne. Sam
akt patrzenia jest czynnoscig w pewnym sensie erotyczng, a nawet
seksualng, a sztuka potrafi nam to czesto dobitnie uswiadamiac.
Wspominam o tym, gdyz mam wrazenie, ze oko kolekcjonerki w pewien
sposoOb piesci eksponaty, ktore wybrata, a caty zbior jest tej pieszczoty
odzwierciedleniem. Pamietasz logo kolekcji na jej stronie domowej
lub w katalogu wystawy, ktorej kuratorem byt Pawet Leszkowicz?

To oczy Grazyny Kulczyk — ktére nawet lekko sie zamykajg i otwieraja,
gdy zmieniamy nachylenie ksigzki. Moze jednak posuwam sie za daleko,
Zapuszczajac sie w zbytintymne rejony.

Wréémy do prac, o ktérych wspomniatas. Nawet jesli podazymy Sciezka
Lerotycznego spojrzenia” — cho¢ sposobow podejscia do kolekdji jest wiele
—itak nie dzielitbym prac na ,miekkie" i ,rygorystyczne”. Sadze, ze oba
rodzaje nalezg do Swiata erotyki, a tym bardziej do Swiata seksu. Miekka
broA Annette Messager stanowi tutaj Swietny przyktad, bedac rodzajem
psychologicznej putapki, w ktérg wpadajg wszelkie jednowymiarowe

wyobrazenia na temat pfci kulturowej. Nie zapominajmy tez o wspotgraniu

koloréw na przyktad u Stazewskiego, o wibracjach i pulsowaniu w pracach
Carlosa Cruza-Dieza, Gerharda von Graevenitza, Victora Vasarely'ego,
i moze jeszcze Agnes Martin, oczywiscie u Yayoi Kusamy, i w koncu o

fallicznym generatorze Swiatta Otto Pienego opartym na ,rygorystycznych”

strukturach i materiatach. W tym kontekscie ciekawym przypadkiem jest
Edward Krasinski. Konceptualne zaplecze tego artysty jest oczywiste —
jego prace sg w duzej mierze wynikiem przemysler na temat obiektow/
nie-obiektow, obecnosci/nie-obecnosci. Jednak nie tylko podczas wizyty
w jego atelier, gdzie wszystko zostato zachowane mniej wiecej w takim
stanie jak w chwili Smierci artysty, ale rowniez wtedy, gdy oglada sie
jego prace w innych przestrzeniach, takich jak white cube, robig wrazenie
obiektoéw zmystowych. Wykonano je w prosty, rzemieslniczy sposab,

ale wiasnie to nieartystyczne podejscie przekazuje sensualizm koncepdji
i spekulacji Krasinskiego.

Istotnie, meandrowanie posrod obiektow z tej kolekdji, i z innych tez, jest
jak otwieranie kolejnych pudetek, raz za razem, po to, by znalez¢ w nich

nastepne pudeteczka. Przywotujac Lego. Obéz koncentracyjny Zbigniewa
Libery, otworzytas wyjatkowo niebezpieczne pudetko, a przy tym catkiem
inne od tych, ktére dotgd omawialismy.

Aw zwigzku z tym, co napisatas na poczatku naszej korespondencji

na temat historycznych warunkédw kolekcjonowania sztukiw Polsce,
mysle o tym wielkim peknieciu, wielkiej katastrofie, o traumatycznym
polskim doswiadczeniu w dwudziestym wieku. Czy ta trauma jest
odzwierciedlona w omawianych zbiorach, a jesli tak, to w jaki sposéb?
Jest nadto oczywiste, ze jej Slad znajdujemy u Libery — przejawia sie on
jednak w sposéb wyjatkowo nieskrepowany i radykalnie kontrowersyjny,
co wynika zapewne z tego, ze autor reprezentuje pokolenie urodzone kilka
dobrych lat po wojnie. Mozna powiedzie¢, ze Libera podchodzi do sprawy
postmodernistycznie —nie zapominajgc o tym, ze nie jest Swiadkiem,
aniosoba blisko ze Swiadkami tych wydarzen zwigzang, ale kims, kto
przyjmuje perspektywe historyczna, w ktorej zawiera sie zarébwno historia
pamieci, jak i kwestie takie jak tak zwany przemyst Holokaustu. Te prace
bardzo wiele dzieli od Matki z zabitym synem Andrzeja Wréblewskiego. Czy
przychodzg Cina myslinne prace odnoszace sie do tej samej problematyki?
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przede wszystkim musze stwierdzi¢, ze postugujesz sie jezykiem
angielskim duzo bieglej nizja; zauwazytam, iz nie tylko nie potrafie

w petniwyartykutowac swoich intuicji, ale tez wystawiam je na btedng
interpretacje ze strony czytelnika. Mysle, ze wiasnie dlatego postanowites
lepiej wyjasni¢ mi pojecie ,erotycznego spojrzenia”. Pamietaj jednak, ze
angielskiemu znacznie blizej do niemieckiego niz do polskiego. Dotyczy to
rowniez korzeni kultury (i sztuki), pomimo przekonania — bardzo w Polsce
powszechnego — o naszej wspolnej ,srodziemnomorskiej” tradycji.

Ta uwaga nie dotyczy Twojego btyskotliwego komentarza na temat logo
kolekgji. Przy kazdym wejsciu na jej strone internetowg, mam wrazenie,
ze pukam panig Kulczyk w czoto. W gruncie rzeczy oboje staramy

sie dociec, co kryje sig w umysle ukrytym za tymi pieknymi oczami.

A doktadniej — chcielibysmy przesledzi¢ trajektorie impulséw wizualnych
w mobzgu kolekcjonerki. Zamiast tego mozemy jedynie podgzac za swoimi
przekonaniami; wezmy na przyktad kwestie wojny i sztuki.

Eschatologia, o ktérej wspomniatam w poprzednim liscie, odgrywa
wazna role na poziomie bardzo prywatnym, indywidualnym i osobistym,
ale takze w bardziej uniwersalnym wymiarze, kiedy musimy radzi¢ sobie

z bolesng zbiorowg pamiecia, szczegblnie gdy w gre wchodzi druga wojna
Swiatowa. Sposob, w jaki odréznites Swiadkoéw od ich ,bliskich krewnych’,
przywiddt mi na mysl fragment Pogrgzonych i ocalonych Primo Leviego: ,My,
ktérzy przezylismy, nie jestesmy prawdziwymi i wiarygodnymi Swiadkami.
W posiadaniu tej strasznej prawdy sa ci, ktérzy zostali pograzeni, zatopieni,
unicestwieni. My przemawiamy jedynie w ich imieniu. My, ocaleni,
opowiadamy o doswiadczeniu obozéw koncentracyjnych tych, ktorych
juz nie ma". Innymi stowy, zdaniem wtoskiego pisarza, po wojnie nie
byto juz zadnych Swiadkoéw. My jednak wcigz podtrzymujemy pamiec
positkujaca sie swiadectwamiz,drugiej’, albo nawet z trzeciej", reki.
Andrzej Wréblewski, podobnie jak Szapocznikow i Strzemifski ze swoimi
wojennymirysunkami, nalezy do tej pierwszej kategorii, to znaczy, do
pokolenia, ktore przezyto wojne. Podobnie jest w wypadku catkiem duzej



grupy uwzglednionych w Kolekgcji Grazyny Kulczyk polskich artystow
(Abakanowicz, Kantor, Rosenstein, Nowosielski, Fortunata Obrgpalska),
ktorych sztuka nie odnosi sie bezposrednio do wojennych doSwiadczen,
ale daje sie w niej odnalez¢ ich ukryte slady. Odwaze sie tez zasugerowac,
Ze nieco mniej oczywiste nawigzania do okresu wojny mozna znalez¢
takze w pokrytych piaskiem, ziemistych i zakurzonych ptaszczyznach
(opatrzonych krzyzami, liczbami etc.) obrazow Tapiésa, ktéry budowat
swoj styl w czasach rezimu Franco. Nawiasem mowigc, podobne podejscie
do powierzchniobrazu zauwazysz u Jadwigi Maziarskiej — jeszcze jednego
polskiego Swiadka z ,drugiej reki” reprezentowanego w kolekgji.

Jak zauwazytes, trauma wojny jest w Polsce wcigz bardzo silnie
odczuwalna. Temat ten jest obecny w ksigzkach i filmach, w sztuce

i przedstawieniach teatralnych tworzonych przez kolejne pokolenia. To
wiasnie nazywam Swiadectwem z ,trzeciej reki”. Poza Liberg, o ktérego
nawigzaniach do przemystu Holokaustu wspomniates, oraz Piotrem
Uklanskim ijego Nazistami zrodzonymi z podobnych pobudek, jest

w Kolekgcji Grazyny Kulczyk jeszcze kilkoro artystow zajmujacych sie

tg tematykg, choc nie zawsze s3 tu reprezentowani akurat pracami
dotykajgcymi wojennej traumy. W pierwszej kolejnosci trzeba tutaj
wymieni¢ dwie rzezby Mirostawa Batki, ktory w swej twdrczosci zwraca
uwage na sytuacje opresyjne, cierpienia i upokorzenie ofiar, ale odnosi
sie takze do przemystu Holokaustu i postepujacej trywializacji pamieci.
Swietnie obeznany z tematem, pracuje w sposob uwazny i powsciggliwy,
prezentujgc osobiste, a nawet intymne podejscie do materii cierpienia

i Smierci. Blakngca pamiec jest przedmiotem studiéw Wilhelma
Sasnala, ktérego obrazy odnoszg sie czesto do juz istniejgcych dziet czy
dokumentow, takich jak komiks Maus Arta Spiegelmana czy film Shoah
Claude’a Lanzmana. Niektore jego ptotna reprezentujg ,niewinne" pejzaze
albo rozmyte, nieostre portrety, jak gdyby artysta chciat zwréci¢ uwage
widza na proces zacierania pamieci dotyczacej 0sob i miejsc zwigzanych
z przestepstwem, w efekcie czego prawda pozostaje ukryta ,pod ptotnem”.
W ten sposdb prace Sasnala korespondujg z obrazami Luca Tuymansa
(niestety, nieobecnego w tej kolekgji). Moge dodac, ze Sasnal lokowany
jest w dtugiej linii malarstwa figuratywnego, ktéra bierze poczatek

w tworczosci Wroblewskiego; do tej tradycji zalicza sie tez Jerzy Jurry
Zielinski, zaczynajacy powoli zdobywac wieksze uznanie.

Niezaleznie od duzej liczby prac koncentrujgcych uwage na ofiarach mamy
tez do czynienia ze sztuka tworzong przez artystow prébujacych poradzi¢
sobie z dziedzictwem winy. Sposréd niemieckich tworcow zmagajacych
sie ztym ciezarem w Kolekgji Grazyny Kulczyk znalazty sie nazwiska dwoch
waznych artystow: Anselma Kiefera, ktory od wielu lat drgzy ten problem
w swoich ogromnych ptétnach, oraz Glnthera Ueckera, autora Popiotow
tworzonych po rozstaniu z grupg Zero — jakkolwiek uwazne spojrzenie na

jego klasyczne Gwozdzie takze sktania do rozszerzenia pola ich interpretacji.

Jest tez dos¢ oczywiste, ze 0 wojnie przypomina wiele sposrod prac
dotykajgcych kwestii przemocy spotecznej i politycznej — jak realizacje
Zhang Huana, Petera Aeschermanna, Leszka Knaflewskiego, a nawet
Annette Messager.

Czy to nie ciekawe, Ze dostrzegamy az tyle rozmaitych zagadnien w tej,
relatywnie mtodej, kolekcji?

Anda, 9 listopada 2013

2. Primo Levi, Pograzeniiocaleni, przet. Stanistaw Kasprzysiak,

Krakéw: Wydawnictwo Literackie, 2007.
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€6z, jeslichodzi o nasze proby uzywania jezyka angielskiego, to uwazam,
ze w 0gole nie chodzi o to, ze jedno z nas opanowato go lepiej. W Swiecie
sztuki, podobnie zresztg jak w innych obszarach zycia zawodowego czy
codziennego, kazdy z nas probuje sie odnalez¢ i okresli¢, postugujac sie
wiasnym idiolektem. Jednak w wypadku gtebszej dyskusji na szczegdlne
tematy najczesciej natrafiamy na przeszkody komunikacyjne. Zdaje nam
sie, ze odgadlismy, co druga osoba miata na mysli, ale umykajg nam
niuanse gteboko zakorzenione w kulturze i jezyku naszego rozmaowcy.
Nam, Polce i Niemcowi, jest juz dostatecznie trudno porozumiec sie

za pomocg naszych dwadch jezykow. Nawiasem mowiac —jaka szkoda,

Ze nie znamy nawzajem swoich jezykéw, cho¢ przeciez kazde z nas od
dawna interesuje sie kulturg i sztuka kraju tej drugiej osoby. No wtasnie,

a kiedy naszym medium jest jezyk angielski, robi sig jeszcze trudniej.
Zamiast dwoch jezykow w probe komunikacji angazujemy az trzy, z czego
kazde z nas naprawde dobrze zna tylko jeden. PoSwiecam tej sprawie
troche wiecej miejsca, poniewaz nasze e-maile zostang wykorzystane

w katalogu wydanym w Hiszpanii. W gre wchodzi wiec jeszcze jeden 233
jezykikolejna kultura. Zdaje sig, ze przed nami nowa Wieza Babel. Linie
wychodzace z ,Europy Srodkowej” (z dwoch bardzo roéznych krajow
sgsiedzkich) biegng do grupy wysp na pétnocnym-zachodzie kontynentu,
naAtlantyku (a stamtad, rozbiegajg sie na caty anglojezyczny Swiat)

i do starej srodziemnomorskiej kultury na potudniowym zachodzie.

Tak to jest w Europie, i najczesciej tak byto. i zazwyczaj ten zagmatwany
system catkiem dobrze dziata. Moze przy okazji dyskusji o sztuce ktopot
zjezykiem okazuje sie stymulujacy. Miedzy jezykiem a sztukg mozna
nakresli¢ paralele — niewazne, ile wiemy, jak doktadnie przeanalizowalismy
materiat, jak niewzruszone sg nasze stanowiska teoretyczne. Kiedy
stajemy twarzg w twarz z dzietem sztuki, i oko w oko z 0soba, z ktorg
chcemy o nim rozmawia¢, wkraczamy na fantastyczng ziemie niczyja.
Koniec z podziatami na ,zmyslenie i teorie / koncept i estetyke / kontekst
iontologie / biografieiideologie”, jak to ujat moj przyjaciel-artysta.

W naszych, nazwijmy to, rozmowach stgpamy po cienkim lodzie,

ale jaki widok stanowimy i jakie piekne dzwieki wydajemy po drodze!

Wybacz, ze pod koniec statem sie zbyt romantyczny. To pewnie jedna

z kulturowych wad wspdlna Niemcom i Polakom. A tak przy okazji —

co kazde z nas ma na mysli, uzywajac stowa ,;omantyczny”? A co majg na
mysli, uzytkownicy jezyka angielskiego, nie wspominajgac juz o wszystkich
tych, ktérzy méwig po hiszpansku na tylu kontynentach... Zagalopowatem
siel Masz jednak absolutng racje, piszac o pudetkach w pudetkach, ktére
moglibysmy bez konca otwiera¢, przechadzajac sie wsrdd prac z Kolekgji
Grazyny Kulczyk. i tojest naprawde fascynujace w zbiorze, ktory zgromadzita
jedna osoba. Szczegblna wartosc tej kolekcji — poza znaczeniem
poszczegblnych prac czy roli catosci dla kultury — to relacja miedzy trojca:
dzieto, widz, kolekcjonerka. Nie musimy wcale zna¢ osoby anijej intencji.
Amimo to jest zawsze obecna, niczym posredniczka pomagajgca nam
podejs¢ do sztuki osobiscie — z otwartoscig na tworcze nieporozumienia,
rowniez jezykowe. Niech nasza rozmowa toczy sie dalej, gdzies, kiedys.

Julian, 10 listopada 2013

DROGI JULIANIE
Tak, niech sie toczy!
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Magdalena Abakanowicz
Falenty (Polska), 1930

Jestjedng z najwazniejszych postaci w polskiej sztuce xx wieku.
Poczatkowo artystka malowata gwasze i tworzyta rzezby. W latach
60. ubiegtego wieku wypracowata wtasny, oryginalny ,jezyk” sztuki.
Przeksztatcita tradycyjng tkaning (tkany obraz) w materiat form
przestrzennych, monumentalnych rzezb utkanych z sizalu, owczego
runa, konskiego wtosia. Zmystowe w dotyku, wydzielajgce specyficzny
zapach Abakany (nazwane tak od nazwiska autorki) wypetniaty

i organizowaty przestrzen, prowokujac do fizycznego kontaktu: wejscia
w nie, dotkniecia ich czy powachania. ,Abakany draznity ludzi. Byty
niew pore. W tkactwie: gobelin francuski, w sztuce: pop-artisztuka
konceptualna, a tu magiczne, ogromne... Obcy jezyk” — pisata artystka.

W kolejnej dekadzie Abakanowicz, wierna surowej i ubogiej materii,
ksztattowata z usztywnionych workéw cztekopodobne, wydrgzone
figury, jakby odlewy ciat pozbawionych gtow. Kojarzace sie ze zrzucong
skorg rzezby odnosza sie do podmiotowosci cztowieka. Figury tworza
ttumy — to cykle wielkich rzezb nazwane Alteracjami. Ustawione

w przestrzeni publicznej, podobne do siebie, nieruchome, méwig,

jak cata tworczos¢ artystki, o ludzkiej kondycji: sile ttumu i niemocy,
samotnosci jednostki.

Samotnos¢, niemoc uosabia takze Mata postac (1999). Bezgtowa,
sztywno wyprostowana figura wyglada jak uwieziona na wieki na
podium, niezdolna do zadnego ruchu. Dramat egzystencji poteguje
pekniecie, rozpad jej ,ciata”. Artystka odnosi sie w tej pracy do
nieodwotalnej katastrofy Smierci.

Swiatowa kariera Abakanowicz rozpoczeta sie w1962 roku na
Miedzynarodowym Biennale Tkaniny w Lozannie, gdzie pokazata
Abakany. W1965 roku otrzymata za nie Grand Prix na Biennale w

Sao Paulo. Od tamtej pory prace Abakanowicz pojawiaty sie

w najwazniejszych pokazach na catym swiecie. Znajdujg sie w wielu
prestizowych kolekcjach, m.in. w Centre Pompidou w Paryzu, Ludwig
Muzeum w Kolonii, Metropolitan Museum of Art w Nowym Jorku.

Abakanowicz jest autorkg wielu prac w przestrzeniach publicznych:

w ogrodzie rzezby w Israel Museum w Jerozolimie znajduje sie instalacja
Negew, sktadajaca sie z siedmiu kamiennych kregéw (1987), w Museum
of Contemporary Art w Hiroszimie jest Przestrzeri umilktych istnieri —

40 figurz brazu (1993), a w Grant Park w Chicago powstata ztozona
ze106 zelaznych figur Agora (2006). Najwieksza realizacja w przestrzeni
publicznej — Nierozpoznani, ktorg tworzy 112 figur zeliwnych,
znajdujgcych sie w Parku na Cytadeli w Poznaniu, rodzinnym miescie
Grazyny Kulczyk.

Mirostaw Batka
Warszawa (Polska), 1958

Zawsze byto mi blizsze postugiwanie sie okruchami codziennosci,
koncentrowanie sie na Sladach z pozoru mato waznych, na drobnych
czy wrecz wstydliwych detalach. Mirostaw Batka

Jeden z najlepiej rozpoznawalnych polskich artystow wspotczesnych,
rzezbiarz, autor instalacjii filmoéw wideo. Na jego sztuce zawazyto

katolickie wychowanie oraz do$wiadczenia wyniesione z rodzinnego domu
w Otwocku, w ktérym sie wychowat, a potem urzadzit swojg pracownie.

Batke interesuje ciato — w kontekscie prywatnych, domowych rytuatow,
pamiecii historii. Poczatkowo tworzytrzezby figuralne. Po 1990 roku
zaczattworzy¢niemal abstrakcyjne prace, w ktérych odnosit sie

do ciata za pomoca jego wymiardw (zwykle wtasnych), sladow, jakie
zostawia (pot, mocz, sperma, tzy), temperatury. Méwiac o ciele, uzywa
rowniez futeratow" na nie: trumny, tozka, urny. Jako tworzywo sztuki
wykorzystuje tez metal, kamien, drewno, popiét, mydto, a pod koniec
lat 9o. xx wieku zaczat uzywac filmoéw wideo.

190 x 10 x 7 (1998) to jedna z prac odnoszacych sie do osobistych,
zwigzanych zreligig doSwiadczen artysty, takich jak wina, kara,
odkupienie. Rzezba jest dtugag, stalowa listwa z przytwierdzonymi do niej
siedmioma haczykami —rodzaj wieszaka, ktérego koncoéwki pomazano
biatg Swiecong kredg. Tytut odwotuje sie do wymiardw pracy, a te z kolei
dowymiardw ciata artysty. Dtugos¢ obiektu wyznaczyta rozpietosc
ramion. Liczba haczykéw odnosi sie do siedmiu grzechow gtownych.

W tradycji katolickiej zwyczaj znaczenia Swiecong kredag drzwido domu
ma na celu ochrone przed ztem. W Starym Testamencie pomazanie
domu krwig baranka pozwalato unikng¢ kary Bozej.

Podstawa dla rzeZzby Mirostawa Batki54 x 54 x 58 (1999) jest ceramicz
na donica przykryta okragta stalowa ptyta. Na ptycie ustawione sg
dwie blaszane struktury przypominajgce dwuspadowe dachy wsparte
na pojedynczych stupkach. Tytutrzezby odzwierciedla jej wymiary.
Forma sugeruje powracajgcy w tworczosci Batki motyw domu.

Mirostaw Batka jest twaércg m.in. pomnika ofiar katastrofy promu
LEstonia”w Sztokholmie (1998). W 2009 roku w ramach prestizowej
Unilever Series zrealizowat w londynskiej Tate Modern monumentalng
prace How It Is. Brat udziat w waznych wystawach miedzynarodowych
m.in.. w documenta w Kassel (1992), Biennale w Wenecji (1990, 1993,
2003, 2005, 2013), Carnegie International w Pittsburghu (1995), Biennale
w Saod Paulo (1998), Biennale w Sydney (1992, 2006), Biennale w Santa
Fe (2006). Jego prace znajdujg sie w waznych kolekcjach muzealnych
naswiecie, m.in. w Tate Britain w Londynie, Stedelijk van Abbemuseum
w Eindhoven, Museum of Contemporary Art w Los Angeles, Museum
of Modern Art w San Francisco, Museum of Modern Art w Nowym
Jorku, Art Institute w Chicago, Moderna Museet w Sztokholmie, Kiasma
w Helsinkach, National Museum of Art w Osace.

Jan Berdyszak
Zawory (Polska), 1934

Jestjedng z najbardziej wyrazistych postaci polskiej sceny artystycznej
Il potowy xx wieku.Malarz, grafik, rysownik, fotograf, autor instalagji,
prowadzi takze szkicowniki, w ktérych zapisuje swoje refleksje.

Berdyszak jest artystg-filozofem, ktérego interesuje zaréwno
poznawanie Swiata, jak idialog z ludzkg percepcjg i tradycjg artystyczna.
Jego twoérczos¢ wpisuje sie w te nurty sztuki Il potowy xx wieku,

w ramach ktérych artyscianalizowali cechy obrazu sztalugowego czy
zgtebiali potencjat przestrzeni. Dla artysty wazniejsza od materialnych
czescidzieta jest wtasnie przestrzen, ktora ujawnia sie pomiedzy
pojedynczymielementamipracy.
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Nieskoriczonos¢ (1975—77) to pierwszy w dorobku Berdyszaka obraz
wieloczesciowy, zaplanowany do prezentacji na kilku scianach. Sktada
sieon zdziewieciu horyzontalnych paneli. Uktad rozpoczyna sie po
lewej stronie od pojedynczego obiektu i rozwijajgc sie stopniowo ku
prawej, eksponuje pustg Sciane. Element inicjujgcy strukture jest ciemny,
awzdtuzjego poziomej osi przebiega biata kreska, zapowiadajaca
Jrozpad”kolejnych sktadowych obrazu na dwie czesciz realnym
interwatem przestrzennym pomiedzy nimi. Oko ludzkie, w kulturze
zachodnioeuropejskiej przyzwyczajone do czytania od lewej do prawej,
wychodzi od konkretu ku przestrzeni. Tytut pracy prowokuje widza do
poddania sie sugestii nieskorniczonosci i rozbudowywania struktury dzieta
w wyobrazni w taki sposdb, by obszar zajmowany przez przestrzen wcigz
sie rozrastat, ,rozsadzajac” white cube, w ktoérym praca jest eksponowana.

Wiele uwagi Berdyszak poSwieca rozpadowi obrazu na czescioraz
wptywowi tego zabiegu na proces percepcji. Trzyczesciowy Obraz
komplementarny (1979—80) jest przeznaczony na dwie przeciwlegte
sciany, najlepiej w waskim pomieszczeniu. Dwa jasne wertykalne
elementy z bokéw ,ramuja’ rozciggtosc sciany, a ich uksztattowanie
kieruje uwage na przestrzen i obszar pomiedzy nimi. Naprzeciw sytuuje
sie natomiast pojedyncza waska, pionowa listwa, réwniez utrzymana
w biatej tonacji, z ciemng pionowa kreskg wzdtuz osi wertykalnej.

Widz konfrontowany jest wiec zdwoma rodzajami przestrzeni: jasna,
rozciggnietg oraz,scisnietg” w ciemnej szczelinie. Tytut obrazu sugeruje,
ze chodzi o dwie rbwnorzedne, wzajemnie dopetniajgce sie sytuacje;
oba widoki sg komplementarne i dopiero razem, w umysle widza, tworza
catoS¢. w procesie percepcji Obrazu komplementarnego odbiorca zmienia
punkty widzenia, przenoszac wzrok na jedng ze scian i odwracajac

sie plecamido drugiej.

Prace artysty znajdujg sie m.in. w: Muzeach Narodowych w Warszawie,
Poznaniu, Wroctawiu oraz Krakowie, Muzeum Sztuki w todzi, Institute
of Modern Art w Kamakura, Museum of Fine Art w Bostonie, Brooklyn
Museum w Nowym Jorku, Staatliche Museen w Berlinie, Museum in

der Peterskirche w Erfurcie, Alvar Aalto Museo w Jyvaskyla, Museum

w Skopje, Muzeum Puszkina w Moskwie, Kolekgji Torsten Lilia w Szwecji,
Kolekcji Antonio Gadesa w Getafe.

Carlos Cruz-Diez
Caracas (Wenezuela), 1923

Carlos Cruz-Diez, artysta wenezuelski, jest jednym z najwazniejszych
przedstawicieli sztuki kinetycznej. Odkrytja w1955 roku podczas
podrozy do Frangjii Hiszpanii. w swoich pracach artysta od lat 50.
skupia sie niemal wytgcznie na trzech podstawowych zagadnieniach:
percepcjiludzkiego oka, kolorzei linii. Kolor jest —jak méwi—bytem
niezaleznym, ktory zmienia sie w czasie i przestrzeniiktory, by istniec,
nie potrzebuje zadnej formy. Prace Cruza-Dieza wymagajg aktywnej roli
widza: zmieniajac punkt patrzenia, uczestniczy on niejako w procesie
powstawania dzieta. Efektem tego jest wrazenie falowania, wibrowania
powierzchnidzieta. Artysta dzieli swoje prace na: Physichromies,
Choromointerferences, Chromosaturations i Transchromies. Tworzy takze
projekty dla przestrzeni publicznej. Do najbardziej znanych nalezg
malowane w kolorowe pasy przejscia dla pieszych.

Pierwszg Physichromie N. 643 (1973) Carlos Cruz-Diez stworzyt w1959
roku —do dzis§ powstato ich ponad 1500. Nazwa cyklu ma podkreslaé
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.materialnos¢” koloru, jego zmiennos¢iniezaleznos¢ od przedmiotu
fizycznego. Kazda Physichromie zbudowana jest z systemu cienkich listewek,
sktadajgcych sie na kompozycje form pionowych lub poziomych. Dzieki
zestawieniom barw prace wywotujg na siatkéwce oka szalony taniec
koloréw. Zmienia sie tez kompozycja, Swiatto, jego temperatura i sita.

Physichromies znalez¢ mozna w wielu kolekcjach muzealnych, w tym
w Centre Pompidou w Paryzu, Blanton Museum of Art w Austin czy
w Tate Modern w Londynie. w1967 roku artysta zrealizowat cykl
Transchromies dla zespotu architektonicznego w Caracas.

Carlos Cruz-Diezjest jednym z najbardziej znanych artystow
pochodzgcych z Ameryki Potudniowej. Brat udziat w wielu waznych
miedzynarodowych wystawach zbiorowych i pokazach indywidualnych,
w tym na Biennale w Wenecji, gdzie reprezentowat Wenezuele, w Museo
Nacional Centro de Arte Reina Sofia w Madrycie, Stedelijk Museum

w Amsterdamie czy w nowojorskim Museum of Modern Art. Jego prace
znajduja sie w wielu prestizowych kolekcjach na catym swiecie, m.in.

w Museum of Modern Art w Nowym Jorku, Tate Modern w Londynie,
Centre Pompidou w Paryzu, Museum of Fine Arts w Houston.

Hubert Czerepok
Stubice (Polska), 1973

Autorinstalacji, fotografii, obiektow i filmow, projektow
multimedialnychidziatan w przestrzeni publicznej. w 2000 roku
zatozyt ze Zbigniewem Rogalskim duet Magisters (istniejgcy dwa lata),
tworzgcy prace petneironiiiabsurdu.

Czerepok w swojej sztuce postuguje sie manipulacja, cytatami,
pastiszem, reinterpretacjg, wykorzystuje techniki found footage
(filmowy ready made) czy kopiuj i wklej" (cut, copy and paste), czerpiac

z kultury, nauki, religii. Tworzy prace na temat niewyjasnionych zjawisk,
tajemniczych zdarzen, niezwyktych zdolnosci, katastrof, wizji, teorii
spiskowych. Pokazuje film o koncu Swiata, o dziewczynie poddawanej
egzorcyzmom, o objawieniu sie Matki Boskiej na wiezy kosciota w Egipcie,
o polskich badaniach nad rakietami meteorologicznymi w latach 60. xx
wieku. Przedstawia zdjecia opowiadajgce prawdziwa historie polskiego
rolnika Jana Wolskiego, ktory w1978 roku stanagt twarzg w twarz

z kosmitami (rekonstruuje pojazd uro, ktorym Wolski zostat porwany).
Wystawia w galerii okruszek The Norm of Lost 50 Micrograms — wykonany
ze stopu platynyiirydu obiekt wazacy so mikrogramow, czylityle, ile

w niewyjasniony sposob ubyto w ciggu stu lat zwzorcowego kilograma
przechowywanego w Miedzynarodowym Biurze Miar i Wag w Sévres
pod Paryzem. Czerepok bada granice miedzy opetaniem a normalnoscia,
szuka zrodet narodzin dobraizta i momentu ich zamiany miejscami,
tropi zwigzki wiary zmanipulacja, pyta, jak daleko siega ludzka
wyobraznia, logika, i pokazuje, jak watty jest rozum.

Praca Not only Good Comes from Above (2009) przywotuje stylistyka
napisy umieszczane na bramach prowadzgcych do obozéw
koncentracyjnych, tyle Ze tutaj zamiast ,Arbeit macht frei” (Praca czyni
wolnym), czytamy, ze ,Nie tylko dobro przychodziz gory”. ,Arbeit
macht frei” to parafraza rozpowszechnionego w tradycji protestanckiej
cytatuz Ewangelii Sw. Jana () 8, 32): Wahrheit macht frei” (Prawda

was wyzwoli). ,Arbeit macht frei” to tytut ksigzki niemieckiego
prawicoweqgo pisarza Lorenza Diefenbacha. W latach 30. xx wieku



hasta tego uzywata propaganda nazistowska w Niemczech w walce
zbezrobociem, a potem umieszczano je na bramach wejsciowych
niemieckich obozéw koncentracyjnych (m.in. w Auschwitz, Dachau,
Gross-Rosen, Sachsenhausen). z kolei hasto uzyte przez Czerepoka

.Nie tylko dobro przychodziz géry”jest cytatem zaczerpnietym z historii
Vril —okultystycznej organizacji, ktérej zatozenia byty jedng z podstaw
nazistowskiej ideologii. Praca Czerepoka jestironiczna i dwuznaczna.

Hubert Czerepok miatwystawy m.in. w: La Criée Centre d'art
contemporain w Rennes, Centrum Sztuki Wspotczesnej Zamek
Ujazdowskiw Warszawie, Museum of Modern Art w Hajfie, Narodni
Galerie w Pradze i De Appel arts centre w Amsterdamie.

Stanistaw Drozdz
Stawkow (Polska), 1939 —Wroctaw (Polska), 2009

[...] poezja konkretna polega na wyizolowaniu, zautonomizowaniu stowa.
Wyizolowaniu go z kontekstu jezykowego, wyizolowaniu go takze z kontekstu
rzeczywistosci pozajezykowej, zeby stowo jak gdyby samo w sobie i dla siebie
znaczyto. W poezji konkretnej forma jest zdeterminowana tresciq, a tres¢
formg. Poezja tradycyjna opisuje obraz. Poezja konkretna pisze obrazem.
Stanistaw Drézdz

Stanistaw Drézdz jest jednym z najbardziej znaczacych artystow
polskiejawangardy lat 60. i70. xx wieku i najwybitniejszym
przedstawicielem nurtu polskiej poezji konkretnej. Od 1967 roku tworzyt
prace z pogranicza poezji i sztuk wizualnych, ktore definiowat jako
Jpojecioksztaty"i,trescioformy”. Wykorzystywat symbole jezykowe
imatematyczne, kompilujgc z nich uktady oparte na systemach
matematycznychiintegrujac w ten sposob nauke ze sztukami
wizualnymi. Prace przyjmowaty postac zaréwno maszynopisow, jak

i wielkoformatowych kompozycji malowanych bezposrednio na planszach
lub powiekszanych fotograficznie. Do najwazniejszych realizacji Dr6zdza
nalezg: Zapominanie, Samotnosc, byto-jest-bedzie oraz Miedzy.

Praca Bez tytutu (1974), znana réwniez jako Sytuacja semiotyczna,
sktada sie zdwunastu wydrukdéw komputerowych, na ktérych
prezentowane sg uktady skomponowane z powtérzonych znakéw
kolejnych cyfr. W realizacjach Drézdza cyfry, podobnie jak znaki
literowe iinterpunkcyjne, s pozbawione charakteru informacyjnego,
nie stanowig czesci szerszej narracji. Funkcjonujg poza kontekstami
jednostek miar czy czasu. Nietacza sie w zwigzki. Sg abstrakcyjne
inieprzeliczalne, lecz jednoczesnie potencjalnie wieloznaczne.

Miedzy (1977) to instalacja zrealizowana w Galerii Foksal w Warszawie.
Autorami koncepcji technicznej byli Zbigniew Gostomski i Michat
Bieganowski. Na prace sktada sie rozcztonkowane na pojedyncze
litery stowo m-i-e-d-z-y. Jest ono zapisane minuskutg, by podkresli¢
rownowaznosc liter wzgledem siebie. Litery zapisane zostaty zgodnie
zregutami matematycznymiwtasciwymipracom Drézdza. W Miedzy
sgoneobracaneo 9o, 180 i270° wokdtwtasnej osiiwpisane

w odpowiednie kwatery o rozmiarach 5o x so cm, na ktére podzielono
sciany, sufiti podtoge galerii. W efekcie litery nigdy nietacza sie z soba
w petny wyraz miedzy. Ten rodzaj graficznej ekspozycji oraz obecnos¢
powtérzeh wzmaga w odbiorcy iluzje ruchu uzytych w pracy znakéw.
Przetomowo5s¢ dzieta Drézdza wynika z odnalezienia dla zapisu tekstu
formy nielinearnej i wirtualnej, czyli takiej, ktéra odrzuca tradycyjny zapis

nastronie narzecz przestrzeni trojwymiarowej, do ktorej odbiorca
moze fizycznie wejs¢. Artysta wprowadza widza do wnetrza stowa.

Choc od poczatku artysta byt zwigzany z polskimi galeriami

(od 1971z Galerig Foksal w Warszawie) i Zwigzkiem Polskich Artystow
Plastykow (0d 1975), sam zawsze uznawat sie za poete. Byt redaktorem
publikacji Poezja konkretna. Wybdr tekstéw polskich oraz dokumentacji z lat
1967-1977(1978), animatorem polskiego ruchu konkretystycznego,
organizatorem sympozjow i wystaw. Uczestniczyt w festiwalu poezji
konkretnej w Stedelijk Museum w Amsterdamie (1970) i w festiwalu
sztuki polskiej Atelier ‘72 w Galerii Richarda Demarco w Edynburgu (1972).
W halach targowych w Lipsku (odtgd-dotgd, 1997), na Targach Ksigzki we
Frankfurcie (2000), wystawach In Between w Cultural Center w Chicago
(2002) i Beyond Geometry. Experiments in Form w Museum of Art

w Los Angeles. W 2003 roku reprezentowat Polske na so. Biennale
Sztukiw Wenedji.

Olafur Eliasson
Kopenhaga (Dania), 1967

Eliasson to jeden z najciekawszych artystow xxi wieku. Tworzy
rzezby, obiekty, instalacje, wykorzystujgc w swoich pracach wode,
powietrze, Swiatto, ciepto. Jego tworczos¢ obejmuje op-art, land art,
pop-art, design, konceptualizm, rzemiosto, fizyke, architekture. Artysta
wielokrotnie odwotywat sie do czterech zywiotow i pieciu zmystow.
Od wielu lat fascynuje go to, w jaki spos6b Swiatto oddziatuje na nasze
oko; badarelacje zachodzace pomiedzy Swiattem a kolorem. Stosujac
narzedzia naukowe, pokazuje, ze postrzeganie Swiata jest zjawiskiem
subiektywnym, dynamicznym, ze cztowiek odgrywa w tym aktywng
role, a nie jest jedynie pasywnym odbiornikiem bodZcéw. Dowiddt
tego, realizujgc Swietlne instalacje site-specific: budowat specjalne
pomieszczenia (tunele, labirynty), a nastepnie wypetniat je Swiattem

o okreSlonych parametrach, wptywajac w ten spos6b na percepcje
przestrzeni.

Obok obserwacji zjawisk naturalnych centralnym punktem sztuki
Eliassona jest badanie procesu wspotuczestnictwa w kreowaniu dziefa.
Swoje realizacje artysta postrzega jako punkt wyjscia, czekajgcy

na dopetnienie przez uczestnika jego sztuki.

Instalacja wideo Abstract Afterimage Star (2008) odwotuje sie do
procesu przetwarzania $wiata przez ludzkie oko. Na ekran rzutowane
sg roznobarwne plamy. Wprawione w ruch, przenikajg sie, wywotujgc

u patrzacego efekt powidoku. Stworzony w oku obraz naktada sie
nastepnie na wcigz obracajgce sie plamy na ekranie. W ten sposéb kazdy
widz samodzielnie kreuje nowe, niepowtarzalne kompozycje. Takie
angazowanie zmystow widza jest charakterystyczng cechg balansujacej
na styku sztukiinauki twoérczosci Eliassona.

Miedzynarodowy rozgtos przyniosta artyscie praca The Weather Project,
ktorg zrealizowat w Tate Modern w Londynie (2003). W Hali Turbin
zawisto wtedy zbudowane z systemu lamp i luster sztuczne stofce. Pie¢
lat p6Zniej wzdtuz przeptywajacej przez Nowy Jork East River artysta
zbudowat cztery sztuczne wodospady (The New York City Waterfalls).

W 2011 roku z kolei w Reykjaviku otwarta zostata sala koncertowa,
ktorej fasade zaprojektowat witasnie Eliasson. Jego prace pokazywane
byty m.in. w: Museum of Contemporary Art w Chicago, Kunsthaus w



238

Bregencji, Martin-Gropius-Bau w Berlinie oraz na 55. Biennale
w Wenecji. Artysta prowadzi w Berlinie Olafur Eliasson Studio.

Wojciech Fangor
Warszawa (Polska), 1922

Fangor zdobyt popularnos¢ juz w latach 1949-1955, gdy w Polsce
komunistyczne wtadze narzucity obowigzujacy styl: socrealizm. Artysta
namalowat w tym duchu Postaci — najbardziej znany wspotczesny polski
obraz —oraz Matke Koreanke, ktéra przyniosta mu uznanie w Swiecie
sztuki.

Ciekawym eksperymentem, zleconym przez wtadze, byta gigantyczna
dekoracja Warszawy (zrealizowana przez Fangora razem z Henrykiem
Tomaszewskim) z okazji Swiatowego Zjazdu Mtodziezy w1955 roku,
nawigzujaca do stylistyki modernistycznej. Od tamtej pory Fangor
interweniuje w przestrzen, zmienia otoczenie.

W 1958 roku artysta stworzytjedno z pierwszych w sztuce Swiatowej
environments — Studium przestrzeni —w Salonie ,Nowej Kultury”

w Warszawie. Wszystko, co byto w galerii, stato sie elementem wystawy.
Artysta chciat wykazaé, ze wchodzac w przestrzen wspottworzymy ja.
Do tejidei nawigzywatirozwinatja w Wystawie wystawy”w 2005 roku
w Centrum RzeZby Polskiej w OronAsku.

W latach 6o. ina poczatku lat 70. xx wieku Fangor malowat obrazy, ktore
stanowig jego oryginalny wktad do minimal artu i op-artu. Jednym z nich
jest obraz Red & Black z1961 roku. To najwczesniejsza praca Wojciecha
Fangora w Kolekcji Grazyny Kulczyk i zarazem wyrézniajgca sie z catego
zbioru. Pokrywajgc ptétno drobnymi punktami, artysta postuzyt sie
odkrytg przez impresjonistow technikg puentylistyczng, a rozmywajac
konturfigury, zastosowat wynalezione przez Leonarda da Vinci sfumato.
W efekcie tych zabiegdw kolor w obrazie pulsuje i wibruje, sprawiajac bol
patrzacemu, Swiatto oSlepia, a przestrzen ulega zaktdceniom.

W 1962 roku Fangor zaczat pokazywac swoje prace w UsA. Jest to czas
eksperymentowania z kolorem, wykorzystywania efektu rozproszenia barw
w celu uzyskania odwréconej perspektywy. Wspoétczesny obraz przestat by¢
dziurg wramie do zagladania w gigb” — pisat artysta. Powinien emanowac
Swojg powierzchnig na zewngtrz. Two Rainbows (1962) to praca stanowigca
wyraz tych poszukiwan. Patrzymy na obraz, ktéry wychodzi z ram.

Wojciech Fangor przyjechat do usa w1962 roku na zaproszenie Institute
of Contemporary Art w Waszyngtonie. Podczas pétrocznego pobytu
artysta zauwazyt, ze amerykanskich malarzy interesujg podobne
zagadnienia: iluzja przestrzeni, nasycenie barw, kinetyka. Polak odkryt,
ze miekko przechodzacy kolor — sfumato — tworzy iluzje jakby odwrdconej
perspektywy. Square 27 (1962) nalezy do cyklu czarno-biatych obrazéw

o identycznych rozmiarach (9o x 9o cm). Patrzac na to ptétno, odnosimy
wrazenie, ze jego brzegi zawijajg sie pod spod.

Wojciech Fangor namalowat Square 3 (1962) w UsA, gdzie zetknat sie
zmalarstwem przedstawicieli color field painting (jednej z gtdwnych
tendencji w malarstwie amerykanskim, wyodrebnionej z ekspresjonizmu
abstrakcyjnego), dla ktorych najistotniejszym elementem dzieta byt kolor
iemocje w nim zawarte. Obraz nalezy do cyklu kilkunastu czarno-biatych
prac o wymiarach 9o x 9o ¢cm, poprzedzajgcych powstanie stynnych

o, W tym czasie artysta odkrywat mozliwosci techniki sfumato.

W Square 3 zastosowat jg na dwoch prostopadtych krawedziach ptétna,
niwelujac przejscie miedzy bielg a czernig, zastepujgc granice szaroscia.
Ten zabieg sprawia, ze napiecia wewnatrz ptétna nie sg roztozone
rownomiernie i ulegamy iluzji, iz dolny lewy roég ucieka w gtab, a prawy
gorny wystaje.

Wojciech Fangor namalowatobraz N 24 w1964 roku podczas

pobytu na stypendium w Ford Foundation w Berlinie Zachodnim.

Ta praca jest kontynuacjg rozpoczetych we wczesnych latach 6o.

xx wieku eksperymentow z technika sfumato, polegajaca na
miekkim przechodzeniu od jednej barwy do drugiej. Fangorowi,

w przeciwienstwie do artystow renesansu, nie chodzito jednak o
stworzenie iluzji gtebi w obrazie, lecz przeciwnie —jakby odwrdconej
perspektywy, wypuktosci. Obraz N 24 jest negatywem prac z cyklu
.Square”. Czern jest w tych obrazach najintensywniejsza na brzegach,
natomiast w N 24 odwrotnie: to centrum obrazu jest najciemniejsze.
W efekcie mozna odnie$¢ wrazenie, ze obraz wcigga do srodka.

Wielobarwne fale" Fangora, takie jak m 12 (1970), rozstawita wystawa
monograficzna jego prac w Solomon R. Guggenheim Museum w Nowym
Jorku. W tych pracach Fangor wykorzystat sfumato. Traktowat je nie jako
metode, lecz cel, czyli przeciwnie niz artysci renesansowi. Chodzito mu

0, witgczenie czasoprzestrzeni do malarstwa”, stworzenie ,pozytywnej
przestrzeniiluzyjnej”—jak sam pisat.

m 18 (1970) takze nalezy do cyklu ,wielobarwnych fal”, w ktérym artysta
uzyskatefekt nazywany przez niego ,pozytywna przestrzenigiluzyjng”
—stanowigcy przeciwienstwo iluzji gtebi w obrazie. Kolory o zatartych
brzegach falujg, rozptywaja sie i przesuwajg w rézne strony. Obraz
uwodziioszukuje wzrok optycznymi trikami.

M 42 (1970) to praca z najstynniejszego cyklu Wojciecha Fangora. W kotach”
artysta eksperymentowat z parami koloréw kontrastujgcych ze soba
(wstepujacymina powierzchnie ptétna i z niej wystepujacymi). Pozbawione
granic barwy przenikajg sie, to przyciagajac, to odpychajac wzrok.
Wzajemne oddziatywanie przestrzeni, Swiatta i koloru sprawia patrzgcemu
bol. Powstajgce od 1963 roku kofa” uwazane sg za najdoskonalsze
odzwierciedlenie iluzyjnej przestrzeni pozytywnej” Fangora.

su 25 (1971) nalezy do cyklu ,wielobarwnych fal”, z ktérych kilkanascie
stanowito trzon monograficznej wystawy Wojciecha Fangora

w Solomon R. Guggenheim Museum w Nowym Jorku w1964 roku.
Poszukiwanie ,pozytywnej przestrzeniiluzyjnej”, bedacej czyms

w rodzaju odwrdconej perspektywy, to temat tej pracy. Rozmycie
krawedzi fal" powoduje zacieranie réznicy miedzy jedng a druga, ich
wzajemne przenikanie sie. W efekcie widz odnosi wrazenie, ze obraz
zyje: jego powierzchnia faluje, drga, a kolor wylewa sie na zewnatrz.

W latach1966-1998 Fangor mieszkatw usa. W 1970 roku, jako

jedyny polskiartysta, miatindywidualng wystawe w Solomon

R. Guggenheim Museum w Nowym Jorku. Uczestniczyt tez m.in.

w stynnej miedzynarodowej wystawie The Responsive Eye w Museum
of Modern Art w Nowym Jorku w1965 roku. Przyczynit sie takze do
spektakularnych wydarzen, jakimi byty na przyktad scenografia do
baletu Marthy Graham w Theatre Playbill Marka Hellingera w Nowym
Jorku w1974 roku czy w1980 roku Homage to the Whale — na stoku gory,
widoczna z daleka, zrobiona z recznikéw sylweta wieloryba.



Fangor jest jednym z najwazniejszych artystdw w historii polskiej sztuki
drugiej potowy xx wieku. Wspéttworzyt tzw. polskga szkote plakatu

i jest prekursorem sztukiw przestrzeni publicznej. Jego tworczos¢
obejmuje rézne dziedziny: malarstwo, grafike, rzezbe, scenografie,
instalacje przestrzenne. Wspotpracowat takze z architektami m.in. przy
projektowaniu Pawilonu Polskiego na Wystawe Swiatowa w Brukseli,
Pawilondw Polskich w Nowym Jorku i w Paryzu czy projekcie wnetrz
Dworca Warszawa — Srédmiescie. Jego prace znajdujg sie m.in. w Solomon
R. Guggenheim Museum w Nowym Jorku, Museum of Modern Art

w Nowym Jorku czy w Stedelijk Museum w Amsterdamie.

Dan Flavin
Nowy Jork (UsA), 1933 — Riverhead (UsA), 1996

Artysta jest jednym z pionieréw minimal artu. Jego znakiem
rozpoznawczym sg instalacje Swietlne budowane ze Swietléwek.
Poczatkowo interesowat go ekspresjonizm abstrakcyjny, pdzniej tworzyt
kolaze i assamblaze. W 1961 roku stworzyt pierwsze rzezby wykorzystujace
Swiatto elektryczne. Nazywat je ,ikonami". Wkrétce Flavin zaczat uzywac
kolorowych fluoroscencyjnych rur. Umieszczat je na Scianach lub podtodze,
tworzgc proste kompozycje oddziatujgce barwg, wibracjg, energig.

W pracy Bez tytutu (1968) z Kolekcji Grazyny Kulczyk dwie wertykalne
linie Swieca z6ttym Swiattem. Artysta twierdzit, ze Swiatto ,stwarza”
to, co pokazuje, jest niczym ,lekkiinieuchwytny jak gaza obraz,
ktory dzieki swoim btyskom umyka przed swojg obecnoscia fizyczna
i zbliza sie do niewidzialnego".

Sytuacje, jak nazywat Flavin swoje instalacje, przybieraty ksztatty
Jnaroznikéw", .barier"i korytarzy" Od1967 roku Flavin zaczat budowac
environments. Pierwszg tego rodzaju prace zrealizowat w1966 roku dla
Van Abbemuseum w Eindhoven w Holandii. Na documenta 4 w Kassel
w1968 roku obudowat wejscie galerii ultrafioletowym Swiattem. w1971
roku zrealizowat monumentalng instalacje na budynku Solomon R.
Guggenheim Museum w Nowym Jorku.

Dan Flavin jest autorem takze innych interwencji w architekture,

m.in. w Grand Central Station w Nowym Jorku (1976), w Hamburger
Bahnhof w Berlinie (1996) czy w Chinati Foundation w Marfie w Teksasie,
dokonczonejjuz po jego Smierci (2000). Jego wielka wystawa
retrospektywna prezentowana byta m.in. w: Museum of Contemporary
Artw Chicago, National Gallery of Art w Waszyngtonie, Modern Art
Museum of Fort Worth w Teksasie, Hayward Gallery w Londynie,
County Museum of Art w Los Angeles (Kalifornia).

Samuel Lewis Francis
San Mateo (UsA), 1923 —Santa Monica (UsA), 1994

Kolor jest Swiattem w ogniu. Sam Francis

Sam (Samuel Lewis) Francis studiowat botanike i medycyne w
Berkeley, a pézZniej historie sztuki. Zaczat malowac podczas Il wojny
Swiatowej, w trakcie rekonwalescencji (podczas treningu lotniczego
doznat kontuzji). W1950 roku pojechat do Paryza, uczyt sie w pracowni
Ferdynanda Legera, jednak najwiekszy wptyw wywarto na niego
malarstwo Henri Matisse'a, taszyzm oraz amerykanski ekspresjonizm

abstrakeyjny, w szczegdlnosci Jackson Pollock i Clyfford Still. Artysta
podrozowat do Meksyku oraz Azji, gdzie studiowat buddyzm zen.
w1962 roku Francis wrécit do Kalifornii, zachwycony tamtejszym
Swiattem. Wyrdznikiem jego malarstwa na tle amerykanskim wcigz
pozostajg wyrazne inspiracje sztukg francuska i japonska oraz wptywy
wschodniej filozofii.

Zdaniem Francisa przestrzen jest jednoczesnie malarska, wewnetrzna,
kosmicznairozswietlona, barwy wspoétgraja z bielg gruntow i okreslajg
réznorodne warianty przestrzeni. W jego obrazach plamy barwne
wystepujg na obrzezach ptoétna lub tworzg kwadratowe pola.

Znajdujacy sie w Kolekgji Grazyny Kulczyk obraz Untitled (sFP 69-17)
21969 roku to prostokat biatej przestrzeni wzdtuz dtuzszych bokow
ujety wielobarwnymi pasami. ,Maluje czas”— powiedziat

Francis w jednym z wywiadow. Untitled (sFp 69 —17) jest wizualizacja
poszukiwan artysty.

Miedzynarodowa stawa Francisa rozpoczeta sie, kiedy ptétno Big Red
jego autorstwa zostato w1956 roku wystawione na ekspozycji Twelve
Artists w Museum of Modern Art w Nowym Jorku. Jego prace znajdujg
sie w zbiorach: Metropolitan Museum of Arti Museum of Modern

Artw Nowym Jorku, Kunstmuseum w Bazylei, Idemitsu Museum of Arts
w Tokio oraz Centre Pompidou i Musée national d'art moderne w Paryzu.

Richard Buckminster Fuller
Milton (UsA), 1895 —Los Angeles (UsA), 1983

Richard Buckminster Fuller, znany réwniez jako Bucky, bytjedna
znajbardziej fascynujacych osobowosci xx wieku, ,prorokiem nowej
rzeczywistosci xxi wieku”. Wizjoner, wynalazca, konstruktor, inzynier,
architekt, artysta, filozof, filantrop i dziatacz narzecz ochrony
srodowiska, opatentowat 28 wynalazkéw i opublikowat kilkadziesigt
ksigzek. Ponad potwieku temu Fuller przewidziat powstanie globalnej
sieciinformacyjnej. Bytdoktorem honoris causa wielu prestizowych
uczelni, chociaz nigdy nie uzyskat stopnia naukowego (dwukrotnie
usunieto go z listy studentéw Harvard University).

W swojej pracy naukowej Fuller skupiat sie na rozwigzywaniu
problemoéw cywilizacyjnych zwigzanych z mieszkalnictwem,
transportem, zaopatrzeniem w energie, biedg czy ekologia. Jego
najbardziej znanym projektem jest tzw. koputa geodezyjna, czyli
potsferyczny szkielet wypetniony wielokatami. To praktyczne

i piekne w formie rozwigzanie jest wykorzystywane gtownie przy
przykrywaniu obiektéw o duzej powierzchni.

Fuller byt filozofem praktykiem, ktory idee przektadat na przedmioty,
nazwane przez niego artefaktami. Sam nigdy jednak nie uwazat sie
za artyste. Opowiadat sie za zatarciem granic miedzy sztukg a nauka;
przepowiadat, ze Albert Einstein, podobnie jak Leonardo da Vinci,
tezzostanie uznany za artyste.

Complex of Jitterbugs (1976) to jeden z ,artefaktow” Fullera, fizyczne
przedstawienie zaleznosci pomiedzy dwudziestoscianami foremnymi.
Praca stanowi przykiad przekraczania przez Fullera granic miedzy sztukg a
naukga. Pokazany w przestrzeni galeryjnej Complex of Jitterbugs wydaje sie
abstrakecyjng, konstruktywistyczng rzezbg. Ten sam obiekt przeniesiony
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do sali wyktadowej bytby juz skomplikowanym modelem matematycznym.

Mimo ze dla Fullera kategoria piekna byta wtorna, to wszystkie jego
,artefakty” odznaczajg sie harmonig i przemyslang kompozycja.

Inventions: Twelve around One (1981) to zaprojektowane przez Fullera
portfolio zawierajace trzynascie jego najwazniejszych projektow.
Znajdujg sie w nim m.in. 4b House, Geodesic Dome, Rowing Needles

i Dymaxion House. Kazda z kart portfolio sktada sie zdwdéch natozonych
na siebie elementdw: wydruku biatym tuszem na przezroczystym

poliestrze (projekt wynalazku) oraz karty z przedstawieniem jego realizacji.

Praca ta dowodzi, jak wieloma problemami zajmowat sie Fuller.

Projekty Richarda Buckminstera Fullera sg czesto prezentowane

w instytucjach zajmujacych sie sztuka wspétczesng. Whitney Museum
of American Art w Nowym Jorku, Museum of Contemporary Art

w Chicago, Museum of Modern Art w San Francisco czy Design
Museum w Londynie zorganizowaty jego monograficzne wystawy.

Gego (Gertrude Goldschmidt)
Hamburg (Niemcy), 1912 —Caracas (Wenezuela), 1994

Gego, architektinzynier, z powodu zydowskiego pochodzenia
zmuszona byta w1939 roku wyemigrowac z Niemiec do Wenezueli.
Dotgczyta tam do artystow zainteresowanych zagadnieniami

z pogranicza sztukii nauk cistych. Pewnie dlatego jej twoérczos¢é czesto
interpretowana jest w kontekscie sztuki kinetycznejiop-artu. To
prawda, ze rysunki, rzezby i instalacje artystki powstawaty na podstawie
wyliczen matematycznych, lecz dalekie byty od naukowego rygoru.
Gego potrafita potgczyc racjonalizm z poezja. Uzywata linii krzywych
i nieregularnych wielokatéw. Najbardziej znane jej prace sg analizg
geometrii, stosunkow przestrzennych, rytmu, czyli podstawowych
zagadnien konstruktywizmu. Artystka budowata w pustych
przestrzeniach azurowe struktury, siatkiz metalu —wykonywane
recznie. Ich lekkos¢ sprawiata, ze wydawaty sie unosic¢

i w nieskoniczonos¢ rozrastac w wielkich salach galeryjnych.

Rzezba Bez tytutu (Studium) (1964) zbudowana jest z r6znej grubosci
drucikéw osadzonych w drewnianej podstawie. Takie prace artystka
tworzyta miedzy 1957 a1971 rokiem. Dla Gego linia byta podstawowg
forma budowania kompozycji. z jednej strony to element konstrukcyjny,
zmaterializowanie mysli, zdrugiej zas — forma swobodnej ekspresji
plastycznej.

Almanach dla1969 (1968) pochodzi z cyklu wykonanych miedzy 1968
a1969 rokiem dziewieciu prac graficznych, w ktérych Gego analizowata
stosunki matematyczne miedzy liczbamizi12, gtdwnymiw porzadku
kalendarza (liczby dnii miesiecy). Forma graficzna pracy zbudowana
jestzpodzielonych na dziewie¢ pol kwadratéw, ktore tworzg 12 rzedoéw
i7kolumn. Kazde z 84 poljestinne.

Po Smierci Gego w1994 roku powotano do zycia fundacje imienia artystki,

zajmujaca sie opieka nad pozostawiong przez nig tworczoscig i jej
popularyzacjg. W tym samym roku w Galeria de Arte Nacional w Caracas
(Wenezuela) urzadzono statg ekspozycje jej prac z cyklu ,Reticularea”.
Dzieta Gego znalez¢ mozna m.in. w Museo de Arte Contemporaneo w
Caracas, Museum of Modern Art w Nowym Jorku, Bibliotece Kongresu

w Waszyngtonie i Art Institute w Chicago.

Katarzyna Gérna
Warszawa (Polska), 1968

Akt to najbardziej uniwersalny ubidr, jaki moge sobie wyobrazi¢ - bez
kontekstu spotecznego, historycznego czy jakiegos innego. Katarzyna Gérna

Katarzyna Gérna jest autorka wielkoformatowych fotografii,
instalacjii filmoéw. Studiowata rzezbe w potowie lat 9o. xx wieku

w pracowni rzezby Grzegorza Kowalskiego zwanej ,Kowalnig"

w warszawskiej Akademii Sztuk Pieknych. Wyszli z niej artysci, ktérych
krytyczng tworczos¢ okreslano czasem jako ,sztuka ekstremy”.
Katarzyna Gérna interesuje sie tematyka spoteczng, czesto podejmuje
tematy tabu. Skupia sie zwtaszcza na problemach dotyczgcych
kobiecosciizwigzanymiz tym spotecznymi oraz ikonograficznymi
stereotypami, m.in. uprzedmiotowieniem, funkcjonowaniem kobiet
w spoteczenstwiei kulturze, mitem iideatem wizerunku kobiecosci,
trudnosciami z okresleniem tozsamosci ptciowej. W swoich
oskarzycielskich, ostrych, ale tez nieraz autoironicznych pracach
demaskuje hipokryzje spoteczng i ujawnia leki.

Madonna (1996) to najbardziej znana praca Gérnej z cyklu Madonn,

w ktérym artystka wykorzystata schematy ikonograficzne zaczerpniete
ze sztuki chrzescijanskiej, uzywajac obcego tej sztuce medium:
fotografii. Zdjecia przedstawiajg dziewczyne w okresie dojrzewania,
kobiete z dzieckiem na reku i kobiete z dorostym synem na kolanach.

To znane z ikonografii chrzescijanskiej alegorie Dziewictwa,
Macierzynstwa i Optakiwania.

Madonny to tryptyk fotograficzny odwotujgcy sie do ikonografii Matki
Boskiej, ktora w znacznym stopniu wptyneta na sposéb obrazowania
kobiet w sztuce chrzescijanskiej. W pracy tej funkcjonujace od

wiekéw motywy religijne zyskaty nowy, uwspotczesniony wymiar.
Sportretowane przez Gérng kobiety sg nagie, wspotczesne, Swiadome
swej cielesnosci, bez skrepowania patrza wprost w obiektyw aparatu.

Katarzyna Gérna brata udziatw wielu wystawach indywidualnych

i zbiorowych organizowanych m.in. przez: Instytut Sztuki Wyspa

w Gdansku, Centrum Sztuki Wspotczesnej Zamek Ujazdowski w
Warszawie, Muzeum Narodowe w Warszawie, Zachete Narodowg
Galerie Sztukiw Warszawie, Centrum Sztuki Wspotczesnej taznia

w Gdansku, Bunkier Sztukiw Krakowie, a takze 2. Biennale w Pradze.

Gerhard von Graevenitz
Schilde (Niemcy), 1934 —Habkern/Traubachtal (Szwajcaria), 1983

Moje prace sytuujq sie gdzies pomiedzy poszukiwaniami a zabawg. |...]

Nie uzywam starych, tradycyjnych materiatow ani technik, preferuje nowe

i ogdlnie dostepne. Moje obiekty mozna powielac. Stosujgc ruch, odrzucam
dgzenia do statosci i nieskoficzonosci. Nieprzewidywalno$é ruchu zawiera

w sobie zaproszenie do zabawy. Kto chce sie bawi¢?. Gerhard von Graevenitz

Artysta studiowat ekonomie na uniwersytecie we Frankfurcie oraz
malarstwo w Akademii Sztuk Pieknych w Monachium. Byt jednym

z przedstawicieli ,Nouvelle Tendance”, ruchu, ktéry zrzeszatartystow
interesujacych sie zagadnieniami powigzanymi z ruchem, Swiattem,
ztudzeniamioptycznymi, przypadkiem. Fascynowat sie dokonaniami
tworcow z kregu Bauhausu. Jest uwazany za przedstawiciela sztuki



konkretnejikinetycznej. W latach 5o. xx wieku tworzyt malarskie
kompozycje inspirowane tworczoscig Fautriera i Dubuffeta. zczasem
Graevenitz posSwiecit sie badaniom procesow percepcji wizualnej.

Kinetisches Objekt (Modell fiir die Haager Wand) (1968) potwierdza
zainteresowanie artysty sztukg kinetyczng. Monochromatyczna, biata
kompozycja sktadajaca sie z kwadratow rozsianych nierbwnomiernie na
gtadkiej powierzchni jest modelem zrealizowanej w 1969 roku instalagji
kinetycznej w holu wejsciowym Muzeum Miejskiego w Hadze.
Kwadraty zmieniajg kat nachylenia dzieki ukrytemu mechanizmowi
poruszajgcemu pojedyncze klapki.

Instalacja Graevenitza zastonita relief niosacy niepokojace,
nacjonalistyczne tresci. Za czes¢ prac podczas konstrukeji dzieta
odpowiadata wynajeta firma instalacyjna. Kiedy piec¢ lat p6zniej zawiodt
wykonany przez nig mechanizm, Graevenitz musiat samodzielnie
wprowadzi¢ konieczne poprawki. Po $mierci dyrektora instytugji
instalacja zostata zdemontowana i prawdopodobnie zniszczona.

Horizontale Verteilung (1960) to relief bazujgcy na nieregularnym
uktadzie charakterystycznych dla Graevenitza drobnych, gipsowych
wypustek. W zaleznosci od pozycji odbiorcy oraz rodzaju oswietlenia
zmieniajg sie rzucane przez wypustki cienie, pogtebia sie przestrzen

i pojawia sie iluzja ruchu.

Prace Gerharda von Graevenitza znajdujg sie w zbiorach Tate
Modern w Londynie, Museum Ritter w Waldenbuch oraz w wielu
kolekcjach prywatnych.

Loris Gréaud
Eaubonne (Francja), 1979

Artysta studiowat w paryskim Conservatoire national supérieur

de musique et de danse i Ecole nationale supérieure darts de Cergy-
Pontoise, stad w jego pracach obecna jest fuzja muzykii sztuki. Trudno
znalez¢ kategorie, do ktorej mozna by przyporzadkowac jego dziatalnos¢.
Do realizacji swoich gigantycznych czesto prac zaprasza specjalistow
zroéznych dziedzin: od muzyki, przez architekture, design, po inzynierie

i film. Metoda pracy kolektywnej, w ktérej kazdy z uczestnikbw wnosi
swoje doSwiadczenie, zaciera zdaniem samego Gréauda autorstwo
projektu. Swoja role w nim poréwnuje raczej do rezysera lub dyrygenta.
Efektem takiej pracy sg instalacje angazujgce wszystkie zmysty odbiorcy.
Artysta aranzuje swoje wystawy z dbatoscig o kazdy szczeg6t. Gréaud
kontroluje nawet forme zaproszen i informacje prasowa.

Praca Nothing is true everything is permitted (2007) to instalacja sktadajaca
sie z czterech elementdw. Podtoga szczegdtowo zaprojektowanej przez
artyste przestrzeni wystawy wytozona jest Dymaxion Carpet, dywanem,
ktorego czarno-biaty, geometryczny wzor nawigzuje do tworczosci
Richarda Buckminstera Fullera. Neologizm dymaxion, uzywany do
nazwania wielu wynalazkéw Fullera, powstat z potgczenia angielskich
stow dynamic, maximum, tension. Na dywanie ustawiona jest rzezba, ktorej
forma inspirowana jest stworzong w1943 roku przez Fullera Dymaxion
Map. W projekcie wynalazcy kule ziemskg mozna przedstawi¢ w formie
ikosaedru, czylidwudziestoscianu foremnego. Gréaud przedstawit jg

w formie dynamicznie rozwinietej geometrycznej struktury. Nawigzuje
ona do pokazanych obok na ekranie ziaren kukurydzy, ktére pod wptywem

temperatury ulegaja transformacji w popcorn. Catosci dopetnia seria 26
grafik przedstawiajgcych schemat nocnego nieba z naniesiong na nim
siatka kartograficzna.

W 2005 roku Loris Gréaud zostat nagrodzony przyznawang przezkomitet
francuskich kolekcjonerdw Ricard Prize. Jego prace pokazywane byty m.in. w:
Centre Pompidou w Paryzu, Palais de Tokyo w Paryzu, Museum of Modern
Artw Nowym Jorku, Kunsthalle w Sankt Gallen, Mori Museum w Tokio,
Whitney Museum w Nowym Jorku, Palazzo Grassi w Bolonii, Francois Pinault
Foundation w Wenecji, Kunsthalle w Wiedniu. W 2011 roku na 54. Biennale
w Wenecji artysta pokazat projekt The Gepetto Pavilion. Jego prace znajdujg
sie w kolekcjach m.in. FrAc-Tle-de-France/Le Plateau w Paryzu, Musée
d'art moderne de laVille de Paris i Centre Pompidou w Paryzu.

Izabella Gustowska
Poznan (Polska), 1948
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Czas, pamiec - te dwa stany dominujg w mojej tworczosci. Przesztos¢, teraZniejszosc,
hipotetyczna przysztos¢ - zazebiajq sie ze sobq. [...] Rzeczy wazne i niewazne, gesty,
stowa, obrazy - przeptywajg w zwolnionym tempie.|zabella Gustowska

Artystka pracowata z grupg Od Nowa, zajmujac sie m.in. dziataniami
plenerowymiiparateatralnymi, a w latach1970-1992 prowadzita Galerie
ON W Poznaniu.

Jest jedng z pierwszych polskich artystek, ktore korzystajac z nowych mediow,
podjety w sztuce tematy feministyczne. W cyklu Wzgledne cechy podobierstwa
0d 1970 roku tworzyta portrety wielokrotne, zacierajgc granice miedzy
realnoscig a lustrzanym odbiciem, ukazujgc symboliczny obraz ztozonej
osobowosci kobiety. Gustowska siega do kobiecej ikonografii, odnosi sie do
tworczosci tak znanych artystek jak Virginia Woolf czy Sylvia Plath. Realizuje
instalacje, performances, fgczy rozne media, grafike, malarstwo, uzywa
fotografii, filmoéw, szklanych tafli, luster, neondw, Swiattoczutych luster.

Instalacja wideo Mitos¢ (Réza) (2005) zamyka w strukturze czerwonego
krysztatu rozne sceny mitosne lub intymne, bedgce cytatami zarcydziet
historii malarstwa, od Rafaela, przez Ingresa i Maneta do prerafaelitow.
W instalacji pojawiajg sie zblizenia twarzy kobiet w ekstazie, catujgcych
sie aniotow, odniesienia do Amora i Psyche, Nawiedzenia, Olimpii

czy Ofelii. Powracajgcym motywem jest stynny enigmatyczny portret
Gabrielle d'Estrées z siostrg (1595) ze Szkoty Fontainebleau.

Izabella Gustowska od wielu lat jest pedagogiem na Uniwersytecie
Artystycznym w Poznaniu. W 1988 roku reprezentowata Polske na Biennale
Sztukiw Wenecji, dwukrotnie brata udziat w Biennale Sztuki w Sao Paulo.
Wystawiata m.in. w Moderna Galerija w Ljubljanie i w Museum Moderner
Kunst w Wiedniu. Prace artystki znajduja sie m.in. w Ludwig Museum

w Wiedniu, Museum of Modern Art w Nowym Jorku i Victoria and Albert
Museum w Londynie, Graphische Sammlung Albertina w Wiedniu.

Sebastian Hempel
Drezno (Niemcy), 1971

Prace Sebastiana Hempela to réznej wielkosci obiekty, instalacje
kinetyczneiswietlne. Wiele z nich ma ukryte elektryczne mechanizmy
(konstruowane samodzielnie przez artyste), ktére wigczajg sie dzieki
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reagujacym na obecnos¢ ludzi detektorom ruchu zamontowanym

w przestrzeni galerii. Same prace majg proste, geometryczne formy

i najczesciej czarno-biatg kolorystyke. To pozwala oglgdajgcym skupic sie
naobserwacji ruchu, gry Swiatta lub optycznych ztudzen. Widz réwniez
jest ,elementem”dzieta —dopiero w jego obecnosci obiektyiinstalacje
ozywaja i w petni funkcjonuja. Takie podejscie twoércze wigze Hempela

z tradycjg sztuki kinetycznejioptycznej, a sam artysta przyznaje, ze
wiele inspiracji czerpie ze sztuki Gerharda von Graevenitza (ktérego
dzieta takze znajdujg sie w Kolekcji Grazyny Kulczyk).

Praca Fatboy Slim (2006) sktada sie zdwoch obiektdw, ktdre wprawia

w ruch kompresor pneumatyczny. Pod wptywem ruchu cztowieka lezace
ptasko na podtodze biate siatki prostokatow btyskawicznie sie zamy

kajg i przeobrazajg w dwa proste kubiki. Po chwili bryty wracaja

do poczatkowej, dwuwymiarowej formy.

Praca 9 Quadrate (20m) jest kinetycznym reliefem. Skfada sie z biatego

tta i dziewieciu czarnych kwadratéw réznej wielkosci. Kwadraty
przymocowane sg do powierzchni pracy za pomocg magnesow, ktéretacza
je zukrytym z tytu mechanizmem. Napedzajacy go silniczek uruchamia sie
dzieki detektorowi ruchu, reagujgcemu na obecnos¢ widzéw w galerii. Jest
to obiekt, ktéry funkcjonuje w petni dopiero dzieki interakcji z ogladajacym.
Kwadraty powoli i bezgtosnie przesuwajg sie wzgledem siebie, aich ruch jest
uporzadkowany i zaprogramowany przez artyste. Ruch figur wywotuje serie
ztudzen optycznych —kompozycja wydaje sie raz wklesta, raz wypukia.

W innych pracach Hempel czesto wykorzystuje Swiatto. Do najbardziej
imponujgcych dziet nalezg kinetyczne instalacje ze Swietléwek, ktérych
gaszcz wypetnia sale wystawowe. Pojawienie sie widzOw wprawia
Swietlne tuby w mechaniczny ,taniec”.

Sebastian Hempel pokazywat swoje prace m.in. w Stadtische Galerie
w Dreznie, Stadtische Galerie w Nordhorn i Narodni Galerie w Pradze.

Jenny Holzer
Gallipolis (Usa), 1950

Jestjedng z najbardziej znanych wspoétczesnych artystek amerykanskich.
Poczatkowo zajmowata sie malarstwem abstrakcyjnym, do ktérego
zaczefta wprowadzac elementy tekstu. Pod koniec lat 70. xx wieku uznata
stowo pisane za podstawowe medium sztuki. Wykorzystujgc reklame,
media, przestrzen publiczng, umieszcza swoje teksty na kubkach,
prezerwatywach, otébwkach, ubraniach, nosnikach reklam, budynkach,
placach. Napisy wykuwa w kamieniach lub wySwietla na scianach. Ich
tres¢ nawigzuje czesto do schematdéw myslowych, slogandéw reklamowych
lub przystow i bywa krytyka wspotczesnej cywilizacji, dotykajgc kwestii
wiadzy, ideologii, dyskryminacji, konsumpcji. Sama Holzer przyznata
kiedys, ze wszystkie jej prace dotyczg seksu, smierci i wojny.

W 1982 roku artystka po raz pierwszy wykorzystata diody Swiecgce LED.
Na Times Square w Nowym Jorku pojawiaty sie kolejno hasta, m.in.
stynne: ,Protect me from what i want”. Spotecznie zaangazowane teksty
migaty prowokacyjnie pomiedzy zwyktymi reklamami swietInymi. Po tej
akcji Holzer wyswietlata swoje prace w réznych miejscach publicznych,
takich jak gietda, stadion, wnetrze banku, centrum handlowe. LEDp-owe
prace weszty tezw obieg muzealny. Na state eksponowane sg m.in. w:
Kunsthalle w Hamburgu i Solomon R. Guggenheim w Bilbao.

Purple Blue, Arno, Erlauf (2007) to wertykalna tablica, na ktorej za
pomoca czerwonych i niebieskich diod LED wySwietlane sg trzy teksty
artystki. Ich tres¢ odnosi sie do pamieci zbiorowej, agresji, bliskosci
miedzy dwojgiem ludzi, a takze do zagrozen ptyngcych ze wspoétczesnego
Swiata, takich jak Aips.

Od 2004 roku artystka skupita sie na analizie odtajnionych dzieki ustawie
o wolnosciinformacji dokumentéw amerykanskiego rzadu. Wigczata

do swych obrazéw, wielkoformatowych projekgcji Swietlnych i znakow
elektronicznych notatki, ztozone pod przysiegg zeznania, e-maile, wyroki
sgdowe i inne materiaty rzgdowe dotyczace sytuacji na Bliskim Wschodzie.
Stworzyta sugestywny obraz wojny i tortur. W cyklu ,Redaction Paintings”
przenosina sitodrukowe obrazy ocenzurowane dokumenty i zamienia
zaczernione przez cenzora fragmenty na elementy kolorowe. Kolor plam
przestaniajgcych niewygodne dla rzadu fragmenty tekstu dobierany jest
w zaleznosci od emocji, jakie wzbudza dany dokument. Przewazajg prace
czarne, brunatne, krwistoczerwone. Obraz b.1 (2008) jest jedng z prac
nalezacych do tego cyklu. Czerwien obrazuje zasieg interwencji cenzora.

HEADER (2008) to kolejny obraz z cyklu ,Redaction Paintings”. Czern

na tym obrazie ma dodatkowe znaczenie: zaczernienie tekstu jest
robwnoznaczne z jego brakiem, z pustka. Czarne pola staja sie ,.biatymi
plamami”, co dobrze obrazuje strategie cenzorskie. W pracy Holding

the Bag yellow white (2007) najwazniejsze informacje zostaty wymazane.
Zastapity je geometryczne ,cenzorskie” ramki.

Right Hand 0147 - 03 - c1D259 - 61195 blue white (2007) to jedno z niewielu
ptécien niezawierajgcych sladow cenzurowania. Jest to odcisk dtoni
zotnierza, ktory zmart podczas pobytu w wiezieniu. Odcisk jego linii
papilarnych zostat zdjety juz po Smierci. Patrzac na obrazy z tego cyklu,
zastanawiamy sie, czy dton tego cztowieka naprawde dopuscita sie
zbrodni, czy tezjej wiasciciel zostat niestusznie oskarzony. Jenny Holzer
nie wydaje wyrokow, tylko unaocznia prawde czasu, w ktorym zyjemy.

Jenny Holzer w1990 roku reprezentowata usa na Biennale w Wenecji,
zdobywajac Ztotego Lwa. Wiele jej prac stato sie permanentnymi
instalacjami. Mozna je oglada¢ m.in. w Kunsthalle w Hamburgu, Solomon
R. Guggenheim Museum w Bilbao czy w budynku Reichstagu w Berlinie.
Inne jej prace znajdujg sie w kolekcjach Museum of Modern Art w Nowym
Jorku, Tate Modern w Londynie, Walker Art Center w Minneapolis.

Donald judd
Excelsior Springs (UsA), 1928 —Nowy Jork (USA), 1994

Donald Judd to jeden z najwazniejszych powojennych artystow
amerykanskich, rzezbiarz, teoretyk i krytyk sztuki, przedstawiciel
minimalizmu, cho¢ sam odrzucat te kategorie. Studiowat filozofie

i historie sztukina Columbia University. Bytautorem abstrakcyjnych,
geometrycznych obiektow z metalu, kolorowego pleksi, betonu

i sklejki, ktére nazywat potkami, kubami i ciggami (przejsciami). Swoja
twaorczoscig zmienit kierunek rozwoju nowoczesnej rzezby. W 1963 roku
opublikowat kluczowy dla minimalizmu esej-manifest Specific objects.

Judd stworzytswoj pierwszy wertykalny ,stos" w1965 roku i kontynuowat
prace nad rozwojem tej formy przez nastepne lata. Zazwyczaj te obiekty
sktadajg sie z dziesieciu elementdw utozonych pionowo na scianie

w precyzyjnym porzadku. Taforma ewidentnie pokazuje dgzenie artysty



do wyeliminowania wszelkich odniesien do indywidualnego warsztatu
Czy pracy recznej.

Obiekt z1969 roku nalezy do serii ,potek”, ktére Judd budowat tylko

w dwoch formatach. To mniejszy format ,potki”, wykonanej ze
stalinierdzewnej. Prace te sg rezultatem poszukiwan absolutnego
obiektywizmu. Obiekty Judda nie odcinaty sie od wtasnego otoczenia,
ale jakby z nim pertraktowaty.

Obiekt Bez tytutu z1971 roku sktada sie zdwoch prostych bryt. Wystawa
minimal artu — Judd podkreslat to wyraznie — nie mogta by¢ sktadowiskiem
oderwanych od siebie drobnych czesci, lecz miata stanowic¢ niepodzielng
catos¢, jakby jedna prace.

W obiekcie Bez tytutu (Donaldson 90-3) (1990) Judd uzyt oryginalnego
materiatu. Stal kortenowa (corten steel) wprowadzita do palety artysty
nowy koloriaksamitng powierzchnie, ktéra w przeciwienstwie

do metali uzywanych wczesniej pochtaniata Swiatto, zamiast je odbijac.
Sze$¢ chropowatych kubikéw ma matowa, lekko ziarnistg strukture,
ale najwazniejsza dla artysty byta w tym materiale ciepta, brgzowa
barwa. Skontrastowat jg z czarnym, btyszczacym pleksi, tworzgciluzje
nieskonczonosci. Bez tytutu (Donaldson 9o -3) to nie tylko studium
oddziatywania materiatéw i przestrzeni, ale tez dziatania Swiatta
iodbicia. Matowe, stalowe kubiki sg ramami, ktére wprowadzaja
widza w iluzoryczng gtebie.

Minimalisci redukowali wszelkie Slady, jakie mogtaby w ich

pracach zostawic¢ indywidualna ekspresja. Stad miedzy innymiich
zainteresowanie technikami produkcji masowej. Judd zlecat spawanie
i malowanie wtasnych obiektow wyspecjalizowanym zaktadom.

W 1973 roku artysta przeniost sie do Marfy w Teksasie, gdzie w
pustynnym otoczeniu znalaztidealny kontekst dla swoich obiektow;
obecnie miesci sie tam zatozona przez Judda Fundacja Chinati. To zespo6t
kilkunastu budynkéw, ktére kupowat, by stworzy¢é w nich wzorcowe
otoczenie dla prac swoich, Dana Flavina, Johna Chamberlaina, p6Zniej
takze Ilyi Kabakova, Claesa Oldenburga, Richarda Longa. W jednej z hal
— W pustej przestrzeni, w precyzyjnie wymierzonych odstepach —
umiescit sto wiasnych obiektéw z aluminium.

Donald Judd wystawiat m.in. w Whitney Museum w Nowym Jorku (1968,
1988), na documenta w Kassel (1968, 1982), w National Gallery of Canada
w Ottawie (1975), na Biennale Sztukiw Wenecji (1980), w Stedelijk van
Abbemuseum w Eindhoven (1987) i Tate Modern w Londynie (2004).

Tadeusz Kantor
Wielopole Skrzynskie (Polska), 1915 —Krakéw (Polska), 1990

Doswiadczytem dziatania sit jakby ,z tamtej strony”, ktére wstrzgsaty
,czystq” powierzchnig mojego OBRAZU. Czutem, ze ta MATERIA i POPIOtY
rozwiewane gwattownym wiatrem PRZYPADKU SG OSTATECZNYM KSZTALTEM
CZLOWIEKA, jego infernalnym wizerunkiem. Tadeusz Kantor

Jestjednym z najbardziej znanych na Swiecie polskich artystow

xx wieku. Twérca konspiracyjnego teatru podziemnego podczas
II'wojny Swiatowej i autorskiego Teatru Cricot 2 (1956). Rezyser teatralny,
malarz, rysownik, scenograf, autor stynnych spektakli (Umarta klasa,

Wielopole, Wielopole, Niech sczezng artysci, Dzis sq moje urodziny,

Nigdy tu juz nie powréce), happeningdw, filméw, komentarzy
artystycznych, wspotzatozyciel Stowarzyszenia Artystycznego Grupa
Krakowska. Jego twaérczos¢ uwazana jest za jedno z najciekawszych

i najbardziej niezaleznych zjawisk w powojennej Europie. Od 1933 roku
do konca zycia Kantor zwigzany byt z Krakowem. Napisat kiedys:
,SWojg egzystencjg artystyczng potwierdzatem przynaleznos¢ do
danej epoki, do danego narodu, do danego miejsca. Mysle o Krakowie,
do ktorego naleze”. Tworczos¢ teatralna Kantora wywarta wptyw
natakich artystow, jak: Anselm Kiefer, Christian Boltanski, Antonio
Tapies czy Robert Wilson.

Kantor byt pierwszym polskim taszysta. Malowat abstrakcje

z efektownych rozpryskéw i zaciekéw farby. Porzucit poetyke informel
narzecz malarstwa gestu, asamblazy iambalazy, w ktérych realne
przedmioty — parasole, torby — wtapiat w ptétno. Ciekawy nowinek
artystycznych, pomystowy, siegajacy do tradycji lokalnej, prywatnych
rytuatow, przesztosci, ciggle szukat nowego jezyka dla swojej tworczosci.
Plastyczny ksztatt, osobiste pietno probowat nada¢ wszystkiemu, co
gootaczatoizczym zyt. Zaprojektowat wiasny dom z dziwng, gotycka
basztg w Hucisku, pomniki — gigantyczng zaréwke i krzesto na Rynek
Gtowny w Krakowie czy most-wieszak nad Wistg, a nawet nagrobek —
rzezbe chtopca w tawce szkolnej — pod ktoérym jest pochowany

razem z matka.

Kompozycja (1957) powstata po powrocie artysty z Paryza. Kantor
pojechattam w19ss roku na zaproszenie Il Festiwalu Sztuki
Dramatycznej. Tamtejsze galerie pokazywaty prace Wolsa, Fautriera,
Hartunga. Ich sztuka wywarta na Kantorze wrazenie. Michel Tapié
nazwatjg l'art informel — malarstwem bezforemnym. ,Obraz byt zapisem,
Sladem dziatania, a samo dziatanie wywotane interwencjg przypadku,
byto nie tyle poddaniem sie przypadkowi, co opanowaniem przypadku,
Swiadomym dopuszczeniem jego roli” — ttumaczyt Kantor. Rozpryskiwat
farby lub wyciskat bezposrednio na ptétno, co wida¢ w Kompozycji.
Fascynowata go ,akcja” malowania.

Obraz Informel (1959) jest efektem dtugotrwatego zainteresowania
Kantora malarstwem gestu. z czasem materia malarska jego obrazow
zaczeta gestnie¢, zamienita sie w relief. Artysta zaczat uzywac takze
szpachliipedzla. ,Inferalne wizerunki”, wydzieliny zwtasnego wnetrza" —
jak pisato tych pracach sam Kantor — powstawaty do 1963 roku.

Tadeusz Kantor miat wystawy m.in. w paryskim Centrum Pompidou,
Palazzo Pitti we Florencji, Casa Mila w Barcelonie, Muzeum Sztuk
Pieknych w Pradze. Byt kawalerem Legii Honorowej i zdobywcg
prestizowej Nagrody Rembrandta. Spuscizng teatralngiplastyczna
Kantora zajmuje sie Osrodek Dokumentacji Sztuki Tadeusza Kantora
Cricoteka w Krakowie, majacy najwiekszy na Swiecie zbior

jego prac.

Anselm Kiefer
Donaueschingen (Niemcy), 1945

Kiefer studiowat romanistyke, prawo i malarstwo. Uczestniczyt

w wyktadach Josepha Boysa w Dusseldorfie, podrézowat po Europie.
Pod konieclat70. xx wieku stat sie jednym z najwazniejszych
przedstawicieli nowego malarstwa niemieckiego. Nazywano go czesto



gtosem sumienia narodu, poniewaz w swoich wielkoformatowych
obrazach odwotywat sie do historii Niemiecifaszyzmu, takze do religii,
mitologiii pamieci. ,Moje myslenie jest wertykalne. Jednym z jego
poziomoéw jest faszyzm. Jednak widze wszystkie jego warstwy. W moich
obrazach snuje opowiesci w taki sposob, by pokazaé, co kryje sie za
historig. Robie dziure i przechodze przez nig" — powiedziat kiedys. Jego
obrazy to przestrzenne reliefy stworzone zfarby, ale tez z materiatow
takich, jak stoma, smota, otow, resztkiz reklam.

Wielki wptyw na artyste wywarta poezja Paula Celana,
niemieckojezycznego Zyda ocalatego z Holokaustu, autora wierszy
wynikajacych z doswiadczenia Zagtady. Byty one inspiracja dla wielu
monumentalnych, melancholijnych pracartysty, takich jak Dein
goldenes Haar Margarete (Twoj ztoty wtos, Matgorzato), Sulamith,
Dein Haar Sulamith (Twéj wtos, Sulamit). Do przywotywanych przez
Celana bohaterek — biblijnej czarnowtosej Sulamit i ztotowtosej
faustowskiej Matgorzaty — odnosi sie tez Kiefer w pracy Das Haar.

Obraz Das Haar (2006) przedstawia bezkresng, opuszczong, zimowa
rownine. z btotnistej ziemi wyrastaja kikuty krzyzy, ich szeregi znikaja

za horyzontem. Oto Swiat po katastrofie. W srodku tej pustki ,unoszg sie”

trzy krzesta. Na jednym lezy wigzka chrustu, na drugim — ktgb czarnych
ludzkich wtoséw. Srodkowe krzesto jest puste... Kiefer wraca do tematu
winy i odpowiedzialnosci, ale stawia tez pytanie: czy mozliwe jest
istnienie niemieckiej kultury bez Zydow?

Kiefer nalezy do grona najczesciej prezentowanych w Swiecie
wspotczesnych artystow niemieckich. Swoje prace pokazywat na
Biennale w Wenecji, gdzie wraz z Georgiem Baselitzem reprezentowat
Niemcy (1980), czy na Monumenta w Paryzu w Grand Palais (2007).
Miatindywidualne wystawy m.in. w: Art Institute w Chicago, Neue
Nationalgalerie w Berlinie, Metropolitan Museum of Art w Nowym
Jorku, Foundation Beyeler w Bazylei, Guggenheim Museum w Bilbao.
Prace Kiefera znajdujg sie w wielu prestizowych kolekcjach na catym
Swiecie:, m.in. w: Museum of Modern Art w Nowym Jorku, Solomon
R. Guggenheim Museum w Nowym Jorku, Tate Modern w Londynie
czy Hamburger Bahnhof w Berlinie.

Jarostaw Koztowski
Srem (Polska), 1945

Jestjednym z najwazniejszych w Polsce przedstawicieli sztuki
konceptualnejiteoretykiem sztuki, autorem obiektow, rysunkow,
ksigzek, fotografii, performances. Byt zwigzany z miedzynarodowym
ruchem FLUXUS, a w1971 roku zainicjowat dziatalno$¢ miedzynarodowe;j
sieciartystycznej NET.

,Siec jest pozainstytucjonalna, tworzg jg mieszkania prywatne,
pracownieiinne miejsca, w ktorych pojawiajg sie propozycje sztuki

[...]. punkty sieciznajdujg sie w réznych miastachikrajach, miedzy
poszczegdlnymi miejscamiistnieje kontakt, polegajgcy na wysytaniu
koncepdji, projektow, zapiséw oraz innych artykulacji, ktéra to wymiana
umozliwi im réwnolegta prezentacje we wszystkich punktach sieci
sieci", pisatartysta.

W latach1972—-1990 artysta prowadzit Galerie Akumulatory 2 w
Poznaniu, w ktorej prezentowat twodrczos¢é polskich i zagranicznych

artystéw awangardowych. W latach 1991-1993 byt kuratorem Kolekcji
Centrum Sztuki Wspotczesnej Zamek Ujazdowski w Warszawie.

Odlat 60. xx wieku Koztowski wykorzystuje w swojej sztuce takie
elementy, jak dzwiek, Swiatto, rysunek, fotografia, oraz przedmioty
codziennego uzytku. Artysta uwaza sztuke za obszar autoanalizy, stad
powracajace w jego krytycznych pracach motywy instytucji sztuki

i statusu samego artysty. Rownie istotnym w tworczosci Koztowskiego
zagadnieniem jest szeroko rozumiana komunikacja i zwigzane z nig
problemy, takie jak jezyk, znak, znaczenie, percepcja.

Jednym z najczesciej uzywanych przez artyste mediow jest rysunek.
Sam Koztowski pisat: ,Rysunek jest bliski mysleniu. To najbardziej
bezposredni zapis idei i emocji, a zarazem najbardziej analityczny,
wolny od rytuatéw warsztatowych”. Koztowski uzyt go cho¢by w pracy
Ekspedycja (Kreslenie) z1969 roku. Polegata ona na kresleniu na chodniku
linii niepokrywajgcych sie z liniami styku ptyt chodnikowych. W tej
iinnych pracach pokazywat, ze rysunek jest bytem samoistnym, ze
wynika nie z rzeczywistosci materialnej, ale zwolii mysli artysty.
Koztowski stworzyt kilka cykli rysunkowych, m.in. ,Rysunki modalne’,
,Rysunkiczasowe”, ,Rysunkiwagowe”, ,Rysunkiprzedmiotowe”, ,Linie"
czy Caledonian Road Series”.

Drawing Fact (1979) to wielkoformatowe prace na papierze, z ktérych
dwie znajdujg sie w Kolekcji Grazyny Kulczyk.Ich powierzchnia jest
szczelnie pokryta siatkg wykonanych grafitem kresek. Pojedynczy gest
artysty zostaje wiec niemal zatarty, catos¢ zlewa sie w jednorodng,
ciemng plame. Jedynie na brzegach dostrzec mozna, ze ta plama

w rzeczywistosci sktada sie z pojedynczych linii.

Jarostaw Koztowski wystawia swoje prace od 1967 roku, m.in. w

Galerii Foksal w Warszawie, Galerie René Block w Berlinie, Kunstlerhaus
Bethanien w Berlinie, Museet for Samtidskunst w Oslo i Stadtgalerie

w Bernie.

Katarzyna Kozyra
Warszawa (Polska), 1963

Bytam [...] na wystawie w Budapeszcie i po raz pierwszy w Zyciu trafitam
tam do publicznej taZni tureckiej. Miejsce to zachwycito mnie bez reszty.
Ponure i ciemne wnetrze z niesamowitg atmosferq. Przedziwne kobiety
poruszajgce sie i zachowujgce w sposéb catkowicie odmienny od tego,

co przyzwyczajeni jestesmy oglgdac na co dzieri. Byto w nich wszystko
Zwyjgtkiem erotyki. Katarzyna Kozyra

Jestjedng z najbardziej znanych polskich artystek ostatnich dwudziestu
lat: fotografka, rzezbiarka, autorka filméw wideo. Jej nazwisko stato

sie symbolem sztuki krytycznej, wydobywajacej na jaw ukryte sfery zycia
spotecznego, dotykajgcej tematow tabu, takich jak choroba, starosc,
Smier¢, ale tez synonimem kontrowersji.

Dyplomowa praca Kozyry — Piramida zwierzgt — na temat zabijania
zwierzgt wrzezni, wzbudzita publiczng dyskusje w Polsce w potowie
lat9o. W reakgjina to artystka napisata: ,Zadawanie Smierci zwierzetom
w sposob cywilizowany i przemystowy odbywa sie anonimowo i poza
oczamipo6zniejszych konsumentow. Odebranie zycia zwierzeciu

w sposéb jawny i przez indywiduum — jest powodem oburzenia



inapietnowania. Swiadomie wystawitam sie na te probe. Stokro¢
straszniejsza byta obserwacja Smierci konia niz wszystkie inwektywy,
ktore padty pod moim adresem. Chcac by¢ konsekwentng, wzietam na
swoje sumienie takze Smier¢ zwierzat padtych. Moja kompozycja jest
o Smiercigeneralnie i o $miercitych konkretnych czterech zwierzat”,

W pracy Olimpia dotkneta kolejnego tabu. Przedstawita drastyczny
przebieg swojej walki z rakiem. z kolei Swigto wiosny — groteskowy taniec
Smierci — byto wyrazem fascynacji artystki staroscig i rozktadem.

Wideoinstalacja taznia Zeriska (1997) to sfilmowane ukrytg kamerg
intymne obrzedy. Artystka wnikneta w zamkniety Swiat tazni dla kobiet,
by skonfrontowac to, jak kobiety wygladaja, gdy nie sg podgladane,
zrozpowszechnionymi przez cywilizacje mtodosci stereotypami
pieknego ciata. W filmie pojawiaja sie kadry przywotujgce powszechnie
uznane, dawne kanony piekna na obrazach: taznia turecka Ingresa

i Zuzanna w kgpieli Rembrandta.

W inny zakazany Swiat artystka wkroczyta tez w pracy taznia meska,

za ktorg otrzymata wyrdznienie na 48. Biennale w Wenecji w1999 roku.
Ucharakteryzowana na mezczyzne, ukryta kamerg rejestrowata
zachowania kapigcych sie mezczyzn.

Katarzyna Kozyra studiowata germanistyke na Uniwersytecie Warszawskim
i rzezbe w pracowni rzezby Grzegorza Kowalskiego zwanej Kowalnig

w warszawskiej Akademii Sztuk Pieknych. Prezentowata swoje prace m.in.
w: Museum Moderner Kunst Stiftung Ludwig w Wiedniu, Museo Nacional
Centro de Arte Reina Soffa w Madrycie, Museum of Modern Art Kiasma

w Helsinkach, Museum of Art w Hajfie, Ludwig Museum w Budapeszcie.

Edward Krasiiski
tuck (Ukraina), 1925 —Warszawa (Polska), 2004

Malarz, rzezbiarz, autor przestrzennych instalacjii prowokator
dadaistycznych zdarzen, jest jedng z najciekawszych osobowosci

W powojennej sztuce polskiej. Po studiach artystycznych w Krakowie
przeprowadzit sie do Warszawy, gdzie znalazt sie w kregu polskiej
neoawangardy, skupionej wokot Galerii Foksal (m.in. z Tadeuszem
Kantorem i Henrykiem Stazewskim). Jego wczesne prace pokazujg
zmagania z tradycja konstruktywizmu. Tworzyt,rzezby rysowane”
zdrutu, pretéw, kabli. W1964 roku pokazatna Il Plenerze Koszalifskim
Dzide wieku atomowego, zabawny i ironiczny przedmiot rzeZbiarsko-
malarskiw przestrzeni, jedno z pierwszych environments w Polsce.
W 1968 roku zaczat uzywac niebieskiej tasmy scotch, ktérg naklejat
nasciany, drzwi, obrazy iinne dzieta sztuki, zawsze na wysokosci
130 centymetréw. Blue scotch stata sie znakiem rozpoznawczym jego
sztuki. Dalsze dziatania Krasinskiego zblizaty go do konceptualizmu.

Praca Bez tytutu (1966 -1984) jest autorska rekonstrukcja dzieta powstatego
w1966 roku. Dwie rurki umieszczone sg tu pionowo, jedna nad druga,

z zachowaniem niewielkiego odstepu. z gornej rurki ,wylatuje” czerwona
kulka. KrasiAski stworzyt caty cykl prac z czerwonym punktem, ktéry
.zbiera"lub ,przekazuje” energie.

Btekitny pasek, ktérym Krasinski oznaczat przestrzen i zakreslat swoj
,duchowy krag", pojawiat sie reqularnie w réznych miejscach: jego
interwencja w przestrzeni organizowata jg i uwypuklata, a jednoczesnie

urealniata i stawiata pod znakiem zapytania. Pasek interpretowany
bywatjako wizualizacja linearnego czasu, a sam artysta widziatw tym
dziatanie podobne do dadaistycznych zartéw.

Nr124 (1972) nalezy do prac powstatych na poczatku lat 70. xx wieku,
gdy Krasinski zaczat montowac obrazy asamblaze, bedgce czescia
codziennego otoczenia cztowieka. To fragmenty pokoju, tazienki,
korytarza. Sktadajg sie na nie przedmioty najprostsze, ktére mozna
w takich miejscach znalez¢, jak tabliczka znumerem124. Artysta
oczywiscie oznaczat je, naklejajgc niebieski pasek.

Krasinski nie zgadzat sie z krytykami, ktérzy dostrzegali w jego sztuce
konceptualizm: ,To, co robie, jest jak najbardziej realne, az do obrzydzenia!”
—twierdzit. Niebieski pasek ,ujawnia” $ciane — nie buduje jej i nie tworzy,
ale wtasnie ujawnia, demaskuje realnosc¢ ,niedostrzeganego” muru. Bardzo
waznym miejscem dla Krasinskiego byta jego pracownia w Warszawie,
ktérg od 1970 roku dzielit z Henrykiem Stazewskim, a po jego Smierci
w1988 roku mieszkat tam sam. Stata sie ona tworzywem jego twdrczosci

i miejscem spotkan artystow z Polski i zagranicy. Niektore jej fragmenty
Krasinski prezentowat lub odtwarzat na swoich wystawach.

Obraz Interwencja (1975) nalezy do cyklu bryt namalowanych przez
artyste na czarnym tle. Biaty kubik przedstawiony jest w rzucie
perspektywicznym z gory, a niebieski pasek jakby mocuje go do tfa.

W Interwencji 3 (1975) niebieski pasek przecina bryte w ksztatcie
szeScianu z wycietym naroznikiem. Namalowana czarng kreskg bryta
wyglada, jakby wystawata ze Sciany. Pasek kontynuuje bieg z jej
lewej i prawej strony.

Od potowy lat 70. xx wieku Krasifski tworzyt obrazy biate, prostokatne,

o statym formacie 100 x 70 centymetrow. Pokrywajg je aksonometryczne
rzuty przedmiotow. Interwencja 10 (1975) przedstawia uchylone
dwuskrzydtowe drzwi, przeciete w poziomie znikajgcym za nimi niebieskim
paskiem. To iluzoryczne obrazy, w ktére ,wchodzi” btekitny pasek.

W pracy Interwencja 25 (1975) niebieski pasek obiega figure sktadajaca

sie z pieciu pionowych elementéw. Pasek ma kontynuacje poza obrazem.
Obraz, jakiinne prace z cyklu Interwencje, malowany jest na ptycie
pilsniowej biatg farbg do Scian. Dla KrasiAskiego Interwencje miaty by¢
czescig sciany, wtapiac sie w rzeczywistosc.

Niebieski pasek pojawit sie po raz pierwszy na jednym z przyje¢ w domu
artysty w Zalesiu Gornym pod Warszawg. Tak to wspominat:

,Przykleitem niebieski pasek na scianie na odpowiedniej wysokosci.

i ciekaw bytem, co ztego wyniknie. Przyszli goscie, piliwodeczke, ja

zas miatem kilka krazkow tej tasmy. Poszedtem do lasu, co byto bardzo
romantyczne, i oklejatem pnie drzew. [...] Zrobit sie las drzew z niebieskim
paskiem. [...] Niebieski pasek wziat sie takze stad, ze pozwolitem sobie
naradykalne rozwigzanie moich ktopotow z Japonia, gdzie w Tokio
odbywata sie wystawa. Desa wystata do Tokio statkiem moje rzezby

z dtugiminiebieskimi gumamiwijgcymi sie po podtogach. Ten statek byt
trampem zawijajgcym do réznych niepotrzebnych portéw. Dostatem
telegram z Tokio (mieli tam swietny wywiad i wiedzieli, Ze statek
doptynie miesigc po otwarciu wystawy). Wpadtem na pomyst, aby
wystac teleks. Poszedtem na poczte, nadatem s tysiecy razy stowo ,Blue”.
Przedtem wystatem telegram do Tokio, ze nadam o danej godzinie teleks
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iaby te bardzo dtuga tasme rzucili na zaprojektowane przeze mnie
podium wraz z telegramem. [...] Poprositem tez, zeby po otrzymaniu
moich rzezb zamknieto tasme do gabloty z kuloodpornego szkta,

i podarowatem jg Muzeum w Tokio. Tak tez zrobiono. To byt pierwszy
w Polsce konceptualizm [...]".

Interwencja 32 (1975) zostata zrealizowana na desce w kolorach polskiej
flagi. Waznym elementem catej twdrczosci Edwarda Krasinskiego jest
ironia iautoironia, stwarzajgce dystans do rzeczywistosci, odrealniajgce
jainadajace lekkos¢ pozornie powaznym sprawom.

Interwencja z1990 roku wykracza poza malarstwo —jest wtasciwie
trojwymiarowym obiektem. Autor wykorzystatw tej pracy proste triki
optyczne, bawigc sie iluzjg gtebi.

Krasinski miat wielkie wystawy retrospektywne w Kunsthalle w Bazylei
iw Zachecie — Narodowej Galerii Sztuki w Warszawie. Brat udziat w wielu
wystawach zbiorowych, m.in. w: Solomon R. Guggenheim Museum w
Nowym Jorku, 10. Biennale w Tokio, Musée d'art moderne de la Ville

de Paris, Richard Demarco Gallery w Edynburgu, 43. Biennale Sztuki w
Wenecji, Moderna Museet w Sztokholmie. Prace artysty znajdujg sie

w zbiorach m.in. Centre Pompidou w Paryzu, Muzeum Sztuki w todzi

i Galerii Narodowej w Pradze.

Zofia Kulik
Wroctaw (Polska), 1947

Kolekcjonuje wizerunki. Mozna powiedziec, ze jestem bogata w wizerunki.
Ubieram sie w nie. Zofia Kulik

Zofia Kulik jest autorka fotografii, akgji, instalacjiirzezb, jedng
znajwazniejszych polskich artystek wspoétczesnych. W latach 19711987
razem z Przemystawem Kwiekiem tworzyta artystyczny duet KwieKulik.
Ich dziatalnos¢, bliska sztuce konceptualnej, krytyczna wobec komunizmu
panujacego w tamtych czasach w Polsce, polegata na organizowaniu akgji
iich dokumentowaniu. Swiadoma wiasnej sity artystka zrezygnowata
zpracy w duecie i zaczeta tworzy¢ samodzielnie.

W twaorczosci indywidualnej Zofia Kulik, stosujgc technike wielokrotnego
naswietlania, komponuje od potowy lat 80. xx wieku czarno-biate,
czesto wielkoformatowe kolaze, ztozone ze zdje¢ budynkdw, pomnikéw,
przedmiotow, ale przede wszystkim ludzkich p6z i gestow. Przez kilka

lat modelem, ktory postuzyt Kulik do stworzenia rodzaju fotograficznego
stownika ikonograficznego, byt polski artysta Zbigniew Libera, ktory
odtworzyt okoto 700 p6z i gestdw, zaczerpnietych ze Swiatowej

sztuki, na przyktad greckich waz, barokowych obrazéw czy pomnikéw

komunistycznych. Artystka, nadajac pracom forme ornamentéw, mandali,

witrazy, panneaux, obrazuje to, co kojarzy sie zwtadzg i totalitaryzmami,
m.in.: porzadek, przepych, uwiezienie.

W Autoportrecie z patacem (1990) naga artystke otacza mandorla
przypominajaca wagine, ale tez sarkofag. Kulik trzyma szpic — kofncowke
drzewca sztandaru —zakohczony czerwong gwiazda, kojarzaca sie

z komunizmem. Nad gtowg ma odwrdcony do gory nogami Patac
Kultury i Naukiw Warszawie — symbol radzieckiej dominacji nad Polska
w czasach komunizmu. To uwieziona, nieruchoma wtadczyni. ,Z tej
sprzecznosci miedzy wiadczoscig a niemoznoscig ruchu powstaje pewne

napiecie, kompozycja jest bardzo statyczna, nie ma tu zadnej dynamiki,
walki. Ajednak to napiecie formalne, wbrew statyce postaci, niesie
w sobie element niepokoju i buntu mowi artystka”.

Wiele prac Kulik ma wymowe feministyczng, dotyka kwestii dominacji ptci,
podmiotowosci kobiety, poszukiwania tozsamosci. Wspaniatos¢ siebieV/ —
Cérka, Matka, Partner (2007) to autoportret nawigzujacy do renesansowych
i barokowych wizerunkdw wtadcdw, m.in. do portretu krolowej Elzbiety I,
ukazanych hieratycznie, w pozie podkreslajgcej site, zatrybutami wtadzy.
Artystka ukazata siebie jako wtadczynie w sukni z meskich wizerunkéw
tworzacych ornament, ktéry ogranicza i, wiezi”jej ciato. W pracy
Wspaniatosc siebieV/ — Cérka, Matka, Partner Kulik w lewej rece trzyma sierp,
a prawa przygarnia tytutowa trojce: siebie, czyli corke, trzymajaca na
rekach matke oraz swojego partnera Przemystawa Kwieka. Praca dotyka
kwestii tozsamosci i podmiotowosci artystki jako matki, corkii partnerki.

W 1997 roku Zofia Kulik pracg Symbolic Weapon IV reprezentowata
Polske na 47. Biennale Sztukiw Wenecji. W 2007 roku uczestniczyta

w documenta 12 w Kassel. Jej gigantyczna fototapeta Od Syberii do
Cyberii (1998 —2004), 0 dtugosci 21 metréw, ztozona z17 tysiecy kadrow
telewizyjnych, pokazywana byta m.in. w Zachecie — Narodowej
Galerii Sztukiw Warszawie i w Muzeum w Bochum.

Yayoi Kusama
Matsumoto (Japonia), 1929

Jestjedng z najwazniejszych artystek japonskich. Studiowata w Szkole
Sztuk Stosowanych w Kioto. Pierwszg wystawe miata w Japonskim
Stowarzyszeniu Psychiatrow. Od 1955 roku korespondowata z Georgig
O'Keeffe. Trzy lata p6Zniej wyjechata do Nowego Jorku — najprezniej
rozwijajacego sie osrodka artystycznego na Swiecie. Pietnascie
spedzonych tam lat to rowniez okres krystalizacji jej indywidualnego,
dojrzatego stylu artystycznego. Mieszkajgc w Ameryce, Kusama
zastyneta jako autorka zaangazowanych spotecznie performances,

w ktérych czesto wykorzystywata kropki malowane na nagich ciatach.
Paparazzinazwalijg Ksiezniczka Kropek.

W swoich pracach krytykowata dyskryminacje ptciowa, rasizm, wojny.
Jeden z jej najstynniejszych performances polegat na wystaniu listu
otwartego do prezydenta Richarda Nixona, w ktorym proponowata
mu seks w zamian za wycofanie wojsk amerykanskich z Wietnamu.

,Kiedy poraz pierwszy dotartam do Nowego Jorku, wesztam na

szczyt Empire State Building. Widzac to olbrzymie miasto, obiecatam
sobie, ze pewnego dnia je podbije, a 0 moim nazwisku ustyszy caty
Swiat. Catkowicie poSwiecitam sie pracy. Rysowatam catymi dniami

i rozpoczetam stynne »siatki« [...] malowatam je od zmierzchu do Switu.
Wzér przedostawat sie poza ptétno, zalewat podtoge i sciany. Gdy
spojrzatam dalej, miatam halucynacje, bytam pochtonieta ta wizja.
Obsesje, stany lekowe sg gtdwnym tematem moich prac. [...] Kiedy widze
kwiaty, widze je wszedzie ijestich tak duzo, ze ogarnia mnie panika,
zostaje nimi przyttoczona tak, ze mam ochote zjes¢ je wszystkie” —
powie artystka w jednym z wywiadow

Pod koniec lat 5o. xx wieku Kusama zaczeta tworzy¢ ptétna ze stynnego
cyklu ,Infinity nets”—olbrzymie obrazy wygladajace jak nieregularne
koronki. Zrodet tych przedstawien krytycy doszukujg sie w dziecinstwie



artystki—we wzorzystych tapetach i obrusach w jej rodzinnym domu.
Regularne motywy kwiatéw, twarzy i genitaliow ewoluowaty stopniowo
w strone form bardziej uproszczonych: siatek i charakterystycznych

dla artystkikropek.

W swojej autobiografii zatytutowanej Infinity — NETS QPRABC (2008)
Kusama opowiada, ze jej pierwsze halucynacje pojawity sie podczas wojny.
Przemawiaty do niej fiotki o ludzkich twarzach, jej gtos brzmiat niczym
szczekanie psa, a kwiatowe wzory rozwijaty sie po pokoju, przeksztatcaty
w kropki. Przetwarzanie tych wizji w obrazy uspokajato jg.

W ostatnich latach artystka w jeszcze inny sposéb wyjasnia
genealogie kropek w swojej sztuce. Podobno w dziecinstwie matka
szczypata ja tak mocno, ze na skorze pozostawaty jej niezliczone
Slady w postaci kropek.

ODbsesyjnie powtarzane wzory Kusama przenosita na przedmioty
i sciany. Prace artystki krytycy odczytujg przez pryzmat sztuki
konceptualnej, feministycznej, op-artu, pop-artuisurrealizmu.

Ostatnie dwadziescia lat w zyciu ponad osiemdziesiecioletniej
artystkiipisarki to retrospektywy w najbardziej prestizowych muzeach
Swiata, m.in. w: Museum of Modern Art w Nowym Jorku, Kunsthalle

w Wiedniu, Mori Art Museum w Tokio. W 1993 roku reprezentowata
Japonie na Biennale w Wenecji. Jej prace znalez¢ mozna w kolekcjach
m.in.: Centre Pompidou w Paryzu, Walker Art Center w Minneapolis i Tate
Modernw Londynie. W 2011 roku, na zaproszenie Marca Jacobsa, Yayoi
Kusama stworzyta autorska linie akcesoriow dla Louisa Vuittona.

Sol LeWitt
Hartford (UsaA), 1928 —Nowy Jork (UsA), 2007

Autor rysunkéw i malowidet Sciennych, struktur (tak nazywat

swoje rzezby) i instalacji przestrzennych jest pionierem minimal artu.
Nalezat do pokolenia amerykanskich artystow, ktérzy znaczaco wptyneli
na rozwoj sztuki drugiej potowy xx wieku. Przyjaznit sie m.in. z Jasperem
Johnesem, Robertem Rauchenbergiem, Danem Flavinem i Frankiem
Stellg. LeWitt byt takze teoretykiem sztuki. W opublikowanym w1967
roku w ,Artforum”artykule Paragraphs on Conceptual Art przedstawit
jedna z najczesciej uzywanych definicji konceptualizmu: ,Najwazniejszym
aspektem w sztuce konceptualnejjest pomystikoncepcja. Gdy artysta
siega po konceptualng forme sztuki, proces planowania i decyzji
podejmowany jest zwyprzedzeniem, a samo wykonanie dzieta odbywa sie
w spos6b powierzchowny. Idea staje sie maszyng napedzajacg sztuke”

W swojej sztuce Sol LeWitt wystepowat przeciwko nadmiarowi emocji,
kierowat sie wybrang metoda. Tworzyt struktury o okreslonym module,
zestawiane zidentycznych elementow, np. szesciandw. Sciste trzymanie
sie requt miato wyeliminowac z jego sztuki przypadkowos¢. Istota
tworczosci Sola LeWitta tkwita w samym pomysle, idei — realizacje jej
czesto powierzatinnym wykonawcom.

Artysta jest najbardziej znany ze struktur przestrzennych. Tworzytje
odlat 60. xx wieku, poczatkowo z dwunastu identycznych elementow
potgczonych pod katem 9o stopniw osmiu punktach. W ten sposéb
powstawaty modutowo zestawiane szesciany, malowane najpierw
naczarno, a poézniej wytgcznie na biaty kolor. Na poczatku LeWitt

uzywatdrewna, zczasem takze aluminium i stali, stopniowo zaczat
tezwprowadzacinne figury. Chocjego sztuka wydaje sie by¢ w petni
podporzgdkowana geometrii jako rzeczywistej formie wiecznego
porzadku, to wazna byta tez rola intuicji artysty. Ona decydowata

o liczbie uzytych modutéw iich konfiguracji.

Form Derived from a Cube (1983) sktada sie z trzech identycznych
prostopadtosciandw o wymiarach 40 x 40 x 80 cm. Utozone zostaty
tak, ze wpisujg sie w szescian o boku o dtugosci 8o cm. W zaleznosci
od punktu widzenia azurowa struktura zmienia sie z tréjwymiarowej
w niemal ptaska, graficzna.

Tworczose Sola LeWitta byta prezentowana m.in. w: Museum of

Modern Art w Nowym Jorku, Kunsthalle w Bernie, Museum of Modern

Art w San Francisco i Whitney Museum of American Art w Nowym Jorku.

Jego prace znajdujg sie w kolekcjach m.in.: Tate Modern w Londynie,

Centre Pompidou w Paryzu, Stedelijk van Abbemuseum w Eindhoven,

Solomon R. Guggenheim Museum w Nowym Jorku i Stedelijk Museum 247
w Amsterdamie.

Zbigniew Libera
Pabianice (Polska), 1959

[...] miatem wyktad podczas sesji zorganizowanej przez Fundacje Auschwitz
w Brukseli. [...] Tlumaczytem, Ze tqg zabawkq chciatem pokaza¢, jak sie

uczy pewnego modelu spotecznego, bo ta zabawka dotyczy formy organizacji
spotecznej — w jaki sposéb sie to przedstawia, jak modeluje sie dzieci przy
pomocy zabawki. Lego jest do tego idealne. Po wyktadzie odbyta sie bardzo
ostra dyskusja, z jednej strony, ze sztuka jest za staba, aby wyrazi¢
Holokaust, a z drugiej zas, jak mogtes siegng¢ po tak mocne Srodki wyrazu.
Zbigniew Libera

Zbigniew Libera uwazany jest za jednego z czotowych przedstawicieli
polskiego nurtu zwanego sztukg krytyczng. Duzy wptyw najego sposob
myslenia miato aresztowanie w1982 roku, podczas stanu wojennego

w Polsce, za drukowanie prasy podziemnej. Artysta tworzy wideo,
fotografieiobiekty.

W latach 9o. Zbigniew Libera stworzyt serie fikcyjnych zabawek.
Przedmioty wygladajace jak zwykte lalki i zotnierzyki w rzeczywistosci
sg krytycznymi pracami odnoszacymisie do procesu socjalizacji dzieci.
Libera analizowatw nich zantropologicznego punktu widzenia poddane
presji spotecznej ludzkie ciato. Prace z tego okresu badaty zagadnienie
odgrywania przypisanych spotecznie rél ptciowych. Urzgdzenia korekcyjne
(1994 -1997) miaty stuzy¢ ,tresowaniu” ciat matych chtopcéw. Ciotka Kena
(1994) z kolei byta komentarzem do nienaturalnych proporcji kobiecego
Ciata, narzucanych przez przemyst i popkulture. Zabawki byty pakowane
w pudetka opatrzone hastami zachecajacymi do ich zakupu/konsumpcji
(,Zbierz je wszystkie”, ,The doll you love to undress”). Uzywajac figury
zabawki, Libera pokazywat, ze juz od najmtodszych lat proces socjalizacji
steruje wygladem izachowaniem przysztego obywatela.

Najgtosniejsza z serii zabawek Libery byt projekt Lego. Obéz koncentracyjny
(1996). Uzywajac klockéw znanej dunskiej firmy, artysta stworzyt
opakowania do serii zestawow, z ktérych zbudowac mozna byto komory
gazowe, baraki, ogrodzenia z drutu kolczastego. Zgodnie zintencjg
artysty projekt miat pokaza¢ ukryty w zwyczajnych zabawkach potencjat



248

destrukgjiiagresji, problem pamieci zbiorowej, wtgczania traumy
Holokaustu w dyskurs kultury masowej.

W 1997 roku praca ta miata zosta¢ pokazana w Pawilonie Polskim na
Biennale w Wenecji. Na skutek kontrowersji, jakie woéwczas wywotata,
Zbigniew Libera wycofat sie z reprezentowania Polski na tej imprezie,
afirma Lego chciata wytoczy¢ artyscie proces. Ostatecznie projekt
Lego. Obodz koncentracyjny trafitdo kolekcji m.in. Muzeum Zydowskiego
w Nowym Jorku, Domu Historii Republiki Federalnej Niemiec w Bonn
oraz Muzeum Sztuki Nowoczesnejw Warszawie.

Jego prace pokazywane byty m.in. w: Museum Moderner Kunst

w Wiedniu, Kunstwerke w Berlinie, Witte de With w Rotterdamie,
Muzeum Sztuki Nowoczesnej w Warszawie, Ludwig Museum

w Budapeszcie.

Natalia LL
Zabtocie (Polska), 1937

Artystka zajmuje sie performances, fotografia, filmamivideo, tworzy
rzezby iinstalacje. Jest jedng z najodwazniejszych polskich przedstawicielek
nurtu sztuki konceptualnejibody art, uczestniczka Swiatowego ruchu
feministycznego. W 1970 roku z Andrzejem Lachowiczem oraz Zbigniewem
Dtubakiem zatozyta grupe i galerie Permafo. Korzystajgc z ikonografii pop-
artu, mass-mediow i pornografii, poruszata tematy zwigzane z tozsamoscia
i cielesnoscig kobiety. Stworzyta odwazne fotografie erotyczne, ktore staty
sie ikonami sztuki feministycznej w Polsce.

Zdaniem autorkifotografia artystyczna w tradycyjnym rozumieniu
.[...] 8lizga sie niejako po powierzchniistotnego. Sytuacje pogarsza
jeszcze bogata tradycja przekazujgca kanony komponowania, ktére
sztucznie majg pomagac wytwarzaniu»obrazow artystycznyche”.
Twierdzi ona: ,Jedyna dla mnie i sensowng metodg fotograficzng jest
rejestracja a priori przyjetej koncepcji, pojecia. Nie interesuje mnie
fotografia estetyzujaca, dlatego tez zastosowatam termin fotografii
intymnej, majacy sensiw sferze kreacji, i percepgji”.

Na poczatku lat7o. xx wieku Natalia LL stworzyta stynng serie Sztuka
konsumpcyjna (1972). Sktadajg sie na nig fotografie i filmy igrajace ze
skojarzeniami zwigzanymiz konsumpcja. W cyklu dwudziestu czarno-
biatych fotografii modelka na rézne sposoby zjada banana — owoc
wywotujgcy skojarzenia z fallusem, symbolem meskiej dominagji.
Artystka dokonata zmiany znaczenia pojecia konsumpcji. Pozornie
niewinna czynnos¢ nabrata erotycznych znaczen. Natalia LL odwrocita
tez schemat dominacji ptci, powierzajgc aktywna role kobiecie.

Prace artystkiznajdujg sie m.in. w: Centrum RzeZby Polskiej w Oronsku,
Museum Ludwig w Kolonii, Musée national d'art moderne w Paryzu,
Centre Pompidou w Paryzu i International Center of Photography

w Nowym Jorku.

Heinz Mack
Lollar (Niemcy), 1931

Niemieckiartysta Heinz Mack, jeden z gtbwnych przedstawicieli
op-artuisztuki kinetycznej, studiowat sztuke i filozofie. W1957

roku razem z Otto Pienem zatozyt w Dusseldorfie Grupe Zero, jedno

z najwazniejszych niemieckich ugrupowan artystycznych powstatych
po Il wojnie Swiatowej. Zero zastyneta jednodniowymi wystawami,
akcjamiimanifestami publikowanymiw magazynie ,Zero". Artysci
wystepowali przeciwko abstrakcji informel, odrzucali wszelkie formy
indywidualizmu, subiektywizmu irealizmu. Propagowali abstrakcje
geometryczngisztuke kinetyczng.

Heinz Mack poczgtkowo malowat obrazy w czerni i bieli, potem zarzucit
malarstwo. Zaczat uzywac aluminium, materiatbw przezroczystych,
kamienia, piasku; stosowat w sztuce ogien, wode i wiatr. Jest autorem
rzezb kinetycznych, ruchomych steli, Swietlnych ptaskorzezb. Jego prace
funkcjonujg w przestrzeni publicznej. W 1968 roku powstat Projekt Sahara,
czesciowo zrealizowany w nastepnej dekadzie, polegajacy na stworzeniu
na pustyni swietlnego ogrodu zbudowanego m.in. z systemu zwierciadet.
W 2006 roku w Poznaniu, rodzinnym miescie Grazyny Kulczyk, stanat
18-metrowy Swietlisty stup — stela.

White Relief 21966 roku to opracowana w bieli rytmiczna kompozycja.
Swiatto $lizgajac sie po nierdwnej powierzchni, wywotuje efekt optyczny,
sprawia, ze gérna czesc reliefu drzy, faluje.

Prace Heinza Macka pokazywane byty na ponad trzystu indywidualnych
wystawach, m.in. w Musée d'art moderne de la Ville de Paris, Albertina

w Wiedniu, Pergamon Museum w Berlinie, Stedelijk Museum w
Amsterdamie, Muzeum Sztukiw todzi, Grand Palais w Paryzu, a takze
na dokumenta 2, 3, 416 w Kassel oraz na xxxv Biennale w Wenecji. Jego
twarczose znajduje sie w kolekcjach m.in.: Solomon R. Guggenheim
Museum w Nowym Jorku, Tate Modern w Londynie, Centre Pompidou
w Paryzu oraz w przestrzeniach publicznych takich miast, jak Berlin,
Kolonia, Essen, Dusseldorf czy Vaduz.

Karel Malich
Holice (Republika Czeska), 1924

Bdg [...] zamienit nicos¢ w energie, ktorg obdarzyt tych, ktérzy majq
zdolnos¢ tworzenia. Tworzqc, zapominajq oni na moment o nicosci i kreujqg
wtasng wizje swiata. Karel Malich

Karel Malich nalezy do pokolenia drugiej awangardy, ktéraw duzym
stopniu uksztattowata powojenny obraz sztuki czeskiej. Rysownik,
malarz, rzeZbiarz, autor kolazy, asamblazy iinstalacji, od ponad pét
wieku tworzy abstrakcyjne, subtelne i sugestywne prace majgce cos
zmagiiisennych klimatow.

Zaraz po wojnie artysta malowat krajobrazy, stopniowo upraszczatformy,
azdoszedtdo abstrakgji. Monochromatyczne reliefy z pofatdowanego
papieru przypominaty krajobrazy widziane zgéry. W latach 6o. xx wieku
Malich zaczat tworzyC rzezby iinstalacje przestrzenne bliskie minimal art.
Azurowe, druciane konstrukcje zawieszat w przestrzeni. Przypominaty
swobodne, ekspresyjne rysunkiw powietrzu. Ich tytuty (Energy, Cosmic
Egg. Light-air) sugerujg, ze intencjg autora byto plastyczne przedstawienie
niewidzialnych sit. Stopniowo w sztuce Malicha zaczeto sie pojawiac

coraz wiecej odniesien do sitnadprzyrodzonych, zjawisk ezoterycznych,
wewnetrznych przezy¢, zycia duchowego, kosmosu. Jednoczesnie Malich
bytjednym z nielicznych artystow czechostowackich, ktérzy nawigzywali
w powojennej sztuce do konstruktywizmu z lat 20.130. xx wieku. Od



potowy lat 60. artysta wykonywat minimalistyczne obiekty z pleksiglasu
i malowanego drewna. Przezroczyste tafle, tak rozne od drucianych prac
Malicha, przypominajg opisywane w jego poezji wizje wewnetrznego
Swiatta i energii.

Projekt ¢.2 (1972) to architektoniczna rzezba — model, ktéry mogtby
postuzy¢ do stworzenia projektu transparentnego budynku.

Zastosowane przez artyste formy sg odniesieniem do czterech zywiotow.

Malich inspiruje sie energig Swiata natury, jednak zastosowany przez
niego materiat— przezroczysty pleksiglas — sugeruje odwotanie takze
do Swiata niewidzialnego, umykajgcego ludzkim zmystom. Podobne
prace artysta wykonywat takze zdrewnaichromu.

Karel Malich pokazywat swoje prace na wielu wystawach, cho¢by
w Narodni Muzeum w Pradze. Miat tez wystawy m.in. w: Museum
Moderner Kunst w Wiedniu, Solomon R. Guggenheim Museum

w Nowym Jorku, Centre Pompidou w Paryzu, Kunsthalle w Krems
czy w Museum Fridricianum w Kassel.

Agnes Martin
Macklin (Kanada), 1912—-Taos (UsA), 2004

Siatka promuje cisze, wyrazajqc jq jako odmowe wypowiedzi.
Rosalind E. Krauss

Zanim Agnes Martin stata sie malarkg abstrakcyjna, tgczong z nurtem
minimalizmu, malowata obrazy figuratywne. Mieszkata wtedy

w Nowym Meksyku. W1957 roku Betty Parsons, wiascicielka galerii

w Nowym Jorku, zorganizowata Martin pierwszg indywidualng
wystawe jej prac. W usa artystka zaprzyjaznita sie z Robertem Indiang,
Ellsworthem Kellym, Barnettem Newmanem i Adem Reinhardtem —
przedstawicielamiabstrakcyjnego ekspresjonizmu i op-artu —ktérzy
wywarli wptyw najej sztuke. Na wystawie w Solomon R. Guggenheim
Museum w1966 roku prace Martin zostaty uznane za przyktad
minimalizmu i umieszczone wsrdd dziet Sola LeWitta, Roberta Rymana
i Donalda Judda. Jednak w przeciwiefAstwie do intelektualnego podejscia
artystow z kregu minimal artu Martin sktaniata sie ku bardziej osobistym
i duchowym doswiadczeniom. Jej prace, oparte na strukturze siatki,
staty sie ikonami sztuki nowoczesnej w UsA. Tworzyta symetryczne,
rytmiczne, przejrzyste kompozycje, lekkie i proste, w delikatnych, jakby
sptowiatych barwach. Po Smierci Ada Reinhardta, ktory byt nie tylko

jej przyjacielem, ale tez mentorem, w1967 roku Martin powrécita do
Nowego Meksyku i porzucita sztuke na siedem lat.

Obraz Memories (1960) pochodzi z wczesnego, przetomowego okresu
twarczosci artystki. Bragzowe ptoétno pokrywajg subtelne, biate linie
skomponowane z niezliczonych punktéw. Martin uzywata w tamtym
okresie tylko barwy czarnej, biatej i brazowe;j.

Obrazjest dedykowany Daphne Vaughn — kochance, z ktérg Agnes
Martin mieszkata w Nowym Meksyku w czasach studenckich. W latach
1957-1967 Martin miata studio w tej samej czesci dolnego Manhattanu,
co Ellsworth Kelly, Ad Renhardt czy Robert Indiana, z ktérymi byta
zaprzyjazniona.

0Od1967 roku Martin nie malowata. Wrocita do malarstwa dopiero
W 1974 roku.

Agnes Martin miata 85 indywidualnych wystaw, w tym dwie

duze retrospektywne (pierwsza zainicjowana przez Whitney Museum
of American Art w Nowym Jorku druga przez Stedelijk Museum

w Amsterdamie), ktore byty przenoszone do kolejnych muzedw. Artystka
brata udziat m.in. w Biennale w Wenecji (1976, 1980, 1997) i documenta
w Kassel (1972). Byta laureatka wielu nagréd [National Medal of Arts,
National Endowment for the Arts, Ztoty Lew w Wenecji za catoksztatt
tworczosci (1997)]. Jej prace znajduja sie w najwiekszych kolekcjach
publicznych w Stanach Zjednoczonych (m.in. w New Mexico Museum
of Art w Santa Fe, Smithsonian Institution w Waszyngtonie, Museum of
Contemporary Art w Los Angeles, Metropolitan Museum of Art i
Museum of Modern Art w Nowym Jorku, National Gallery of Art

w Waszyngtonie, Solomon R. Guggenheim Museum w Nowym Jorku
oraz m.in. w kolekgji Tate Britain w Londynie i Magasin 3 Stockholm
Konsthall w Sztokholmie.

Jadwiga Maziarska
Sosnowiec (Polska), 1913 — Krakéw (Polska), 2003

Nigdy nie nasladowatam w sztuce Zycia, a jesli cos nasladowatam,
to przezycia.Jadwiga Maziarska

Byta polskg prekursorkg malarstwa materii i strukturalizmu,
konsekwentng przedstawicielkg abstrakcji organicznej. Niezalezna,
trzymajaca sie na uboczu, byta wielkg indywidualnoscig oddang
wytgcznie sztuce. ,To nie ja wybratam malarstwo. To ono mnie wybrato,
to moje powotanie. Sztuka pokazata mi sens mojego istnienia” —
powiedziata trzy lata przed Smiercig. W 1932 roku zaczeta studiowac
prawo na Uniwersytecie Wilenskim, po roku zrezygnowata i zapisata
sie na malarstwo w krakowskiej Akademii Sztuk Pieknych. W 1957 roku
wspotzaktadata, istniejgce nadal, Stowarzyszenie Artystyczne Grupa
Krakowska.

Niemal od poczatku zafascynowana byta materig malarskg. W latach 40.
xx wieku zaczefa urozmaicac faktury obrazéw, stosujac aplikacje z tkanin
i papieru. Naktadata grubo farby, upodabniajac obrazy do reliefow.
Uzywata wosku, piasku, gipsu, ziemi, sznurkow.

Fascynacje materig zaobserwowac mozna réwniez w wielobarwnych
aplikacjach na ptétnie, do ktérych tworzenia Maziarska uzywata
fragmentow kolorowych tkanin o urozmaiconym splocie. Skrawki
materiatéw znajdowata w domu — jej matka byta krawcowa. W 1948 roku
powstaty tak zwane kolaze scinkowe” stworzone na Wystawe Sztuki
Nowoczesnej. Wspélne ogniwo (1948), pochodzgca z tego samego

roku ozdobna, utrzymana w cieptej tonacji barwnej praca znajdujaca
sie w Kolekgji Grazyny Kulczyk, kojarzy sie z biologig. Abstrakcyjne
formy tworza uktady przypominajgce struktury tkanek oglagdane pod
mikroskopem.

Reliefowa powierzchnia pracy Kompozycja z1960 roku oddziatuje

nie tylko na zmystwzroku, ale sprawia tez, ze chce sie jej dotknac.
Sztuka Maziarskiej przez lata uwazana byta za catkowicie abstrakcyjng,
oderwang od rzeczywistosci. Podczas prac nad monograficzng
wystawa artystki w1998 roku okazato sie, ze punktem wyjscia dla
kompozycji Maziarskiej byty skrzetnie archiwizowane fotografie i wycinki
prasowe. Motywy z nich artystka przenosita na ptotno za pomocg
kratownicy.
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Jadwiga Maziarska brata udziat w waznej dla Polski Wystawie Sztuki
Nowoczesnej w Krakowie w latach1948—49 oraz w innych ekspozycjach
w krajuizagranicg, m.in. w stynnej wystawie ,Espaces abstraites” w
Turynie i Mediolanie w1969 roku. Jej prace znajdujg sie m.in. w zbiorach
Muzedw Narodowych w Krakowie, Poznaniu, Warszawie, todzi

i Katowicach oraz w kolekcjach prywatnych.

Annette Messager
Berck-sur-Mer (Francja), 1943

Francuzka Anette Messager, absolwentka Ecole nationale supérieure
des arts décoratifs w Paryzu, jest rzezbiarka, fotografka, maluje,
tworzy filmy wideo, instalacje, haftuje, szydetkuje, preparuje ptaki,
rysuje. W latach 7o. xx wieku tworzywem jej sztuki byty gtownie
przedmioty codziennego uzytku oraz fotografie, z ktérych Messager
konstruowata prace opowiadajgce o zyciu kobiety odgrywajacej
okreslone, przeznaczone dla niej role spoteczne. Coraz wiecej miejsca
zajmowato w sztuce artystki ciato i jego symbolika oraz naszpikowany
uprzedzeniamiiukrytg agresjg jezyk. Sztuka Messager jesttgczona
znurtem feministycznym. Artystka uzywa w swoich pracach robotek
recznych, siecirybackich, poAczoch, chust. Sg to materiaty i techniki
tradycyjnie wigzane z kobietg. W pracy My Collection of Proverbs, tgczacej
watkifeministyczneileksykalne, artystka wyhaftowata na kawatkach
ptotna stare francuskie powiedzenia zawierajgce mizoginiczne tresci.

Messager tworzy narracje w odwotaniu do religii, mitéw i basni,
literatury, kultury popularnejifilozofii. Widac to byto w opartym na
historii Pinokia projekcie Casino, ktoéry pokazata w 2005 roku na Biennale
w Wenecji. Dziecinstwo i zwigzane z nim zabawa oraz udawanie, to
okres najbardziej kreatywny w zyciu cztowieka, w ktorym konstruuje

sie spoteczne ja". Odgrywanie roli (obecne w jej pracach réwniez przez
motyw maski), na ktére skazuje nas zycie w spoteczenstwie, jest dla

niej szczegoblnie pociggajace. Odlat 9o. xx wieku, zamiast uzywanych
wczesniej wypchanych zwierzat, Messager zaczeta budowac swoje
prace z pluszowych zabawek.

Trois fusils (2007) to pracatgczaca w sobie tematy zabawki, broni

i cielesnosci. Trzy kolorowe strzelby sprawiajg wrazenie miekkich,
niegroznych. Sg pokryte przypinkami z czarno-biatymi zdjeciami
fragmentow kobiecego ciata. Podobnych fotografii Messager uzywata
we wczesniejszych pracach, odwotujgcych sie do relikwii i reprezentacji
czesciciata Swietych, gtéwnie gtow, dtonii stop. Motyw bronioraz
przypominajacych dzidy i sztylety dzieciecych kredek (z jednej strony
groznych, z drugiej zabawnych i ironicznych) jest wyraznie zauwazalny
w jej pracach zlat 9o. xx wieku.

Prace Annette Messager pokazywane byty na wystawach

m.in. w: Musée d'art contemporain w Strasburgu, Centre Pompidou

w Paryzu, Museum of Modern Art w Nowym Jorku, Musée d'art moderne
de la Ville de Paris oraz na miedzynarodowych wystawach: dokumenta
in Kassel (197712002), Biennale w Sydney (1979,198411990) i Biennale

w Wenecji (1980, 2003, 2005). Na 51. Biennale w Wenecji za projekt,
ktory pokazata w pawilonie Francji, otrzymata Ztotego Lwa. Jej prace
znajdujg sie w kolekcjach m.in.: Museum of Modern Art w Nowym Jorku,
Solomon R. Guggenheim Museum w Nowym Jorku i Centre Pompidou

w Paryzu.

Joan Mitchell
Chicago (UsA), 1925 —Paryz (Francja), 1992

W 1947 roku, zaraz po ukohczeniu studiéw w Art Institute of Chicago,
Joan Mitchell wyjechata do Francji. Tam jej malarstwo zaczeto oscylowac
w strone abstrakgji. Po powrocie do usa zamieszkata w Nowym jorku

i szybko stata sie jedng z wiodacych przedstawicielek ekspresjonizmu
abstrakcyjnego. Juz w1951 roku pokazata swoje prace na legendarnej,
przygotowanej przez Leo Castellego wystawie ,gth Street Show".

W potowie lat 50. xx wieku artystka zaczeta coraz czesciej wracac

do Francji, gdzie sie ostatecznie osiedlita w1968 roku.

Przez ponad piecdziesiat lat Mitchell pozostawata wierna
ekspresjonistycznej abstrakcji. Podziw artystki dla malarstwa Vincenta
van Gogha i Henri Matisse'a przejawiat sie w jej obrazach szacunkiem
dla koloru. Na jej sztuke wptyw miato otoczenie, pogoda, ludzie, poezja,
jakga czytata, a takze muzyka, ktérej stuchata, przygotowujac sie

do pracy. Niemal nigdy nie malowata z natury — pracowata wytacznie

W nocy i w zupetnej samotnosci. Sama poréwnywata swoje malarstwo
do poezji. Praca nad obrazem byta emanacja jej stanu wewnetrznego
idoSwiadczen.

Obraz Bez tytutu z1965 roku pochodziz okresu, gdy Mitchell dzielita
swoj czas migdzy usA a Francje.

Joan Mitchell jest jedng z najczesciej wystawianych na Swiecie
artystek amerykanskich. Jej prace pokazywane byty m.in. w Museum
of Modern Art w Nowym Jorku, Galerie National du Jeu de Paume

w Paryzu, Musée d'art moderne de la Ville de Paris w Paryzu. Jej obrazy
znajduja sie m.in. w: The Solomon R. Guggenheim Museum w Nowym
Jorku, Walker Art Center w Minneapolis, Tate Modern w Londynie,
National Gallery of Art w Waszyngtonie, Centre Pompidou w Paryzu
czy w Hammer Museum w Los Angeles.

Manfred Mohr
Pforzheim (Niemcy), 1938

Artysta zaczynat swojg kariere jako muzyk jazzowy i malarz

z kregu action painting. Od ponad czterech dekad zajmuje sie sztuka
komputerowag. Konstruuje abstrakcje przestrzenne, ktére przed
wydrukiem czy przeniesieniem w przestrzen galerii w postaciinstalacji
s3 generowane elektronicznie. Komputer, ktory nie jest w tym wypadku
jedynie narzedziem czy medium posredniczacym, staje sie przyczynkiem
do zredefiniowania roliartysty.

Poczatkowo niektore zgenerowanych przez maszyne form miaty cechy
charakterystyczne dla malarstwa abstrakcyjnego, zwtaszcza sztuki
informel. Waznym przetomem w pracy Mohra byto ograniczenie palety
barwnej do czerni, bielii odcieni szarosci.

Graficzny jezyk niemieckiego twarcy opierat sie na wytwarzanym

przez program rozbudowywanym systemie znakowym pozbawionym
semantycznych odniesiert. Symbole pojawiajace sie w pracach

Mohra bazowaty na codziennych skojarzeniach, przywodzac na mysl

na przyktad przetworzone figury geometryczne czy zapis nutowy.

Od odbiorcow zalezato, jaka trescig wypetnig komputerowe konstelacje.



W 1973 roku Mohr ogranicza nieprzewidywalno$¢ komputera i stwarza
autorski system znakdw oparty na szescianie. W pracy p-350-e z cyklu
,Divisibility", kontynuowanego w pierwszej potowie lat 80., biate ptotna

z graficznym, czarnym konturem szescianu podzielone sg na dziesiec czesci
przez horyzontalneiwertykalne ciecia. Szescian rozrasta sie, mutuje,
przywodzac na mysl transformacje molekularne. W nastepnych odstonach
cyklu, bazujgc na ksztattach powstatych podczas dotychczasowych
podziatow, Mohrtworzy nowe, coraz bardziej rozbudowane zespoty
rozcztonkowanych przedstawien.

Manfred Mohr studiowat litografie w Ecole des Beaux-Arts w Paryzu.
Zainspirowany filozofig Maxa Bensa i twoérczoscig kompozytora Pierre'a
Barbauda w1969 roku zaczat tworzy¢ generowane komputerowo
rysunki. Na poczatku lat 70. skupit sie na figurze szescianu, ktérg do dzis
bada w pracach graficznych, filmachiinstalacjach. W1997 roku zostat
cztonkiem grupy American Abstract Artists.

Prace Mohra znajdujg sie w zbiorach m.in.: Centre Pompidou w Paryzu,
Ludwig Museum w Kolonii, Kunstmuseum w Stuttgarcie, Musée des
Beaux-Arts w Montrealu, Stedelijk Museum w Amsterdamie i Musée
de I'Elysée w Szwajcarii.

Francois Morellet
Cholet (Francja), 1926

Artysta nalezy do europejskich przedstawicieli minimal artu i abstrakgji
geometrycznej. Od lat 50. xx wieku zajmuje sie malarstwem, tworzy
instalacjeiinterwencje w przestrzeni publicznej. Jego celem jest
ograniczenie subiektywizmu w sztuce. Jedynym punktem odniesienia
dla dziefa ma by¢ ono samo. Narzedziem, ktérego uzywa, jest geometria.
Jego ptétna budowane sg z podstawowych form: linii, kwadratow

i tréjkatow, ktorych uktady opierajg sie na matematycznych wyliczeniach
lub wynikajg z czystego przypadku.

W 1960 roku Morellet zgrupg artystoéw zatozyt Groupe de Recherche
d'Art Visuel (GRAV), grupe artystyczng dgzacg do stworzenia nowego
jezyka wizualnego, opartego na najnowszych zdobyczach wiedzy. Chcieli
,nadac geometrii znaczenie spoteczne”. GRAv rozpadta sie w1968 roku,
zdazyta jednak wywrzec znaczacy wptyw na rozwoj sztuki kinetycznej
iminimal artu.

W latach 70. xx wieku Morellet tworzyt prace zwigzane z architekturg,
uzywat takze swietlowek, ktore eksponowat w przestrzeni lub tgczyt
zobrazami.

Obraz3 simples trames 0° 30° 90° (1972) to rozwiniecie poszukiwan
formalnych rozpoczetych juz w latach 50. xx wieku, kiedy powstawaty
pierwsze ,ramy”. Kompozycja zbudowana jest z trzech systemow
czarnych linii, ktore utozone sg wzgledem siebie pod katem 0° 30°i 90°.
Catos¢ tworzy harmonijng, monotonng powierzchnie pozbawiong
wewnetrznych napiec.

Praca1trame de grillage 0° (1971) jest nie tyle obrazem, ile instalacja
malarska. Efekt podobny do swoich trame (ram) uzyskat artysta przez
natozenie na czarng deske metalowej siatki. Rytmiczny, mechanicznie
otrzymany wzor tworzy powierzchnie pokrytg idealnie reqgularnym

rastrem. Uzycie gotowego, przemystowo wyprodukowanego elementu
jeszcze bardziej podkresla prébe oczyszczenia sztuki z pierwiastka
subiektywnego.

Prace Morelleta prezentowane byty m.in. w Centre Pompidou

w Paryzu, Brooklyn Museum of Art w Nowym Jorku, Stedelijk Museum
voor Actuele Kunst w Gandawie, Stedelijk van Abbemuseum w Eindhoven
i Neue Nationalgalerie w Berlinie, znajduja sie w kolekcjach m.in.
Sammlung Hoffmann w Berlinie, Centre Pompidou w Paryzu oraz

Tate Britain w Londynie.

Marzena Nowak
Piaseczno (Polska), 1977

Wszystko, czego dotykamy, pochodzi z przesztosci, to nasze dojscie
do $mierci. Marzena Nowak
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Czasipamiec to podstawowe sprawy zaprzatajace uwage artystki.
Jejobrazy, obiekty, filmyiinstalacje nie sg jednak rekonstrukcja wydarzen
i sytuacji, ktore miaty miejsce w przesztosci. Nowak uzywa motywow
z przesztosci, by ukazac, w jaki sposob wraz z uptywajgcym czasem
zmienia sie rzeczywistoS¢ oraz nasze jej postrzeganie. Materiatem
stosowanym przez artystke sg najczesciej przedmioty z jej najblizszego
otoczenia, a wiec te, ktore najtrwalej zapisaty sie w jej wspomnieniach.
Ubrania, zabawki, miejsca tworza mape intymnej pamieci artystki.
W wielu jej pracach, obok pamieciobrazu, istotna jest takze pamiec
faktury, temperatury, dzwiekéw wydawanych przez przedmioty.

,Materiaty. Od zawsze bytam nimi otoczona. Mama szyta. Wszystkie
ubrania miatam przez nig uszyte. Dlatego tak utkwity miw pamieci,
jak rowniez wykroje z czasopism. Tworzyty abstrakcyjng platanine
linii réznigcych sie pomiedzy sobg swoim wygladem. To dopiero byto
wyzwanie, by dojs¢ wzrokiem do konca linii" — wspomina artystka.

Marzena Nowak forme swojej sztuki wzieta zwykrojow, czylijak
mowia krawcy, z formy” krawieckiej. Przeniosta pracowicie labirynty
linii za pomoca kalkina biate ptoétno. To sg witasnie ,Wykroje" (2002)
—tajemnicze, ,chtodne”abstrakcje, przypominajgce skomplikowane
wykresy, mapy, konstelacje gwiezdne, a juz na pewno nie wzory

do szycia oston na ciato.

Nowak pokazata cykl Wykroje" jako swoja prace dyplomowag

w warszawskiej Asp. Pozornie odpersonalizowany,
Jkonstruktywistyczny” projekt artystki jest wrzeczywistosci bardzo
bliskijej cielesnemu doSwiadczeniu.

Marzena Nowak jest jedng z najciekawszych polskich artystek
mtodego pokolenia. Juz rok po skonczeniu studiow w Asp w Warszawie,
w 2003 roku, Mirostaw Batka zaprosit jg do projektu ,Absolut
Generations”na 5o. Biennale w Wenecji. Od tamtego czasu jej
malarstwo, obiekty i wideo pokazywane byty na wielu wystawach
zbiorowych iindywidualnych w Polsce i za granicg, m.in. w Zachecie
Narodowej Galerii Sztuki w Warszawie, Art Stations Foundation

w Poznaniu, Museum of Modern Art Ludwig Foundation w Wiedniu

czy Dvir Gallery w Tel Awiwie.
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Roman Opatka
Abbeville-Saint-Lucien (Francja), 1931—Rzym (Wtochy), 2011

Moja idea jest prosta jak zycie, rozwija sie od narodzin do $mierci. To zadanie
na cate zycie, bo ostatnia liczba, ktérg kiedys namaluje, bedzie oznaczac kres
mego istnienia. Prébuje namalowac cos, co nie byto jeszcze namalowane.
Namalowac czas trwania jednej egzystencji. Roman Opatka

Roman Opatka jest jedng z czotowych postaci europejskiej sztuki
konceptualnej, jednym z najbardziej znanych na Swiecie polskich

artystow. Jego ojciec byt gornikiem we Francji. W 1935 roku wyjechat
zrodzing do Polski. Po wojnie Roman Opatka studiowat w Akademii

Sztuk Pieknych w Warszawie. Poczatkowo uprawiat malarstwo materii,
pozniej tworzyt metaforyczne grafiki z cyklu ,Opisanie Swiata”. W 1965

roku rozpoczat kontynuowane az do smierci dzieto — zapis mijajacego
Czasu, a zarazem zapis zycia artysty. To przejmujgcy projekt 1965 /1 - e,

w ktérym za pomoca ciggu biatych liczb Opatka zapisywat uptywajacy czas.
Procesowi zapisywania towarzyszyty fotograficzne autoportrety artysty
oraz nagrania jego gtosu recytujgcego kolejne liczby. Osiggniecie liczby

5 miliondw zajeto artyscie 30 lat. Kiedy umart, na sztalugach pozostat
niedokonczony obraz, zaczynajacy sie od liczby 5603153... W Muzeum
Sztukiw todzi znajduje sie pierwszy Detal —jak artysta nazywat pojedyncze
,obrazy liczone"— oraz namalowany przez niego Detal 0 35 lat pdzniejszy.
Byto to przedostatnie ptotno, niemal biaty 5332889 -5346903.

Z obliczen artysty wynikato, ze ze wzgledu na wiek i tempo pracy nie uda
mu sie 0siggnac ciggu osmiu 6semek, ktoéra to liczba bytaby najblizsza
symbolowi nieskoficzonosci. Na punkt docelowy swojego dzieta
wyznaczytliczbe 7777777. Projekt ten to rodzaj konceptualnego memento
mori. Ostatniobraz z serii nalezat do fazy ,zastuzonej bieli": podobrazie
ZCczarnego przez odcienie szarosci stato sie biate, wiec zapisywane biatg
farba cyfry byty praktycznie niewidoczne.

Roman Opatka opracowat réwniez system ekspozycji Detali. Uktad
osmiokatnej sali (w projekcie pomagatarchitekt Jean Nouvel), w ktorej
na kazdej z siedmiu $cian miat by¢ jeden obraz (w 6smej znajdowato

sie wejscie), tworzytidealny environment, zwany ,Loctogone Opalka”.
Fotograficzne portrety artysty eksponowane byty czasem w podobnym
uktadzie. W sumie powstato 230 Detali.

Znajdujaca sie w Kolekgji Grazyny Kulczyk praca Lambda pochodzi z cyklu
JAlfabet grecki”, tworzonego w przetomowym dla artysty roku196s.
Cyklten stanowit przedtuzenie ,Fonematéw”, kontemplacyjnych

w wyrazie grafik opartych na subtelnych przejsciach tonalnych miedzy
réznymi odcieniami szarosci. Obrazy, ktorych tytuty pochodzg od
kolejnych liter greckiego alfabetu (Lambda, Kappa, Khi, Omikron, Gamma),
wykonane zostaty w technice olejnej na ptotnie. Artysta pokrywat ptotna
grubg warstwa farby, a nastepnie szpachlg zgarniat jej nadmiar, tworzac
wypukte listewki”. Wszystkie prace z tego cyklu sg monochromatyczne,
malowane zgaszonymi, ,ziemistymi” barwami: ugrem, szaroscia,
ztamana zielenig, a takze czernig lub bielg. ,Alfabet grecki” przypomina
malarstwo materii, lecz — jak pisze krytyk sztuki Bozena Kowalska
—uzywajac tych samych srodkéw, Opatka osiggnat efekt odmienny,
Jnarzucit materii czystos¢ gtadkich, rozlegtych ptaszczyzniascetyczny
porzadek geometrycznych podziatow".

Roman Opatka uczestniczytm.in. w documenta w Kassel (1977),
w Biennale w Sao Paulo (1987), i trzykrotnie (1995, 2003, 2011) W

Biennale w Wenecji. Prace artysty znajdujg sie w zbiorach m.in. Museum
of Modern Art w Nowym Jorku, Centre Pompidou w Paryzu, Los Angeles
County Museum czy w Albertinie w Wiedniu.

Gabriel Orozco
Jalapa (Meksyk), 1962

Orozco, autor rzezb, instalacji, obrazoéw, fotografii, czerpie inspiracje
zpodrozy pomiedzy Meksykiem, Nowym Jorkiem a Paryzem — miejscami,
w ktérych mieszka. Jego prace czesto odnosza sie do ulicznego zycia,
przypadkowych spotkan, dziwnych znalezisk, spontanicznych dziatan.
Orozco lubi pracowac sam. Czesto wraca do tych samych watkow,
tematoéw, uzywa materiatéw codziennego uzytku oraz przedmiotow
znalezionych. Dzieki temu jego sztuka jest aktualnaibliska zyciu.

Gabriel Orozco zainteresowat sie malarstwem dopiero w 2004 roku. Seria
abstrakgji geometrycznych na ptotnie zatytutowana Samurai Tree (2007)
pierwszy raz zostata pokazana podczas indywidualnej wystawy artysty

w Serpentine Gallery w Londynie. Ukfad kolistych form oraz precyzyjnych,
geometrycznych wykreséw przywodzi na mysl jego wczesniejsze grafiki

i rysunki szkicowane na banknotach czy biletach lotniczych.

Praca powstata przy uzyciu komputera, inspiracja dla niej byt sposéb
poruszania sie figury skoczka na szachownicy. Orozco za pomoca
komputera bada wszelkie mozliwe warianty ruchu figur w obrebie
zamknietego uktadu i precyzyjnie okre$lonego zestawu kolorow (artysta
uzywa w tej serii ograniczonej palety barw: czerwieni, niebieskiego,
ztotego i biatego). Ozdobna, atrakcyjna formalnie seria jest rowniez
kontynuacjg zawitych fenomenologicznych badan autora.

Artysta miatwystawy m.in. w: Kunsthaus Bregenz w Austrii, Solomon
R. Guggenheim Museum w Nowym Jorku, Tate Modern w Londynie,
Kunstmuseum w Bazyleii Museum of Modern Art w Nowym Jorku.
Uczestniczyt w Biennale w Wenecji (1993, 2003, 2005) oraz documenta
(1997, 2012) w Kassel.

Teresa Pggowska
Warszawa (Polska), 1926 -2007

Pagowska nalezy do najwazniejszych przedstawicieli Nowej

Figuracji w Polsce; byta cztonkiem Réalités Nouvellesi Nouvelle

Ecole de Paris. Po studiach malarskich pracowata w Gdansku przy
dekoracjach rekonstruowanej Staréwki. Poczgtkowo uprawiata
malarstwo materii, z czasem stworzyta wtasng odmiane Nowej Figuracji,
wynikajgcg z potgczenia ekspresjonizmu abstrakcyjnego, surrealizmu

i ekspresjonizmu. Ptasko ktadziony kolor, ekspresyjna deformacja,
dekoracyjnos¢, erotyzm, czute, pozbawione obiektywizmu spojrzenie
na ciato —to cechy jej tworczosci. Fascynowat jg proces fizycznego
niszczenia dokonujacy sie na ludzkiej postaci. Malowata obrazy, na ktorych
,cztowiek jakby sie batwitasnej twarzy”, a oblicza sg znieksztatcone,
zdeformowane, zamazane i spazmatycznie wykrzywione. W latach 8o.
Pagowska podejmowata tematyke religijna.

Obraz Zétty pokdj (1970) pochodzi z okresu Nowej Figuracji. Przedstawia
zdeformowang, ludzko-zwierzecg figure wcisnietg w fotel umieszczony
w Swietlistej, pustej przestrzeni.



Artystka miata wystawy indywidualne m.in. w Neuer Berliner
Kunstverein w Berlinie (1974) i w Muzeum Narodowym
w Poznaniu (2003).

Otto Piene
Bad Laasphe (Niemcy), 1928

Otto Piene, jedna z najciekawszych postaci w sztuce niemieckiej po
wojnie, malarz, rzezbiarz, autor instalacji, tworca Baletow swietlnych,
jest—obok Heinza Macka i Gunthera Ueckera — zatozycielem i
czotowg postacig grupy Zero. Powstata w1957 roku grupa styneta
zjednodniowych wystaw organizowanych w pracowniach artystow
w Dusseldorfie oraz z wydawania manifestow artystycznych
propagujacych sztuke bedaca w opozycji do modnego wowczas

w Niemczech malarstwa informeliabstrakcji geometrycznej. Zero
szybko stata sie miedzynarodowym ruchem, do ktérego wigczyli

sie tworcy zinnych krajow, m.in.: Jean Tinguely, Yves Klein, Antoni
Tapies czy Lucio Fontana. Artysci skupieni wokot grupy Zero tworzyli,
postugujac sie Swiattem i ruchem.

Pienejest autorem wielu przetomowych dla wspoétczesnej sztuki

prac, takich jak obrazy malowane ogniem i dymem (Rauchbilder czy Sky
Art). W 1957 roku artysta zaczat tworzy¢é monochromatyczne kompozycje
pokryte rastrem réwno utozonych punktéw. Od 1959 roku budowat
ruchome, przestrzenne obiekty, dzieta lumino-kinetyczne. Inspirowane
byty przedwojenng tworczoscig Laszld Moholy-Nagya, a w szczegdlInosci
jego Light Space Modulator, oraz pracg Ballet Mécanique Fernanda Légera.

Prace Otto Pienego zbudowane sg ze Zzrédta Swiatta przystonietego
ekranem z perforowanej blachy. Wprawione w ruch za pomocg
elektrycznego napedu elementy dajg wrazenie migotania, Swietlnego
tanca. Lichtsdule Double 5o 21972 roku sktada sie zdwoch metalowych
cylindréw ustawionych jeden nad drugim. W ich wnetrzu obracajg sie

lampy. Swietlne punkty pojawiajg sie i znikajg na $cianach pomieszczenia.

Lichtsdule Double 50 jest nie tyle rzezbg, ile wptywajacym na percepcje
przestrzeni environmentem. Podobnie jak wszystkie Balety Swietlne artysty
wpisuje sie w tradycje europejskiego op-artu i sztuki kinetycznej.

Prace Otto Pienego pokazywane byty m.in. na Biennale w Wenecji

(1967, 1971) oraz na wystawie ,Encyclopedic Palace” na Biennale w Wenecji
(2013), dokumenta (1959, 1977) w Kassel. Dzieta artysty znajdujg sie

w kolekcjach m.in.: Museum of Modern Art w Nowym Jorku, Smithsonian
American Art Museum w Waszyngtonie, Sammlung Hoffmann w Berlinie
czy National Museum of Modern Art w Tokyo.

Agnieszka Polska
Lublin (Polska), 1985

Agnieszka Polska jest jedng z najciekawszych artystek mtodego
pokolenia. Tworzy animacje, rysunki, filmy wideo, w ktérych
wykorzystuje archiwalne fotografie, dokumentacje dziet sztuki

i sfabrykowane materiaty wizualne stylizowane na obrazy

z przesztosci. Interesuje ja historia, zwtaszcza modernistyczne
utopie, a takze mechanizmy pamieci, konstruowania mitow iiluzji.
Odniesienia do minionych kanondw piekna kreujg specyficzny,
nostalgiczno-melancholijny klimat jej sztuki.

Autorskimi projekcjami modernistycznej sztuki sg Trzy filmy z narracjq.

W dwoch pierwszych, Zapominaniu nazw wtasnych (2009) oraz Moich
ulubionych rzeczach (2009), przeksztatcita prace innych artystow — takich
jak Robert Morris, Robert Smithson, Walter de Maria czy Wolf Vostell —

w rodzaj rekwizytu, za pomoca ktérego mozna urzadzi¢ domek dla lalek.
Trzeci film, Uczulanie na kolor (2009), jest Swiadomie znieksztatcong proba
rekonstrukcji performance’u Wtodzimierza Borowskiego 21968 roku,
dokonang na podstawie dokumentacji fotograficznej. ,Nieporozumienia,
btedne interpretacje, to sg czynniki, ktére pchajg sztuke naprzéd, tworzac
nowe jakosciistawiajgc nowe pytania. Archiwum — jak absolutnie
kazdy zywy organizm — zyje i nieustannie podlega zmianom, mnozac

w nieskonczonos¢ obrazy samego siebie. Elementy zanegowane

i odrzucone w procesie archiwizacji pojawiajg sie pozniej jako ciemna
materia naszej podswiadomosci’ — ttumaczy artystka.

W Cwiczeniach korekcyjnych (20009) artystka ozywita ilustracje

z przedwojennego podrecznika medycyny. Wyczerpujace ¢wiczenia
gimnastyczne, majgce na celu skorygowanie wad postawy czy
rehabilitacje po wypadkach, artystka przetworzyta w subtelny,
zmystowy, surrealny teatr tanca.

Agnieszka Polska prezentowata swoje prace m.in. w Tate Modern

w Londynie, KW Institute for Contemporary Art w Berlinie, Palais

de Tokyo w Paryzu, Kunsthalle w Salzburgu czy Muzeum Sztuki
Nowoczesnej w Warszawie. W 2012 roku byta nominowana do nagrody
Future Generations Prize przyznawanej przez Pinchuk Art Center

w Kijowie, a w2013 roku —do ,Spojrzen”, Nagrody Fundacji Deutsche
Bank. W 2013 roku zostata laureatkg Nagrody Filmowej Polskiego
Instytutu Sztuki Filmowej i Muzeum Sztuki Nowoczesnej wWarszawie.

Bettina Rheims
Neuilly-sur-Seine (Francja), 1952

Zanim zaczeta pracowac jako fotografka, Bettina Rheims byta modelka.
Jak przyznata w jednym z wywiaddw, zawsze wolata stac po drugiej
stronie obiektywu. Zastynefa na poczatku lat 80. xx wieku serig portretow
striptizerekiakrobatow. Ten debiutancki cykl nieznanej wowczas
nikomu fotografki pokazano na indywidualnej wystawie w Centre
Pompidou w1981 roku. Od tamtego czasu w centrum jej zainteresowan
artystycznych zawsze byt cztowiek. Jedyny wyjgtek stanowit cykl prac,

w ktorych artystka uwiecznita wypchane zwierzeta w taki sposéb, ze
sprawiaty wrazenie zywych (,Animal’, 1982). Specjalnoscig Rheims staty
sie portrety nagich lub poétnagich kobiet. Jej sztuka jest analizg kobiecosci
we wszystkich jej aspektach: kulturowych, religijnych, seksualnych.
Rownolegle Bettina Rheims wspotpracowata z pismami (,ELLE", ,Paris
Match"), dla ktérych portretowata stawne osoby. W jej portfolio znalazty
sie portrety Madonny i Jagues'a Chiraca, ale tez anonimowych mezczyzn
i kobiet. Od 24 roku zycia Rheims wspotpracowata z Sergem Bramlym,
pisarzem. Do tej pory zrealizowali pie¢ wspolnych projektow: ,Chambre
closed” (1992), ,I.N.R.1"(1998), ,Shanghai” (2003), ,Bettina Rheims:
Retrospective” (2004), ,Rose cest Paris” (2009).

Pieta (1997) pochodzi z cyklu ,I.N.R.I". Duet wspdlnie pracowat zaréwno
nad zdjeciami, jak i nad warstwa tekstowa, ktora im towarzyszy.
Przygotowanie do projektu wymagato wizyt w kosciotach i muzeach,
rozmow z ksiezmi, teologami i historykamisztuki. Cato$¢ wydana zostata
w formie albumu (1998).,1.N.R.I". opiera sie na Nowym Testamencie i jego



wizualnych interpretacjach powstajgcych przez ostatnie 2000 lat.
Bramly i Rheims zreinterpretowali najwazniejsze dla kultury europejskiej
motywy za pomocg najbardziej nowoczesnego medium, czyli fotografii.
Boze Narodzenie, Kazanie na Gorze, Ukrzyzowanieiinne sceny z zycia
Jezusa pokazane zostaty we wspétczesnych, czasem pieknych, innym
razem drastycznych okolicznosciach, tworzgc nowe ikony. Projekt
miatdac¢ odpowiedZ na pytanie: Jak pokazac Jezusa dzis, na poczatku
xx1 wieku? Jak zilustrowac jego zycie, jego czyny, jego nauke w Swiecie
nam bliskim, w spos6b jak najbardziej bezposredni, paradoksalnie poza
czasem, zgodnie ze stowami Ewangelii: ,Jestem z wami na zawsze,

azdo skonczenia Swiata"?

Bettina Rheims pokazywata swoje prace m.in. w: Centre Georges
Pompidou w Paryzu, Maison Européenne de la photographie w Paryzu

i Art Gallery of New South Wales w Sydney. W 1994 roku zostata
uhonorowana nagroda Grand Prix de la Photographie de la ville de Paris.

Jan Schoonhoven
Delft (Holandia), 1914—1994

Biata ptaszczyzna to nie arktyczny pejzaz ani materia przywodzqca na mysl
jakies konkretne skojarzenia, ani tez piekny materiat i nie symbol czegokolwiek.
Biata ptaszczyzna jest biatq ptaszczyzng. Jan Schoonhoven

Autor obrazéw, reliefow i form przestrzennych, studiowatw Royal
Academy of Visual Arts w Hadze. Po Il wojnie Swiatowej zatrudnit

sie na poczcie. Tworczoscig artystyczng zajmowat sie wiec po pracy,
wieczoramiiw weekendy. Nie miat atelier —tworzyt na stole w salonie,
dlategojego prace miaty ograniczony format. Dzieki statym zarobkom
nie ulegat naciskom koniunktury ani mody. Zdaniem Schoonhovena
sztuka powinna by¢ absolutnie obiektywna, pozbawiona pierwiastka
emocjonalnego, afirmujgca piekno wspoétczesnego swiata.

Jan Schoonhoven brat aktywny udziat w zyciu kulturalnym Holandii.

W latach 5o. xx wieku byt zwigzany z grupg CoBRA, poZniej byt cztonkiem
Nederlandse Informele Groep. Od 1960 roku m.in. z Janem Henderikse

i Henkiem Peetersem wspottworzyt Nul-groep, zwigzang z grupg Zero.
Mimo rozpadu grupy Schoonhoven do korfca zycia pozostat wierny
wypracowanym wspélnie ideatom: monochromatycznosci, rytmicznej
powtarzalnosci elementow dzieta, geometrii.

Od wczesnych lat 60. xx wieku artysta coraz rzadziej malowat, wiecej
czasu poswiecatformom przestrzennym. Dgzac do maksymalnego
obiektywizmu, budowat prace z najprostszych, powtarzajgcych sie
elementéw, uktadanych w rytmiczne, symetryczne struktury. Jednoczesnie
zrezygnowat z koloru na rzecz neutralnej — jego zdaniem — bieli. Uzywat
gtéwnie papier-maché i kartonu. Ich chropowata struktura kontrastuje
zniezachwiang geometrig konstruowanych przez artyste kratownic.
Inspiracjg dla jego prac mogty by¢ nawet najbardziej banalne rzeczy, takie
jak drewniane altanki, dachéwki czy okiennice. Te poszukiwania artysty
idealnie obrazuje powstaty w1972 roku relief R 72 - 21.

W 1967 roku Jan Schoonhoven otrzymat drugg nagrode na Biennale

w Sao Paulo. Swoje prace prezentowat réwniez na dokumenta

(1968, 1977) w Kassel, a takze na wystawach, m.in. w Stedelijk Museum
w Amsterdamie czy Gemeentemuseum w Hadze. Prace artysty
znajdujg sie m.in. w: Stedelijk van Abbemuseum w Eindhoven, Centre

Pompidou w Paryzu, Tate Gallery w Londynie czy Museum of Modern
Artw Nowym Jorku.

Kajetan Sosnowski
Wilno (obecnie Litwa), 1913 —Warszawa (Polska), 1987

Ograniczenie Srodkéw wypowiedzi stworzyto mi lepsze warunki Swiadomej
organizacji obrazu. Kajetan Sosnowski

Malarz, rysownik, rzezbiarz, studiowat przed Il wojng Swiatowa

w warszawskiej Akademii Sztuk Pieknych. Po okupacji wigczyt sie
aktywnie w organizacje zycia artystycznego w Polsce. Tworzyt Zwigzek
Polskich Artystow Plastykéw w todzi, byt kierownikiem artystycznym
tygodnika ,Kuznica". Jako wspotzatozyciel Grupy 55 aktywnie
uczestniczytwe wszystkich jej wystawach oraz w dziatalnosci powotanej
przez nig Galerii Krzywe Koto w Warszawie. Wspottworzyt program
Galerii El'w EIblagu oraz tamtejszego Biennale Form Przestrzennych,

w ktérym nastepnie bratudziatjako autor rzeZb. Przyczynit sie rowniez
do utworzenia Galerii72 w Chetmie Lubelskim.

W latach 1958 —1959 Sosnowski pracowat nad cyklem
bezprzedmiotowych ,Obrazdéw biatych”, do ktérego nalezy Kompozycja
w biatym B 9 x11 (1958). Jak wspominat artysta, cykl ten zrodzit sie ze
zwatpieniaiutraty wiary w siebie. Sosnowski uznat, ze petna paleta
barw daje za duzo wariantdw, wiec ograniczyt sie do barwy najmniej
,dziatajgcej”iskupit na strukturze warstwy malarskiej. Jak pisze Bozena
Kowalska, ,gesta farbe rozgniatat szpachlajak gline [...]. z gtadkim
I$nieniem powierzchni zestawiat chropawa matowos¢. Te obrazy byty
jakreliefy. W ich zagtebieniach skrywat sie cien, a na wygtadzonych,
wypuktych fragmentach ptaszczyzn grato Swiatto. W cieptej bieli uboga
szaros¢ nagle stawata sie btekitna...". Biate obrazy Sosnowskiego byty
w tamtym czasie w sztuce polskiej czyms$ wyjgtkowym.

Kajetan Sosnowski miatwystawy indywidualne m.in. w Galerii Krzywe
Koto w Warszawie, Galerii Wspotczesnej w Warszawie, Galerii Pod Mona
Lisg i Muzeum Sztuki Aktualnej we Wroctawiu, Muzeum w Zielonej
Gorze, Galerii Krzysztofory w Krakowie, Galerii Studio w Warszawie
oraz w galeriach w Danii, Wtoszech, Niemczech. Podsumowaniem jego
dorobku byta duza wystawa indywidualna w Zachecie — Narodowej
Galerii Sztuki w Warszawie w1988 roku.

Henryk Stazewski
Warszawa (Polska), 1894 -1988

Abstrakcyjna sztuka Stazewskiego zawiera wielki tadunek subtelnosci,
nawet kameralnosci rozwigzan; jej dyscyplina ma wiecej, niz sie to

na pierwszy rzut oka wydaje, zwiqgzkéw z poezjg niz z wysterylizowang
filozofig. Jerzy Olkiewicz

Henryk Stazewski jest jednym z najwazniejszych i najodwazniejszych
artystow polskich xx wieku. Malarz, designer, scenograf i autor
plakatéw, byt wspottworcg przedwojennej polskiej awangardy
iwniodst duzy wktad w dzieje awangardy Swiatowej. Po studiach

w warszawskiej Szkole Sztuk Pieknych byt zwigzany z najwazniejszymi
polskimi ugrupowaniamiawangardowymi. Najpierw wystawiat

z ,Ekspresjonistami polskimi”, potem wspotzaktadat grupy Blok oraz



Praesensia.r. Od1924 roku wiele razy wyjezdzat do Paryza, gdzie
nawigzat bliskie kontakty z Pietem Mondrianem i Michelem Seuphorem.
Nalezat do miedzynarodowych ugrupowan Cercle et Carré oraz
Abstraction-Creation. Byt wspotzatozycielem Muzeum Sztuki w todzi:
w latach1929-1931 pomagat pozyskiwac dzieta do kolekcji. W czasie
wojny jego prace przepadty w pozarze pracowni. Po wojnie zwigzat
sie zawangardowa Galerig Krzywe Koto w Warszawie, a w 1965 roku
wspottworzyt Galerie Foksal.

Dla Stazewskiego abstrakcja byta szukaniem plastycznego
ekwiwalentu natury, wydobywaniem jej esencji, odkrywaniem

praw rzadzacych wszechdwiatem. Nie za pomocg matematyki, lecz
intuigji i instynktu. Twierdzit, ze nauka, technika i sztuka sg wistocie
abstrakcyjne i majg wspolny cel: zdobywanie wiedzy. Po wojnie,
rownolegle zpowrotem do kubizmu, Stazewski eksperymentowat

z przestrzenig i kolorem. Wynalazkiem" artysty w latach 6o. byty reliefy
—synteza malarstwa, rzezby i architektury. Gra Swiatta i cienia poteguje
w tych pracach iluzje przestrzeni, a gdy widz sie porusza, kompozycja
,0zywa", zmienia sie. Artysta stosowat r6zne materiaty: miedz,
aluminium oraz nowos¢ — pleksiifarby fluorescencyjne. Po 1970 roku
Stazewski znowu wrocitdo ptaskiego malarstwa geometrycznego,
alejuzwzbogaconego o gorgce, neonowe kolory.

Bytjednym z prekursoréw konceptualizmu. Niektorzy wroctawianie
jeszcze pamietaja, jak w1970 roku wystrzelito w wieczorne niebo
dziewieC krzyzujacych sie barwnych promieni, widocznych na odlegtos¢
30 kilometrow. Artysta wierzyt, ze sztuka moze byc¢ tak blisko zycia,

ze nawet potrafileczy¢. Po wojnie zaprojektowat niebieskie sale dla
szpitali psychiatrycznych.

Relief biaty nrxxvi11 21961 roku nalezy do serii prac powstatych pod
wptywem fascynacji malarza bielg jako kolorem najbardziej neutralnym,
umozliwiajgcym ogladajacemu skupienie sie wytacznie na formie
samej w sobie. Prace tworzg dwie ptaszczyzny: spodnia podzielona
jesthoryzontalnymi, réwnolegtymi liniami, wierzchnia sktada sie

z prostokatow o roznych proporcjach. Poszczegdlne elementy
oddzielone sg od siebie ptytkimi rowkami, przez co powierzchnia

nie jest rownomiernie oswietlona. Monochromatyczna kompozycja
ogranicza sie wiec do oddziatujgcych na siebie nawzajem
geometrycznych, rytmicznie utozonych form.

W potowie lat 60. artysta zaczat eksperymenty z metalem. Powstajgce
zmiedzi, brazuialuminium prace reliefowe odbijaty Swiatto. Ich
kompozycja, jak w przypadku brgzowego Reliefu z1965 roku, byta bardziej
dynamiczna. Praca ta sktada sie z czarnego tta oraz trzech ptaszczyzn
podzielonych odpowiednio na 36,161 25 kwadratéw. Kazda utozona jest
pod innym katem, przez co dajg widzowi ztudzenie ruchu.

Relief 4 21968 roku pochodzi z okresu, w ktérym Stazewski
przeprowadzat préby kolorymetryczne. Ta przypominajaca tablice
koloréw praca sktada sie z kwadratow, z ktorych kazdy pomalowany
zostatinnym nasyceniem barwy. 25 pél, po pie¢ w kazdym rzedzie

i kolumnie, utozone jest tak, by kolor przechodzittagodnie od
karminowego do btekitnego. Kwadraty zostaty przymocowane do
czarnego pola, stanowigcego tto kompozycji. Czarne pionowe i poziome
linie podkreslajg rygorystyczng geometrie pracy. tagodne przejscia
walorowe tworzg harmonijng, poetycka catosc.

Odlat20. xx wieku prace Henryka Stazewskiego byty pokazywane
na wielu wystawach indywidualnych i zbiorowych w Polsce oraz za
granica, m.in. w: Muzeum Sztuki w todzi, Centre Pompidou w Paryzu,
Moderna Museet w Sztokholmie, Musem of Modern Art w Nowym
Jorku i Musée dart moderne w Paryzu. W 1966 roku na xxxlii1 Biennale
w Wenecji artysta otrzymat honorowe wyrédznienie.

Wiadystaw Strzeminski
Minsk (Biatorus), 1893 —t6dz (Polska), 1952

Wiadystaw Strzeminski, malarz, teoretyk, czotowa postac przedwojennej
awangardy, jeden z najwazniejszych artystow w historii polskiej sztuki.
Studiowat w Wojskowej Szkole Inzynieryjnej. Podczas i wojny swiatowej
zostat wcielony do carskiej armii, w wyniku obrazen amputowano

mu ramie inoge. W trakcie rewolucji pazdziernikowej nawigzat kontakty
z pionierami moskiewskiej awangardy — Kazimierzem Malewiczem

i Wiadimirem Tatlinem. W latach 1918 —1919 studiowat w Pierwszych
Panstwowych Wolnych Pracowniach (swomas) w Moskwie; petnitwazne
funkgje w radzieckich placowkach artystycznych. W 1923 roku przeniost

sie do Polski, zamieszkat w todzi. Byt aktywnym cztonkiem wielu polskich

i miedzynarodowych ugrupowan artystycznych, takich jak: Blok, Praesens,
a.r. czy Abstraction Création. Wiadystaw Strzeminski byt jednym z gtéwnych
inicjatorow powotania Miedzynarodowej Kolekgji Sztuki Nowoczesnej,
bedacej podstawag do utworzenia pierwszego w Europie muzeum sztuki
nowoczesnej — Muzeum Sztuki w todzi. W 1950 roku, w czasach socjalizmu,
artysta zostat oskarzony o formalizm i wyrzucony z pracy (byt profesorem

w Wyzszej Szkole Sztuk Plastycznych w todzi). Zmart w nedzy.

W 1928 roku Strzeminski opublikowat Unizm w malarstwie — tekst
teoretyczny, w ktérym zawart najwazniejsze zatozenia swojej

sztuki. Unizm byt konsekwencja ruchoéw awangardowych poczatku

xx wieku. Zaktadat catkowitg autonomie dzieta malarskiego, ktore
miato oddziatywac na widza wytgcznie kolorem, ksztattem i podziatem
ptaszczyzny ptotna. Bytzwolennikiem odsymbolizowania sztuki,
sprzeciwiat sie kontrastom w obrebie ptétna, dazytdo stworzenia
dzieta idealnie harmonijnego. Po Il wojnie Swiatowej kontynuowat
poszukiwania malarskiei teoretyczne. z tego okresu pochodzi Teoria
widzenia, w ktoérej wytozyt swoje przemyslenia dotyczace estetyki

i historii kultury odwotujgce sie do badan rozwoju perspektywy w sztuce.
W tym samym czasie stworzyt serie obrazéw solarystycznych. Sa to
przedstawione na ptétnie wrazenia wzrokowe, jakich doznawat, patrzac
na stonce. Nieregularne ksztatty to w rzeczywistosci plamy tworzgce sie
pod powiekg oka pod wptywem silnego Swiatfa.

W pewnym sensie Kompozycja (Powidok) 1948 -19409) jest proba
zobrazowania nieuchwytnego wrazenia wzrokowego. Powidoki
Strzeminskiego to wynik zainteresowania artysty mechanizmem
patrzenia i budowg oka ludzkiego.

Inne prace ztego cyklu znajdujg sie m.in. w Muzeum Narodowym

w Warszawie oraz w Muzeum Sztuki w todzi, ktére w 2010 roku
zorganizowato duzg monograficzng wystawe artysty ,Powidoki zycia.
Wiadystaw Strzeminski i prawa dla sztuki”.
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Alina Szapocznikow
Kalisz (Polska), 1926 —Praz-Coutant (Francja), 1973

Caty moj stosunek do twaérczosci jest biologiczny, czerpie wiele z przyrody.
Alina Szapocznikow

Alina Szapocznikow to jedna najoryginalniejszych polskich rzezbiarek.
Opierajac sie na osobistym doswiadczeniu wieloletniej walki z nieuleczalna
chorobg, stworzyta wtasny jezyk form dla odzwierciedlenia przemian
zachodzacych w ludzkim ciele. Wprowadzita w tym celu do warsztatu
rzezbiarza nowe materiaty (poliester, poliuretan), z ktorymi odwaznie

i skutecznie eksperymentowata, tworzgc przejmujace prace o rzadko
spotykanej sile ekspresji.

Urodzona w rodzinie zydowskiej, w czasie wojny byta wieziona w getcie
oraz w niemieckich obozach koncentracyjnych Auschwitz-Birkenau,
Bergen-Belsen i Theresienstadt. Po wojnie wyemigrowata do Paryza, by
w1951 roku powrdéci¢ na kilka lat do Polski, po czym w koncu osigsé na
state we Francji, gdzie nawigzata kontakt zartystamiz kregu Nouveau
Réalisme. W 1962 roku reprezentowata Polske na Biennale w Wenecji.

W 1968 roku Alina Szapocznikow dowiedziata sie, ze ma raka piersi. Zaczeta
tworzy¢ odciski swojego chorego ciata. Biografia Szapocznikow jest bardzo
istotna dla zrozumienia jej tworczosci: Zydowka, ktora przezyta Holokaust,
doswiadczona ciezka chorobg, pozbawiona perspektyw macierzynstwa

(z tej przyczyny razem z mezem Ryszardem Stanistawskim adoptowali
syna Piotra). Pomimo przedwczesnej smierci w1973 roku, w wieku 47 lat,
mozna jg umiesci¢ wsrod najwybitniejszych artystek jej czasow.

Tworczose Aliny Szapocznikow stymulowaty osobiste przezycia
okupacyjne i doznania zwigzane ze Smiertelng chorobg. W1969 roku
artystka dowiedziata sie o nowotworze piersi. Choroba stata

sie najwazniejszym motywem jej kolejnych rzezb. Niemal w catosci
sztuka Szapocznikow jest zapamietywaniem ciata, ,utrwalaniem”
nietrwatego. Dzieta p6Zniejsze, autobiograficzne — Nowotwory (1968),
Fetysze (1970) — ukazujg czesto fascynujaca, pociagajaca kobiete. Ich
dramatycznos¢ zawiera sie gtownie we fragmentaryzacji i zmianie funkgji
poszczegdlnych elementdéw: odlew czesci ciata zastepuje catg rzeZbe,
przez co staje sie przedmiotem artystycznym lub nawet — pozornie —
uzytkowym. W cyklu ,Lampy” (1968) artystka zastosowata tylko jeden
element — odlew kobiecej piersi w masie poliuretanowej — ale
wzmocnita jego ekspresje, wprowadzajac Swiatto.

Kroczgce usta (1966) to jedna z najstynniejszych prac Aliny Szapocznikow.
0d1966 roku artystka wykonata liczne odlewy rzezby, ktérej forma
przypomina wysoki kwiat. Na poliestrowej todydze osadzata odlewy ust
—zjednej strony modelki Arianne, a zdrugiej swoich wtasnych. Wedtug
podobnego schematu rzezbiarka powielata Kroczgce usta w roznych
innych materiatach.

Sama Szapocznikow méwita, ze interesuje jg ,szukanie formy, szukanie
najwiekszej ekspresji dla zmystowosci czy dramatyzmu’.

Jeu de Galets (1967) to wykonana z brazu organiczna ptaszczyzna,
sugerujgca zywa, pulsujaca powierzchnie, w ktérej osadzone sg owalne
kamienie. Kamienie mozna wyjmowac, dotykac, bawic sie nimi i wktadac
ponownie w otwory rzezby. Jest to ,rzezba w akgji’, ktéra ma dziatac,
stuzy¢ dotykowemu poznawaniu, cielesnejinterakcji z materig. Jest tez

W niej co$ odrazajacego; pozwala na grzebanie w swoim ,ciele"ijego
zagtebieniach.

W 1967 roku artystka wykonuje odlewy brzucha Arianne, przyjacioftki
pisarza Rolanda Topora. Zimg 21967 na 1968 tworzy z tych odlewow liczne
kompozycje: serie ,Brzuchy". Sg to brzuchy dajace sie zestawiac w rozne
ukfady, tworzyta je w roznych masach plastycznych (winylowej lub
poliuretanowej), a takze jako poduszki z miekkiej ggbki i jako marmurowe
monumenty. Jedna z rzezb z tej serii to znajdujgca sie w kolekcji Okrggta
(La Ronde, 1968), wykonana w poliuretanie. Sg to dwa brgzowe brzuchy
wytaniajace sie z ciemnej tkanki. Materia ciata rodzi sie tu, kietkuje lub tonie

w jakiejs innej masie. Odlewy Szapocznikow sg jak odbitki fotograficzne —

z najwieksza doktadnoscig starajg sie uchwyci¢ prezentowang rzeczywistosc.

Gdy rzezba Fiancée folle blanche (Szalona biata narzeczona) (1971) zostata
wystawiona w1972 roku w Paryzu, wywotata kontrowersje. Wykonana
z kolorowego poliestru, przedstawia nagg postac kobiecg opierajaca
sie o rézowo-biaty fallus. Figura kobiety zostata pokazana w catosci,

z ciata mezczyzny pozostat jedynie penis. Praca ma silne konotacje
erotyczne, ale tez obnaza mechanizm pozadania, ktory stat za tradycja
aktu kobiecego.

Szczegolnie osobisty charakter majg prace z cykli powstatych w ostatnich
latach zycia artystki: ,Tumeurs” (1969 —-1971) i, Zielnik" (1971-1972). W cyklu
JZielnik" tylko pierwsza praca Autoportret —znajdujgca sie w Kolekgji
Grazyny Kulczyk — jest odbiciem ciata rzeZbiarki. To zmiazdzony
autoportret przypiety do drewnianej listwy. P6Zniej artystka wykonywata
odlewy ciata juz nie swojego, lecz syna — mtodego mezczyzny. Sporzadzata
odlewy, ktore nastepnie ciefa, gniotta i rozptaszczata niczym rosliny na
kartach zielnika. ,Zielnik” jest ostatnig probga scalenia wtasnej biografii
kobiety-matki, scalenia historii swojego ciata i jego cierpienia.

Tworczose Szapocznikow byta na biezgco zywo komentowana w Polsce

i we Frandji, jednak pierwszg obszerng prezentacjg tworczosci tej wybitnej
rzezbiarki poza Polskg byta wystawa ,Alina Szapocznikow: Sculpture
Undone1955-1972"w Centrum Sztuki Wspotczesnej Wiels w Brukseli

w 2011 roku. Pokaz skupiat sie na pracach Szapocznikow z najbardziej
eksperymentalnego, pdznego okresu jej tworczosci, ktéremu kres potozyta
przedwczesna smierc artystki. Wystawa zostata nastepnie przeniesiona
do Museum of Modern Art w Nowym Jorku (2012).

Antoni Tapies
Barcelona (Hiszpania), 1923 —2012

Malarz, rzezbiarz, grafik, teoretyk sztuki, nazwany metafizykiem materii, jest
jednym z najbardziej znanych hiszpanskich artystow xx wieku, autorem pojecia
Jinformel”ijednym z najwazniejszych przedstawicieli tego nurtu w sztuce.
Nie studiowat w zadnej szkole artystycznej, pierwsze prace tworzyt pod
wptywem surrealistow — Paula Klee i Joana Mird. Na poczatku lat 50. xx wieku
Tapies zainteresowat sie malarstwem artystow takich jak Jean Fautrierijean
Dubuffet —odrzucajacych z gory ustalong konstrukcje obrazu, kierujgcych sie
spontanicznoscig w wykonaniu i wykorzystujacych wiasciwosci materii do
zwiekszenia ekspresji — i zaczat tworzy¢ obrazy oraz reliefy z piasku, ziemi,
pytu, sznurkoéw, papieru. Uzywat materiatbw ,poranionych’, zniszczonych
przez czas, odpadkow i Smieci, majacych jednak niezwykig urode. Przyciggaty
uwage bogactwem niuanséw kolorystycznych, pieknem materii emanujgcej
wewnetrznym blaskiem. Uzywat dla tych prac nazwy ,informel".



Obraz zatytutowany Quadre No. 8-p-1961 (1961) nalezy do tego nurtu.
W tamtym czasie Tapies miatjuz renome jednego z najbardziej
rozpoznawalnych artystow hiszpanskich.

Tapies w swych obrazach informel eksperymentowat z fakturg farby

i ptétna, przeksztatcajac je w obrazy-przedmioty, rodzaje ptaskorzezb.
Praca Efecto de Bastion en Relieve (1979) budzi skojarzenia z fragmentem
wyschnietej, jatowej ziemi.

Od lat70. xx wieku, pod wptywem pop-artu, Tapies zaczat wykorzystywac
przedmioty codziennego uzytku, takie jak fragmenty mebli: umieszczat
na ptétnie krzyze, litery, cyfry, figury geometryczne, nadajac pracom
wymiar symboliczny badZ metafizyczny. Czesto odnosit sie w sztuce do
biezgcych wydarzen politycznych. W latach 70. xx wieku zaangazowat sie
w walke przeciwko rezimowiw Hiszpanii, za co zostat uwieziony. W 1952
roku reprezentowat Hiszpanie podczas 26. Biennale Sztuki w Wenecji
oraz otrzymat prestizowe nagrody Carnegie Institute i UNESCO. W 1984
roku powotat Fundacje im. Antoniego Tapiesa, aby promowac sztuke
wspotczesng. Oprocz tytutu doktora honoris causa, przyznanego mu
przez r6zne uczelnie, w 2010 roku w uznaniu zastug otrzymat od kréla
Hiszpanii Juana Carlosa i tytut szlachecki markiza de Tapies.

Prace Antoniego Tapiesa znajdujg sie m.in. w: Museum of Modern

Art w Nowym Jorku, Solomon R. Guggenheim Museum w Nowym Jorku,
Tate Gallery w Londynie, National Galleries of Scotland w Edynburgu,
Museo di Arte Moderna e Contemporanea w Trento, Museo Nacional

de Bellas Artes w Buenos Aires, Museu d'Art Contemporani w Barcelonie
i Museum of Contemporary Art w Los Angeles.

Luis Tomasello
La Plata (Argentyna), 1915

Na geometryczne prace Luisa Tomasello poczatkowo wptyw miata sztuka
konkretna, a w szczegdlnosci twoérczos¢ Pieta Mondriana. W pézniejszym
okresie byt zafascynowany sztuka kinetyczng i op-artem. Wypukte reliefy
— charakterystyczne dla twérczosci artysty — wyréznia subtelna gra barw,
Swiateti cieni.

Artysta, zachwycony witrazami Katedry w Chartres, starat sie

w kompozycjach, okreslanych wspélnym tytutem Chromoplastic
athmospheres, stworzy€ iluzje przezroczystosci koloru. Swéj cel osiagnat,
powtarzajac i doprowadzajgc do perfekcji schemat wykorzystywany

w wielu cyklach. Do ptaskiej, biatej powierzchni przymocowywat
trojwymiarowe bryty, ktorych ksztatt uzalezniony jest od uzytych
materiatow. Figury wygladaja, jakby lewitowaty w przestrzeni. Scianki
modutéw znajdujgcych sie najblizej ptaskiej powierzchni malowat na
intensywny kolor. Jasne tto petnito funkcje ekranu odbijajacego Swiatto,
a na gtadkim podtozu tworzyt sie barwny Swiattocien. Wypukte reliefy
nie maja ,dotu”ani,géry", moga by¢ umieszczane w dowolny sposéb

na Scianach galerii.

Praca Reflexion n. 5o zbudowana jest na podobnej zasadzie. Uktad
zmultiplikowanych, przymocowanych do gtadkiej powierzchni bryt,
mniej reqularny niz zazwyczaj, sprzyja iluzji ruchu. Kompozycja sktada
sie zdwoch blizniaczych, przesunietych wzgledem siebie zbiorow.
Przedstawienie sktania widza do aktywnej kontemplacji: zmiany pozycji,
obserwacji gry naktadajgcych sie cieni.

W cyklu ,Lumiére noire” No. 518 (1982) zapoczatkowanym w latach 8o.

xx wieku, artysta eksperymentowat z monochromatycznymi, czarnymi
powierzchniami—,czernig na czerni”. Plaskie reliefy poznaczone sg rytmem
szczelin tworzgcych regularnie rozmieszczone kwadraty. Gra cieni oraz
natezenie czerni zmieniajg sie w zaleznosci od pozycji widza oraz kata
padania promieni stonecznych. Cykl ,Lumiere noire” stat sie inspiracja dla
tomiku wierszy Negro el 10 Julio Cortazara.

Tomasello studiowat malarstwo na Akademii Sztuk Pieknych w Buenos
Aires. W 1957 roku zamieszkat w Paryzu, gdzie zwigzat sie zawangardowg
galerig Denise René, ktorg reprezentowat na wielu waznych,
miedzynarodowych wystawach. Efektowne reliefy Tomasello doskonale
sprawdzajg sie takze w architekturze. Jego Chromoplastic Mural (1971) zdobi
fasade San Pedro Edifice w Guadalajarze w Meksyku. Argentynski artysta
zaprojektowat takze wejscie do wydziatu farmaceutycznego w Marsylii
(1972) oraz wyposazenie sal konferencyjnych w Palais de Congres w Paryzu
i w fabryce Renault w Boulogne — Billancourt w Paryzu.

Prace Tomasella znajdujg sie miedzy innymi w zbiorach: Museo Nacional
Centro de Arte Reina Soffa w Madrycie, Centre Pompidou w Paryzu,

New York University Museum w Nowym Jorku i Musée national d'art
moderne w Paryzu.

Rosemarie Trockel
Schwerte (Niemcy), 1952

Rosemarie Trockel jest jedng z najwazniejszych i najbardziej znanych
wspotczesnych artystow niemieckich, autorka rysunkow, obrazéw, rzezb,
instalacji, kolazy, filméw wideo, prac z pogranicza architektury i designu,
obiektéw multimedialnych. Dotyka w sztuce tematéw takich, jak ludzkie
ciato, seksualnos¢, kobiecos¢, podwaza pojecia pici i kultury, kwestionuje
systemy polityczne, spoteczne, etyczne i estetyczne. Jej najwazniejsza
,bronig”"jestironia. Balansuje pomiedzy emocjami a refleksja, tym, co
prywatne i publiczne, utajnione i odkryte. Jej prace bywajg prezentowane
jako zbiory przedmiotdw kojarzacych sie z przyrzadami do badan
naukowych. Trockel korzysta z materiatow takich, jak szkto, cement,
drewno, tkaniny, wtosy, ale tez uzywa przedmiotow znalezionych, by
zaprzeczy¢ potocznym skojarzeniom. W jej sztuce pobrzmiewa dadaizm,
surrealizm, konceptualizm.

Rosemarie Trockel w latach 70. xx wieku studiowata antropologie,
socjologie, teologie i matematyke, przygotowujac sie do pracy
nauczycielki. Potem studiowata malarstwo w Werkkunstschule w Kolonii.
Poczatkowo byta pod wrazeniem sztuki ,nowych dzikich”, po powrocie
zNowego Jorku, gdzie zetkneta sie z Cindy Sherman

i Jenny Holzer, zaczeta i5¢ wiasng drogg.

Praca Untitled (1989) przypomina dzieta przedwojennej awangardy,
jednak sposéb, w jaki zostata wykonana, odnosi sie do pop-artu

i sztuki feministycznej. Praca nalezy do najstynniejszego cyklu artystki:
,dzierganych obrazow", tworzonych od 1985 roku. To dzianinowe
kompozycje wykonywane przy uzyciu specjalnie zaprogramowanych
maszyn. Wiasnie te prace sztucznie zaprogramowane, pozbawione
sladu recznejroboty, sg szczegdlnie ciekawe w kontekscie rozwijajagcego
sie w tamtych latach neoekspresjonizmu. ,Dziergane obrazy” to

projekt drwigcy z tradycyjnych spotecznych podziatow na zajecia
meskie i zeniskie. Praca tradycyjnie przypisywana kobietom zostata
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tuzmechanizowana, weszta wiec w domene zarezerwowang dla
mezczyzn. Jednoczesdnie, naciggajac dzianiny na blejtram, Trockel gra
z hierarchig sztuki, w ktorej rekodzieto stoi nizej od malarstwa.

Seria ,dzierganych obrazéw" opierata sie na zestawieniu medium
malarstwa z tkaniem — sztukg uzytkowg, kojarzong tradycyjnie jako
zajecie kobiece”. Uzywajac maszyny dziewiarskiej, dodatkowo artystka
poddawata pod dyskusje kategorie oryginalnosci wtasnych prac. Comfort
Zone (2011) nie powstata w procesie maszynowej produkdji, lecz zostata
wykonana recznie, z grubszych, miesistych wtokien, rozciggnietych

(nie tkanych) na blejtramie. Recznie wykonane obrazy to przewrotny
komentarz do utartej hierarchii sztuki, w ktérej najwyzej plasuje sie
malarstwo sztalugowe, rzemiosto zas na ostatnim miejscu. Artystka
zanegowata ten schemat, przeksztatcajgc wyrob rzemieslniczy w obraz.
Znaczenie pracy tworzy rowniez tytut. Comfort Zone to, jak mowi sama
artystka, fikcyjna przestrzen odcieta od zewnetrznych wptywow

i problemdw, wyobrazona jasna strefa bezpieczenstwa i wygody,
nieistniejaca w realnym Swiecie.

Tworczos¢ Rosemarie Trockel prezentowana byta m.in. w: Musem

of Modern Art w Nowym Jorku, Whitechapel Art Gallery w Londynie,
Moderna Museet w Sztokholmie, Centre Pompidou w Paryzu. W 1999
roku reprezentowata Niemcy podczas 48. Biennale w Wenecji. Jej
prace znajdujg sie w kolekcjach m.in.: Musem of Modern Art w Nowym
Jorku, Art Institute w Chicago oraz Nationalgalerie w Berlinie.

Teresa Tyszkiewicz
Krakow (Polska), 1906 —t6dz (Polska), 1992

Przedwojenna tworczos¢ Teresy Tyszkiewicz — malarki, graficzki,
projektantki tkanin, ilustratorki ksigzek i czasopism dla dzieci —
przepadtfa podczas okupacji. Po wojnie artystka szybko porzucita
fascynacje kubizmem i zainteresowata sie taszyzmem. Tak opisywata
te zmiane: ,Ttumaczytam to sobie faktem, ze cata nasza epoka nie
miata formy, zgubiwszy dawng — nie odnalazta nowej. [...] w kryzysowej
sytuacji ukazat sie nagle — jak objawienie — taszyzm. [...] Ksztatt tworzyt
sie sam, za pomocg spontanicznego gestu z malarskiego tworzyw

a (farby), organizujac sie wedle praw nim rzgdzgcych, a wiec w sposob
doskonaty i autentyczny”.

Od poczatku lat 50. xx wieku Tyszkiewicz tworzyta bezksztattne
kompozycje, oszczedne w formie i kolorze. Gtownym narzedziem
ekspresji byta czarna kreska. Kompozycje przypominajg kaligrafie.
,Pisane” najasnej powierzchniptétna znaki sg niczym hieroglify albo
litery nieznanego lub zaginionego alfabetu. Czes¢ jej prac nosi tytuty,
ktore wprost odnoszg sie do malarskiego gestu (Kompozycja agresywna,
Gest spontaniczny). Tyszkiewicz Swiadomie zrezygnowata z koloru,
ograniczajac swojg palete niemal wytgcznie do czernii bieli. Wedtug niej
samej kolor zniknat wraz z figuracjg; w malarstwie gestu nasladowcza
funkcja koloru przestata by¢ potrzebna.

W Kompozycji/Gescie z1959 roku kolor jest jeszcze obecny, ale poza
tym obraz skupia jak w soczewce charakterystyczne cechy malarstwa
artystki: ekspresyjny gestizmystowa materie malarska.

Tworczose Teresy Tyszkiewicz wcigz jest mato znana. W 1948 roku brata
udziatw waznej po wojnie Wystawie Sztuki Nowoczesnej” w Krakowie.

Ostatnia wystawa ,Trud myslanego ruchu” odbyta sie wioo-lecie jej
urodzin w Galerii Piekary w Poznaniu w 2006 roku.

Gilinther Uecker
Wendorf (Niemcy), 1930

Gunther Uecker, malarz, rzezbiarz, tworca obiektow iinstaladji,
bytobok Heinza Macka i Otto Pienego czotowga postacia grupy

Zero —jednej z najwazniejszych niemieckich grup artystycznych
powstatych po Il wojnie Swiatowej. W sztuce artystow zwigzanych

z Zero znalazto zastosowanie Swiatto i ruch. Uecker zarzucit malarstwo
informel i malowat obrazy monochromatyczne. W potowie lat 50. xx
wieku postuzyt sie gwozdziem jako elementem kompozycji. Zaczat
tworzy¢ prace wybite gwozdziami, przypominajgce pole elektryczne.
W 1962 roku Uecker pokrywat nimi takze zwyczajne przedmioty
codziennego uzytku, takie jak krzesto czy telewizor, a takze instrumenty
muzyczne. Artysta uzywat rowniez Swiatta elektrycznego, piasku czy
mechanizmow elektrycznych wprowadzajgcych rzeczywisty,

fizyczny ruch.

Spirale (2000) to obraztaczacy w sobie dwa najbardziej dla Ueckera
charakterystyczne elementy — gwoZzdzie i ruch. Wbite w ptétno gwozdzie
utozone zostaty wokét centralnego punktu. Im blizej srodka kompozycji,
tym gwozdzie gesciej pokrywajg powierzchnie pracy. Dynamike
kompozycji podkresla swiatto.

Prace Gunthera Ueckera pokazywane byty m.in. w: Stedelijk Museum
w Amsterdamie, Museum of Modern Art w Nowym Jorku, Kunsthalle
w Dusseldorfie, Solomon R. Guggenheim Museum w Nowym Jorku,
Galerie fur Zeitgenossische Kunst w Lipsku, Martin-Gropius-Bau w
Berlinie czy Neue Nationalgalerie w Berlinie. Dzieta Ueckera znajdujg
sie w kolekcjach m.in.: Art Institute of Chicago, Hamburger Bahnhof
w Berlinie, Walker Art Center w Minneapolis, Stedelijk Museum w
Amsterdamie, Stedelijk van Abbemuseum w Eindhoven i Ulmer
Museum w Ulm.

VALIE EXPORT Wiasciwie Waltraud Lehner
Linz (Austria), 1940

Performerka, artystka intermedialna, autorka instalacji, akcji w
przestrzeni publicznej, filmoéw i fotografii —jest jedna z najwazniejszych
artystek feministycznych na Swiecie, przedstawicielkg wiedenskiego
akcjonizmu, radykalistkg w tematach zwigzanychz ciatem i ptcig,
czesto postugujaca sie w sztuce wiasnym ciatem. Lehner odrzucita
swoje nazwisko i zaczeta uzywac pseudonimu zapozyczonego od marki
popularnych austriackich papieroséw ,Smart Export”.

VALIE EXPORT zadebiutowata w potowie lat 60. xx wieku w Wiedniu,
zdominowanym wowczas przez tzw. Wiedenskich akcjonistow.

W swoich performances zaczeta uzywac wtasnego ciata jako narzedzia
artystycznej wypowiedzi. Jej dotykajgce tabu akcje zbiegaty sie w czasie
znarastajaca na catym swiecie falg rewolucji obyczajowej. VALIE EXPORT
podkreslata w nich podmiotowos¢ kobiety, pietnowata przyzwolenie

na spoteczny mizoginizm, wykluczenie, krytykowata mieszczanskie
wartosci. Do najbardziej znanych jej dziatan nalezy przeprowadzanie
przez ulice na smyczy artysty Petera Weibla oraz chodzenie po ulicy



z zawieszong na nagich piersiach skrzynkg z otworem i zachecanie
przechodniow do dotykania ich.

Praca The Un-ending/-ique Melody of Cords (1998) sktada sie z dziesieciu
telewizoréw ustawionych na metalowych stojakach. Na ekranach
wyswietlany jest film przedstawiajgcy poruszajaca sie, pozbawiong
niciigte w maszynie do szycia i wydawany przez nig dzwiek. Szycie,
zajecie tradycyjnie przypisywane kobietom, jest traktowane jako
cos bezpiecznego, niewymagajgcego wysitku. ExPORT pokazuje to
inaczej. Uderzenia igty w potgczeniu z wydawanym dzwiekiem stajg
sie ztowrogie, szycie jest procesem zmechanizowanym, zamiast
cztowieka widzimy ruch maszyny.

Prace VALIE EXPORT prezentowane byty m.in. w: Solomon R. Guggenheim
Museum w Nowym Jorku, Tate Modern w Londynie, Musée d'art moderne
et contemporain w Genewie, w Pawilonie Austriackim na Biennale

w Wenecji (1980) i na dokumenta 6 w Kassel (1970). Jej prace znajdujg sie
m.in. w: Museum of Modern Art w Nowym Jorku, Museo Nacional Centro
de Arte Reina Sofia w Madrycie, Centre Pompidou w Paryzu.

Victor Vasarely

Pécs (Wegry), 1906 —Paryz (Francja), 1997

Poczatkowo Victor Vasarely (Vasarhelyi Gydz6), prekursor op-artu,
zamierzat zostac lekarzem, szybko jednak porzucit studiowanie medycyny,
by poswiecic sie sztuce. Od 1929 roku studiowat w szkole Bortnyika zwanej
budapesztanskim Bauhausem. W 1930 roku Vasarely wyemigrowat do
Paryza, gdzie pracowatjako grafik i projektant w agencjach reklamowych.
Wszedtw Srodowisko paryskiej awangardy artystycznejicoraz wiecej
czasu poswiecat na tworzenie wtasnej sztuki. Jego tworczos¢ przed
Ilwojng Swiatowa tgczyta w sobie wptywy ekspresjonizmu, kubizmu

i surrealizmu. Zaczerpniete z natury motywy artysta upraszczat i
geometryzowat, interesowaty go zagadnienia zwigzane z perspektywg,
eksplorowat motywy szachownicy i ,zebry”. Od 1955 roku publikowat
manifesty zapowiadajgce op-arti sztuke kinetyczng, tworzyt tez obrazy
optyczno-kinetyczne, w ktoérych kompozycja zmieniata sie w zaleznosci
od kata patrzenia. Motywy czerpat z otoczenia: z uktadu kafli na stacji
paryskiego metra, wirbw wodnych czy ksztattu muszli. Lata1954—-1960

to okres czarno-biaty. Prace z tego czasu to siatka z linii rownolegtych
irytmicznych fal. Vasarely koncentrowat sie w nich na zagadnieniach
iluzji optycznej. Oprocz malarstwa uprawiat takze fotografie. W19s5
roku wzigt udziatw przetomowej dla europejskiego op-artu wystawie
,Le mouvement"w Galerie Denise René w Paryzu, opublikowat tez
manifest, w ktorym zwracat uwage na aktywna role patrzagcego w procesie
powstawania obrazu. Na poczatku lat 60. xx wieku do jego sztuki
wrocit kolor, powstaty wtedy dwie stynne serie — ,Alphabet plastique”

i Folklore Planetaire”. W 1965 roku Victor Vasarely wzigt udziat w wystawie
LResponsive Eye"w Muzeum of Modern Art w Nowym Jorku, gdzie pokazat
swoje prace obok brytyjskiej artystki Bridget Riley. Od tego czasu krytycy
zaczeligo nazywac ojcem op-artu.

Obraz Bella-ny (1964) zbudowany jest wedtug opatentowanej przez
artyste metody ,unités plastiques”, czyli systemu aranzowanych na
ptétnie figur geometrycznych w okreslonej gamie barw. Kompozycja
sktada sie z-wystepujacych w dwoch wielkosciach - kot i kwadratow,
czyli podstawowych figur geometrycznych, namalowanych trzema
kolorami: czernig, bielg i btekitem.

Obraz Bora mi (1959) pochodzi z okresu, w ktorym podstawowymi
elementami prac Vasarely'ego byty czernibiel oraz formy geometryczne:
linie, kwadraty, prostokaty i kota. Bora mi, jak wszystkie prace z tego
cyklu (kolejne oznaczane byty liczbami porzgdkowymi), zbudowany jest
z kilku utozonych jedna na drugiej ptaszczyzn. Kazda pokryta zostata
siecig pionowych, czarnych i biatych linii. Obraz wywotuje wrazenie
pulsowaniaidaje efekt trojwymiarowosci.

Artysta walczyt o integracje sztuki zarchitekturg i urbanistyka. W 1970
roku otworzytw Gordes swoje muzeum, a w1976 roku zatozyt Fundacje
Vasarely'ego w Jasde-Bouffon, mieszczaca sie w zaprojektowanych
przez niego szesciu heksagonalnych budynkach, ktérych wnetrza pokryt
geometrycznymi polichromiami.

Prace Victora Vasarely'ego znajdujg sie m.in. w muzeach: Fondation
Vasarely w Aix-en-Provence, Vasarely Museum w Pécu oraz Vasarely

Museum w Budapeszcie. Artysta jest autorem kilku murali m.in.

Tribute to Malevitch, ktéry zaprojektowat wspélnie z Carlosem Ratlem 259
Villanueva w1954 roku (Universidad de Caracas).

Andrzej Wroblewski
Wilno (Litwa), 1927—Tatry (Polska, Stowacja), 1957

Chcemy namalowac obraz, ktéry by pomagat odréznic dobro od zta.
Andrzej Wroblewski

Artysta jest jedna z najwiekszych legend w polskiej sztuce. Nie zdgzyt
stworzy€ wielu prac, zgingt podczas samotnej wycieczki w gory w wieku
30 lat. Jednak to, co zostawit, dowodzi jego rozdarcia pomiedzy
rzeczywistoscia a sztukga. Tworzyt prace propagandowe, czytelne

i realistyczne oraz nowatorskie dzieta bliskie abstrakcji. Jako mtody malarz
zaangazowat sie w polityczne przemiany w Polsce pod koniec lat 40. xx
wieku. ,Nie skrywamy przed wami niebezpieczenstw. Przeciwnie, chcemy,
zebyscie pamietali o wojnie i imperializmie, o bombie atomowe] w rekach
ztych ludzi. Malujemy obrazy przykre jak zapach trupa’— pisat. Opetany
$miercig, namalowat w duchu realizmu socjalistycznego obrazy bedace
ikonamiwojny, rozstrzelania i umierania. Okropnosci wojny doswiadczyt
osobiscie: na jego oczach ojciec dostat zawatu serca podczas aresztowania.
W sztuce Wroblewskiego nie ma krwi, krzyku, patosu. Jest powsciggliwosé
i cisza. Smier¢ w obrazach artysty ma kolor niebiesko-szary.

Matka z zabitym synem, (1949) to obraz odwotujacy sie do waznej

w kulturze polskiej ikonografii chrzescijanskiej — macierzynstwa Marii.
taczy w sobie dwa wyobrazenia: narodzin i Smierci, matki z matym
dzieckiem nareku i matki zmartwym, dorostym synem (Pieta).

Tworczos¢ Wréblewskiego —malarza, krytyka i historyka sztuki—
wywarta wielki wptyw na kilka pokolen polskich artystow. Jego prace,
ktorych powstato niewiele, znajdujg sie w najwazniejszych muzeach

w Polsce. W 2010 roku w Stedelijk van Abbemuseum w Eindhoven odbyta
sie pierwsza przekrojowa wystawa artysty poza Polska ,To the Margin
and Back / Do krawedziiz powrotem".
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