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WSTEP: Celem niniejszej publikacji nie jest wyczerpujaca prezentacija i analiza
twoérczosci Bartosza Kokosinskiego. Do pewnego stopnia podsumowuje ona
dorobek artysty aktywnego od ponad dekady. Jednak przede wszystkim
wydobywa wazne w jego tworczosci watki i sytuuje je w szerszym konteksScie sztuki
wspolczesnej widzianej oczami polskich artystéw. Klasyczne problemy historii
sztuki oraz zagadnienia aktualne i szczegdlne dla tworcoéw wspodtczesnych
skomentowali zaproszeni do wspolpracy artysSci. Przedstawiajac osobisty sposdb
widzenia danego zjawiska czy terminu, otworzyli ramy publikacji oraz nakreS§lili
aktualng przestrzen artystyczng, w ktorej funkcjonuje Bartosz Kokosinski.

INTRODUCTION: This publication does not aim at an in-depth presentation

or thorough examination of Bartosz Kokosinski’s works. To some extent, it sums
up the output of the artist, who has been active for over a decade. Above all,
however, it emphasises threads important in his work and places them in the
broader context of contemporary art seen through the eyes of Polish artists.
Classic problems of art history and up-to-date issues of particular importance
for modern creators were commented on by the artists invited to cooperate.
Introducing their personal way of perceiving a given phenomenon or a term, they
provided a framework for the publication, and outlined the current artistic space
in which Bartosz Kokosinski functions.



WSTRETNE
CHOROBY

Grzegorz Sztwiertnia

Prosisz mnie o wypowiedz, ktora
mialo sprowokowac hasto , wstret-
ne choroby”. Juz samo to naprowa-
dzenie sugeruje, ze podejmowane
w swojej twérczosci tematy konse-
kwentnie traktujesz z ironig. Sam je-
stem od jakiego$ czasu daleki od ta-
kiego podejScia — prawdopodobnie
dlatego, ze o ironii w sztuce wiem
prawie wszystko — i nie widze juz
powodoéw sensownego stosowania
tej metody. Skoro jednak zapytujesz
mnie o problem choroby w kontek-
Scie sztuki, to potraktuje to pytanie
powaznie. Powaga za$ opiera si¢ na
powsciggliwo$ci — a to podpowia-
da mi, ze najlepsza odpowiedzig
bedzie przywolanie tytulu filmu
w rezyserii Krzysztofa Zanussiego
Zycie jako $miertelna choroba prze-
noszona drogq piciowg z 2000 roku.
Mamy tu bowiem wymienione trzy
najwazniejsze i najwieksze tematy,
jakie w calej swojej historii sztuka
podejmuje: §mier¢, choroba i seks.
Tak wiec, wedlug mnie, choroba
nalezy do ,$wietej troéjcy” w Swie-
cie sztuki — i zajmuje doktadnie to
samo miejsce — ,,syna” — jak kaze
tradycja.

KONIEC
MALARSTWA

Woijciech Gilewicz

Nie koniec malarstwa

Malarstwo rozumiane jako po-
szukiwanie piekna, proporcji
i wzniostych uczué¢ dawno umarto,
cho¢ wydaje sie, ze masowy od-
biorca wcigz tego wtasnie w obra-
zie szuka. Wladciwie od momentu
wynalezienia fotografii malarstwo
boryka sie z problemem ,,przed-
stawieniowo$ci”. Zdaje sig, ze jego
mozliwo$éci mimetyczne byly tylko
umowag spoleczna, bo pejzaz na
obrazie nigdy tak naprawde nie byt
pejzazem, martwa natura martwa
naturg etc. Sg one jedynie wizjami
artysty na tematy pierwowzorow.
Druga potowa XX wieku przyniosta
watpliwoéci co do wyjatkowej po-
zycji samego artysty, a tym samym
— wyjatkowosci jego wizji. Wraz
z konceptualizmem natomiast
podwazono range rzemiosta i po-
stawiono na intelekt.

Na losy malarstwa wplyw ma
wiele czynnikéw, nie tylko czas,
kultura czy moda, ale tez zlozone
zalezno$ci pomiedzy artysta i wi-
dzem, skomplikowane poczatkowo
przez krytyka, nastepnie kuratora,

6

wreszcie — przez rynek sztuki, ko-
lekcjonerskie humory czy media.

Malarstwo umierato wiec juz kil-
ka razy i wcigz miewa si¢ Swietnie.
Nie ma dwdch identycznych obra-
zbw, tak, jak nie ma dwdch iden-
tycznych ludzi. Malarstwo znacznie
poszerzylo swoje granice i ciggle
przekracza je w wielu wymiarach.
Mowienie o obrazie stalo sie réowno-
znaczne z méwieniem o fotografii,
wideo czy nawet performance, a ich
granice coraz bardziej si¢ zacieraja.
Chociazby telewizory plazmowe
zrzucily swojg grubo$¢ i przylegaja
plasko do $cian. Obramowane zo-
staly delikatng czarng ramka, jak
wczeéniej obrazy. Malarstwo nie
umrze, rowniez dlatego, ze mocno
trzymane jest w garsci rynku sztu-
ki jako dekoracyjne i stosunkowo
tatwo transportowalne obiekty; nie
umrze dopoki galerie, muzea oraz
nasze domy majg $ciany. Jednak ta-
kie wydarzenia jak sprzedaz dzieta
zyjacego malarza za o§miocyfrowa
sume smucg, gdyz obraz pewnie
dtugo nie ujrzy $wiatla dziennego,
schowany w magazynach gdzie$
w Emiratach Arabskich czy w Szwaj-
carii. Dlatego tez malarstwo dzieci,
senioréw czy artystéw niedzielnych,
najcze$ciej w niewielkim stopniu
uwiklane w mechanizmy rynkowe
i wolne od konieczno$ci odpowiedzi
na czyjekolwiek oczekiwania, cze-
sto tak zachwyca swoja $wiezoScig,
odwaga i bezpretensjonalno$cia.
Jednocze$nie takie wynalazki
jak pouring medium do akryli de-
mokratyzuja to medium i pozwalaja
praktycznie kazdemu na tworzenie
srozlewanych” obrazéw z niemal
zawsze doskonalym abstrakcyjnym
efektem malarskim. Poza tym malo-
wa¢ przeciez mozna na wszystkim:
plétnie, cegle, czlowieku, $niegu,
kubku, rzece, betonowej podlodze,
desce etc., dlatego tez malarstwo
jest tak wszechobecne w naszym
codziennym zyciu.

Tego typu rozwazania o $§mier-
ci czy triumfie malarstwa wyda-
ja sie tak samo problematyczne,
jak kazde inne, w ktérych ogdlne
kwantyfikatory przyktada sie do
tak zniuansowanych zagadnien,
jak sztuka.

METODA PRACY
JAKO ALGORYTM

ARTYSTY
Tymek Borowski

Zaczynam od namalowania cze-
gokolwiek, to §rednio wazne. Nie
mam szKicu ani pomysiu na obraz.
Malarstwo to zapis ruchu w skali

1:1, dzialanie w terenie, my$lenie
na pl6tnie. Widze, co jest na obrazie
i decyduje co dalej. Nie wybiegam
daleko naprzdd, raczej ograniczam
sie do jednej, biezgcej intencji: taki
ksztalt, to zamalowac, lewa polowa
czyjej$ twarzy z pamieci, ten kawa-
tek zdjecia wmalowacé w te dziure
miedzy formami, przemazac¢ pét
obrazu na szaro. Intencje sg cza-
sem ogdblne, czasem szczegdlowe
i tak je maluje. Czasem modyfikuje
intencje w czasie malowania. I tyle,
i od nowa: widze, co jest na obra-
zie... Czasem to leci super szybko,
ruch za ruchem, a czasem z diugimi
przerwami.

W pewnym momencie widze, ze
obraz jest gotowy, nie muszg si¢ o to
martwié. Ja wla$ciwie nie pracuje
nad obrazami. Pracuje nad sobg,
nad swoimi sposobami podejmowa-
nia decyzji. Nie ma w nich og6lnej
zasady czy filozofii. To niespdjna,
ale starannie pielegnowana, kolekcja
emocjonalno-intelektualnych zacho-
wan, ktére prowadzg do powstania
dobrego obrazu.

To tak, jak z termitierg. Termity
nie majg na nig pomystu, bo nie da
sie go zapisa¢ w DNA, ale w toku
ewolucji wyksztalcily konkretne
proste instynkty na zasadzie akcja-
-reakcja. I te zachowania wielu owa-
doéw wchodzg w interakcje i mimo,
ze nie ma planu termitiery, to ona
powstaje, jest zlozona i §wietnie
dziata. To jest organiczne, ewolucyj-
ne, emergentne — w przeciwienstwie
zaréwno do planowego, radzieckie-
go podejscia, jak i formalistycznej
dekoracji. To moj sposéb, zeby prze-
§lizgna¢ sie miedzy Scyllg metafory,
a Charybdg konfekcji. Rzeczy, ktore
powstajg w ten sposob s3 w pewnym
sensie naturg. Wida¢ w nich logike,
ale to jest logika, ktéra wytworzyta
sie sama w procesie ich powstawa-
nia. Nikt jej nie wymyslit.

[...]

fragment rozmowy Marii
Rubersz z Tymkiem Borowskim,
czerwiec 2019

PERMUTAC]JE

Tomasz Ciecierski

W mojej pracy najwazniejszy byt
ijest powdd. Od lat zadawatem so-
bie pytania: czym jest obraz, czym
jest malarstwo, jak namalowac ruch,
czy mozna zatrzymac czas albo pa-
mieé, czy tréjwymiarowy obraz jest
wciaz obrazem, czy kolor czerwony
jest naprawde kolorem czerwonym
iinne. A poniewaz nie udalo mi si¢
ostatecznie odpowiedzie¢ na te py-
tania, wracam co jakis czas do tych
niezdefiniowanych watkéw. Dlatego

powstaja ciagi, zbiory i serie obra-
zOw, rysunkéw oraz zdjeé. Sa nato-
miast takie pytania, na ktére, jak mi
sie wydaje, znalaztem odpowiedz.
Jest to seria Obrazow alogicznych,
w ktdrej pytanie brzmialo, czy moz-
na namalowac obraz niejednorodny
stylistycznie.

PRZYPADEK

Basia Banda

W mojej tworczosci, szczegolnie
w ostatnim czasie, wazny jest czyn-
nik kontrolowanego przypadku.
W malarstwie najczgsciej objawia
sie skonfrontowaniem przemyslanej
i dopracowanej figury malarskiej ze
swobodnie rozlana farbg.

Przypadek kojarzony jest
z czyms$ niezaplanowanym, nieocze-
kiwanym. Jako pierwsi §wiadomie
uwzglednili go dadai$ci, czyniac
z niego podstawe wszelkich dzia-
tan tworczych. Takze surreali$ci
cenili wysoko mozliwo$ci, jakie daje
uwzglednienie zdarzen nieprzewidy-
walnych w sztucel.

Rolg przypadku w dzialaniu
artystycznym zajmowal si¢ Tade-
usz Kantor. W jego rozumieniu
przypadek wystepuje wtedy, kiedy
materia wymyka sie woli i zamierze-
niom tworcy. Artysta nie ksztaltuje
dzieta w sposéb $cisle zaplanowany
i kontrolowany. Jego aktywno$¢
ogranicza sie do pelnienia funkcji in-
spirujgcego bodzca, ktéry umozliwia
samodzielne formowanie si¢ materii.
Jednocze$nie Kantor podkresdla, ze
przypadku nie mozna sprowadzaé
do nieprzewidywalno$ci — dopiero
zapanowanie nad danym zjawiskiem
stwarza nowa rzeczywisto$¢

W moich pracach mam czasem
do czynienia z tak rozumianym
przypadkiem. Rozlewajac farbe na
plétno, sprawuje funkcje Kantorow-
skiego ,,bodzca” wywotujacego ruch
w obrazie. Staram sie zapanowad
nad plamg poprzez odpowiednie
manipulowanie podobraziem, §cia-
ganie nadmiaru farby itp. Nie jest to
tatwe, ale do§wiadczenie i wiedza
0 sposobie zachowania si¢ farby
w okre$lonych warunkach bardzo
mi pomaga.

Oczywiscie przypadek niesie
ze sobg ryzyko, ze co$ sie moze nie
udad, ze efekt koicowy nie bedzie
satysfakcjonujgcy mimo dzialan
kontrolnych. Niejednokrotnie
musiatam zniszczy¢ ptétno, gdyz
moja technika malarska, ekolina na
plétnie, nie daje mozliwosci retuszu.

1 Zob. Paulina Sztabiriska, Geometria a natura.
Polska sztuka abstrakcyjna w drugiej potowie XX wieku,
Warszawa 2010.

2 Tadeusz Kantor, Abstrakcja umarla — niech zyje
abstrakcja, ,Zycie Literackie” 1957, 50 (308), s. 6.
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Nie moge sobie pozwoli¢ na bledy.
W pewnym momencie zorientowa-
tam sig, ze niszcze polowe namalo-
wanych obrazéw. Nie podobato mi
sie to, wiec postanowitam wykorzy-
sta¢ fragmenty niszczonych ptdcien.
W ten sposéb powstaly prace z cy-
klow: Witaminy i Rewersy.

Cykl Witaminy sktada si¢ z ob-
razéw w formatach 15 x 15 cm. Na
kazdy z nich nabity jest interesujacy,
abstrakcyjny fragment z nieudanego
ptétna. Mam juz ponad sto elemen-
tow, ktére prezentuje powieszone
obok siebie. Razem tworzg jeden,
wibrujacy, mienigcy sie wrecz hip-
notycznie obraz. Z kolei Rewersy
powstaly, kiedy zauwazytam, ze na
drugiej stronie pl6tna, tej niezagrun-
towanej, dziejg sie ciekawe historie.
Gdy decydowalam, ze dany obraz
nalezy zniszczy¢, spogladatam na
jego rewers. Je$li dostrzegalam
w nim potencjal malarski, to go
ujawnialam. Powstaly obrazy w for-
matach 20 x 25 cm, na ktérych poja-
wiajg sie delikatne, troche przymglo-
ne, oniryczne plamy przywodzace
na mysl twérczo$¢ Marka Rothko.

Moment, gdy staje przed bialg
powierzchnig plétna, jest jednym
Z najprzyjemniejszych momentoéw
w akcie kreacji. Chwila, gdy pierw-
sza plama koloru pojawia si¢ na
bieli, zwiastuje przygode. Przygode,
ktéra — mam nadzieje — nigdy mi
sie nie znudzi i bedzie stanowi¢ dla
mnie nieustajgce wyzwanie.

KOLOR

Irmina Stas$

Kiedy maluje, mysle kolorem

Zaglebiam sie w malarski opis na-
tury. Kiedy maluje, mysle kolorem.
Gdy rozpoczynalam malowacé cykl
Organizgmy w czasie pracy nad
dyplomem, bardzo zalezalo mi na
analitycznym oddaniu poszczego6l-
nych przedstawien w obrazie. Przy-
gladatam sie uwaznie przyrodzie
— niezliczonej ilo$ci odcieni zieleni,
brazéw, czerwieni i zélcieni roslin.
Obserwowalam zmiany kolorystycz-
ne zachodzace w czasie, biorgc na
warsztat pojedyncze zdzbta traw,
korzenie, liScie, surowe migso czy
krew. Staralam si¢ odda¢ fragmen-
ty natury w jej realnej witalno$ci —
stosujac soczystg zielen, ikteryczna
z6lcien czy krwista czerwier. Gama
barwna innych kompozycji przed-
stawiala motywy ze §wiata fauny
i flory w fazie ich kresu — blade
ugry, ochry i sjeny jak suche rosli-
ny, kraplaki niczym zastygta krew,
rozmyte umbry budzace skojarzenia
z chrustem czy popiolem. Wszyst-
kie te rozwigzania kolorystyczne

rozgrywalam na plaszczyznie obra-
zu: biatej — spokojnej lub w czarnej
— dramatycznej.

Z czasem zaczetam poszerzaé
i przeksztalcaé¢ obszar odnosza-
cy sie do rzeczywistoSci, czego
czestym efektem jest uzyskanie
obrazu abstrakcyjnego. Wydaje sie,
ze w abstrakcji kolor ma jeszcze
wieksze znaczenie niz w malarstwie
figuratywnym, chociaz Mark Rothko
»proponowal studiowanie ksztattow,
przestrzeni, skali, linii, koloru, fak-
tury i rytmu, aranzacji, materialow
i technik, by méc zrozumied, jak
kazda z tych grup wyraza »naturalna
sktonno$é« do przekazywania swo-
ich emocji w sztuce, bez wzgledu na
temat”3. By¢ moze, nie ma znaczenia
klasyfikacja sztuki na przedstawie-
niowg i abstrakcyjng? Dla mnie
przekaznikiem emocji w malarstwie
jest kolor i studiowaniu tego zagad-
nienia po$wiecam najwiecej czasu
i energii. Upraszczam i syntetyzuje
barwy, tak, aby staly sie prymarne.
Podejmuje radykalne decyzje co do
koloréw uzytych w obrazie, a takze
odwracam znaczenia poprzez uzycie
odrealnionego koloru w przedsta-
wieniach odnoszacych sie do rze-
czywisto$ci. Wydaje mi sig, ze kolor
mowi wiele, dlatego trzeba bardzo
ostroznie si¢ z nim obchodzié, zeby
nie przegadaé obrazu. Zgadzam sie
ze stwierdzeniem Rothko: , Jako
rzemie$lnik wole méwic niewiele
[...]. Wiecej jest sity w méwieniu nie-
wiele niz w méwieniu wszystkiego”™.
Dlatego ograniczam palete barwng
do czystych, prostych koloréw —
podejmuje decyzje o uzyciu danego
fioletu czy czerwieni w danym ob-
szarze obrazu i konsekwentnie go
powielam, nie szukam kolejnych
tonéw czy odcieni. Coraz czesciej
podstawowa zieleri symbolizuje
$wiat ro§lin, a prosty odcien czer-
wieni — §wiat zwierzat. Czyz to nie
kolor blue scotch Edwarda Krasin-
skiego nasuwat skojarzenia Ance
Ptaszkowskiej? ,Niebieska tas§ma
w niczym jej [glebi] nie ogranicza.
A jednak utrzymuje z nig nieprze-
rwany kontakt, mobilizujgc nasza
ontologiczna (jesli tak mozna powie-
dzie¢) wrazliwo$¢, poréwnywalng do
wewnetrznego poruszenia/znieru-
chomienia, ktére wywotuje bezkres
nieba lub morza™.

Odnoszac sie do rzeczywisto-
$ci w formie, odrealniam kolory,
co nadaje kompozycjom bardziej

3 Mark Rothko, A Comparative Analysis, ok. 1941,
cyt. za: Marek Bartelik, Na zewnqtrz widzenia, w:
Mark Rothko, Obrazy z National Gallery of Art

w Waszyngtonie, kat. wyst., Muzeum Narodowe

w Warszawie, Warszawa 2013, s. 59.

4 Tamze,s. 68.

5 Anka Ptaszkowska, Asymetryczny tryptyk

0 Edwardzie Krasiriskim. Drugie skrzydlo, w: Edward
Krasiriski, kat. wyst., Galeria Sztuki Wspélczesnej
Zacheta, Warszawa 1998, s. 21.



dramatycznego lub spokojnego
charakteru. Zalezy mi, aby wydoby¢
w obrazie esencje barwy, aby jej nie
straci¢, dlatego uzywam jedynie
czystych koloréw — ani nierozbie-
lonych, ani nieprzyczernionych.
Kiedy chce osiagnac¢ efekt wigkszej
Swietlisto$ci, rozrzedzam pigment
woda lub terpentyng. Kolor to §wia-
tlo, element mistyczny w obrazie.
Leon Tarasewicz twierdzi, ze ,,Swia-
tlo zamknigte na obrazach petni te
sama role w naszej Swiadomosci,
jakg kiedy$ byta malowana ikona”®.
Wedlug Jerzego Nowosielskiego
obrazy abstrakcyjne ,to sg ikony.
Tylko ikony dotyczace rzeczywisto-
$ci bytéw subtelnych””. Chcialabym
skondensowac¢ $wiatto na swoich
ptétnach przy uzyciu koloru. Zalezy
mi, aby Swietlisto$cig koloru skon-
centrowaé uwage widza na obrazie
i uzyskac efekt wpatrzenia w obraz,
kontemplacji koloru, a nie szukania
odniesient do rzeczywistos$ci.

W cyklu Przekroje staram sie
przeprowadzié proces malarskiego
oczyszczania, by uzyskac klarow-
no$¢ plastycznego znaku i zacho-
wac energie¢ koloru. Przekroje to
symetryczno-osiowe korpusy — po-
dzielone zewnetrza i wnetrza prze-
nikajace si¢ wzajemnie. Ich kolory
nawigzuja do $§wiata organicznego.
Jedno z pierwszych ptdcien z tej serii
przedstawia zbidr obtych form zbu-
dowanych z zewnatrz z ziemistych
zieleni, a wewnatrz z odcieni czer-
wieni. Kolory te 1aczg w jednej for-
mie $wiat roslin i zwierzat — chlorofil
i krew. W innej kompozycji uzywam
ikterycznych zolcieni, ktére odnosza
sie do sokdw fizjologicznych, ale
tez blyszczg ztocistymi odcieniami.
Malujac te same formy w réznych
wariantach kolorystycznych widze,
jak wielka moc ma barwa. Potrafi
zasmuci¢ i rozweseli¢, doda¢ ener-
gii, wprawi¢ w zdumienie, odwrécié
porzadki. Kolory uaktywniajg sie
jednak dopiero na ptaszczyznie ob-
razu: samodzielnie lub we wzajem-
nych relacjach. Helen Frankenthaler
bardzo trafnie i zwigZle to opisuje:
,umysl, ktéry dostrzeze smugi
koloru niebieskiego, zielonego i r6-
zowego, nie interpretuje ich jako
nieba, trawy i ciala. Sg to po prostu
barwy, ale pytanie brzmi, jak si¢ one
zachowuja i jakie sg ich wzajemne
relacje™.

Najnowsza seria moich prac
odnosi sie bezposrednio do rze-
czywisto$ci. Ornamenty zlozone s3

6 Leon Tarasewicz, cyt. za: Ks. Henryk Paprocki,
Swiattem malowane, w: Leon Tarasewicz. Malarstwo,
kat. wyst., Akademia Supraska, Suprasl 2017, s. 48.
7 Jerzy Nowosielski, cyt. za: tamze, s. 48.

8 Helen Frankenthaler. Interview with Henry
Geldzahler, 1965, ,Artforum” 1965, t. 4, nr 2; cyt.
za: Colour, Whitechapel Gallery; The MIT Press,
London—Cambridge, Mass., s. 132.
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z powielonych przedstawien frag-
mentéw ludzkiego ciala. W wielu
pracach przewrotnie uzywam
odrealnionych koloréw, na przyktad
w obrazie z palcami kolor skéry jest
czerwienig karminowg, a struktury
blyszczacego paznokcia maluje przy
uzyciu magenty i fioletu kobaltowe-
go. Tony zblizone do purpury, czer-
wieni nadajg pracy monumentalny
charakter. Nowym do$wiadczeniem
sg dla mnie migkkie obiekty, ktére
tworze przy zastosowaniu gotowych
barwionych tkanin. Tutaj wybor ko-
loréw ogranicza si¢ do materiatow
dostepnych w sklepach z tkaninami,
a wiec jest o wiele mniejszy niz wte-
dy, kiedy mam do dyspozycji farby
z niezliczonej ilosci pigmentéw. Tym
wazniejsze stajg sig¢ relacje miedzy
poszczegblnymi kawatkami bawet-
ny, miedzy plamami. Wykorzystuje
srodki wyrazu nalezace do jezyka
malarskiego: kolorem jest tkanina,
rysunkiem szwy (nici), a przestrze-
nig — objeto$¢ obiektow, ktdre maja
ornamentalno-reliefowy wyglad.
Miegkkie obiekty malarskie sg dla
mnie kolejnym krokiem w procesie
ograniczania palety barwnej. Wy-
magaja dyscypliny w dokonywaniu
wyboru tkanin spo$réd dostepnych
odcieni. Ta redukcja wyboru barw
nie jest ograniczeniem, ale wyzwa-
niem, bo harmonii w obrazie nie
buduja konkretne kolory, lecz ich
zestawienia. Wedlug Josefa Albersa
»Systemy barw zwykle dowodzg, ze
pewne uklady w ramach systemu
pozwalajg osiggng¢ harmonie ko-
lorystyczng. Wskazuja, ze jest ona
gléwnym celem i przeznaczeniem
polgczen koloréw, ich zestawien™.
Malarz poréwnuje dob6ér barw
uzytych w obrazie do pracy kom-
pozytora nad utworem muzycznym
— dopiero zestawienie dzwiekéw
tworzy dzielo muzyczne, tak, jak
zestawienie form barwnych tworzy
obraz. Dodaje tez, ze nie ma statych
regul na wlasciwe zestawianie nawet
wielokrotnie uzywanych barw, ze
nalezy wcigz prébowac i obserwo-
wag, tak, jak w trakcie gotowania
nalezy prébowaé potrawy mimo
znajomosci przepisu: ,Dobre malar-
stwo, dobry dob6r koloréw mozna
poréwnac do dobrego gotowania.
Nawet sprawdzone przepisy wy-
magaja cigglego proébowania, przy
czym najlepsze smaki sg dzietem
dobrego kucharza”'°.

9 Josef Albers, Interaction of Colour, New Haven

& London, Yale University Press 2006, cyt. za: tamze,
s. 128.

10 Tamze,s. 130.

STRUKTURA

Przemek Matecki

KOLEKCJA

Robert Kusmirowski

K+O+L+E+K+C=]JA

Wiekszo$¢ moich dokonan na polu
artystycznym oparta jest na wy-
szukiwaniu znikajacych opowiesci
i odchodzacych w niepamie¢ nie-
chcianych przedmiotéw; na ich ko-
lekcjonowaniu i wytwarzaniu na ich
podstawie reprezentacji przedmio-
toéw, dokumentoéw, fotografii, catych
pomieszczen, duzych budowli, sy-
tuacji, ktére w rzeczywistosci nigdy
nie wystepowaly i nie mialy miejsca.
Nie majg one swego okre§lonego
pierwowzoru, a jedynie przywoluja
kulture materialng pewnej epoki
oraz pozbieranych i zapamietanych
ludzkich historii. Bez tak zapisanej
wiedzy i podarowanych od zycia
r6znych zdobyczy cywilizacyjnych,
nie méglbym pewnie przywotywaé
najlepszych dni z czaséw, w ktérych
z przyczyn biograficznych nie mo-
glem uczestniczy¢. Kolekcje przed-
miotéw pozwalajg mi zrozumieé
ich geneze, chronologie i fenomen.
Zawsze jednak cechuje je wierne
przedstawienie dla zmystéw odbior-
¢y, tylko po to, by wysytany komuni-
kat byt czytelniejszy. W ten sposéb
odwotluje sie do kolekcji ludzko$ci,
bogatej pamiegci, historii i unoszacej
sie aury, jaka towarzyszy kulturze
wizualnej z odlegtej i nieco blizszej
przesztosci, powoli znikajacej pod
kolejnymi warstwami kultury. Przy-
wolywanie minionych dobr estetycz-
nych, podkreslanie kruchoSci rzeczy,
rozpadu i znieczulicy wspolczesnego
Swiata staje si¢ metodg na podej-
mowanie tematu krétkotrwatoSci,
przemijania i §mierci. Duza cze$§¢
moich prac zawiera kontekst o wy-
dzwigku wanitatywnym. Podobny
charakter maja tez moje akcje i dzia-
fania performatywne, uzupetniane

komponowang przeze mnie muzyka.
Za jeden z wazniejszych watkéw
w mojej tworczos$ci nalezy uznaé
problem uplywajacego czasu, w tym
wspomniany juz pierwiastek vanitas,
zaréwno w odniesieniu do ludzi,
jak i efektow ich dziatalnoéci (czyt.
pozostatosci). Wiekszo$¢ dotychcza-
sowych projektéw mozna okres§li¢
jako stwarzanie przeszloéci na nowo,
a moje dziatania — przyréwnac do
pracy badacza dowodéw rzeczo-
wych, ktéry na podstawie strzepkdéw
wiokien, plamek substancji i innych
§ladow odtwarza to, co zaistnialo
w przeszlosci.

Najczesciej zbieram to, czego nie
zbiera nikt, tworze z nagromadzo-
nych artefaktéw staro-nowa warstwe
optyczng. Najbardziej pozgdam
obiektéw najmniej atrakcyjnych,
bedgcych nosnikiem tre$ci minione-
go czasu i podniszczonych rytmem
przemian. Stajg sie one punktem
zapalnym glebszych refleks;ji, wni-
kajac w gltagb umystu, w ktérym
kumuluje sig to, co przeszle i to, co
przygotowuje grunt na przyszle.
Refleksja, rozpoczeta nad pojedyn-
czym przedmiotem, prowadzi do
rozwazan nad miejscem czltowieka
na Ziemi. Zwrot ku przeszlo$ci
pokazuje zatem, ze dawne motywy
i zamierzchte rozwazania trwaja
nadal, ba, nawet czesto w niezmie-
nionej formie. Dobrze jest czasem
zebraé duzo rzeczy, by w masie je
prébowacé okielznaé, podobnie jak
z jednostka i masg ludzkg (sita ttu-
mu). Cho¢ trzeba wiedzie¢, ze skale
czynig kazdg jednostke ,,nikim” wo-
bec wykreowanej, alternatywnej, ale
rownoleglej rzeczywisto$ci.

Wazne, jakg role w tym wszyst-
kim odgrywa pojedynczy czlowiek
ze swoim zbiorem, wiedzg i wrazli-
wo$cig na otaczajgcy nas zbidr ludzi
iich ruchomosci.

ZUZYTE

Robert Kusmirowski

Sfatygowane, sflaczale, wyplute,
sprute, zarznigte, ztachmanione,
zmaltretowane, zmarnowane,
skapcaniate, wyniszczone,
zaorane, jakby psu z gardla
wyjete, nienowe, obdrapane,
odrapane, podniszczone,
pokancerowane, przechodzone,
przenoszone, przystare, starawe,
stare, szmatlawe, uszkodzone,
uzywane, wyliniale, wystuzone,
wySwiechtane, wy$wiecone,
wytarte, zdezelowane, zeszmacone,
zmarniale, zniszczone, znoszone,
zdewastowane, sparciate,
kalekie, obdarte, okaleczale,
okaleczone, ruderowate,
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stluczone, wyzarte, zniszczate,
zrujnowane, obluzowane,
poluzowane, pope¢kane,
potrzaskane, nienaprawione,
rozbite, rozklekotane, roztrzaskane,
roztrzesione, spekane, wyrobione,
donaszane, wydeptane, zdeptane,
wyeksploatowane, nadwgtlone,
spalone, potargane, sponiewierane,
uszczuplone, zbrakowane,
zmigtoszone, podarte, porwane,
postrzepione, utytlane, poszarpane,
strzgpiaste, wystrzepione,

nedzne, nic warte, niemodne,
tandetne, skonsumowane,
podjedzone, spozytkowane,

uzyte, wykorzystane, wyzyskane,
zagospodarowane, zastosowane,
zuzytkowane, naruszone, popsute,
potluczone, rozwalone, utomne,
mizerne, zepsute, niesprawne,
rozpadajace sie, nie§wieze,
pokonane, zgrzybiale, zmurszale,
zniedolezniale, nieostre, stepione,
tepawe, tepe, wyszczerbione,
lezgce w gruzach, podupadajace,
poniszczone, w ruinie, walgce sie,
zryte... i niewarte opisu.

TEMAT

Jadwiga Sawicka

Czy temat jest wazny?
Wazny, bo przeciez od czego$ sie
zaczyna: od natarczywej mys$li
0 czym$, od nieustannie powraca-
jacego skojarzenia ksztaltéw czy
zestawienia koloréw albo od poje-
dynczego ksztattu czy koloru. Cho-
ciaz chyba dopiero zazebienie sie
dwdch rzeczy, zetkniecie (przynaj-
mniej dwoch?) powierzchni, moze
wywolaé uczucie na tyle wyraziste,
ze trzeba pomysle¢ o odtworzeniu
go w innych materiatach. Z jednej
strony zabieranie si¢ do tego przy
pomocy prostych, groteskowo az
nieadekwatnych w swoim braku
wyrafinowania narzedzi (blejtra-
my, plétna, farby, papiery, pedzle
i szpachelki...) nie rokuje dobrze.
Z drugiej strony:

® uczucie, chociaz intensywne,
jest nieuchwytne, rozptywa sig
i znika przy probie analizy, dlatego
lepiej jest dziataé na przyblizeniach,
budowa¢é makiety,

® narzucenie sobie ograniczen
(np. do medium malarstwa) stwarza
mozliwo$ci ich przekraczania; im
wieksze ograniczenia, tym cenniej-
sza mozliwo$¢ przekraczania.

No, ale temat — co ma do tego temat?

Moze by¢ jeden na cale zycie,
co jest widoczne i by¢ moze nud-
ne dla otoczenia, ale nie dla osoby
zainteresowanej. Moze tez okazaé
sie pdzniej, ze wprawdzie tworczos¢

sprawiala wrazenie r6znorodnej, ale
temat byl wcigz ten sam, np. prze-
mijanie (czyli zycie), Smier¢ (czyli
zycie). Albo materia — to jest fascy-
nujacy temat dla malarzy, tylko oni
wiedza, o co wlasciwie chodzi. Bo
tak naprawde temat nie jest wazny,
moze by¢ pretekstem. Lepiej, zeby
byt pretekstem.

RZECZY
ZNALEZIONE

Marta Antoniak

Co niedzielg, o $wicie, fale jakiego$
zaprzeszlego czasu wyrzucaja na
blotnisty brzeg terazniejszosci oply-
wowe od dotykania przedmioty. Po-
ukladane na kocach wyptowiate plu-
szowe maskotki, plastikowe figurki
po skonsumowanym dwadzie$cia lat
temu zestawie happy meal dogaduja
sie z lezgcym obok papierkiem po
snikersie i zgubionym w nocy adida-
sem. Klebigce sie na rozmoklej ziemi
nagie ciala lalek barbie o skudlonych
blond wlosach nadal uémiechaja
sie pewnie w amerykanskim stylu.
Wszystko zakonserwowane oparami
trawionego alkoholu. Wédka jest tu
zawsze teraz. Mocna etanolowa ni¢
zszywa ze sobg wszystkie weeken-
dy. Snuje si¢ miedzy straganami,
wyziera z podszewki postrzepio-
nej kurtki, by po chwili schowa¢
sie znowu pod stolem. Matowe,
przeterminowane monety — uzbie-
rane muszelki na plazy zatechtego
mieszkania, poukladane na blacie
miedzy blaszanymi emblematami
szkolnymi, taricuszkami, srubkami
— tworzg wotywng kompozycje.
Zostaly zlozone w darze dziek-
czynnym za Swiadectwo z paskiem,
drobng wygrang w lotto, promocije
w tesco. Z ustawionych w rzedzie
kartonowych pudet wystaja porce-
lanowe figurki kotkéw, porysowane
niedojedzonymi obiadami talerze,
pozoélkle fotografie nieistniejgcych
rodzin, poobijane puste wazony,
niedomyte popielniczki. Kawatki
potluczonych swiatow, puzzle do-
pasowane do siebie tymczasowo
ina sile. Ostroznie wybieram z tego
elementy. Sprawdzam, co polaczy
sie z ceramiczng rafg koralowg pe-
erelowskich figurek w kolorze gla-
zurowanych, stodkich rogali. Nie da
si¢ ocali¢ wszystkiego. Przedmioty
wyjg jak psy w schronisku na obrze-
zach miasta. Merdaja ceramicznymi
uchwytami, wchodza pod rece, chcg
glaskania. Osierocone, szukajg sobie
nowych doméw. Jak zdesperowane
modelki na wybiegu zbitym z eu-
ropalet, zebrzg o odrobing uwagi.
Chcg by¢ sprzedane, znalez¢ sie na
oktadce jakiej§ nowej mebloscianki.



Na dnie kolorowych, szklanych
dzbankow lezg zmumifikowane
owadzie wydmuszki. Gruszkowate
grobowce Swierszczy i much strze-
zone sg klgtwg faraona. Ten, kto
je stamtgd wyrzuci, pozbedzie sie
tez upalnych wieczoréw oswietlo-
nych telewizyjnym stroboskopem
wiadomo$ci, zapachu odgrzanego
obiadu, poruszanych przeciggiem
firanek. Ludzie, zwabieni wonig
nadpsutych rzeczy, ospale kraza
przy bazarkach, grzebig w pudlach
peinych zaadresowanych nie do
siebie pocztéwek, wykupujg zdjecia
czyich$ bliskich, czytajg nieaktualne
gazety, oceniajg zagiete rogi ksigzek.
Czasem lepiej, jesli wyczuwalnej
pod palcami obecno$ci poprzed-
niego wlasciciela jest wiecej, wtedy
dolicza sig¢ jg do ceny, docigza ona
przedmiot jak dzin lampe Alladyna.
Woéwczas o nig najbardziej chodzi,
jakby miala moc spelniania nie-
us$wiadomionego marzenia. Innym
razem lepiej, jesli obecnos¢ jest na
granicy widzialno$ci i nie wywota
jej zaden seans spirytystyczny.
Niezainfekowana rzecz gotowa jest
na przyjecie nowej tozsamosci. Jak
kameleon potrafi dostosowac sie
do nowych okoliczno$ci obrusu czy
zastony. Chodzi o to, by mogto bez
komplikacji doj§¢ do przeniesienia.
Okolo potudnia atmosfera na placu
zageszcza sie. Napiecie eskaluje.
Klaruje sig, co zostanie zabrane, a co
opuszczone. Z dziury w rozprutej
plastikowej reklaméwce wysypujg
sie owoce, uderzajg w twardy beton
placu. Drobne kamyczki wbijaja
sie w delikatng skoérke przejrzalych
moreli, tworzgc ciezkostrawng
dekoracje. Sprzedawcy nerwowo
spogladaja na zegarki, sprawdzajg
zawarto$¢ portfeli. Zwijaja sie powoli
koce, towar wskakuje do walizek.
Zaczyna sie¢ odplyw. Na odstonig-
tych na nowo plytach chodnikowych
obecne sg resztki, elementy, z kt6-
rymi nie wiadomo co zrobié. Nie
nadajg si¢ ani na sprzedaz, ani do
powtdrnego spakowania. Przedmio-
ty-bekarty, nieSlubne dzieci umowy
kupno-sprzedaz, sptodzone w furii
handlowania i pozostawione samym
sobie na czas nieokre$lony, dziczeja.
Pogryzione dlugopisy, rozdarte twa-
rze magazynéw, pobrudzone blotem
szmatki, fragmenty pottuczonych
naczyn wdeptane w podloze, tworza
kolejng geologiczng warstwe ziemi.

NADMIAR
Konrad Maciejewicz
Lubie nadmiar. Utatwia mi znik-

niecie, tak wazne w mojej pracy,
a jednoczes$nie wyzwala pragnienie
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kontroli. Znikniecie rozumiem
jako rezygnacije z wlasnego gestu
i tworzenie z odpaddéw Swiata juz
istniejgcego. Nadmiar i jego kon-
trola s3 w moich pracach nieroze-
rwalne. Mysle, ze tworzg w duzym
stopniu aure wokol moich prac, to,
w jaki sposéb sg odbierane. Mam
na my$li moment, kiedy widz,
dostrzegajac, ze prace zlepione
sg z tysiecy drobnych kawatkow
papieru, odczuwa w tym dziataniu
obsesyjnos¢.

BRAK

Tomek Baran

powiedzenie Flauberta ,,Pani Bo-
vary to ja”. Ale, ale... kiedy myS$le
o swoich bardzo wczesnych obra-
zach iich autor jawi mi si¢ jako kto§
inny, to wiem, ze nie ma powrotu do
tamtego malarstwa.

DUCHOWOSC

Krzysztof Gliszczyniski

Dla Bartosza, 12 lipca 2019 roku

Zadzwonile$ do mnie — jak si¢ oka-
zalo, z Budapesztu — z pytaniem,
czy nie napisatbym tekstu, ktory
odnosilby sie¢ do pojecia ducho-
wosci w sztuce obecnej. Tekst.

Krakéw, 18.08.2019

,Brak”

UTOZSAMIENIE
Z OBRAZEM

Lukasz Korolkiewicz

W moim przypadku zagadnienie
jest czysto retoryczne. Oczywiscie
TAK. I to w calej pelni. To znaczy,
ze miejsca, ludzie, sytuacje, ktore
maluje, sa projekcjag moich wia-
snych niepokojow, problemoéw
malarskich, moim widzeniem
Swiata. Pomimo pozoréw obiek-
tywno$ci. Parafrazujac (rzekome)

Tomek Baran

Zaznaczyle$, ze to zagadnienie
skojarzyto Ci si¢ ze mng. Ponadto
zwrocile$ sie do innych artystéw,
by w jaki$ spos6b odniesli sie do
Twoich pytan, a otrzymane teksty
zamierzasz wyda¢ w swojej nowej
publikacji. Podczas rozmowy
prébowatem rozwingé swéj tok
rozumowania, ktéry doprowa-
dzil do pytania o obecny status
duchowo$ci w sztuce — o to, czy
obecnie ma to jakie$§ znaczenie,
czy jest to problem — czy mozna
tak to w ogole ujacé? — ktoéry frapuje

artystéw, kuratoréw, galerzystow.
Wowczas siegnglem pamiecia do lat
osiemdziesigtych, okresu stanu wo-
jennego, oraz krétko po nim, kiedy
tworczos¢ Jerzego Nowosielskiego
— takze jego teksty i przeprowadza-
ne z nim wywiady — byly waznym
punktem odniesienia dla poszu-
kujacych niezaleznej drogi. Moze
6wczesna potrzeba zglebiania wia-
snej duchowo$ci wynikata z pewnej
miatko$ci zycia w kraju, w ktérym
brakowalo alternatywy. Sam proces
twoérczy stawal sie¢ — przynajmniej
tak wtedy sadzitem — pewnego ro-
dzaju uduchowieniem. Jednak wéw-
czas wiele odniesieni czy twérczych
aktéw przenosilo tor poszukiwan
w sakralng przestrzen, rzadko pozo-
stawiajac wolng przestrzen dla nie-
skoniczono$ci. Wielkim przezyciem
dla mnie w roku 1986 byto zetknie-
cie sie z tworczoscig Marka Rothko
w jego stynnej sali w londyriskiej
Tate. To byto doznanie, ktérego nie
potrafitem ani nazwad, ani opisac.
Jaka$ niesamowita emanacja, sita
bijgca z pola koloru namalowanego
na plétnie. W szarozielonej sali — to
nie byt white cube — wydawalo sie,
ze wibrujgce powietrze pozbawia
cialo jego naturalnej masy. Nigdy
wczeéniej nie widziatem, ani nie
doswiadczytem czego$ podobnego.
Obraz, w ktérym materializowala
sie idea bytow subtelnych, jak to
okres$lal Nowosielski, ktére staja
sie epifaniami, jest tylko i wylacznie
plaszczyzng koloru, bez zadnych
konkretnych przedstawieni nobilitu-
jacych zamyst artysty. Prébuje wyte-
zy¢ pamied, by raz jeszcze przywotaé
to niesamowite zdarzenie, ktére juz
sie nie powtoérzylo, przynajmniej
z takim mocnym odczuciem jak
w 1986 roku w Londynie.

Dzi$§ wracam do notatek i mysle,
ze jest to niezwykle trudne, odnies$¢
sie do zadanego pytania, bo wspot-
czesno$¢ nie zadaje mi takich py-
tan codziennie. Nie oznacza to, ze
codzienna sita grawitacji pozbawia
mnie refleksji; nie oznacza to, ze
duchowos¢ nie istnieje — wydaje sie
jednak, ze mniej tego stowa uzywa
sie w kontekscie sztuki, moze stalo
sie ono bardziej wstydliwe i schowa-
lo sie gdzie$ tam z tylu. A by¢ moze
za sprawg czarnego kwadratu Ma-
lewicza — ikony i symbolu nowocze-
snosci nie tylko w sztuce, ale takze
w zyciu codziennym — ta obecno$é
dzieta i konsekwencje, jakie ze sobg
ono nioslo, staly sie wystarczajgce?
Przypisywana mu duchowa aura
byla zamierzona przez Malewi-
cza, ktéry sytuowal swojg sztuke
w obszarze nowej duchowoéci. Pa-
radoksalnie to gest sztuki, czarny
kwadrat Malewicza, wytyczyt nowe
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znaczenie i niezalezny byt, nada-
jac procesom przemiany w sztuce
charakter duchowy. Warto tu przy-
pomnie¢ artyste i teoretyka Wasyla
Kandynskiego, ktéry w 1910 roku
poswiecit swoje dzielo teoretycznym
zagadnieniom duchowosci w sztuce.

Synonimy stowa ,,duchowy”
odwolujg sie do emocji, uczué, my-
§lenia, wewnetrznos$ci, mentalnosci,
intelektualizmu, spirytualizmu,
niematerialnosci, czyli reprezentuja
caly zestaw poje¢ bliskich kazde-
mu z nas; sg to kategorie tworzace
wewnetrzng strukture cztowieka.
Jeden z synoniméw odnosi sie do
stowa ,,psychiczny”, co w potocz-
nym rozumieniu sugeruje cztowieka
niezréwnowazonego, zbzikowanego
czy szajbnietego, jednak to, co w po-
wszechnym odczuciu moglo skazy-
wa¢ danego czlowieka na margines,
w sztuce bylo atutem, §wiadczacym
o silnej potrzebie uzewnetrzniania
swoich idei.

Stowo ,duchowy” nalezy do
formut patosu studiowanych przez
Aby’ego Warburga. By¢ moze wspot-
cze$nie patos odnajduje swoje miej-
sce w jezyku sztuki. Spogladajac
troche z innej perspektywy, kiedy
przekraczamy prog galerii, muzeum,
miejsca, w ktorym obcujemy ze sztu-
kg, stajemy sie czescig procesu prze-
miany, ktéra dokonala sie w sztuce
ijej postrzeganiu na poczatku ubie-
glego wieku. Ta wielka przemiana
oderwala stowa i ich znaczenie od
miejsc, obiektéw, zdarzen. Juz nie
tylko w czystej przestrzeni white cu-
be’a sakralizujemy przedmioty, ktore
stajg sie artefaktami o ztozonych
kontekstach i znaczeniach, potrafia
otworzy¢ nas na nieznane wczesniej
formy przezycia i stanowia czes$¢
naszego nowego duchowego zycia.

To zaledwie szkic, ponowna
préba odczytania znaczenia stéw,
by odkry¢ zmiany, ktére gdzie$ sie
ukryly w jego sensie. Dzigki za py-
tanie — nieczesto powstajg, to takze
znak czasu.



DISGUSTING
DISEASES

Grzegorz Sztwiertnia

You have asked me make a state-
ment in reference to the expression
“disgusting diseases”. It in itself al-
ready suggests that the subjects
you are touching upon in your art
are consistently treated with a dose
of irony. | have already distanced
myself from that approach, probably
because | know almost everything
about irony in art and | no longer
see the reason to use it. However,
if you ask me about the problem of
disease in the context of art, | will
treat your question very seriously.
Since being serious requires cer-
tain restraint, | think the best answer
| can offer will require referring to
the title of Krzysztof Zanussi’s film
Life as a Fatal Sexually Transmitted
Disease from 2000. Here we deal
with three most important subjects
that art has touched upon through-
out history, namely: death, disease
and sex. Therefore, in my opinion,
the disease in art belongs to the
“holy trinity” and, as tradition says,
it takes the place of the “son”.

THE END
OF PAINTING

Woijciech Gilewicz

Not the end of painting
Painting, understood as a quest for
beauty, proportions and lofty feel-
ings, died a long time ago, although
it seems that these are the qualities
which a mass recipient still tries to
find in a picture. Actually, painting
has contended with the problem
of “representativeness” since the
invention of photography. It appears
that the mimetic capabilities of
painting were only a social contract,
because a landscape in a picture
was never a real landscape, a paint-
ed still life — a real one, etc. They
are only the artist’s visions of their
prototypes. The second half of the
20" century cast doubts on the ex-
ceptional position of the very artist,
and therefore the exceptionalness
of his vision. Then, with the advent
of conceptualism, the importance
of the craft was questioned, while
the intellect came into prominence.
Numerous factors influence the
fate of painting. Not only time, cul-
ture or fashion, but also complex
relationships between an artist and
a viewer, which are firstly compli-
cated by an art critic, then a curator,
and finally the art market, collectors’
moods, or the media.
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So painting was already dying
several times, yet itis still fine. There
are no two identical paintings, such
as there are no two identical people.
Painting has significantly extended
its boundaries, and still oversteps
them in many dimensions. Talking
about a picture has become syn-
onymous with talking about a pho-
tograph, video or even a perfor-
mance, and their borderlines blur
more and more often. For example,
plasma TVs have got thinner and
now fit tight to the wall. They have
a delicate black frame around, like
pictures. Painting will not die be-
cause itis strongly advocated by the
art market, which values pictures,
which are decorative and relatively
easy to transport; it will not die as
long as galleries, museums and our
houses have walls. However, it is up-
setting to witness the sale of a work
painted by a contemporary artist
for an eight-digit sum, because this
picture will probably be kept out of
the public eye for a long time, locked
in a storehouse somewhere in the
United Arab Emirates or Switzer-
land. Therefore, paintings created
by children, seniors or weekend
artists, usually not entangled in
market mechanisms and free from
the necessity to meet anyone’s
expectations, so often delight us
with their freshness, courage and
unpretentiousness. Simultaneously,
such inventions as the acrylic pour-
ing medium democratise painting,
practically allowing everyone to cre-
ate “spilling” images with, almost al-
ways, an optimum effect of abstract
painting. Apart from that, you can,
after all, paint on everything: be it
canvas, a brick, a man, snow, a mug,
a river, concrete floor, a plank, etc,,
and thus painting is omnipresent in
our daily life.

Considerations about the death
or triumph of art seem as problem-
atic as any others, in which general
quantifiers are used for such nu-
anced issues as art.

METHOD OF
WORK AS AN
ALGORITHM
OF THE ARTIST

Tymek Borowski

| start from painting anything, it is
of secondary importance. | have
neither a sketch nor an idea for
a picture. Painting is a record of
movement at a scale of 1:1, field
work, thinking on the canvas. | see
what is in the picture and decide
what to do next. | don’t think much in

advance, instead limiting myself to
one current intention: such a shape,
this to be painted over, the left part
of somebody’s face rendered from
memory; this fragment of a photo
to be copied in the gap between the
forms, repaint half of the picture
grey. Intentions can sometimes be
general, on other occasions detailed,
and | paint them accordingly. Some-
times | modify an intention during
painting. And that’s all, so | start
again: | see what is in the picture...
Sometimes it happens superfast,
movement after movement, but
sometimes it requires long breaks.

At a certain moment | see that
the picture is ready. | don’t have to
worry about it. | actually don’t work
on pictures. | work on myself, on my
ways of making decisions. There is
no general rule nor philosophy in
them. It’s an incoherent, although
assiduously cultivated, collection
of emotional and intellectual be-
haviours which lead to the creation
of a good picture.

It’s like with a termite mound.
Termites do not have an idea for
it, because it cannot be included
in their DNA, but in the course of
evolution they developed specific
simple instincts which function on
the action-reaction basis. And these
behaviours of many insects enter
into interaction, as a result of which
a termite mound is created: complex
and wonderfully working, despite
the lack of any previous plan. It is
organic, evolutionary, emergent —in
contrast with both a planned Soviet
approach and formalist scribbling. It
is my method to sneak between the
Scylla of a metaphor and the Cha-
rybdis of decoration. Things com-
ing into being in this manner are, in
a way, nature. You can see logic in
them, but this is the logic developing
itself in the process of their creation.
Nobody has invented it.

[.]

Excerpt from a conversation be-
tween Maria Rubersz and Tymek
Borowski, June 2019

PERMUTATIONS

Tomasz Ciecierski

What has always been the most
important in my work is a reason.
For years, | have asked myself the
same questions: what is image, what
is painting, how to paint movement,
is it possible to keep time or mem-
ory, is a three-dimensional painting
still a painting, is red colour really
red, and so on. And because | have
never found satisfactory answers
to these questions, | still return to

these non-defined issues from time
to time. Therefore, | keep creating
sequences, collections and series
of paintings, drawings and photo-
graphs. There are questions, though,
which | believe | have found answers
to. They can be seen in the series of
Alogical Paintings, where the query
was: is it possible to paint a painting
which is stylistically heterogeneous?

ACCIDENT

Basia Banda

What has recently become import-
ant in my art is the so called “con-
trolled accident”. In my paintings, it
is most often manifested as a well-
though-out, well-polished element
in the form of paint that has been
spilled freely on canvas.

Accident is usually associated
with something thatis not intended
or expected. Dadaists were the first
who have consciously used it and
made it the base of their artistic
practice. The possibilities offered
by accidental, unexpected occur-
rences were also highly valued by
Surrealists’.

Tadeusz Kantor also developed
an interest in the role of accidentin
art. He believed that the accident
takes place when the matter gets
out of an artist’s will and intent. Art-
ists do not create their work in a way
that is planned or controlled. Their
activity is reduced to performing
the function of an inspiring stimu-
lus which makes it possible for the
matter to form itself independently.
At the same time, however, Kan-
tor emphasises that the accident
cannot be simply brought down to
unpredictability, as only taking con-
trol of a given phenomenon creates
a new reality?.

In my work, | do sometimes deal
with the accident, as understood by
Kantor. When | splash paint on can-
vas | play a role of Kantor’s “stimu-
lus” which causes movementin the
painting. | try to take control of the
paint by skillfully manipulating the
painting support, by removing the
excess of paint, etc. It is not easy,
but both experience and knowledge
about the way the paint acts under
certain conditions are very helpful.

Of course, every accident en-
tails some risk that something may
go wrong and the final effect will not
be satisfactory, despite assuming
control. More than once was | forced
to destroy my work, as ecoline on
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canvas, which is a painting tech-
nique | chose to work with, does not
allow for any corrections. Therefore,
| cannot afford to make mistakes.
When at some point | realised that
| had destroyed half of the finished
paintings, | made the decision to use
parts of them and created new se-
ries: Vitamins and Reverses.

Vitamins is a series of paint-
ings, 15 x 15 cm each, consisting
of interesting, abstract fragments
from the damaged pieces of canvas.
| have already collected over one
hundred elements which, presented
together, one next to another, form
a unified, vibrant, almost hypnotis-
ing painting. Reverses, on the other
hand, were created when | noticed
that the other side of the canvas,
the one not covered with primer,
hides fascinating stories. Whenever
| decided that there was a painterly
potential in the work, | would reveal
it. As a result, | created a series of
paintings, 20 x 25 cm each, depict-
ing delicate, slightly blurry, oneiric
splashes of paint, evoking works by
Mark Rothko.

The moment | face a white sur-
face of canvas is one of the most
enjoyable moments in the act of
creation. The first splash of color
that appears on the white her-
alds a new adventure. | only hope
that | will never get bored of this
adventure and | will always find it
challenging.

COLOUR

Irmina Sta$

When | paint, | think in colours

| submerge myself in a painterly
description of nature. When | paint,
| think in colours. As | began work-
ing on the Organisms cycle to meet
the diploma requirements, it was
important for me to analytically re-
produce individual representations
in the picture. | took a closer look at
nature — the innumerable hues of
greens, browns, reds and yellows
of plants. Concentrating on single
blades of grass, roots, leaves, raw
meat and blood, | observed co-
lour changes occurring over time.
With the use of vivid green, icter-
ic yellow and blood red, | tried to
reflect fragments of nature in its
real vitality. The range of colours
in other compositions allowed me
to recreate motifs of declining flora
and fauna — pale browns, ochres
and siennas as dry plants, mad-
ders as coagulated blood, blurred
umbers evoking associations with
brushwood or ashes. All these co-
lour solutions were developed on

the picture’s surface: either white
— calm or black — dramatic.

With time, | started to broaden
and transform the area capturing
reality, which often leads to abstract
paintings. It seems that colour has
even more meaning in abstraction
than in figurative painting, although
Mark Rothko advised “studying
different kinds of shapes, types of
space, scale, line, colour, textures,
rhythm, arrangement, materials
and techniques to understand how
they help your natural proclivity to
convey emotions in art, regardless
of the subject matter”. Perhaps the
classification of art into represen-
tational and abstract is futile. For
me, colour communicates emo-
tions in painting, and | devote the
most time and energy to studying
this phenomenon. | simplify and
synthesise colours so that they
become primary. | undertake rad-
ical decisions about colours in the
picture, as well as reversing their
meaning by using an unreal colour
in representations of the real world.
It appears to me that colour tells us
a lot, so you have to handle it very
carefully not to make your picture
verbose. | subscribe to Rothko’s
statement, “| as a craftsman prefer
to tell little. [..] There is more power
in telling little than in telling all.™.
For this reason my colour palette
is restricted to pure, simple colours
— taking the decision to use a given
violet or red in some part of the pic-
ture, | consistently repeat it and do
not look for other tones or shades.
More and more often a basic green
symbolises the world of plants, while
a simple shade of red symbolises
the world of animals. Was it not
the colour of Edward Krasinski’s
blue scotch which triggered Anka
Ptaszkowska’s associations? “Blue
scotch does not limit [the depth] in
anything. However, it maintains an
unbroken contact with this depth,
mobilising our ontological (if you can
say so) sensitivity, comparable to
the inner motion/stiliness caused
by the boundlessness of the sky or
the sea” [trans. A.P]°.

Referring to reality in form,
| use unreal colours, which give
compositions a more dramatic or,
on the contrary, calm character. It
is important for me to capture the
colour’s essence in a picture, not



lose it. Therefore, | apply only clear
colours — with the addition of nei-
ther white nor black. When | want to
achieve an effect of greater lumi-
nosity, | thin pigment with water or
turpentine. Colour is light, a mystical
element in a picture. Leon Tarase-
wicz claims that “the light closed
in pictures fulfils the same role in
our consciousness as a painted icon
in the past”. According to Jerzy
Nowosielski, abstract paintings “[...]
are icons. Only icons depicting the
reality of subtle beings” [trans. —
A.PJ". 1 would like to condense light
on my canvases with the use of co-
lour. Itis vital to me to direct viewers’
attention to the picture by colour’s
luminosity, and make them fix their
eyes on the image, contemplating
colour, not searching for references
to reality.

In the Cross Sections cycle
| tried to carry out the process of
pictorial purification in order to
obtain the clarity of a visual sign
and keep the colour’s energy. Cross
Sections are axisymmetrical bodies
— interpenetrating, divided outside
and inside. Their colours draw on
the organic world. One of the first
canvases from the series depicts
a number of cylindrical forms whose
outside is built of sallow greens,
while inside of different hues of red.
These colours combine the world of
plants and animals — chlorophyll and
blood — in one form. In another com-
position | use icteric yellows, which,
on the one hand, refer to juices, but
on the other one, shine with golden
tinges. Painting the same forms in
various colour variants, | see the
huge power of colour. It can upset or
cheer you up, add energy, surprise,
reverse orders. However, colours
only activate, either on their own or
in mutual relationships, when added
to a picture. Helen Frankenthaler
very accurately and succinctly de-
scribes itin the following way: “If you
have bands of blue, green and pink,
the mind doesn’t think sky, grass
and flesh. These are colours, and
the question is what are they doing
with themselves and each other”®.

The latest series of my works di-
rectly alludes to reality. Ornaments
consist of repeated representations
of the human body’s fragments.
| perversely use unreal colours
on many occasions, e.g. depicting
fingers, | paint the skin carmine,
while the texture of glistening nails
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is rendered with magenta and cobalt
violet. The tones close to purple,
scarlet and red impart monu-
mentality to a work. Soft objects,
which | create using ready-made
coloured fabrics, offer me a new
experience. The selection of co-
lours is limited here to materials
available in shops with textiles, so
itis much smaller than when | have
paints with innumerable pigments
at my disposal. Relations between
individual pieces of cotton, between
patches of colours, become all the
more important. | use the means of
expression taken from the language
of painting: cloth is a colour, stitches
(threads) make a drawing, and the
volume of objects with ornaments
and reliefs represents space. Soft
painting objects constitute, for me,
the next step in limiting the colour
palette. They require discipline
in choosing fabrics from among
available tints. This reduction in the
choice of colour is not a limitation,
but a challenge, because these are
not separate colours but their jux-
tapositions which create harmony
in the picture. According to Josef
Albers, “Colour systems usually lead
to the conclusion that certain con-
stellations within a system provide
colour harmony. They indicate that
this is mainly the aim and the end of
colour combination, of colour jux-
taposition”. The painter compares
the selection of colours used in
a picture to a composer working on
a musical piece — only a combina-
tion of sounds make a musical work,
just like the combination of colourful
forms makes an image. He also adds
that there are no permanent rules
for right juxtapositions, even in the
case of frequently used colours,
so you have to try constantly and
observe the achieved effects just
as you have to taste food during
its preparation, even if you know
the recipe: “Good painting, good
colouring, is comparable to good
cooking. Even a good cooking recipe
demands tasting and repeated tast-
ing while itis being followed. And the
best tasting still depends on a cook
with taste™.

STRUCTURE

Przemek Matecki

COLLECTION

Robert Kusmirowski

A+S+S+E+M+B+L+Y=ME

The majority of my artistic achieve-
ments consist in finding disappear-
ing tales and unwanted objects,
otherwise sinking into oblivion; in
collecting them and producing,
on their basis, representations of
things, documents, photographs,
entire rooms, big buildings and sit-
uations which have never existed
nor occurred. They do not have
any specific original, only evoking
the material culture of some epoch
as well as collected and remem-
bered human stories. Without thus
recorded knowledge and various
benefits of civilisation which life has
brought me, | probably could not
have brought back the best days of
the times in which | did not partici-
pate, for biographical reasons. The
assemblies of things allow me to un-
derstand their genesis, chronology
and phenomenon. They are always
faithfully portrayed, only that the
message sent was more clear for
the recipient. In this way | invoke
the collection of humankind, its rich
memory, history and the aura sur-
rounding visual culture from both
the distant and slightly more recent
past, which is slowly vanishing under
subsequent layers of culture. Re-
ferring to bygone aesthetic goods,
emphasising the fragility of things,
the decay and callousness of the
contemporary world becomes my
method for exploring the subject
of briefness, transience and death.
A considerable number of my works
are setin the context of vanity. The
same is true about my actions and
performances, supplemented by
the music | have composed. One
of the most essential threads of

my worKk is that of passing time, in-
cluding the aforementioned motif
of vanitas, both as regards people
and the effects of their activity (i.e.
vestiges). My projects to date can
predominantly be described as cre-
ating the past anew, and my actions
can be compared with the work of
an exhibits’ researcher, who on the
basis of shreds of fibres, spots of
substances and other traces recon-
structs what happened in the past.

| usually assemble what nobody
else collects, and then create an
old-new visual layer from the gath-
ered artefacts. The least attractive
objects, being media of time past
and worn-out by the rhythm of
changes, allure me most. They spark
off deeper reflections, penetrating
into the depths of the mind, in which
both the bygone and the preparation
for the oncoming cumulate. Reflec-
tion, started on an individual object,
leads to pondering over man’s place
on the Earth. Therefore, a turn to-
wards the past shows that old motifs
and ancient deliberations are still
going on, often even in the same
form. It is sometimes beneficial to
gather a lot of things and try to curb
them in a mass, just as an individual
in a mass of people (the force of the
crowd). However, we should know
that scales render each individual
a “nobody” compared with a cre-
ated, alternative, but parallel reality.

It is crucial how a single man,
with his collection, knowledge and
sensitivity, influences a surrounding
mass of people and their movables.

UTILISED

Robert Kusmirowski

Shabby, floppy, spat-out, frayed,
knackered, ragged, battered,
wasted, worn-out, flagged,
ruined, tattered, all rumpled,
fairly old, scruffy, down-at-heel,
dilapidated, damaged, second-
hand, hand-me-down, oldish,
antiquated, old, ragged, neglected,
used, threadbare, run-down,
dingy, well-worn, moth-eaten,
ramshackle, tumbledown,
withered, wilted, mangy,
devastated, shrivelled, broken,
ruined, frayed, crippled, mutilated,
decrepit, cracked, eaten-away,
deteriorating, unrepaired,
loosened, detached, shattered,
smashed, in disrepair, splintered,
shaky, crushed, unsound, chipped,
uncared-for, patched, having
seen better days, worn to shreds,
exploited, weakened, burnt,
tangled, mistreated, depleted,
incomplete, crumpled, rent,
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in rags, holey, mucky, jagged,
ripped, falling apart at seams,
poor, worth nothing, shoddy,
outmoded, consumed, cut-into,
utilised, pre-owned, superfiuous,
taken advantage of, profited by,
appropriated, defaced, disfigured,
flawed, blemished, seedy,
crippled, miserable, busted, faulty,
rotten, stale, defeated, putrid,
deteriorated, rickety, flimsy,

blunt, unsharpened, dull, jaggy,
collapsed, falling into decline,
defective, wrecked, disintegrating,
scrambled up ... and not worth

a description.

SUBJECT

Jadwiga Sawicka

Does subject really matter?

It does. And that is just because
it all has to start with something: it
can be either a nagging thought or
a constantly recurring feeling trig-
gered by certain shapes or a set
of colours, or by a single shape or
a colour. However, it is probably only
the coinciding of two things, the
encounter and confrontation of (at
least two?) surfaces that can evoke
an idea or feeling clear enough to
be considered worth materialising.
On the one hand, doing it with the
help of simple, almost grotesque-
ly inadequate (due to their lack of
any sophistication) tools, such as
stretchers, canvas, paint, paper,
paint brushes, or pallet knives, does
not augur well for the outcome. On
the other hand, though:

¢ the feeling, even if intense, is
elusive; it dissolves and disappears
whenever the attempt is made
to analyse it, therefore it is better
to work with its representation, to
build up mock-ups,

® imposing certain constraints
upon oneself (by e.g. working only
with the medium of painting) offers
possibilities to transgress them;
the bigger these limitations are,
the more valuable the possibility
to transgress them is.

But, what does the subject have to
do with all of this?

There can be just one subject
for life, which is visible and may be
boring for the viewers but not for
the person concerned. With time, it
may also turn out that even though
one’s artistic oeuvre appeared to
be diverse, the subject was, in fact,
always the same, e.g. the passing
of time (which refers to life), death
(which refers to life). Or the matter
— a fascinating subject for paint-
ers, but only them know what it is all

about. The truth is, the subject is not
important, but it can be a pretext.
It is even better when it actually is
a pretext.

FOUND
OBJECTS

Marta Antoniak

Every Sunday, at dawn, the waves
of some ancient time cast up, on
a muddy shore, objects smooth
from touching. Sorted out on blan-
kets, faded plush mascots and plas-
tic figures from a happy meal set
eaten twenty years ago strike up
a conversation with a Snickers bar
wrapper lying nearby and a train-
ing shoe lost at night. Naked bodies
of Barbie dolls, thrown in a jumble
on the soggy ground, with tangled
blonde hair, still confidently smile
in an American style. Everything
is preserved by vapours of digest-
ed alcohol. Vodka is always pres-
ent here. A strong ethanol thread
stitches together all weekends. It
trails between stalls, peeks out from
the lining of a ragged jacket, only
to soon hide itself under a table
again. Matt coins withdrawn from
circulation — shells collected on
the beach of a musty flat, placed
on a top between tin school em-
blems, chains, bolts — create a vo-
tive composition. They were used in
a thanksgiving offering for a school
certificate with distinction, a small
win on a lottery, a special offer in
a Tesco store. Porcelain figures of
cats, plates scratched by dinner
leftovers, yellowed photographs
of non-existent families, battered
empty vases and squalid ashtrays
stick out from carton boxes standing
in a row. Pieces of shattered worlds,
puzzles fitted to each other only
temporarily and by force. | carefully
choose elements from it. | check
what will go with a ceramic coral
reef of Communist figures having
the colour of glazed sweet crescent
buns. You cannot save everything.
Things howl like dogs in a shelter on
the outskirts of a town. They wag
ceramic handles, come under your
hands, want stroking. Orphaned,
they look for new homes. Like des-
perate models on a catwalk nailed
together out of europallets, they beg
for a bit of attention. They want to
be sold, to find a new place on the
cover of some wall unit. On the bot-
tom of colourful glass vases there
are mummified empty exoskeletons
of insects. Pear-shaped tombs of
crickets and flies are protected by
a pharaoh’s curse. Whoever throws
them away also deprives himself



of hot evenings, illuminated by
a stroboscope in a television just
broadcasting the news, the smell of
heated-up dinner, curtains moved
by a draught. People, enticed by
the odour of partly spoiled things,
sluggishly wander around market
squares, rummage in boxes full of
postcards addressed not to them,
buy photos of someone’s loved ones,
read out-of-date newspapers, eval-
uate dog-earned corners of books.
Sometimes itis better if you can feel
more the presence of the previous
owner under your fingers. Then it
is added to the price; it loads down
the object like the genie in Aladdin’s
lamp. In such a case, this presence
is the most important thing, as if it
could fulfil the dream we are still
unaware of. Some other time it is
better if it is on the verge of visibil-
ity and cannot be conjured up by
any séance. An uninfected thing is
ready to assume a new identity. Like
a chameleon, it can adapt to the new
circumstances of a tablecloth or
a curtain. The pointis that a transfer
can be made without complications.
Around noon the atmosphere gets
charged. The tension heightens. It
becomes clear what will be taken
away and what left. Fruit fell out
from a hole in a ripped plastic car-
rier bag and hit the hard concrete
of the square. Small stones stuck in
the delicate skin of overripe apri-
cots, forming an indigestible dec-
oration. Vendors nervously look at
their watches, check the contents
of wallets. They slowly roll up blan-
kets, their wares jump into suitcases.
The ebb tide begins. On the paving
exposed anew, you can see rests,
elements, which nobody knows what
to do with. They are fit for neither
selling nor packing once again. Ob-
jects-bastards, illegitimate children
of a sales contract, begotten in
a fury of trading and left on their
own for an indefinite time, go back
to the wild. Nibbled pens, torn faces
making magazines’ covers, muddy
rags, fragments of dishes — broken
and trodden into the ground, make
the next geological layer.

EXCESS

Konrad Maciejewicz

| like excess. It makes disappear-
ance, so crucial in my work, easy
for me, and at the same time trig-
gers desire for its control. | define
disappearance as resigning from
your own gesture and creating from
the waste of the already existing
world. Excess and its control are
inseparable in my works. It seems to
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me that they largely give my piec-
es an aura, influencing the way of
their reception. | mean the moment
when the spectator, seeing that the
works are stitched together from
thousands of tiny scraps of paper,
feels obsessiveness in this action.

ABSENCE

Tomek Baran

SPIRITUALITY

Krzysztof Gliszczynski

For Bartosz, 12 July 2019

You called me — from Budapest, as
it turned out — asking if | could write
a text on spirituality in contempo-
rary art. Text. You emphasised that
you had associated the subject
matter with me. Moreover, you re-
quested other artists to deal with

Krakéw, 18.08.2019

,Brak”

IDENTIFICATION
WITH A PICTURE

t.ukasz Korolkiewicz

In my case, the issue is purely
rhetorical. Of course, YES. And to
the full. It means that the places,
people and situations which | paint
are a projection of my own anxi-
eties, painting problems, and my
viewpoint on the world. In spite of
their appearances of objectivity.
Paraphrasing the (alleged) saying
by Flaubert, ,Madame Bovary, that’s
me.” But, but... when | think about
my very early pictures and their
author appears as someone else
to me, | know that there is ho return
to that painting.

Tomek Baran

your questions, adding that the texts
thus received would be gathered to-
gether in a new publication. During
our conversation | tried to develop
my line of thought, which led me
to the question about the present
status of spirituality in art, fasci-
nating artists, curators and gallery
owners — if spirituality currently has
any meaning, if it is a problem, if it
can be expressed in this way at all?
Then | looked back at the 1980s,
the time of martial law and shortly
afterwards, when the paintings of
Jerzy Nowosielski, along with his
texts and given interviews, consti-
tuted a crucial point of reference
for those seeking an independent
way. Perhaps the need to explore
your spirituality, existing at that time,
resulted from the shallowness of

life in the country, which did not
provide any alternative. The very
creative process became, or at
least | believed so in that peri-
od, a kind of spirituality. However,
many references or creative acts
moved artistic work into a religious
sphere, rarely leaving free space
for infinity. | was deeply moved by
an encounter with Mark Rothko’s
painting in his famous room at the
London Tate Modern in 1986. This
was an experience which | could
neither define nor describe. Some
extraordinary emanation, power
flowing from a patch of colour on
canvas. In a greyish-green room — it
was hot a white cube — | got the im-
pression that vibrating air deprived
the body of its natural weight. | had
not seen nor felt anything similar
before. The picture, in which the
idea of subtle beings (as Nowosielski
put it) become epiphanies, materi-
alised, was only a surface of colour,
without any specific representa-
tions, elevating the artist’s idea.l am
trying to concentrate my thoughts
and once again recall the memory
of that unique event, which has not
repeated itself, at least not with such
force as in London in 1986.

Today | am coming back to my
notes and think that it is extremely
difficult to respond to the question
asked because the present does not
address such issues every day. It
does not mean that the everyday
force of gravity deprives me of re-
flection; it does not mean that spir-
ituality is non-existent — it seems,
however, that this word is used in the
context of artless frequently. Maybe
it has become more embarrassing
and hidden somewhere. Perhaps,
on account of the black square by
Kazimir Malevich, anicon and sym-
bol of modernity not only in art, but
also in everyday life, this presence
of the work and its consequences
have become sufficient. The spiritu-
al aura ascribed to Malevich was in
line with his intentions, as the paint-
er placed his art in the sphere of
new spirituality. Paradoxically, it was
a gesture of art, the black square by
Malevich, which determined a new
meaning and independent being,
imparting a spiritual character to
the processes of artistic transfor-
mation. It is worth referring here
to Wassily Kandinsky, an artist and
theoretician, who devoted his work
to theoretical problems of spiritu-
ality in artin 1910.

The synonyms of the word
“spiritual” imply emotions, feelings,
thinking, internality, mentality, intel-
lectuality, spiritualism, immateriality,
so they represent the whole set of
notions close to each of us; these
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are categories which create the
internal structure of man. One of
the synonyms is “mental”, popular-
ly understood as a colloquial term
for a deranged, mad, or emotionally
unstable person, but although such
a label could marginalise people
thus called in society, in art it was
a chief asset, proving their strong
need to express their ideas.

The word “spiritual” belongs to
the pathos formula studied by Aby
Warburg. Maybe pathos finds its
position in the language of art now-
adays. Looking from a slightly dif-
ferent perspective, when we enter
a gallery, a museum, a place where
we commune with art, we become
part of the process of transforma-
tion which happened in art and its
perception at the beginning of the
previous century. This great meta-
morphosis of art separated words
and their meanings from places, ob-
jects, events. Itis no longer just the
pure space of a white cube where
we sacralise objects, which become
artefacts with complex contexts and
meanings, and can open us to forms
of experience unknown hitherto,
and constitute part of our new spir-
itual life.

It is just a sketch, another at-
tempt to decipher the meaning of
words in order to discover changes
which hid somewhere in its sense.
Thanks for the question — such as
this one are rarely asked. It is also
a sign of our times.



CHROBOTANIE
OBRAZAMI

Rozmowa Marii Rubersz z Bartoszem Kokosinskim

MR:

Wydawnictwo, w ktorym bedzie
opublikowana ta rozmowa, to na
dobrg sprawe podsumowanie sporego
juz okresu tworczosci. Sproébujmy
wiec troche uporzgdkowac. Pracujesz
czesto luznymi cyklami. Na studiach,
w 2007 roku, powstaly Choroby
malarstwa.

MR:

Jeste$ kojarzony glownie

z malarstwem, szeroko rozumianym,
ale jednak. W trakcie studiéw miale$§
natomiast epizod pracy z innym
medium, z wideo.

MR:

Zapisale$ sie do Pracowni Kreacji
Cyfrowej prowadzonej przez Konrada
Kuzyszyna, tworce egzystencjalnych,
czesto bardzo drastycznych prac. Skad
ta decyzja?
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BK:

Tak, to chyba byl punkt zwrotny, wcze$niej raczej
tworzylem do$¢ akademickie prace. Natomiast
Choroby..., zdecydowanie zainspirowane tworczo$cig
Grzegorza Sztwiertni, ktéry byt moim profesorem,
to obrazy, o ktérych pomyslatem jako o obiektach,
pewnej calosci. Skupilem sie¢ nie tylko na tym, co
malowag, ale wrecz utozsamilem si¢ z obrazem. To
moze do$¢ gérnolotne, ale zaczatem sie przygladac
obrazowi z kazdej strony, zastanawia¢ si¢ nad tym,
co moze si¢ z nim dzia¢, dlaczego jest taki kuszacy,
dostrzegac, ze material obrazu tez jest wazny.
Wiasciwie to moze nawet cofne si¢ do liceum (§miech),
bo woéwczas tez korcily mnie obiekty, cho¢ nigdy nie
mialem odwagi, by p6js¢ stricte w strone rzezby. Ale
majsterkowanie, og6lnie praca z materig, byly i sg mi
bliskie.

Wracajgc do cyklu, zamiast malowa¢ schorzenia,
w pracach wykorzystalem bledy technologii malarstwa
do przedstawienia chordb. Krosno, pt6tno, grunt,
farba i malowany motyw mialy réwnorzedne znaczenie
dla wyrazu powstajacych obrazéw.

BK:

Ja sie po prostu zawsze interesowalem sztukg
wspolczesng. Lubilem czyta¢ magazyny o sztuce,
ktoérych obecnie wychodzi niewiele. Czytalem duzo

o sztuce krytycznej. Jezdzitem z dgbrowskiego
liceum plastycznego do Krakowa na wystawy.
Edukacja licealna miala klasyczny i warsztatowy
charakter. Malowanie z modela nie pasowalo do
tego, co oglagdalem w periodykach i na ekspozycjach.
Odbieratem sprzeczne komunikaty. To byto
rozdwoijenie jazni! Na studiach wtasnie Choroby
malarstwa byly préba polgczenia warsztatu malarza

z czyms§, co zblizalo si¢ do idei sztuki wspotczesne;j.
Ale tez w okolicach 2007 roku zabralem si¢ za wideo,
ktore stanowito dla mnie nowoczesny Srodek wyrazu.

BK:

Konrad Kuzyszyn to §wietny pedagog, bardzo
wymagajacy, ale i pos§wiecajgcy duzo uwagi studentom.
Siggajac po media cyfrowe chcialem si¢ uwspolczesnic.
Myslalem, Ze to bedzie wlasciwsza droga tworzenia.
Malarstwo wydawalo mi sie passé, nieaktualne,
akademickie. Przeciez na wystawach sztuki aktualnej
prawie go nie bylo! Nie pisalo si¢ o nim zbyt wiele.
Teraz wydaje mi sie, ze jako sztuke postrzegalem
gléwnie sztuke krytyczng, z ktora 1gcznikiem

byl Kuzyszyn. Moze troche nadziei malarstwu

dawala dziatalno$¢ Grupy Ladnie i blizsi wiekowo
krakowscy malarze: Jakub Ziétkowski i méj réwiesnik,



MR:
Brakowalo Ci ,,majsterkowania”?

MR:

Czyli bardzo klasycznie, tyle tylko,
ze w Twoim wydaniu nie sg to
klasycznie rozumiane motywy,

ale raczej ich natlok, wielo$¢. Czy
myS$lale§ wowczas o kategorii
,nadmiaru”, pewnego obcigzenia
ikonosferg, z ktérg mierzy sie mtody
adept sztuki?

MR:

Czy szukale$ jakiego$ sposobu na
porzgdkowanie sztuki?
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Tomasz Kowalski, p6Zniej nazwani Zmeczonymi
rzeczywistos$cia.

Jednak w ciggu tego roku okazalo sig¢, ze nowe
media nie sg dla mnie.

BK:

Tak, dzialanie stricte wirtualne, obrébka cyfrowa,

nie dawaly mi satysfakcji. Te wieczne problemy

z technologig, co$ znika, nie otwiera sig¢, zawiesza przy
renderowaniu, §wiadomos§¢, ze za kilka lat dany format
nie bedzie obstugiwany przez zaden odtwarzacz.

To wszystko bylto zbyt ulotne i nieprzewidywalne.
Mnostwo mozliwosci i efektow osigganych tymi
samymi narzedziami. To mi nie pasowalo. Brakowalo
w tym dotyku i cielesno$ci Swiata. Pracujgc z szeroko
pojetym malarstwem mimo wszystko mam wigkszg
kontrole. To zrownowazone do$wiadczenie fizyczne

i intelektualne. W sumie w moich pracach wideo tez
pojawialy sie motywy zwigzane z cialem czy z historig
sztuki, gdy np. nagrywalem kartkowanie albumow

ze sztukg. W tym wideo plynnie przechodzity

miedzy sobg karty reprodukcji réznych Swiatow,
réznych artystow, stylow i epok. Wydawalo sig, ze

sg pozbawione porzadku. Pojawialy si¢ i znikaly.

Cate wideo to $wiecgca utamkami sekund masa
ikonograficzna bez prac wazniejszych.

BK:

To wideo dobrze oddawalo mdj stan postrzegania
sztuki. Nadmiaru obrazéw, jezykow, wrazliwoSci,
probleméw, o ktorych juz kto§ opowiedzial. Jako
student czulem si¢ przytloczony historig sztuki,
wielkimi, zmitologizowanymi nazwiskami. Po studiach
spotkalem sie z okres§leniem ,,zaszczucie historig
sztuki”, co wydalo mi sie trafne dla aktualnego
nadmiaru. Z tego stanu zaczely réwniez powstawac
moje pOzniejsze obrazy i obiekty, cho¢ jeszcze wtedy
nie potrafitem tego tak zdefiniowac.

BK:

W tamtym czasie, jeszcze przed Chorobami... powstal
cykl, ktory z dzisiejszej perspektywy moze miec
znaczenie — Kilka tatwych krokéw prowadzqgcych

do powstania obrazu. To byla taka receptura, ktéra
moze odwolywac sie np. do zapiskéw Leonarda

o malarstwie, do Bogackiej i jej stylistyki, do Ada
Reinhardta i jego koncepcji doskonatego obrazu.
Napisalem prostg instrukcje, jak od zdjecia poprzez
obrobke cyfrowg przej$¢ do namalowania obrazu,
ktoéry wykonaé moze kazdy, z odrobing checi

i cierpliwosci.

MR:
To tez bardzo egalitarne podejscie.

MR:

Czy operowale§ wéwczas klasycznymi
kategoriami, takimi jak kolor, temat

w malarstwie?
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BK:

Obrazy mialy by¢ przystepne wizualnie, by rozpoznac,
co na nich jest oraz proste w wykonaniu. To byla dla
mnie préba zdefiniowania, nazwania, okielznania

i wytlumaczenia sobie malarstwa. Moze nie bylo to
tworzenie jasnej definicji, ale jakiego$ sposobu, metody.
W jakims$ sensie byla to, jakkolwiek by to brzmiato, cheé
znalezienia dla siebie prawdy (rozwigzania, wyniku),
istoty malarstwa. Chcialem sobie to zdefiniowac,
okredli¢ na czym polega, jakg ma strukture.

BK:

Tak, przed pracg mys$lalem nad tematem i formg. Na
poczatku to bylo proste, bo wynikalo z checi nauki.
Budowalem i malowalem kompozycje (martwe
natury) sktadajgce sie z przedmiotéw o nowych
strukturach, ktérych jeszcze nie prze¢wiczylem
w malarstwie. P6zZniej zaczelo by¢ trudniej. Przesycony
wyobrazeniem sztuki krytycznej, zaangazowanej,
mialem poczucie, ze tematy musza dotyczy¢ palgcych
probleméw spotecznych. Tylko, ze wielkie tematy
mnie nie wciggaly, a poza tym malarstwo wydawalo mi
si¢ nieodpowiednie do takich wypowiedzi. Malarstwo
jest dla mnie do§wiadczeniem rozciggnietym w czasie,
ktore dziata wieksza grupg, jako wigksza wypowiedz,
postawa artysty. I dla mnie blizsze byto wlasnie to
doswiadczenie malarza. Pewnie stad tematem stalo si¢
malarstwo, historia sztuki i aspekty wizualne. To byla
i jest préba zrozumienia tego obszaru.

Cho¢ to moze wydawac si¢ banalne, o kolorze
my$le do dzisiaj. Pamietam ¢wiczenie z malarstwa
z pierwszego roku akademii, kiedy mieliSmy za
zadanie namalowaé martwa nature przy uzyciu trzech
koloréw. To chyba byly: czerwony, 261ty i czarny.
Na pewno nie trzy podstawowe kolory. W kazdym
przypadku wychodzily brgzowo-bure obrazy. Z tym
kojarzytem akademig i generalnie w znacznej mierze
polskie malarstwo. Na studiach ograniczylem game
do czerni i bieli w opozycji do kolorowego Swiata
popkultury. W gamie szaro$ci byly pierwsze cykle, jak
Kilka tatwych krokéw prowadzqgcych do powstania obrazu
czy Choroby malarstwa. Po studiach zaczatem siegac po
czyste barwy, np. w cyklu Szumy. Czesto prosto z tuby.
Nierozbielone. Niezabrudzone. Tego szukatem.

Czasami zastanawiam si¢ nad kolorystami
i dostrzegam w tym zjawisku jaka$ niezglebiona
tajemnice myS$lenia o malarstwie, w ktorym arty$ci tak
dobierali farby, aby za wszelka ceng kolor uniewaznic.
Starali si¢ tak operowac niuansami, aby byly one wrecz
niewidzialne, a obrazy wygladaly jak z biota. O tym
tez opowiadala praca, ktéra powstata w pracowni
Grzegorza Sztwiertni i Zbigniewa Sataja, Kopia



MR:
Wr6¢émy do chronologii. Co sie dzialo
po tym rocznym epizodzie z wideo?

MR:

Czyli doSwiadczanie Swiata przez
cialo, dotyk, napiecia materii, jest dla
Ciebie réwniez istotne.

MR:

Masz bardzo dobry klasyczny warsztat
i co$, co sie¢ zwyklo okreslac jako
,zdolno$ci manualne”.
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autoportretu Cybisa grubo wylepiona plasteling, czyli
takim kolorowym blotem. Jednocze$nie lepienie z biota
znowu jest bardzo organiczne, cielesne i zmyslowe.

BK:

Juz w czasie, gdy zajmowalem si¢ wideo, czyli

okolo 2008 roku, zaczely pojawiac sie wygiete

obrazy. Zainspirowaly mnie fotografie wypadkéw
samochodowych autorstwa Mella Kilpatricka
wykonywane w latach czterdziestych i pieédziesigtych
ubieglego wieku w Stanach. Wtedy samochody byty
bardziej ,,organiczne”, wygladaly jak owady. Pomyst
wyginania czg$ciowo ewoluowal z obrazéw Choroby
malarstwa. Tam plétna nabrzmiewaly, podobrazie

sie sypalo. Nastepnym krokiem bylo wygiecie ramy,
kolejne dzialanie na bazie chor6b, niedoskonalosci.
Tylko to bylo bardziej wystylizowane. Forma krosna
stala si¢ migkka, zywa. Nie chodzilo o roztrzaskang
forme zmiazdzonych samochoddéw, ale o kontrolowang
prace z krosnem malarskim i zapanowanie nad nim.
Przy samym wyginaniu wazne bylo tez doznanie
cielesne. Czutem w dloniach, jak drewno sie napreza,
moze w kazdej chwili trzasng¢, ale trzyma si¢ w formie.
Poza tym ta stylizacja wydala mi sie bliska erotyzacji
wypadkow jak w filmie Crash: Niebezpieczne pozgdanie.
Chodzilo o co$, co z jednej strony pocigga, zacheca do
podgladania, z drugiej odstrecza, jest niebezpieczne

1 ostateczne.

BK:

Czytalem, ze w sztucznej inteligencji tatwiej zastgpic
intelekt i kreatywno$¢ niz percepcje i mobilnos¢ ciala.
To tak zwany Paradoks Moraveca. To jest totalnie
nasze doswiadczenie — przez cialo uczymy sie Swiata,
intuicyjnie i harmonijnie. Osobi$cie uwazam, ze aby
zachowac réwnowage, potrzebna jest jakas$ praca
manualna.

BK:

Kiedy$ bardzo duzo rysowatem w klasycznym stylu,
ogromne postaci czy grupy, ale nic z tego dla mnie nie
wynikalo. Doszedlem po prostu do granicy i przestalem
tak pracowaé. Nie mialem pomystu, jak mialbym
wykorzystac ten sposob. Przestalem to w koncu

lubi¢, zmeczyto mnie to. A w formule ekspresyjnego
rysowania potrzeba duzo sily, zarysowanie cienkim
oléwkiem duzej powierzchni jest trudne. Po latach
wrocilem do wielkoformatowych rysunkéw, bardzo
dokladnie zarysowujgc cale kartki. Uzyskiwalem
glebokg czern, ktora zaczynata §wieci¢ jak lustro,

co bylo pewnym paradoksem. Z jednej strony
meczylem sie fizycznie, z drugiej — powtarzalne gesty

MR:

Kolejny Twéj wazny cykl malarski
to Skdry wystawione w galerii Nova
w Krakowie na indywidualnej
wystawie.

MR:

Po raz pierwszy w takim zakresie uzyles$
materialéw, ktore kolekcjonowales,
musiales$ je systematycznie

i z rozmyslem gromadzié, by stworzy¢
obraz nie ze znalezisk, ale z obiektow
wyszukiwanych i selekcjonowanych.

To moim zdaniem bardzo istotne,
odwoluje sie do szeregu watkow
historycznych, cho¢by dada, ale jest tez
bardzo subiektywnym, wrecz intymnym
doswiadczeniem.
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wprowadzaly mnie w stan relaksu i zadowolenia. To
bardzo ciekawe, wrecz medytacyjne doSwiadczenie,
gdzie sama czynno$¢ rysowania realnie (poprzez cialo)
dawala poczucie spelnienia, wplywala na moéj nastro;j.

BK:

W sumie byt jeszcze dyplom, ktérym si¢ nie chwale.
Zno6w odniostem sie do tworczosci Grzegorza Sztwiertni,
cho¢ nie u niego przygotowalem pracg. Namalowalem
meskie akty — postacie wykonujgce proste gesty

i wyginajace sie tak, jak ptétno. Skton, odgigcie do

tytu. To bylo narracyjne, monochromatyczne, moze nie
bardzo fotorealistyczne, ale jednak.

Pézniej pojawily sie Skory, mySlenie mniej dostowne,
zniknely choroby, inspiracje wypadkami, pojawila si¢
za to struktura, co tgczylo sie oczywiscie z wygietymi
obrazami, ale juz mniej dostownie niz wygiete postacie
(Smiech). Na wystawie ,Na poczatek — koniec”,
gdzie pokazatem Skdry, w galerii Nova w Krakowie,
zaprezentowalem réwniez pierwszy z obrazéw
»pozerajacych” — Obraz poerajgcy sceng rodzajowg. To
byta dla mnie wazna wystawa, pierwsza po studiach,
nieduza, ale pokazalem istotne watki, ktére w sumie do
dzi$ sg w mojej sztuce.

BK:

Kiedy wymyslilem cykl Obrazy pozerajgce rzeczywistosc,
jeszcze nie miatem sprecyzowanego charakteru

prac. Chcialem po prostu zamkng¢ w plétnie rzeczy,
ktore mozna namalowac. Zaczatem wiasciwie

od $mieci, ktére mialem pod reka. Jakie$ gazety,
pudetka, ale to nie mialo sensu. Bylem bardzo
niezadowolony z pierwszego obrazu. Rozczarowalem
sie i przestraszylem, ze nic z tego nie bedzie. Spalitem
obraz. Zostaly same szczgtki ramy i kawalek ptotna,
co réwniez pokazalem w Novej, w korytarzu, jakby
przed wystawg. Pierwszy obraz, ktory zostawitem,

to byt wspomniany wczesniej Obraz poZerajgcy sceng
rodzajowq. Tu rzeczy pochodzily ze strychu mojego
rodzinnego domu. Nie ja je zbieralem, ale moi rodzice.
Odktadali fotele, stoliki, wieszaki i inne graty na
pézniej. Z tego nieformalnego zbioru wybratem to, co
mnie interesowalo, uzupetnitem o kilka szczegotoéw

i tak powstala pierwsza tematyczna praca z cyklu.
Czyli jednak kolekcja, nie $§mieci, okazala si¢ kluczem
do dalszej pracy. Od tej pory gdziekolwiek jechalem,
rozgladalem sie i zbieralem rézne drobiazgi z my$la

o obrazach. Czesto gromadzenie elementéw do
jednego obiektu trwalo miesigcami, a nawet latami.
Kazdy przedmiot musial mnie uwie$¢, abym go
wlaczyl do zbioru. Nie tylko musial pasowa¢ do niego
tematycznie i wzbogacac go o kolejne watki, ale



MR:

Na kolejnej waznej wystawie
indywidualnej ,,Niektore obrazy
nie chcg by¢ namalowane” w BWA
w Katowicach skupiliscie si¢ wraz

z kuratorkg Martg Lisok bardziej
na malarstwie niz obrazach
,pozerajacych”.

MR:

Woéwczas chyba zaczynasz bardzo
Swiadomie, ale i odwaznie pracowac
z autonomicznym jezykiem, jakim
jest malarstwo.

MR:

W obrazie, w ktorym sg np. potltuczone

talerze, mozna dostrzec wiele historii.
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réwniez uwodzi¢ wizualnie. Najlepiej, kiedy byty to
przedmioty uzywane, z wiasnymi historiami. Zbieranie
i zuzywanie to tez praca z czasem.

BK:

Tak, pojawily si¢ tam tylko prace abstrakcyjne,
strukturalne, bardziej warsztatowe, wigcej r6znego
rodzaju farb, technik, technologii. Z jednej strony mam
wrazenie, ze to mozna spuentowac jednym zdaniem.

Z drugiej strony te prace z materig malarskg rozlewaly
sie na r6zne mikrohistorie, o ktérych mozna dlugo
gadac. To bylo poznawanie, ale i zabawa utracona

na akademii — troche swobodniej, sporo przypadku,
ktéry chyba wowczas na nowo odkrytem. Z jednej
strony obrazy przywotujgce barokowe tkaniny z historii
malarstwa, z drugiej strony cz¢sto monochromatyczne,
minimalistyczne. To si¢ tu mieszalo i tgczylo.

BK:

U Bialoszewskiego sg takie slowa twarde, chroboczace
w glowie. Tak to postrzegatem. Dzialanie jezykiem, ale
nie opowiadanie konkretnej historii, tylko chrobotanie
obrazami tak, jak mozna chrobota¢ stowem. W sumie
teraz, po prawie dekadzie, zastanawia mnie, czy to nie
byta jaka$ naiwno$¢. Moze jednak dobrze jest si¢ za
czyms$ opowiedzieé, snu¢ konkretne historie?

BK:

Tak, ale to sg narracje zwigzane z historig sztuki.
Oczywiscie mogg przywolywa¢ indywidualne
doswiadczenia odbiorcy, ale to doS§wiadczenia martwe,
nie do odczytania, jedynie do wyobrazenia lub
wymyslenia. To wcigz zbyt abstrakcyjne. Nie ma tu
manifestu tezy! Te obrazy-obiekty to proéba wydostania
sie z tego zamknietego kregu (historii sztuki?). Bo

nie opowiadam ciggle np. o swoim do§wiadczeniu czy
historii zburzonego ko$ciola i ludzi zwigzanych z tym,
tylko skupiam sie na historii sztuki. To taka nadrzedna
kategoria — tradycja.

Ostatnio sporo o tym mysSle, takze przy okazji pracy
nad tym katalogiem. Mam poczucie, ze moze juz
wystarczy, moze prywatny odbidr i konkretne historie
powinny stac si¢ elementem mojej tworczosci? Moze
w tym natfoku trzeba sie jasno zdefiniowaé? Nazwacé
i stanowczo okresli¢ tematy wazne?

Modyfikuje swoje prace krok po kroku. Tylko
pytanie, do czego to prowadzi? Jak si¢ pracuje nad
krzyzowaniem ro$lin, zapyla sie je, czeka, co wyro$nie,
znéw kombinuje. To wymaga wiele czasu i cierpliwosci,
a nowy gatunek moze powstac niespodziewanie
i niewiele r6zni¢ sie od poprzednich permutacji.

MR:

Postudencki okres byt chyba u Ciebie
do$¢ intensywny, sporo si¢ wowczas
w 0g0le w srodowisku dzialo.

MR:

Pracowale$ wéwczas nad
przygotowaniem wystawy w Bunkrze
Sztuki. To byla w tamtym czasie
wazna i widoczna instytucja,
indywidualna wystawa w niej musiala
by¢ duzg motywacijg do pracy.

MR:

W 2013 roku przeprowadzasz sie
do Warszawy. Zrobile§ w tym czasie
prace w miejscu, w ktorym teraz
rozmawiamy, w Twojej pracowni.

MR:

Dla mnie ta realizacja jest
otwarciem nowego waznego watku
w Twojej twdrczosci, jaka jest
miasto dosSwiadczane jako krajobraz
kulturowy.
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BK:

To byt bardzo fajny czas — rézne przeglady i wystawy,
Konkurs Gepperta, Rybie Oko, Przecigg w Szczecinie,
Oronsko. Ten czas dawal nadzieje, poznawalem
Srodowisko, artystow, imprezy. Zaczely pojawiad

si¢ ,pozerajgce” obrazy. Mialem dobre warunki do
pracy, bo wrocitem na troche do rodzicéw. Wtedy tez
powstawaly Zweglone obrazy, bylem przeciez w Zaglebiu
Dabrowskim. To byta emanacja tego miasta i mojego
stanu. Czarne obrazy, pomarszczone, powyginane. To
bylo odejscie od przedstawien, od konkretnej narracji,
ale faczylo si¢ z przestrzenia malego miasteczka,
obumartego, wypalonego, z tamtejszym spalonym
dworcem. Te prace tez odbijaly mdj stan — powrdt do
rodzicéw, ich troska o syna, ktéry probuje sie jako$
odnalez¢. W sumie to bardzo osobiste obrazy.

BK:

Pracowalem z Anetg Rostkowska, ktora przygotowala
wystawe Tomkowi Baranowi, potem mi. Mialem
wystawe w miejscu, ktére byto dla mnie wazne, do
ktérego chodzitem na wyklady, wystawy. Te wystawe
rozwijaliSmy woko! pojecia kunst camera. Zbudowali$my
prostopadto$cian, w ktérym zgromadziliSmy czes$¢
rzeczy niewykorzystanych w moich pozeraczach.
ZamkneliSmy w tej czarnej przestrzeni troche prac
pobocznych, szkice, rozne dziwolggi. W samej

galerii znajdowaly si¢ prace — ,pozerajace” i te stricte
malarskie.

BK:

Wydarzenie prowokacyjnie nazwalem ,Warszawa
pozerajgca Bartosza Kokosiniskiego”. Przygotowywalem
dla siebie to miejsce i w nim wykonalem prace site-
specific. Gumolit czg¢§ciowo zerwany z podlogi, futryna,
kawalek §ciany wchodzily w obraz, ktory zasysat

i zarazem oczyszczal przestrzen.

BK:

Chyba cos$ takiego jest, ze ja czerpie gléwnie z krajobra-
zu. Chodze i robie telefonem zdjecia drobnych rzeczy.
Moja ostatnia wystawa w PGS w Sopocie byla o tym —
destrukty glownie miejskie, jakie$§ pgknigcia, niedosko-
nalo$ci, miejsca, w ktorych co$ budujemy, przestrzen,
ktéra pojawia sig, rozpada, znika, jest zaslaniana. Na
przyklad raz przy swojej pracowni trafitem na piekna,
wielkoformatowg prace. Ogromna, troche waginalna,
falujgca jak tkaniny Abakanowicz forma powstala przez
spalenie $mietnika, ktore stopito styropian i siatke z tyn-
kiem. Tak przypadkowo powstala kilkumetrowa, migk-
ka szczelina w twardej bryle kamienicy. To byla szczeli-
na z innej rzeczywisto$ci. Bylem zachwycony!



MR:
Wystawa ,, Termokoloryzacja” w 2015

roku tez byla o miescie, ale rozumianym

troche inacze;.

MR:

W ,Termokoloryzacji” dokonuje

si¢ bardzo ciekawe odwrocenie —
blokowiska zmieniasz na niewielkie
obiekty i przenosisz je do przestrzeni
polprywatnej, znajdujacej sie obok
pracowni w budynku, do ktérego
przychodzisz prawie codziennie.
Warszawg zajmowales si¢ tez pracujgc
nad wystawg w Monopolu.

MR:
Zagadnienie nawigzujace do sztuki

ludowej pojawia sie rOwniez w realizacji

Czad w galerii Krynki prowadzone;
przez Fundacje Villa Sokrates.
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BK:

Tak, ona byla wyrazi$ciej zdefiniowana, dotyczyta
konkretnych warszawskich widokéw, cho¢ to ciggle
dotyczyto tematu codzienno$ci, z ktérg obcuje,
przemieszczajgc sie po miescie. Warszawa kojarzy

mi si¢ z Zaglebiem — duze przestrzenie i bloki, do§¢
brzydka tkanka miasta. Zainspirowaly mnie réwniez
ksigzki Filipa Springera. W tym projekcie odskalowalem
wielkie pastelowe plaszczyzny i przelozylem na
niewielkie obrazy, jako rodzaj wspdlczesnego pejzazu
— pasek zieleni, trzy paski niebieskiego nieba i plamy
pastelozy. I to jest nasz pejzaz. To wulgarna przestrzen,
ktérg niewiele 0séb sie przejmuje, a ktéra mnie sie nie
podoba. Druga cze$¢ cyklu to absurdalne obktadanie
styropianem réznych przedmiotéw. Np. znalezione tu
przy kontenerach drzwi, meblo$cianki, lustra obkleitem,
otynkowalem i pomalowalem jak budynki. Nie dbalem
0 to, co to jest i czy termomodernizacja meblo$cianki
jest dobrym pomystem, tak, jak czesto nikt si¢ nie
zastanawia nad efektem termomodernizacji budynkow.
W tym geScie co$, co bylo zaprojektowane, miato

swoje proporcje i detal, kompletnie zatraca sig, jest
zakryte, zmienione. Zamyka si¢ w skorupie styropianu,
u$mierca, a na zewnatrz kolorowo pudruje dla efektu
odmlodzenia.

BK:

W 2017 roku wraz z Anng Ciabach i Zuzanng Sokal-
ska wréciliSmy do tego watku, ale to bylo bardziej
obiektowe. NowoS$cig byl watek ludycznosci. MyS$lalem
o budynkach jak o obrazach. Okazuje sig, ze kolorysty-
ke elewacji czesto projektujg osoby nieprofesjonalne.
Pomyslalem, ze to rodzaj wspoéliczesnej, wielkoforma-
towej sztuki ludowej, ktéra bazuje na wyobrazeniu, jak
powinno by¢, by bylo tadnie. Zalezalo mi na takim kon-
tekScie — o absurdzie takiego pejzazu i o sztuce ludowej
w mega skali. Takiej, jak w Licheniu.

Nawiasem mdwigc, pomy$lalem sobie, Ze te pastelo-
zowe obrazy krajobrazu miejskiego powinienem poda-
rowac urzedowi, aby wisialy w reprezentacyjnym miej-
scu i wprowadzaly w klimat miasta. Kiedy$ byly pejzaze
miejskie Canaletta, dzisiaj moglyby by¢ blokowiska. No,
moze trochg mnie ponioslio z tym Canalettem (§miech).

BK:

To byla dla mnie wazna realizacja, réwniez z 2017 roku,
cho¢ moze wydawac si¢ odbiegajaca od wczesniejszych.
W niewielkiej galerii — znajdujgcej sie w pozydowskiej
kamienicy w malym mie$cie przy granicy z Bialorusig —
przygotowalem instalacje zlozong z uschnigtych galezi
okolicznych drzew. Galezie polgczytem w ksztaltt dymu/
czadu wydobywajgcego si¢ z palenisk piecow kaflowych.

MR:

Podsumowujgc, pracujesz
konsekwentnie z wieloma klasycznymi
zagadnieniami zwigzanymi

z malarstwem, ale wychodzisz tez poza
nie. Realizacja w Krynkach pokazuje,
ze doskonale czujesz przestrzen

i kontekst, ale i przepracowujesz
zagadnienia innego typu, jak
artystyczny warsztat i prozaiczne, acz
ktopotliwe konsekwencje, jakie on
generuje.
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Dym rozszerzal si¢ i zagarnial bialg przestrzen galerii,
tworzgc dos¢ graficzng kompozycije. Instalacja w pewnym
sensie stanowita odwrdcenie procesu spalania.

Jak zauwazylta$, inspiracje stanowita miejscowa
sztuka ludowa. Kilka lat wcze$niej podczas wycieczki na
Podlasie trafitem do bialowieskiego ko$ciota, w ktérym
konfesjonaly byly wydlubane w wielkich pniach drzew
i wygladaly jak z Flinstonéw. Do tego spora czgs$¢
wystroju zostala wykonana z galezi. Zapamigtalem to
bardzo dziwne zestawienie drzewiastych kompozycji
z surowym, murowanym kos$ciotem. Ko$ciot wypetniony
czyms$ pomiedzy sztuka ludowa a poganiska. Wygladalo
to jak intuicyjna préba zespolenia okolicznej natury
z architekturg, co wyglgdato do$¢ kuriozalnie.

Wracajac do Czadu — podobno wlasnie tak, w okresie
funkcjonowania w tej przestrzeni biblioteki, wypetnialo
si¢ wnetrze podczas rozpalania w piecach kaflowych.

BK:

Cho¢ malarstwo jest pracg codzienng, to od czasu do
czasu lubie przygotowywac¢ wielkoformatowe instalacje
pomyS§lane do konkretnej przestrzeni jak moja
pracownia, Galeria Krynki czy CSW Project Room.
I tak w 2016 roku przygotowalem instalacje site-specific
Moment scinajgcy kotek w CSW Project Room, ktéra byta
wielkim, ciezkim, wiszagcym obiektem w przestrzeni
galerii. To byto ogromne pl6tno wypetnione wszystkimi
rzeczami z mojej pracowni. Pojawily si¢ tutaj r6zne
elementy, po ktdre siegalem wczes$niej, takie jak pt6tno,
nadmiar i gotowe przedmioty, ale dla mnie ta praca
byla o do§wiadczeniu wspoéiczesnych artystow. Nie
0 obrazie, nie o historii sztuki, a o warsztacie artysty-
rzemieslnika po brzegi wypakowanym materiatami
i gotowymi pracami. O cigglym braku miejsca,
problemach lokalowych, o czestych przeprowadzkach
i dZzwiganiu ze sobg tej tony rzeczy. Chciatem
uwidocznid, ile jedna osoba potrafi zgromadzic¢
przedmiotéw, ktore swg masg przytlaczajq i coraz
bardziej obcigzajg. Trudno by¢ mobilnym z takim
bagazem!

Sam obiekt mozna byto dotykaé, lekko nim pobujaé
i poczuc ten cigzar na wlasnej skorze.

lipiec—sierpien 2019
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A conversation between Maria Rubersz and Bartosz Kokosinski

MR:

The publication which will include
this conversation is, to all intents
and purposes, a summary of
already quite a substantial period
of creative work. Let’s try to
order it a bit. You often work on
unstructured cycles. During your
studies, in 2007, you created The
llinesses of Painting.

MR:

You are mostly associated with
painting — broadly understood, but
still. When you were a student, you
had a crack at another medium,
namely video.

MR:

You enrolled in the Digital Creation
Studio run by Konrad Kuzyszyn,
an author of existential, often very
drastic works. Why?
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BK:

Yes, it was perhaps a turning point for me, because

| had made rather academic works before. The
lllnesses, on the other hand, decidedly inspired by the
output of Grzegorz Sztwiertnia, my professor at the
time, are pictures which | considered as objects, some
entirety. Not only did | concentrate on what to paint,
but | simply identified myself with a picture. Perhaps

it is quite high-flown, but | started looking at a picture
from every side, pondering on what can happen to it,
why it is so tempting, and noticing that the picture’s
material is also important. Actually, it all goes back to
secondary school (laugh), because already at that time
objects allured me, although I've never had the guts
to go stricte for sculpture. But making things with my
hands, generally working with matter, has always been
close to me.

Getting back to the cycle, instead of painting
maladies, | used flaws in the technology of painting to
represent illnesses. A loom, canvas, primer, a paint and
a motif were equally important for the expression of
my pictures.

BK:

Simply, | was always into contemporary art. | liked
reading art magazines, only a few of which come out
today. | read extensively on socially engaged art. From
the secondary school of fine arts in Dgbrowa Goérnicza
| went to see exhibitions held in Krakow. Secondary-
school education favoured a classical approach and
concentrated on developing artistic skills. Painting
from a model did not match what | observed in
periodicals and at exhibitions. | received contradictory
messages. It was a split personality! The lllnesses of
Painting, executed during studies, was an attempt

to combine the painter’s techniques with what was
getting close to the idea of contemporary art. But also
around 2007 | got down to video, which | perceived as
a modern means of expression.

BK:

Konrad Kuzyszyn is an outstanding teacher — very
exacting, but he also devotes much attention to
students. By using the digital media | wanted to
become up-to-date. | thought it would be the most
appropriate artistic way. Painting seemed passé to me,
out of date, academic. After all, it was almost absent
from exhibitions of current art! Not much was written
about it. Now | understand that art meant to me mainly
socially engaged art, the link with which was provided
for me by Kuzyszyn. Perhaps the activity of the tadnie
Group and Krakow painters, of a similar age to me,
Jakub Ziotkowski and my peer Tomasz Kowalski, later
called “Tired with Reality”, offered painting some hope.

But during that year it turned out that | was not cut
out for the new media.



MR:
Did you miss DIY?

MR:

So it’s very classical, only that in your
case these aren't classically inter-
preted motifs, but rather their mass,
multitude. Did you think, at that time,
about the category of “excess”, a cer-
tain burden with the iconosphere,
which is dealt with by a novice artist?

MR:
Did you look for some way of
ordering art?

MR:
It’s also a very egalitarian approach.
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BK:

Yes, a stricte virtual work, digital processing, didn’t
give me satisfaction. You are always beset with
technological problems, something disappears,
another thing doesn’t open or crashes while rendering.
Plus you've got the consciousness that a given

format will not be supported in a couple of years

by any device. Everything was too transitory and
unpredictable. You had plenty of possibilities and
effects achieved with the same tools. It didn’t suit me.
| missed the touch and the corporeality of the world.
Working with broadly understood painting, | maintain,
after all, tighter control. It’s a balanced physical and
intellectual experience. In actual fact, my videos also
had motifs connected with the body or history of art,
e.g. | recorded paging through a picture album with
art works. That video featured smooth transitions
between reproductions of various world artists, styles
and epochs. They were ostensibly devoid of any order.
They appeared and disappeared. The whole video
was an iconographic mass, glittering with fractions of
seconds, without more significant works.

BK:

That video accurately reflected my way of perceiving
art. An excess of images, languages, sensitivities

and problems, which have already been addressed

by someone. As a student, | felt overwhelmed by art
history, great, mythologised names. Afterwards, | came
across the phrase “the hounding by art history”, which
seemed an apt description of the present surfeit. That
state also gave rise to my later pictures and objects,
although at that time | still couldn’t define it thus.

BK:

Then, still before The llinesses..., | created a cycle
which can be of meaning from today’s perspective,
Several Easy Steps Leading to the Creation of

a Picture. It was a recipe which can refer to, among
others, Leonardo’s notes on painting, [Agata] Bogacka
and her style, Ad Reinhardt and his concept of

a perfect picture. | wrote a simple instruction on

how to proceed from a photo to digital processing to
painting a picture, which everybody can do, with a bit
of willingness and patience.

BK:

Pictures were intended to be visually accessible, so
that you could see what they depicted, and were easy
to make. It was my attempt to define, name, subdue
and explain painting. Perhaps | didn't arrive at a clear
definition, but a technique, a method. No matter how
it sounds, | wanted, in a way, to discover the truth

(a solution, result), to grasp the essence of paining.

| wanted to define it for myself, to specify what it
consists in, and what its structure is.

MR:

Did you use such classical
categories as colour or subject in
painting?

MR:

Let’s come back to chronology.
What happened after this one-year
episode with video?
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BK:

Yes, | thought about a theme and a form. At the
beginning it was simple, because it followed from my
desire for learning. | built and painted compositions
(still lifes), comprising objects of new structures,
which | hadn’t practised in painting yet. Later it
became more difficult. Imbued with the ideas of
socially engaged art, | was under pressure that

my subject matter had to address urgent social
problems. Only that great topics did not involve

me, and besides, painting seemed inappropriate for
such debates. | find painting to be an experience
stretching over a long period of time. It has an
influence as a bigger group of works, being a larger
statement of an artist, his attitude. This experience
of a painter was closer to me. Probably that was

the reason why painting, art history and visual
aspects became my theme. It has been an attempt to
understand this field.

Although it can sound banal, | have thought about
colour to this day. | remember a painting exercise in
the first year of the academy: our task was to paint
a still life with only three colours. These, as far as
| can remember, were red, yellow and black. Definitely
not three primary colours. In each case the result
was a brownish grey picture. This was the association
| had with the academy and largely Polish painting.
During studies | limited the range of colours to black
and white, in opposition to the colourful world of pop
culture. The first series, such as Several Easy Steps
Leading to the Creation of a Picture or The lllnesses
of Painting, were painted in greys. After studies
| started using pure colours, e.g. in the Noises series.
Often straight from a tube. Without the addition of
white. Not dirty. This was what | was looking for.

Sometimes | think about colourists and notice
some impenetrable mystery of their idea of painting.
They chose paints in such a way as to invalidate
a colour in their pictures at all costs. By an adequate
use of nuances, colours were intended to disappear,
while pictures looked like they were made of mud.
This was the topic of my work created in the studio
of Grzegorz Sztwiertnia and Zbigniew Sataj, Copy
of the Self-portrait of Cybis, thickly pasted with
Plasticine, so a type of colourful mud. At the same
time, moulding mud is, again, very organic, corporeal
and sensuous.

BK:

Already when | was doing videos, so about 2008,

| created the first bent pictures. The inspiration
came from photographs of car crashes taken in the
U.S.A.in the 1940s and 1950s by Mell Kilpatrick.

At that time cars were more “organic”, they looked
like insects. The idea of bending partly evaluated
from The llinesses of Painting series. The canvases



MR:

So the experience of the world
through the body, touch, tightness
of a material, is also vital for you.

MR:

You’ve mastered a very good
classical technique, and something
that is usually described as
“manual skills”.

MR:

Another vital series of your paintings
is Skins, presented at an individual
exhibition at the Nova Gallery in
Krakow.
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of the cycle swelled, their supports crumpled. The
next step was to bend the frame, so another action
alluding to maladies, imperfections. Only that it was
more stylised. The form of the stretcher became
soft, live. It wasn't about a smashed form of crushed
cars, but controlled work with a canvas stretcher and
subduing it. While bending, a corporeal sensation
was also very important. | felt, in my hands, how
wood tautens, how it can break at any moment, but
still keeps to the form. Apart from that, | found this
stylisation close to the eroticisation of car accidents,
like in the film Crash. It was about something that,

on the one hand, tempts us to peep, but on the other
one, puts off, is dangerous and final.

BK:

I've read that it’s easier to substitute the intellect
and creativity in artificial intelligence than the body’s
perception and mobility. It’s so-called Moravec’s
paradox. Our experience fully proves it — we

learn the world through our body, intuitively and
harmoniously. | personally think that some manual
labour is indispensable for sustaining balance in life.

BK:

Once, | drew a lot in a classical style, huge figures
or groups, but it gave me nothing. | just reached
the limits and stopped working in this way. | didn’t
have an idea how | could apply this method. Finally,
| stopped liking it, grew tired of it. The formula of
expressive drawing requires lots of force; it’s hard
to cover a big surface with strokes of a thin pencil.
Years later | came back to large-format drawings,
very precisely covering whole pages with them.

| obtained a deep black colour, shining like a mirror,
which was a certain paradox. On the one hand,

| physically toiled, and on the other one, repetitive
gestures relaxed me and gave satisfaction. It’s a very
interesting, even meditative experience, when the
very act of drawing really (through the body) left
me with the feeling of fulfilment and influenced my
mood.

BK:

Actually, there was also a diploma, which | don’t
boast about. Again, | made references to the artistic
work of Grzegorz Sztwiertnia, although my diploma
work wasn’'t supervised by him. | painted male nudes
— figures making simple gestures and bending

like the canvas. A bend forwards, a bend back. It
was harrative, monochromatic, perhaps not very
photorealistic, but still.

Later, when the Skins and less literal thinking
came, illnesses and inspiration from car accidents
vanished, to be replaced by structure. It was
certainly connected with the bent pictures, but

MR:

For the first time you used, to an
extent, collected materials. You
had to gather them systematically
and deliberately to create a picture
not from finds, but sought-out and
selected objects. | find this crucial.
It alludes to a number of historical
threads, for example Dada, but is also
a highly subjective, even intimate
experience.

MR:

At your next important individual
exhibition, Some Pictures Don’t
Want to be Painted, held at the BWA
Contemporary Art Gallery in Katowice,
you and Marta Lisok, the curator,
focused on painting rather than the
“devouring” pictures.
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already less literally than the stooping figures
(laughter). At the exhibition At the Beginning — the
End at the Nova Gallery in Krakéw, where | showed
the Skins series, | also presented the first “devouring”
picture — the Painting Devouring a Genre Scene. It
was an important exhibition for me, the first one after
completing studies, rather small, but showing some
vital threads which can essentially be found in my art
also today.

BK:

When the idea of Paintings Devouring Reality came
into my mind, | still didn’t have a clear concept of

the works’ character. | just wanted to encapsulate,

on canvas, things which could be painted. | actually
started from rubbish which | had within reach. Some
newspapers, boxes, but it was pointless. | felt deep
dissatisfaction with my first picture. Disappointed
with it, | was anxious that my efforts would be
hopeless. | burnt the picture. Only the remains of the
frame and a piece of canvas survived, which | also
showed at the Nova Gallery, in its hall, as if preceding
the exhibition. The first picture which | didn’t destroy
was the already mentioned Painting Devouring

a Genre Scene. The things used for its creation came
from the attic of my family house. It wasn't me who
assembled them — these were my parents. They put
aside armchairs, tables, hangers and other pieces of
junk. | chose, from this informal set, what interested
me, supplemented it with several details, and thus
the first thematic work of the series was created. So
that, finally, a collection, not rubbish, turned out to
be the key to my further work. Afterwards, wherever
| went, | looked around and gathered various odds
and ends, with future pictures in mind. The seeking
out of elements for one object often lasted months,
and sometimes years. Each item had to seduce

me into adding it into the collection. Not only did it
have to suit my set thematically and enrich it with
additional strands, but | also expected it be visually
enticing. The best were objects already used, with
their own stories. Collecting and using are working
with time, too.

BK:

Yes, you could see there only abstract, structural,
more technical works, with more paints of different
kinds, techniques, technologies. On the one hand,
I've got an impression that it can be summed up

in one sentence. On the other one, these works
with painting matter gave rise to numerous
microstories, which could be discussed for a long
time. It was learning, but also a play absent from the
academy — slightly easier, a lot of chance, which

| think | discovered then anew. Both works alluding
to baroque fabrics known from the history of



MR:

At that time you probably started
to work, very consciously and
courageously, with the autonomous
language of painting.

MR:

You can discern many stories in

a picture containing, let’s say, broken
plates.

MR:

You had quite an intensive post-
student period, right? A lot was
generally going on in the artistic
environment in those years.
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painting, and monochromatic, minimalist pictures. It
commingled here and blended.

BK:

Biatoszewski’s texts have hard words, which scrape
in your head. Thus | also perceived my endeavours.
Operating with a language, yet not telling a specific
story. Instead, scraping with images, as you can
scrape with a word. As a matter of fact, after almost
a decade | wonder if | wasn’t somewhat naive.
Perhaps it is good to sympathise with something, tell
concrete stories?

BK:

Yes, but these are narratives related to art history.
Of course, they can evoke the individual experiences
of a beholder, but these are dead experiences,
indecipherable, possible to be only imagined or
invented. It’s still too abstract. It lacks a clear thesis.
These pictures-objects are an attempt to get out of
this closed circle (of art history?). Because | don’t
talk all the time, for example, about my experience
or the history of a demolished church and people
connected with it, but focus on art history. It’s such
a superior category — tradition.

Recently, I've been thinking about it a lot,
including during the work on this catalogue. I've got
the feeling that maybe it’s already enough, maybe
my private reception and particular stories should
become part and parcel of my creative work? Maybe
you have to explicitly define yourself in this muddle?
Name and categorically define important topics?

I’'m modifying my works step by step. But the
question arises of where it will lead me. It resembles
work on cross-breeding plants, which you pollinate
and wait for what will grow, then you think and decide
on the next stages. Such an approach requires
a lot of time and patience, while a new species can
unexpectedly come into being and not differ much
from previous permutations.

BK:

It was a great time — different reviews and
exhibitions, the Geppert Competition, Biennale

of Young Art “Rybie Oko”, Festival of Young Artin
Szczecin “Przecigg”, Oronsko. That period gave me
hope. | got to know the environment, artists, events.
| started to create the “devouring” pictures. Since

| came back to stay with my parents for some time,
| had good conditions for work. It was when the
Charred Paintings cycle was painted. | was in the
Dabrowa Basin, after all. The works constituted the
emanation of that town and my state. Black pictures,
shrivelled, contorted. They were a departure from
representation, a specific narration, but connected
with the space of a small town, dead, burnt-out,

MR:

You were preparing an exhibition

at the Bunkier Sztuki Gallery of
Contemporary Art at that time. It
was an important and recognised
institution, so an individual exhibition
there had to be a great motivation
for work.

MR:

In 2013 you moved to Warsaw. Upon
this transition you made a work in the
place where we are now talking — in
your studio.

MR:

For me, that realisation is an opening
of a new chapter in your creative
work, which is a town experienced as
a cultural landscape.

MR:

The 2015 Thermocolourisation
exhibition also dealt with a city, but
understood in a slightly different
manner.
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with a gutted railway station. These paintings also
reflected my condition — return to my parents, their
concern for their son, who tried to find his way. In
essence, they were very personal pictures.

BK:

| cooperated with Aneta Rostkowska, who first
staged an exhibition for Tomek Baran, and then me.

| showed my pieces in a place which was important
for me, where | took part in lectures and exhibitions.
This show was developed around the notion of
Kunstkabinett. We built a cuboid, in which part of the
things not used in my “devourings” were amassed.
Some secondary works, sketches, various curiosities,
were closed in that black space. In the gallery, on the
other hand, you could find the “devouring” paintings
alongside those strictly painterly ones.

BK:

| provocatively called this event “Warsaw Devouring
Bartosz Kokosinski”. | prepared this place for myself
and made a site-specific work here. Rubber flooring,
partly torn off the ground, a door frame, a fragment
of a wall entered the picture, which both sucked in
and purged the space.

BK:

| think there’s something in the thesis that | mainly
draw on a landscape. | go around and take pictures of
small objects with my phone. My last exhibition at the
State Art Gallery in Sopot was about it — unattractive
and damaged oddities, primarily urban ones, some
cracks, imperfections, places, where something is
being built, space, which appears, crumbles away,
disappears, is hidden from view. For example, once

| came across a beautiful large-scale work near my
studio. A huge, slightly vaginal form, waving like the
textiles of Abakanowicz, came into being as a result
of a dustbin fire, which melted polystyrene foam,
lathing and plaster. In this way a soft, several-metre-
long crevice appeared, by chance, in a hard mass of
a tenement. It was an unearthly crack. | felt delighted!

BK:

Yes, it was more sharply defined and focused on
specific Warsaw views, although it still explored
the topic of the everyday life which | have contact
with when | get about in the city. Warsaw evokes
associations with the Dgbrowa Basin for me — large
spaces and blocks of flats, quite an ugly urban
tissue. | was also inspired by the books by Filip
Springer. In that project | scaled down huge pastel
surfaces and translated them into small pictures,
as a type of contemporary townscape — a stripe of
green, three stripes of a blue sky and indigestible
patches in pastel hues. And this is our landscape. It’s



MR:

In Thermocolourisation we see

a very interesting reversal — you
change tower block housing estates
into small objects, and bring them
into a half-private space near the
building which houses your studio
and which you visit almost every
day. You focused on Warsaw during
your work on the exhibition at the
Monopol Gallery, too.

MR:

You also drew on folk art in the Toxic
Fumes sculpture presented at the
Krynki Gallery, which is led by the
Villa Socrates Foundation.

a vulgar space, which doesn’t bother many people
and which | don’t like. The second part of the series
consists in my absurd covering of various objects
with polystyrene foam. For instance, | covered [with
polystyrene foam], plastered and painted doors,
wall units and mirrors found next to rubbish bins.

| didn’t care what a given item was, and if thermo-
modernisation of, let’s say, a wall unit was a good
idea, just as often nobody thinks about the effect
of thermo-modernising buildings. In this gesture
something that was designed, had its proportions and
details, fully disappears, is veiled, changed. Closed
in a polystyrene foam shell, it dies, but its exterior
is colourfully powdered to achieve the effect of
rejuvenation.

BK:

In 2017, Anna Ciabach, Zuzanna Sokalska and me
came back to this thread, but it was more object-
oriented. Folk motifs were new. | thought about
buildings as paintings. It turns out that these are often
non-professionals who design the colour scheme of
elevations. | thought that it is a type of contemporary
large-format folk art, based on the notion of how
something should be done to appear nice. | found
such a context important — the absurdity of such

a landscape and folk art on a mega scale. Like in
Lichen.

By the way, | thought that | should give these
unpalatable pastel urban landchafts to the City Hall,
so that they are hung in a representational place and
introduce visitors to the atmosphere of the town. In
the past there were the vedute by Canaletto; today
we could have tower block housing estates instead.
OK, maybe | got a bit carried away with Canaletto
(laughter).

BK:

It was an important work for me, also of 2017,

even though it may appear different from what

| had created earlier. In a tiny gallery, situated in

a tenement formerly owned by Jews, in a small

town near the border with Belarus, | prepared an
installation consisting of withered branches of local
trees. The joint branches formed the shape of a cloud
of smoke/carbon monoxide curling from a tile stove.
The smoke spread and seized the white space of the
gallery, forming quite a graphic composition. The
installation represented, in a way, a reversal of the
process of combustion.

As you have noticed, local folk art provided me
with inspiration. Several years before, | had taken
partin a trip to Podlachia and visited a church
in Biatowieza. Its confessionals, carved from
huge trunks of trees, looked like props from The
Flintstones. Moreover, a substantial part of the
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MR:

Summing up, you consistently
tackle many classical issues related
to painting, but you also go beyond
them. The installation in Krynki
shows that you not only perfectly
feel the space and context, but also
concentrate on other problems,
such as artistic methods and the
prosaic, although troublesome
consequences resulting from them.
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interior decor was made of branches. This highly
bizarre juxtaposition of woody compositions and an
austere brick church stuck in my mind. The church
was filled with something between folk and pagan
art. It looked like an intuitive attempt to combine
nearby nature with architecture, which produced

a rather odd effect. Coming back to the Toxic Fumes
— allegedly justin this way, when there used to

be a library, the room filled up with smoke during
lighting of the fire in the stove.

BK:
Although painting is my everyday occupation,
every now and again | like preparing large-format
installations intended for a specific space, such as
my studio, the Krynki Gallery, or the Project Room of
the Ujazdowski Castle Centre for Contemporary Art.
And so in 2016 | prepared a site-specific installation,
Moment Cutting a Dowel, at the Project Room of the
Ujazdowski Castle Centre for Contemporary Art — it
was a large, heavy object hanging in the gallery’s
space, an enormous canvas filled with items from
my studio. You could find various elements which
| had used before, such as canvas, excess and ready
objects. For me, however, this work concerned the
experience of contemporary artists. It was neither
about a picture, nor art history, but about the artist’s
workshop, full to the brim with materials and ready
works. About a constant lack of place, problems with
living conditions, frequent moves and lugging a ton of
stuff with you. | wanted to show how many items one
person can gather. They overwhelm and burden an
artist more and more. It’s hard to be mobile with such
baggage!

The installation could be touched, gently swung,
so a visitor could personally feel its weight.
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z cyklu Skdry, 2010

olej na ptétnie, 145 x 65,5 cm
from the Skins series, 2010
oil on canvas, 145 x 65.5 cm
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z cyklu Skéry, 2010

olej na plétnie, 65,7 x 142,5 cm
from the Skins series, 2010
oil on canvas, 65.7 x 142.5 cm
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bez tytutu, 2011

gwasz, olej na ptétnie, 128 x 85 x 17 cm
untitled, 2011

gouache, oil on canvas, 128 x 85 x 17 cm
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bez tytutu, 2011

spray samochodowy na ptétnie, 99 x 67 x 17 cm
untitled, 2011

car spray on canvas, 99 x 67 x 17 cm
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bez tytutu, 2011

farba ftalowa na ptétnie, 80 x 97 x 32 cm, kolekcja prywatna
untitled, 2011

alkyd paint on canvas, 80 x 97 x 32 cm, private collection

48



Obraz pozerajgcy motyw religijny, 2012

drewno, pl6tno, kolekcja dewocjonalidow, 155 x 140 x 47 cm
Painting Devouring a Religious Theme, 2012

wood, canvas, collection of devotional objects, 155 x 140 x 47 cm

51



(55)

(Nie)porzgdek rzeczy, widok wystawy, 2012

Galeria Sztuki Wspotczesnej Bunkier Sztuki, Krakow
(Dis)order of Things, view of the exhibition, 2012

Bunkier Sztuki Gallery of Contemporary Art, Krakéw, Poland

(56-57)

(Nie)porzgdek rzeczy, widok wystawy, 2012

Galeria Sztuki Wspotczesnej Bunkier Sztuki, Krakow
(Dis)order of Things, view of the exhibition, 2012

Bunkier Sztuki Gallery of Contemporary Art, Krakow, Poland

52

53






Obraz pozerajqcy pejzaz, 2011

drewno, pt6tno, trofea, 140 x 130 x 40 cm, kolekcja Galerii Sztuki
Wspoélczesnej Bunkier Sztuki, Krakow

Painting Devouring Landscape, 2011

wood, canvas, trophies, 140 x 130 x 40 cm, Bunkier Sztuki Gallery
of Contemporary Art collection, Krakéw, Poland
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(60-61)

(Nie)porzgdek rzeczy, widok wystawy, 2012

Galeria Sztuki Wspoétczesnej Bunkier Sztuki, Krakow
(Dis)order of Things, view of the exhibition, 2012

Bunkier Sztuki Gallery of Contemporary Art, Krakéw, Poland

(63)

z cyklu Zweglone obrazy, 2012

olej na pt6tnie, 130 x 105 x 25 cm

from the Charred Paintings series, 2012
oil on canvas, 130 x 105 x 25 cm
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z cyklu Zweglone obrazy, 2012

olej na pt6tnie, 115 x 72 x 21 cm

from the Charred Paintings series, 2012
oil on canvas, 115 x 72 x 21 cm

62



z cyklu Zweglone obrazy, 2015

olej na ptétnie, 103,6 x 104 x 10,7 cm, kolekcja prywatna
from the Charred Paintings series, 2015

oil on canvas, 103.6 x 104 x 10.7 cm, private collection
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z cyklu Zweglone obrazy, 2012

olej na ptétnie, 100 x 80 x 25 cm, kolekcja prywatna
from the Charred Paintings series, 2012

oil on canvas, 100 x 80 x 25 cm, private collection

66



z cyklu Zweglone obrazy, 2016

oléwek na mapie Czechostowacji, 49,6 x 40,2 cm
from the Charred Paintings series, 2016

pencil on the map of Czechoslovakia, 49.6 x 40.2 cm
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(72)

bez tytutu (swiatlo), 2013

olej na pidtnie, 112 x 84 x 11 cm, kolekcja prywatna
untitled (light), 2013

oil on canvas, 112 x 84 x 11 cm, private collection

(74)

bez tytutu, 2014

zywica, farba alkidowa na plétnie, 41 x 41 cm, kolekcja prywatna
untitled, 2014

resin, alkyd paint on canvas, 41 x 41 cm, private collection

(75)

Krakelura, 2014

olej, zywica, farba chlorokauczukowa na plétnie, 50 x 40 cm,
kolekcja prywatna

Krakelura, 2014

oil, resin, chlorinated rubber based paint on canvas, 50 x 40 cm,
private collection
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Materia dysfunkcyjna, widok wystawy, 2016

Knoll Gallery Vienna, Wieden, Austria
Dysfunctional Matter, view of the exhibition, 2016
Knoll Gallery Vienna, Vienna, Austria
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bez tytutu, 2014

pigment, farba chlorokauczukowa na ptétnie, 95 x 65 x 16 cm,
kolekcja Galerii E.M., Holandia
untitled, 2014

pigment, chlorinated rubber based paint, 95 x 65 x 16 cm,
collection of E.M. Gallery, Netherlands
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bez tytutu, 2015

pigment, olej na pt6tnie, 104 x 63,5 x 20 cm
untitled, 2015

pigment, oil on canvas, 104 x 63.5 x 20 cm
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bez tytutu, 2015

plétno, pigment, zywica, farba chlorokauczukowa, 69,5 x 50 x 7 cm
untitled, 2015

canvas, pigment, resin, chlorinated rubber based paint, 69.5 x 50 x 7 cm
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bez tytutu, 2018

technika wtasna, 87,5 x 67 x 25,5 cm
untitled, 2018

own technique, 87.5 x 67 x 25.5 cm
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bez tytutu, 2015

akryl, farba chlorokauczukowa na piétnie,

131 x 97,5 x 12 cm, kolekcja prywatna

untitled, 2015

acrylic, chlorinated rubber based paint on canvas,
131 x 97.5 x 12 cm, private collection
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Grugziak, 2017

technika mieszana, 98 x 61,5 x 14,1 cm
Rubble Sack, 2017

mixed technique, 98 x 61.5 x 141 cm
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Zgrzyt, widok wystawy, 2016

Galeria BWA, Gorz6éw Wielkopolski

Clash, view of the exhibition, 2016

BWA Gallery, Gorzéw Wielkopolski, Poland
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Obraz pozerajgcy Przemysl, 2015

drewno, oleodruk, kolekcja przedmiotéw z Przemys$la, 78 x 125 x 22 cm
Painting Devouring Przemysl, 2015

wood, chromolithograph, collection objects from Przemysl, 78 x 125 x 22 cm




(99)

Trofeum z cyklu Obrazy pozerajgce rzeczywistosc, 2016

drewno, ptétno, piloty TV, laptop, terminal ptatniczy, poroza,
160 x 100 x 65 cm, kolekcja prywatna

Trophy from the Paintings Devouring Reality series, 2016,
wood, canvas, TV remotes, laptop, bank card terminal, antlers,
160 x 100 x 65 cm, private collection

(96-97)

Obraz pozerajgcy Roberta Kusmirowskiego, 2014

drewno, pt6tno, farba alkidowa, kolekcja przedmiotéw Roberta
Kuémirowskiego, Galeria Biata, Lublin

Painting Devouring Robert Kusmirowski, 2014

wood, canvas, alkyd paint, collection of Robert Kusmirowski’s
objects, Biata Gallery, Lublin, Poland

92




94






(98)

z cyklu Szumy, 2016

olej na ptétnie, 100 x 90 cm, kolekcja prywatna
from the Noises series, 2016

oil on canvas, 100 x 90 cm, private collection

(99)

z cyklu Szumy (szary), 2019

olej na ptétnie, 100 x 90 cm, kolekcja prywatna
from the Noises series (grey), 2019

oil on canvas, 100 x 90 cm, private collection

(101)

z cyklu Szumy, 2018,

olej na ptétnie, 100 x 90 cm
from the Noises series, 2018
oil on canvas, 100 x 90 cm
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Brédno z cyklu Termokoloryzacja, 2015
farba fasadowa na sklejce, 41 x 33 cm
Brdédno from the Thermocolourisation series, 2015
facade paint on plywood, 41 x 33 cm
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(104-105)

Brddno z cyklu Termokoloryzacja, 2015

farba fasadowa na plycie, 95 x 158 x 6 cm

Brédno from the Thermocolourisation series, 2015
facade paint on the board, 95 x 158 x 6 cm

(106)

Targéwek z cyklu Termokoloryzacja, 2015

drzwi, styropian, tynk, farba fasadowa, 201,5 x 102 x 19,5 cm
Targéwek from the Thermocolourisation series, 2015

door, polystyrene foam, plaster, facade paint, 201.5 x 102 x19.5 cm
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Pastelowy osiedlowy, widok wystawy, 2017, Galeria Monopol, Warszawa
Pastel Blocks, view of the exhibition, 2017, Monopol Gallery, Warsaw, Poland




Pastelowy osiedlowy, widok wystawy, 2017 Zwis, 2015

Galeria Monopol, Warszawa plétno, pret, 20 x 15 x 5 cm, kolekcja prywatna
Pastel Blocks, view of the exhibition, 2017 Overhang, 2015
Monopol Gallery, Warsaw, Poland canvas, rod, 20 x 15 x 5 cm, private collection
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bez tytutu, 2014—-2015

olej, zywica na ptétnie, 40 x 30 cm, kolekcja prywatna
untitled, 2014—-2015

oil, resin on canvas, 40 x 30 cm, private collection
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bez tytutu, 2014

olej, zywica na pt6tnie, 40 x 30 cm
untitled, 2014

oil, resin on canvas, 40 x 30 cm
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bez tytutu, 2015

olej, akryl, zywica na pf6tnie, 33 x 26 cm
untitled, 2015

oil, acrylic, resin on canvas, 33 x 26 cm

114



Splash, 2014

olej, zywica, pigment na pl6tnie, 69 x 54 x 7 cm,
kolekcja Galerii Bielskiej BWA, Bielsko-Biata
Splash, 2014

oil, resin, pigment on canvas, 69 x 54 x 7 cm,
BWA Bielska Gallery, Bielsko-Biata, Poland

117



Obraz pozerajgcy narzedzia rekreacji, 2015

pl6étno, drewno, kolekcja przedmiotéw, 582 x 489 x 70 cm, :
realizacja stala, ABC Gallery — Visual Park, Poznan H
Painting Devouring Recreation Tools, 2015 ]
wood, metal, canvas, collection of objects, 582 x 489 x 70 cm,
permanent work, ABC Gallery — Visual Park, Poznan, Poland
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Wspdlnota wyobrazeti o ggstosci, widok wystawy, 2017
Panstwowa Galeria Sztuki, Sopot

Community of Images of Density, view of the exhibition, 2017
State Art Gallery, Sopot, Poland
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Wspdlnota wyobrazeti o gestosci, widok wystawy, 2017
Panistwowa Galeria Sztuki, Sopot
Community of Images of Density, view of the exhibition, 2017

State Art Gallery, Sopot, Poland

123

122



(126)

Zielony billboard, 2016—2017

olej na pl6tnie, 148 x 124 x 21 cm
Green Billboard, 2016—-2017

oil on canvas, 148 x 124 x 21 cm

(128)

Codzienne formy opresji, 2016

tekturowe pudlo, akryl, 93 x 71 x 10 cm, kolekcja prywatna
Everyday Forms of Oppression, 2016

cardboard box, acrylic, 93 x 71 x 10 cm, private collection

(129)

Codzienne formy opresji, 2016

tekturowe pudlo, akryl, 98 x 53 x 13 cm
Everyday Forms of Oppression, 2016
cardboard box, acrylic, 98 x 53 x 13 cm
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(1381)

z cyklu Smartfony, 2018

tektura, olej, zywica, szklo, 77,1 x 42,5 cm
from the Smartphones series, 2018
cardboard, oil, resin, glass, 771 x 42.5 cm

(132-133)

z cyklu Smartfony, 2017

drewno, olej, zywica, szklo, 81 x 144 cm, kolekcja prywatna
from the Smartphones series, 2017

wood, oil, resin, glass, 81 x 144 cm, private collection
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Lichen 4,2017

spray na plétnie, 200 x 150 cm
Lichen 4,2017

spray on canvas, 200 x 150 cm
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Lichen 14,2017

spray na plétnie, 130 x 95 cm
Licheri 14,2017

spray on canvas, 130 x 95 cm
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Miedzynarodowa ameba, 2018
technika mieszana, 85 x 71 x 19 cm
International Amoeba, 2018

mixed technique, 85 x 71 x 19 cm
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Moment scinajgcy kotek, 2016

Centrum Sztuki Wspotczesnej Zamek Ujazdowski,
Bank Pekao Project Room, Warszawa

Moment Cutting a Dowel, 2016

Zamek Ujazdowski Centre for Contemporary Art,
Bank Pekao Project Room, Warsaw, Poland
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139



Czad, widok wystawy, 2017

Galeria Krynki, Krynki

Toxic Fumes, view of the exhibition, 2017
Krynki Gallery, Krynki, Poland
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Kongo z cyklu Szkielety pejzazu, 2019

olej na tekturze, plastik, 109 x 71 x 17 cm

Congo from the Skeletons of Landscape series, 2019
oil on cardboard, plastic,109 x 71 x 17 cm
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Jezioro z cyklu Szkielety pejzazu, 2019

olej na tekturze, plastik, 110 x 70 x 8,5 cm

Lake from the Skeletons of Landscape series, 2019
oil on cardboard, plastic, 110 x 70 x 8.5 cm
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Meduza z cyklu Szkielety pejzazu, 2019

olej na tekturze, plastik, 110 x 67 x 10 cm

Jellyfish from the Skeletons of Landscape series, 2019
oil on cardboard, plastic, 110 x 67 x 10 cm
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Bartosz Kokosinski

—a painter and an
author of videos and
installations in urban
space. Bornin 1984 in
Siewierz. A graduate of
the Painting Faculty

of the Academy of Fine
Arts in Krakéw, where
in 2009 he received

a diploma in the
Studio of Prof. Andrzej
Bednarczyk and Prof.
Witold Stelmachniewicz.
A former member of
the Krakéw-based
Silnia group.

www.bartoszkokosinski.com

INDIVIDUAL EXHIBITIONS:

2019

* Bye Bye Budapest!, 1111 Gallery,
Budapest, Hungary

2017

¢ Toxic Fumes, Krynki Gallery, Krynki,
Poland

* Pastel Blocks, Monopol Gallery, Warsaw,
Poland

* Community of Images of Density, State
Art Gallery, Sopot, Poland

2016

* Moment Cutting a Dowel, Ujazdowski
Castle Centre for Contemporary Art,
Bank Pekao Project Room, Warsaw,
Poland

 Clash, BWA Gallery, Gorzéw Wielkopolski,
Poland

* Dysfunctional Matter, Knoll Gallery
Budapest, Budapest, Hungary

* Dysfunctional Matter, Knoll Gallery
Vienna, Vienna, Austria

2015

* Nothing is Real, Yet all is Possible, Water
Tower Gallery, Konin, Poland

¢ Thermocolourisation, Lubelska 30/32
U-42, Warsaw, Poland

¢ Vapours, ABC Gallery, Poznan, Poland

2014

¢ Crack, Knoll Gallery Budapest, Budapest,
Hungary

¢ Crack, Knoll Gallery Vienna, Vienna,
Austria

2013

* Perverse Faeces of Thoughts (Thomas
Bernhard), Promocyjna Gallery, Warsaw,
Poland
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* Paintings Devouring Reality, Club of
Polish Losers, Berlin, Germany

 Fever, ABC Gallery, Poznan, Poland

2012

¢ Uncontrolled Content, Young Art Forum,
Lublin, Poland

« (Dis)order of Things, Bunkier Sztuki
Gallery of Contemporary Art, Krakéw,
Poland

2011

* Some Pictures Don't Want to be Painted,
BWA Contemporary Art Gallery,
Katowice, Poland

¢ (no) body (no) soul (no) art, Small Gallery,
Stupsk, Poland

2010

* In Form, Sztygarka Municipal Museum,
Dabrowa Gornicza, Poland

* At the Beginning — the End, Nova Gallery,
Krakéw, Poland

2007

¢ Embarrassed to Repeat, Nova Gallery,
Krakéw

GROUP EXHIBITIONS:

2019

* My Name Is Red, State Art Gallery,
Sopot, Poland

* Black Bile, Small Gallery, Stupsk, Poland

* Touch the Art, Ujazdowski Castle Centre
for Contemporary Art, Warsaw, Poland

¢ Summer in the City, Monopol Gallery,
Warsaw, Poland

¢ Nature in Art, MOCAK Museum of
Contemporary Art, Krakéw, Poland

2018

¢ How Cybis?, Gallery of the Museum of
Opole Silesia, Opole, Poland

o Life is a Backyard, 13. INSPIRATIONS
festival, TRAFO Centre for
Contemporary Art, Szczecin, Poland

¢ Sudden Death of a Hero, KUBIK art
space, Budapest, Hungary

* Works of Indifference, exhibition with
Andrzej Szewczyk, City Art Gallery of
Kalisz, Kalisz, Poland

* The Air and Other Things We Need to
Live, BWA Bielska Gallery, Bielsko-Biata,
Poland

* 100 Years of Polish Sculpture, Art
Museum Riga Bourse, Riga, Latvia

2017

¢ What with this Abstraction?, Stefan
Gierowski Foundation, Warsaw, Poland

* Kunstwerk Leben, Centre for Persecuted
Arts, Solingen, Germany

* The Wonder Years, Kokosinski /
Matyszewski, Biata Gallery, Lublin,
Poland

o #library, Zamek Culture Centre, Poznan,
Poland

2016

* Home at Last: the Polish House During
the Transition, 8" edition of Warsaw
Under Construction, old printing house,
Nowogrodzka 84/86, Warsaw, Poland

¢ In Search of Freedom. Polish
Contemporary Painting, National
Museum, Kiev, Ukraine

¢ Medicine in Art, MOCAK Museum of
Contemporary Art, Krakéw, Poland

2015

* Two Sticks, Think Tank lab Triennale,
International Festival of Contemporary
Drawing, Museum of Architecture,
Wroctaw, Poland

* 42" Painting Biennale “Bielska Jesien
2015”, BWA Bielska Gallery, Bielsko-
Biata, Poland

* No More Objects for the Picture,
Monopol Gallery, Warsaw, Poland

* Power of Abstraction, Museum of
Contemporary Art, Minsk, Belarus

¢ Szaberland, exhibition in the review
of art Survival13, Riot Squads Police
Barracks, Wroctaw, Poland

¢ The Hideout, Labyrinth Gallery, Lublin,
Poland

* Do(not) Touch! Haptic Aspects of Polish
Art after 1945, Centre of Contemporary
Art, Torun, Poland

* Open Collection, National Museum —
Museum of Contemporary Art, Szczecin,
Poland

o Still in Motion, E.M. Galerie, Drachten,
Netherlands

2014

* The Limits of Painting — as part of
a series of shows: Artefacts, BWA Gallery
of Contemporary Art, Przemysl, Poland

* Self-Love, or Artists Love Themselves,
State Art Gallery, Sopot, Poland

¢ Czech Pope, MeetFactory Gallery,
Prague, Czech Republic

¢ Against the Manual, Gallery of
Contemporary Art, Opole, Poland

» Tomek Baran, Bartosz Kokosirski, Monika
Smyta, allerArt, Bludenz, Austria

2013

* 41 Biennale of Painting “Bielska Jesien
2014”, BWA Bielska Gallery, Bielsko-
Biata, Poland

¢ Damage Has Been Done, Kokosinski /
Juszkiewicz, EL Gallery, Elblgg, Poland

¢ Head Above Water, Kokosinski /
Juszkiewicz, Current Art Zone, Szczecin,
Poland

¢ First Teeth, BWA Contemporary Art
Gallery, Katowice, Poland

2012

e Curators’ Network, project with Ewa
Juszkiewicz, MOCAK, Krakéw, Poland

* Painting About Paintings — Roman
Siwulak, Paintings about Painting —
Bartosz Kokosinski, Painting Gallery
of the Academy of Fine Arts, Krakéw,
Poland

2011

« 3" Festival of Young Art “Przeciag’,
Zacheta Contemporary Art Association,
Szczecin, Poland

10" Geppert Competition, BWA
Vanguard, Wroctaw, Poland

* 6" Triennale of Young Artists in the
Polish Sculpture Centre, Oronsko, Poland

* 6" Biennale of Young Art “Rybie Oko”,
Small Gallery, Stupsk, Poland

e Kinderspiele, Culture Tank, Krakéw, Poland

2008

* blankly, perfect summer, VertexList, New
York, USA

2007

* Jeune Création Européenne, Montrouge,
France

2006

* Exhibition of paintings at the Academy
of Fine Arts in Krakéw, Kunststation
Kleinsassen, Germany

ACCOMPLISHMENTS:

2019

¢ Visegrad Fund grant, Bratislava, Slovakia

* Young Poland Scholarship, Warsaw,
Poland

¢ Scholarship from the Fund for the
Promotion of Creativity, Polish Society of
Authors and Composers, Warsaw, Poland

2018

* 1=t position in the ranking of young Polish
artists “Compass of Young Art”, Warsaw,
Poland

2017

* st position in the ranking of young Polish
artists “Compass of Young Art”, Warsaw,
Poland

2016

* 1t position in the ranking of young Polish
artists “Compass of Young Art”, Warsaw,
Poland

2015

* Honourable mention in the 42" Biennale
of Painting “Bielska Jesien 2015,
Bielsko-Biata, Poland

* Scholarship of the Minister of Culture
and National Heritage, Warsaw, Poland

¢ Art Scholarship of the Capital City of
Warsaw, Warsaw, Poland

2014

* 1 position ex aequo with Ewa
Juszkiewicz in the ranking of young
Polish artists “Compass of Young Art”,
Warsaw, Poland

2013

* Award of the Marshal of the Silesian
province for young artists, Katowice,
Poland

* 41t Biennale of Painting “Bielska Jesien
2013, Bielsko-Biata, Poland:
— honourable mention
— honourable mention of the ARTLUK
editors
— honourable mention of the EXIT art
quarterly
— honourable mention of the OBIEG
editors

* Honourable mention in the 1%
International Modessqe Painting
Competition, Warsaw, Poland

* Honourable mention in the 9*" Triennale
of Small Paintings, Wozownia, Torun,
Poland

2012

¢ Scholarship of the Marshal of the
Silesian province, Katowice, Poland

* Scholarship of the Minister of Culture
and National Heritage, Warsaw, Poland

2010

e Award of the EXIT Art Quarterly in the
Promotions competition, Art Gallery,
Legnica, Poland

2009

* Research scholarship of the Royal
Capital City of Krakéw, Krakéw, Poland

2001-2009

¢ Scholarship of the City Council, Dgbrowa
Goérnicza, Poland

2007

e Sapere Auso Scholarship, Krakéw, Poland

* Scholarship of the Minister of Culture
and National Heritage, Warsaw, Poland

2006

¢ Elisabeth Greenshields Foundation
Award, Montreal, Canada

2002

* Prime Minister’s Scholarship, Warsaw,
Poland

e Scholarship of the Minister of Culture,
Warsaw, Poland

RESIDENCES:

2019

* Bartok Quarter/ Eleven Blokk Art
Foundation, Budapest, Hungary

2016

* MeetFactory, Prague, Czech Republic

OTHER ACTIVITIES:

2018

e Portals, temporary exhibition in urban
space, New Space of Art Foundation,
Busko-Zdréj, Poland

2014

» Competition video Litany during the IN
OUT Festival, Centre for Contemporary
Art Laznia, Gdansk, Poland

* Up, metamatic:taf, Athens, Thessalonica,
Greece

* Dangerous Forms, SOON_11, Spectra
Art Space, Starak Family Foundation,
Warsaw, Poland

2007

e participant in the 1% International
Intermedia Festival and Workshop,
MODEM, Debrecen, Hungary

WORKS IN COLLECTIONS:

* National Museum, Gdansk, Poland

e Centre of Polish Sculpture, Oronsko,
Poland

* Bunkier Sztuki Gallery of Contemporary
Art, Krakéw, Poland

* State Art Gallery, Sopot, Poland

* ABC Gallery — Visual Park, Poznan,
Poland

* New Space of Art Foundation, Kielce,
Poland

* BWA Bielska Gallery, Bielsko-Biata,
Poland

* Regional Collection of the Zacheta
Contemporary Art Association, Szczecin,
Poland

Bartosz Kokosiniski —
malarz i twoérca instalacji
malarskich oraz wideo.
Urodzit sie w 1984 roku
w Siewierzu. Ukoniczyl
studia na Wydziale
Malarstwa Akademii Sztuk
Pieknych w Krakowie,
gdzie w 2009 r. uzyskat
dyplom w pracowni

prof. Andrzeja
Bednarczyka i prof. Witolda
Stelmachniewicza.
Nalezat do krakowskiej
grupy Silnia.

www.bartoszkokosinski.com

WYSTAWY
INDYWIDUALNE:

2019

« Bye Bye Budapest!, Galeria 1111,
Budapeszt, Wegry

2017

» Czad, Galeria Krynki, Krynki

* Pastelowy osiedlowy, Galeria Monopol,
Warszawa

* Wspdlnota wyobrazeni o gestosci,
Panstwowa Galeria Sztuki, Sopot

2016

¢ Moment $cinajacy kolek, Centrum
Sztuki Wspolczesnej Zamek Ujazdowski,
Bank Pekao Project Room, Warszawa

» Zgrzyt, Galeria BWA, Gorzéw
Wielkopolski

» Materia dysfunkcyjna, Knoll Gallery
Budapest, Budapeszt, Wegry

» Materia dysfunkcyjna, Knoll Gallery
Vienna, Wieden, Austria

2015

* Nic nie jest prawdziwe, ale wszystko
mozliwe, Galeria Wieza Ci$nieni, Konin

« Termokoloryzacja, Lubelska 30/32
U-42, Warszawa

» Opary, ABC Gallery, Poznan

2014

« Peknigcie, Knoll Gallery Budapest,
Budapeszt, Wegry

* Pekniecie, Knoll Gallery Vienna,
Wieden, Austria

2013

» Perwersyjne odchody mysli (Thomas
Bernhard), Galeria Promocyjna,
Warszawa

* Obrazy pozerajace rzeczywisto$¢,
Klub Polskich Nieudacznikéw, Berlin,
Niemcy

¢ Goraczka, ABC Gallery, Poznan

2012

» Niekontrolowane tresci, Mlode Forum
Sztuki, Lublin

 (Nie)porzadek rzeczy, Galeria Sztuki
Wspolczesnej Bunkier Sztuki, Krakéw

2011

« Niektdre obrazy nie chca by¢
namalowane, Galeria Sztuki
Wspoblczesnej BWA, Katowice

* (no) body (no) soul (no) art, Galeria
Kameralna, Stupsk

2010

* W formie, Muzeum Miejskie Sztygarka,
Dabrowa Gornicza

¢ Na poczatek — koniec, Galeria Nova,
Krakéw

2007

» Wstyd przed powtdrzeniem, Galeria
Nova, Krakéw
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WYSTAWY ZBIOROWE:

2019

* Nazywam si¢ Czerwien, Paristwowa
Galeria Sztuki, Sopot

¢ Czarna z61¢, Galeria Kameralna, Stupsk

* Dotknij sztuki, Centrum Sztuki
Wspdlczesnej Zamek Ujazdowski,
Warszawa

¢ Lato w mieécie, Galeria Monopol,
Warszawa

¢ Natura w sztuce, Muzeum Sztuki
Wspblczesnej MOCAK, Krakéw

2018

« Jak Cybis?, Galeria Muzeum Slaska
Opolskiego, Opole

« Zycie jest podwérkiem, w ramach
festiwalu 13.inSPIRACJE, TRAFO
Trafostacja Sztuki, Szczecin

¢ Nagla $§mier¢ gléwnego bohatera,
KUBIK art space, Budapeszt, Wegry

¢ Prace obojetne, wystawa z Andrzejem
Szewczykiem, Galeria Sztuki im. Jana
Tarasina, Kalisz

* Powietrze i inne rzeczy potrzebne nam
do zycia, Galeria Bielska BWA, Bielsko-
Biala

e Kunszt. 100 lat polskiej rzezby,
Muzeum Sztuki Bourse, Ryga, Lotwa

2017

¢ Co z tg abstrakcjg?, Fundacja Stefana
Gierowskiego, Warszawa

« Kunstwerk Leben, Center for
Persecuted Arts, Solingen, Niemcy

« Cudowne lata, Kokosiriski /
Matyszewski, Galeria Biata, Lublin

« #biblioteka, Centrum Kultury Zamek,
Poznan

2016

* Wreszcie we wlasnym domu. Dom
polski w transformaciji, 8. edycja
festiwalu Warszawa w Budowie,
budynek dawnej drukarni,
ul. Nowogrodzka 84/86, Warszawa

* Poszukujac wolnosci. Polskie
malarstwo wspolczesne, Muzeum
Narodowe, Kijéw, Ukraina

¢ Medycyna w sztuce, Muzeum Sztuki
Wspolczesnej MOCAK, Krakéw

2015

« Two Sticks, Think Tank lab Trienniale,
Migdzynarodowy Festiwal Rysunku
Wspblczesnego, Muzeum Architektury,
Wroclaw

* 42, Biennale Malarstwa , Bielska Jesiert
2015”, Galeria Bielska BWA, Bielsko-
Biala

» Obiektéw dla Obrazu juz nie ma,
Galeria Monopol, Warszawa

 Potega abstrakcji, Muzeum Sztuki
Wspdlczesnej, Minisk, Biatorus

* Szaberland, wystawa w ramach
przegladu sztuki ,Survival13”, Koszary
Oddzialéw Prewencji Policji, Wroctaw

» Kryjowka, Galeria Labirynt, Lublin

« (Nie) dotykaj! Haptyczne aspekty
sztuki polskiej po 1945 roku, CSW
Znaki Czasu, Torun

« Otwarta kolekcja, Muzeum Narodowe
— Muzeum Sztuki Wspoliczesnej,
Szczecin

* Wcigz w ruchu, Galeria E.M., Drachten,
Holandia

2014

¢ Granice malarstwa, w ramach cyklu
wystaw , Artefakty”, Galeria Sztuki
Wspdltczesnej BWA, Przemys$l

» Mito$¢ wtasna. Czyli artysci kochaja
siebie, Paristwowa Galeria Sztuki,
Sopot

» Czeski Papiez, Galeria MeetFactory,
Praga, Czechy

* Niezgodnie z instrukcja, Galeria Sztuki
Wspblczesnej, Opole

* Tomek Baran, Bartosz Kokosiriski,
Monika Smyta, allerArt, Bludenz, Austria

2013

* 41. Biennale Malarstwa , Bielska Jesient
20137, Galeria Bielska BWA, Bielsko-
Biala

» Damage has been done, Kokosinski /
Juszkiewicz, Galeria EL, Elblag

» Urwanie gtowy, Kokosiriski /
Juszkiewicz, Zona Sztuki Aktualnej,
Szczecin

¢ Mleczne zgby, BWA, Katowice

2012

e Curators Network, projekt
z Ewg Juszkiewicz, Muzeum Sztuki
Wspolczesnej MOCAK, Krakéw

¢ Malarstwo o obrazach — Roman
Siwulak, Obrazy o malarstwie — Bartosz
Kokosinski, Galeria Malarstwa ASP,
Krakéw

2011

« 3. Festiwal Sztuki Mtodych ,Przecigg”,
Zacheta Sztuki Wspolczesnej, Szczecin

* 10. Konkurs Gepperta, BWA
Awangarda, Wroctaw

¢ 6. Triennale Mlodych w Centrum
Rzezby Polskiej, Oronsko

« 6. Biennale Mtodych ,Rybie Oko 6”,
Galeria Kameralna, Stupsk

« Kinderspiele, Zbiornik Kultury, Krakéw

2008

« blankly, perfect summer, VertexList,
Nowy York, USA

2007

¢ Jeune Création Européenne,
Montrouge, Francja

2006

* Wystawa malarstwa z Akademii Sztuk
Pigknych w Krakowie, Kunststation
Kleinsassen, Niemcy

OSIAGNIECIA
ARTYSTYCZNE:

2019

¢ Grant Funduszu Wyszehradzkiego,
Bratystawa, Stowacja

¢ Stypendium Mloda Polska, Warszawa

« Stypendium z Funduszu Popierania
Twérczosci, Stowarzyszenie Autoréw
ZAiKS, Warszawa

2018

* 1. miejsce w rankingu miodych
polskich artystow ,Kompas Mlodej
Sztuki”, Warszawa

2017

« 1. miejsce w rankingu miodych
polskich artystow ,Kompas Miodej
Sztuki”, Warszawa

2016

¢ 1. miejsce w rankingu miodych
polskich artystow ,Kompas Miodej
Sztuki”, Warszawa

2015

¢ Wyr6znienie regulaminowe w 42.
Biennale Malarstwa ,Bielska Jesien
2015”, Bielsko-Biata

¢ Stypendium Ministra Kultury
i Dziedzictwa Narodowego, Warszawa

« Stypendium Artystyczne Miasta
Stolecznego Warszawy, Warszawa

2014

« 1. miejsce ex aequo z Ewg Juszkiewicz
w rankingu mtodych polskich artystow
,Kompas Mlodej Sztuki”, Warszawa

2013

* Nagroda Marszatka Wojewodztwa
Slgskiego dla miodych twércow,
Katowice

* 41. Biennale Malarstwa , Bielska Jesien
2013”, Bielsko-Biala:
- wyréznienie regulaminowe
- wyrdéznienie redakeji ,ARTLUK”
- wyrdznienie redakcji kwartalnika
LEXIT”
- wyr6znienie redakcji portalu
,OBIEG”

¢ Wyréznienie w I Migdzynarodowym
Konkursie Malarskim ,,Modessqe”,
Warszawa

* Wyréznienie w 9. Triennale ,Maltych
Form Malarskich”, Wozownia, Torun

2012

 Stypendium Marszatka Wojewodztwa
Slgskiego, Katowice

¢ Stypendium Ministra Kultury
i Dziedzictwa Narodowego, Warszawa

2010

¢ Nagroda Kwartalnika Artystycznego
EXIT w konkursie ,,Promocje”, Galeria
Sztuki, Legnica

2009

« Stypendium Naukowe Stolecznego
Kroélewskiego Miasta Krakowa, Krakéw

2001-2009

« Stypendium Rady Miasta, Dgbrowa
Gornicza

2007

 Stypendium Sapere Auso, Krakéw

¢ Stypendium Ministra Kultury
i Dziedzictwa Narodowego, Warszawa

2006

* Nagroda Fundacji Elizabeth
Greenshields, Montreal, Kanada

2002

« Stypendium Prezesa Rady Ministréw,
Warszawa

 Stypendium Ministra Kultury,
Warszawa

REZYDENC]E:

2019

* Bartok Quarter / Fundacja Artystyczna
Eleven Blokk, Budapeszt, Wegry

2016

* MeetFactory, Praga, Czechy

INNE DZTALANIA:

2018

« Portale, wystawa czasowa w przestrzeni
miejskiej, Fundacja Nowa Przestrzen
Sztuki, Busko-Zdrdj

2014

« Litania, Festiwal IN OUT, Centrum
Sztuki Wspblczesnej Laznia, Gdansk

* Up, metamatic:taf, Ateny, Saloniki,
Grecja

* Niebezpieczne formy, SOON_ 11,
Fundacja Rodziny Starakéw, Spectra
Art Space, Warszawa

2007

¢ Udzial w 1st International Intermedia
Festiwal and Workshop, Debreczyn,

Wegry

PRACE
W KOLEKCJACH:

¢ Muzeum Narodowe, Gdarisk

¢ Centrum Rzezby Polskiej, Ororisko

 Galeria Sztuki Wspdlczesnej Bunkier
Sztuki, Krakow

« Paristwowa Galeria Sztuki, Sopot

* ABC Gallery — Visual Park, Poznan

* Fundacja Nowa Przestrzen Sztuki,
Kielce

 Galeria Bielska BWA, Bielsko-Biata

« Kolekcja Regionalna Zachety Sztuki
Wspoblczesnej, Szczecin
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