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Dr Eleonora Bergman - laureatka

Nagrody im. Profesora Jana Zachwatowicza za rok 2025

2 grudnia 2025 roku odbyla sie¢ uroczystos¢ wreczenia Nagrod im. Profesora
Jana Zachwatowicza ,za wybitne osiagniecia w dziedzinie badan i ochrony

zabytkow oraz dziedzictwa kulturowego”.
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Nagrode otrzymata dr Eleonora Bergman - czlonkini Polskiego Instytutu
Studiéw nad Sztuka Swiata, ,historyczka architektury. Autorka i
wspotautorka licznych studiow historyczno-urbanistycznych do planow
zagospodarowania miast, glownie na Mazowszu i Slasku. Od potowy lat 80.
zajmuje sie zabytkami kultury zydowskiej, ich historia i dokumentacja.
Wspolautorka projektu upamietnienia granic getta warszawskiego, a takze
wspotautorka i wydawczyni 18 tomow tzw. Archiwum Ringelbluma. Od 1991
roku pracowala w Zydowskim Instytucie Historycznym, ktérego dyrektorka

byla w latach 2007-2011”. Jest autorka m.in. publikacji ksiazkowych: Nurt



mauretariski w architekturze synagog Europy Srodkowo-Wschodniej w XIX w.
i na poczatku XX wieku (Wydawnictwo Neriton, Warszawa 2004), a takze , Nie
masz boznicy powszechnej”. Synagogi i domy modlitwy w Warszawie od
korica XVIII do poczatku XX wieku (Wydawnictwo DiG, Warszawa 2007).
Uczestniczyta m.in. w I Kongresie Sztuki Zydowskiej w Polsce Jewish Artists
and Central-Eastern Europe. Art centers — identity — heritage from the 19th
centery to the second World War w Kazimierzu and Wisla w 2008 roku,
publikujac w tomie pokonferencyjnym tekst Synagogues of Europe — still

much to learn (Wydawnictwo DiG, Warszawa 2010).

Nagrode im. Profesora Jana Zachwatowicza za 2025 rok otrzymal takze dr
hab. inz. Ulrich Schaaf - badacz architektury drewnianej. ,Od 2006 roku
jest pracownikiem naukowo-dydaktycznym w Katedrze Konserwatorstwa
Wydzialu Sztuk Pieknych Uniwersytetu Mikotaja Kopernika w Toruniu, a od
2021 roku - jej kierownikiem. Prowadzi projekty badawcze i zajecia
dydaktyczne 2z zakresu badan historyczno-architektonicznych, historii
technik budownictwa oraz historii architektury drewnianej. Jego praca
pozwolila uratowac wiele zabytkow architektury drewnianej, takich jak m.in.

Koscioty Pokoju w Swidnicy i Jaworze”.

Wyréznienia wreczyla Bozena Zelazowska, sekretarz stanu w Ministerstwie
Kultury i Dziedzictwa Narodowego, generalna konserwator zabytkow,
podczas konferencji naukowej ICOMOS pt. ,Zalozenia systemu ochrony
zabytkow - formy ochrony, organizacja shluzb konserwatorskich,
finansowanie, rola interesariuszy” w Arkadach Kubickiego na Zamku

Krélewskim w Warszawie.

Zarzad sklada serdeczne gratulacje laureatom Nagrod im. Profesora Jana

Zachwatowicza.

W 2004 roku Nagrode im. Profesora Jana Zachwatowicza otrzymali Maria i

Kazimierz Piechotkowie — cztonkowie honorowi Instytutu.



Dr Barbara Chojnacka
Muzeum Okregowe w Bydgoszczy

Wystawa ,,Maksymilian Antoni Piotrowski (1813-1875) — w Bydgoszczy i
na europejskich salonach” w Muzeum Okregowym im. Leona

Wyczotkowskiego w Bydgoszczy

Wystawa monograficzna poswiecona zyciu i tworczosci Maksymiliana
Antoniego Piotrowskiego, malarza urodzonego w Bydgoszczy, przygotowana
zostala z okazji 150. rocznicy Smierci i 100. rocznicy pierwszej wystawy
artysty w Muzeum Miejskim w Bydgoszczy. Wlasnie ta ekspozycja
zapoczatkowala tworzenie kolekcji dziet wybitnego malarza — Bydgoszczanina
w rodzinnym miescie. Tworczos¢ artysty byta wielokrotnie prezentowana w
bydgoskim muzeum, jednak obecna ekspozycja stanowi najpelniejsza
odstone jego zycia i tworczosci, wzbogacona nowymi dzielami i materiatami
biograficznymi.

Maksymilian Antoni Piotrowski w 1833 roku podjal studia w Krolewskiej
Akademii Sztuk Pieknych (Ko6nigliche Akademie der Kunste) w Berlinie.
Poczatkowo uczyl sie w klasie gipsow i sali aktow, a od 1835 roku ksztalcit
sie w klasie malarstwa historycznego pod kierunkiem profesora Wilhelma
Hensla. Po ukonczeniu edukacji mlody artysta udal sie na wedrowke
artystyczna po Niemczech i Wloszech. Przebywal w Dusseldorfie, gdzie mial
kontynuowa¢ nauke w kregu tamtejszej Akademii Sztuk Pieknych pod
kierunkiem kolejnego mistrza — Wilhelma Schadowa, reprezentanta nurtu
nazarenizmu. Jedyna pelniej udokumentowana podréz do Wiloch (14
listopada 1842 — czerwiec 1843) wyznaczaja obrazy i rysunki pochodzace z
Rzymu, Gaety, Neapolu, Pompejow, Sorrento i Capri. Podczas pobytu w
Rzymie tworca mial nawiazac¢ kontakty z zatozycielem grupy Nazarenczykow
Johannem Friedrichem Overbeckiem. Wracajac z Wloch do Berlina, malarz
zatrzymal sie w Monachium, gdzie zapoznal si¢ z tworczoscia profesorow
tamtejszej Akademii Sztuk Pieknych - Petera Corneliusa i Wilhelma

Kaulbacha, ktorzy wywarli — obok Hensla i Schadowa — najwiekszy wplyw na



jego tworczosc. O pobycie artysty w Monachium swiadczy jedynie rysunkowy
Autoportret z dedykacja.

Kolejne lata malarz spedzil w Berlinie, a waznym epizodem w jego biografii
byl czynny udzial w wydarzeniach Wiosny Ludéw w 1848 roku w Berlinie i
Bydgoszczy. Podczas rewolucji berlinskiej prawdopodobnie mnalezal do
oddzialu artystow i studentow (Kunstler- und Studenten-Korps), a po
aresztowaniu zostal osadzony w odwachu. Narodowowyzwolencze zamieszki
nie ominely Bydgoszczy, gdzie Piotrowski w domu brata, Karola, miat
pilnowa¢ amunicji. Po jego aresztowaniu prawdopodobnie wyjechal do
Poznania, gdzie po stlumionym powstaniu utworzono Lige Polska; wykonat
wowczas rysunek do litografii Liga Polska z podpisem: Przez jednos$¢é i
rownos$é do niepodleglosci, odzwierciedlajacy jego patriotyczne przekonania.
Okoto potowy 1849 roku Piotrowski zostal powotany na stanowisko profesora
w Pruskiej Akademii Sztuk Pieknych (Preussische Akademie der Kunste) w
Krolewcu (Konigsberg). Dyrektorem akademii byt Ludwig Rosenfelder,
podobnie jak Piotrowski uczen Wilhelma Hensla. W Krélewcu artysta osiadt
na stale, prowadzac w Akademii przez 26 lat Klase¢ Rysunkow z gipsow
antycznych. W czasie powstania styczniowego Piotrowski zblizyt sie do
Wojciecha Ketrzynskiego, uczestnika powstania, pozniejszego historyka.
Pracownia malarza w Kroélewcu stata sie osrodkiem spotkan towarzyskich,
skupiajac mieszkajacych tam Polakow. To wowczas w jego tworczosci
pojawila sie aktualna tematyka zwiazana z powstaniem.

Podczas pobytu w Berlinie i Krolewcu Piotrowski utrzymywat kontakty z
rodzinnym miastem i krajem, o czym Swiadcza powstajace obrazy oraz
udokumentowany pobyt w Krakowie (1857), a takze udzial w wystawach
polskich towarzystw sztuki.

Maksymilian Antoni Piotrowski zmart 29 listopada 1875 roku w Krélewcu po
ciezkiej chorobie. Zgodnie z ostatnia wola artysty jego cialo zostalo
przewiezione do Bydgoszczy, a 2 grudnia odbyl sie pogrzeb na cmentarzu

Starofarnym.

Do najstynniejszych dziet Piotrowskiego naleza obrazy historyczne — Smieré
Wandy oraz Odebranie Delfina krélowej Marii Antoninie, wielokrotnie

wystawiane i cieszace sie zainteresowaniem publicznosci i krytykow. W



kregu tej tematyki kilkukrotnie pojawialy sie takze watki z dziejow Polski
(Przed bitwq grunwaldzka). Od poczatku tworczosci malowal portrety i
obrazy rodzajowe, stanowigce najwieksza czesSC jego artystycznej spuscizny.
Wczesne obrazy portretowe wpisuja sie w nurt mieszczanskiego
biedermeieru, a wyrdzniaja sie wsrod nich wizerunki czlonkéw rodziny. Do
najbardziej znanych obrazow rodzajowych naleza sceny z Zycia berlinskich
studentow (Ksiqgze szalericéw), przedstawienia dolce far niente, kompozycje z
udziatlem flisakow (Wieczér flisakéw na Niemnie, Wieczerza flisakéw) oraz
sceny z zycia polskiego ludu (Wiesniak polski zazywajqcy tabake), wsrod
ktorych spojna grupe stanowia obrazy zwiazane z macierzynstwem (Moja
kochana matulerika). W Krolewcu powstata wyjatkowa realizacja w dorobku
malarskim Piotrowskiego — zesp6! polichromii w auli uniwersytetu, m.in.

kompozycja Filozofia. Smieré Sokratesa.

Tworczosc Piotrowskiego, obejmujaca niemal cztery dekady, tak réoznorodna
w odniesieniu do tematyki, jest podobnie =zroznicowana stylistycznie,
uwarunkowana czynnikami zewnetrznymi, jak i osobista refleksja tworcza. W
malarstwie artysty przenikajg sie dwa nurty — idealistyczno-sentymentalna
tendencja szkoty berlinskiej i postepowa, nasilajaca sie z czasem tendencja
realistycznego widzenia rzeczywistosci. W niektorych obrazach o tematyce
religijnej i historycznej do glosu dochodzily wplywy ustepujacego juz
nazarenizmu i idealizm niemieckiego romantyzmu, a w malarstwie Sciennym
— spo6zniony klasycyzm. Malarska i rysunkowa tworczosc¢ artysty oparta jest
na znakomitym, akademickim warsztacie.

Maksymilian Antoni Piotrowski, wychowany w zaborze pruskim, w polskiej,
katolickiej rodzinie, w ktorej wybrzmiewaly uczucia patriotyczne, przez cate
dojrzate zycie, a zwlaszcza po objeciu stanowiska profesora w krolewieckiej
Pruskiej Akademii Sztuk Pieknych, musial sie mierzy¢ z dylematami, co
znalazlo odzwierciedlenie w jego tworczosci. Artysta, ktory czul sie Polakiem,
spedzil zycie w kregu niemieckiej kultury, jednak sSwiadomie dazyl do
zaistnienia w polskim Srodowisku artystycznym, o czym sSwiadczy udzial w

wystawach, organizowanych w Poznaniu, Krakowie, Lwowie i Warszawie.



Fundament ekspozycji stanowi najcenniejsza kolekcja jego dziel z Muzeum
Okregowego im. Leona Wyczotkowskiego w Bydgoszczy. Zespoél ten
wzbogacaja prace ze zbiorow muzeow narodowych w Poznaniu, Warszawie i
Krakowie, z kolekcji Poznanskiego Towarzystwa Przyjaciot Nauk w Poznaniu,
ze zbior6w Muzeum Warmii i Mazur w Olsztynie, Muzeum Slaska Opolskiego
w Opolu i Muzeum Ksiazat Lubomirskich — Oddziatu Zakladu Narodowego
im. Ossolinskich we Wroctawiu. Eksponujemy takze obrazy uzyczone przez
prywatnych kolekcjonerow i wlascicieli, a takze parafie pw. sw. Andrzeja
Apostota w Barczewie.

Nie wszystkie obrazy, przede wszystkim sakralne, prezentujemy na
ekspozycji; zastepuja je plansze z reprodukcjami, ktore w kontekscie
przestrzeni wystawienniczej odzwierciedlaja roznorodnosc tematyki i wielos¢
tendencji  stylistycznych w  tworczosci artysty. Oryginalne dziela
Piotrowskiego uzupelniaja prace z zakresu grafiki reprodukcyjnej, fotografie
strat wojennych Muzeum Miejskiego w Bydgoszczy oraz materialy
biograficzne zwiazane z Zzyciem i twoérczoScia artysty, a takze obiekty o
charakterze pamiatkowym.

Narracje ekspozycji wyznaczyl zespot zachowanych dziet — 51 obrazow (prace
oryginalne i reprodukcje), 68 rysunkow, szkicownik i 11 prac graficznych. W
oparciu o ten zespol powstala wizualna opowieS¢ o tworczosci artysty w
ujeciu problemowo-tematycznym z zachowaniem chronologii, co pozwolito na
przesledzenie zmian w jego malarstwie. Z obszernej kolekcji zachowanych
rysunkow wyodrebniono studia i szkice do istniejacych obrazow (Odebranie
Delfina krélowej Marii Antoninie), do niezrealizowanych dziel (Bitwa Anglikéw
z Afganami), czy tez planowanych kompozycji (sceny z zycia studentow).
Swobodne rysunkowe szkice i mistrzowskie studia wraz z prezentowanym po
raz pierwszy szkicownikiem odzwierciedlaja proces tworczy, w ktorym
rysunek byl waznym etapem pracy nad obrazem. Samodzielnym zespolem
przyblizajacym znaczne straty wojenne w kolekcji autorskiej Piotrowskiego
w bydgoskim Muzeum Miejskim jest grupa 17 zachowanych reprodukcji
(obrazy i rysunki).

W biografii Maksymiliana Antoniego Piotrowskiego, pomimo

przeprowadzonych szerokich kwerend, nadal pozostaje wiele kwestii do
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wyjasnienia. Niewatpliwie waznym uzupelniniem wiedzy o malarzu stalo sie
pozyskanie dwoch fotograficznych wizerunkow; dotychczas artyste znaliSmy
jedynie z autoportretow. Kwerendy wplynely takze na dopelnienie dorobku
malarskiego dzieki pozyskaniu m.in. fotografii obrazow Komunia ranionego i
Akt kobiecy, graficznej reprodukcji portretu Meta, akwareli Zebrak z
dzieckiem 1 nieznanego dotychczas Portretu Wilhelma Hensla. Zespotl
rysunkow wzbogacil Portret Atanazego Raczyriskiego z dzieémi, ktory
zaistnial na aukcji w Paryzu. Niewielka grupe obrazow sakralnych uzupelnit
nieznany dotad Swiety Antoni adorujqcy Dziecigtko Jezus z koSciota pw. §w.
Andrzeja Apostola w Barczewie.

Na ekspozycji, w nawiazaniu do tytulu sygnalizujacego obecnosc¢
Piotrowskiego w rodzinnym mieScie i mna europejskich salonach,
przedstawiono XIX-wieczna mape, na ktorej zaznaczono miejsca pobytow
malarza i prezentowania jego dziel na wystawach. Analiza zrodet i literatury
pozwolitla na wytypowanie kilkunastu miast, w ktorych prezentowal obrazy w

latach 1836-1875 na ponad 50 wystawach.

Wystawie towarzyszy wydawnictwo obejmujace teksty o zyciu i tworczosci
malarza, kalendarium, katalog dziet malarskich i rysunkowych oraz katalog

strat wojennych.

Kuratorzy wystawy: dr Barbara Chojnacka, Kamil Sciesinski
Galeria Sztuki Nowoczesnej

Bydgoszcz, Wyspa Mtynska, ul. Mennica 8

11 grudnia 2025 - 15 marca 2026



2. Na Scianach na wprost dwie powiekszone fotografie Maksymiliana Antoniego
Piotrowskiego (ok. 1870 i 1872, Muzeum Narodowe w Warszawie i Akademie der
Kunste — Archiv, Berlin) oraz Autoportret z paleta (1849, Muzeum Okregowe w
Bydgoszczy), na Scianie po prawej stronie — zespol portretow rodzinnych (1837-
1839, Muzeum Okregowe w Bydgoszczy).
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3. Na S&cianie po lewej stronie powiekszona fotografia Maksymiliana Antoniego
Piotrowskiego w pracowni (ok. 1870, Muzeum Narodowe w Warszawie), na Scianie
po prawej XIX-wieczna mapa — Miejsca zwiqzane z zyciem i tworczosciq artysty.

4. Na Scianie po lewej stronie Autoportret z paleta (1849, Muzeum Okregowe w
Bydgoszczy) oraz powiekszona fotografie Maksymiliana Antoniego Piotrowskiego
(1872, Akademie der Kiinste — Archiv, Berlin), na Scianie po prawej stronie obrazy:
Rewolucjonista (1835), Portret brata (1837) i Portret siostry Anieli Zuzanny (ok.
1837), obrazy ze zbiorow Muzeum Okregowego w Bydgoszczy
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5. Od strony lewej obrazy: Rewolucjonista (1835), Portret brata (1837) i Portret
siostry Anieli Zuzanny (ok. 1837), Portret szwagra — Ferdinanda Weinkaufa (1837),
Portret rodzeristwa — Scena balkonowa (1839), Portret matki (1848), Portret bratowej
— zony Jana Nepomucena, Emmy z Biszoffow w dziern $lubu (18350), Portret brata
Jana Nepomucena w dzieri slubu (1850), Portret Wilhelma Schadowa (1848), obrazy
ze zbiorow Muzeum Okregowego w Bydgoszczy.

6. Od lewej strony obrazy: Autoportret (1858, Muzeum Narodowe w Poznaniu, ze
zbiorow Poznanskiego Towarzystwa Przyjaciot Nauk w Poznaniu), Wieczerza
flisakéw (1868, Muzeum Narodowe w Poznaniu), Wieczér flisakéw na Niemnie
(miedzioryt Henryka Redlicha, 1866, Muzeum Okregowe w Bydgoszczy), Portret
ukochanego (ok. 1850, wl. prywatna), dwa Portrety miodej kobiety (ok. 1850,
Muzeum Okregowe w Bydgoszczy), Portret dziewczyny z bukietem kwiatéw (ok.
1856, wi. prywatna, reprodukcja), Niedyskretny mularz (1870, wl. prywatna).
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7. Na scianie od lewej strony: Ksigze szalericow (1841, Muzeum Okregowe w
Bydgoszczy), Zabawa studentow (1848, Muzeum Narodowe w Warszawie), Zabawa
w szynku (ok. 1850, litografia Paula Rohrbacha, Muzeum Narodowe w Poznaniu),
Wedrowny handlarz (1840, wt. prywatna).

8. Na Scianie po lewej stronie: Niepokalane Poczecie Najswietszej Marii Panny (1865,
Parafia Swietych Apostolow Piotra i Pawla w Bydgoszczy, reprodukcja), na Scianie
na wprost: Swiety Antoni adorujqcy Dziecigtko Jezus (1867, Parafia pw. $w.
Andrzeja Apostola w Barczewie), Widzenie sw. Ignacego Loyoli (1850, Parafia sw.
Ignacego Loyoli w Jastrzebiej Gorze, reprodukcja), fotografia ottarza glownego z
obrazem Widzenie sw. Ignacego Loyoli w nieistniejacym kosciele pojezuickim w

Bydgoszczy (przed 1939, Muzeum Okregowe w Bydgoszczy), Smieré Wandy (1859,
Muzeum Narodowe w Krakowie).
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9. Na Scianie od lewej strony: Swiety Antoni adorujqcy Dziecigtko Jezus (1867,
Parafia pw. sw. Andrzeja Apostola w Barczewie), Widzenie Sw. Ignacego Loyoli
(1850, Parafia sw. Ignacego Loyoli w Jastrzebiej Gorze, reprodukcja), fotografia
oltarza glownego z obrazem Widzenie sSw. Ignacego Loyoli w nieistniejacym kosSciele
pojezuickim w Bydgoszczy (przed 1939, Muzeum Okregowe w Bydgoszczy).

10. Odebranie Delfina krolowej Marii Antoninie (1864, Muzeum Narodowe w
Poznaniu, ze zbiorow Poznanskiego Towarzystwa Przyjaciél Nauk w Poznaniu).
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11. Od lewej strony obrazy: Autoportret (1858, Muzeum Narodowe w Poznaniu, ze
zbiorow Poznanskiego Towarzystwa Przyjaciot Nauk w Poznaniu), Wieczerza
flisakéw (1868, Muzeum Narodowe w Poznaniu), Wieczér flisakéw na Niemnie
(miedzioryt Henryka Redlicha, 1866, Muzeum Okregowe w Bydgoszczy), Portret
ukochanego (ok. 1850, wl. prywatna), dwa Portrety miodej kobiety (ok. 1850,
Muzeum Okregowe w Bydgoszczy), Portret dziewczyny z bukietem kwiatéw (ok.
1856, wt. prywatna, reprodukcja), Niedyskretny mularz (1870, wi. prywatna).

12. Na Scianie po lewej stronie Portret damy w bialej sukni (1858, Muzeum
Okregowe w Bydgoszczy), po prawej stronie: Autoportret (1858, Muzeum Narodowe
w Poznaniu, ze zbiorow Poznanskiego Towarzystwa Przyjaciolt Nauk w Poznaniu),
Wieczerza flisakéw (1868, Muzeum Narodowe w Poznaniu).
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"Polaczone przypadki'. Wystawa Pracowni Filmu Eksperymentalnego
z Uniwersytetu Artystycznego w Poznaniu prowadzonej przez prof. I1zabelle
Gustowska, mgr Izabele Sitarska

Wernisaz: 22.01.2026, godz. 18.00
Wystawa czynna: 23.01-01.03.2026, w godz. 12.00-18.00
Miejsce: Zbrojownia Sztuki, Targ Weglowy 6, Gdansk

Kuratorka wystawy: prof. Izabella Gustowska

Wspoélpraca kuratorska: Izabela Sitarska, prof. ASP dr hab. Malgorzata Jankowska,
dr Dorota Grubba

Aranzacja wystawy: prof. [zabella Gustowska, prof. ASP dr hab. Marta Branicka

Zapraszamy na wystawe Pracowni Filmu Eksperymentalnego I, prowadzonej przez
prof. Izabelle Gustowska, mgr Izabele Sitarska na Uniwersytecie Artystycznym
w Poznaniu im. Magdaleny Abakanowicz

Udziat w wystawie biora: Roch Adamczak, Iga Brzozowska, Zuzanna Czarczynska,
Sabina Gryczan, Dominika Hoyle, Anka Jaworska, Katsiaryna Kardash, Blanka
Kestowicz, Hanna Klewiado, Wiktor Krajcer, Zofia Kulesza, Lena Lubinska, Julia
Mendyk, Adrianna Metryka, Tymon Modrzynski, Antoni Mozdzen, Izabela Nykiel,
Olga Ormanczyk, Kasia Pigtkowska, Malwina Postaremczak, Laura Radzewicz, Kaja
Rog, Aleksandra Szalinska, Andrzej Staniek, Bona Stanulewicz, Bartek Walczak,
Inga Wachowska, Julianna Warywoda, Hugo Wozniak, Julia Woronowicz,
Maksymilian Zdanowski.

,Kiedy mysle co to jest film eksperymentalny to dla mnie, ale podkreslam dla mnie;
Jest to obszar, w ktorym wszystkie poszukiwania sg mozliwe;

W odniesieniu do formy, do obrazu, do technologii do audio do postprodukciji itp.
Mozna by mnozy¢ te obszary w zaleznosci od koncepcji w jaki strefy wchodzimy
Czy idziemy tropem narracji

Czy jest to trop dokumentu

Czy jest to trop pracy nad obrazem.

Czy jest to trop ujecia

Czy jest to trop montazu

moze co najwazniejsze czy jest to trop PRZYPADKU w ktéryms z tych obszaréw,

a nawet wszystkich.

Moze jest to: ciekawos¢é, prawda i fikcja, tajemnica, nieprzewidywalnosc,
zaskoczenie i podkreslam raz jeszcze ciagle poszukiwanie.

Warto patrzec¢ zaré6wno w przesztosc, bo pewne eksperymenty moga nas inspirowac,
a nawet zaskoczy¢ zapytaniem jak ONI to zrobili bez komputeréw, bez programoéw,
bez technologii, a takze bez sztucznej inteligencji. Ale trzeba tez patrzec

w przysztos¢ wierzy¢ w eksperymenty.

Dzisiaj w 2026 wolni / przynajmniej czeSciowo w obszarach sztuki /patrzymy na
przypadek w sztuce jako przygode bez granic”.
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Izabella Gustowska
Artystka intermedialna

Wspoélnotowy projekt pt. POLACZONE PRZYPADKI jest prezentacjq realizacji osob
studenckich z pracowni dyplomowej Filmu Eksperymentalnego I na Uniwersytecie
Artystycznym w Poznaniu, prowadzonej przez prof. Izabelle Gustowska przy
wsparciu mgr [zabeli Sitarskiej. W wyborze dokonanym przez uznana

w miedzynarodowym obiegu sztuki artystke multimedialng i kuratorke,
wykladowczynie Uniwersytetu Artystycznego im. Magdaleny Abakanowicz

w Poznaniu prof. Izabelle Gustowska znalazly sie dzieta o r6znorodnych
charakterach. Osobiste poszukiwania, intersubiektywne poetyki, realizowane sa na
styku rozmaitych dziatan filmowych: filmu autorskiego, filmu animowanego, kina
rozszerzonego, art filmu, wideoinstalacji etc.

Izabella Gustowska nalezy do prekursorek sztuki multimedialnej i feministycznej,
ktorej figuracja w wyrazisty sposob obecna we wszelkich jej dokonaniach, ma
charakter osmotyczny, dotleniany refleksami otwartych przestrzeni, jakby artystka
ustanawiala sobg barometr (aporetycznych) energii Swiata. Jej brawurowa,
wizjonerska niezalezng tworczosc¢ dyskretnie przenikaja wazne dla niej
interdyscyplinarne odniesienia, np. do aury pism Jamesa Joyce’a, Guy Deborda,
Luce Irigaray czy sztuki licznych kobiet — artystek, by wzmiankowac Katarzyne
Kobro (2018), Josephine Hopper, Anette Messager (2025) i inne. Jej czujnos¢ takze
w chwytaniu fenomenéw spoza kadru, ,niewidzialnych”, ,niewyrazalnych”
oddzialuje na mlodsze pokolenia tworczych ludzi. Malgorzata Jankowska
podkreslata ,Przypadek zapowiada jakies wiecej, jakie§ wtajemniczenie, moze nawet
sensacje. Imienny kamuflaz uniemozliwia catkowitg identyfikacje, ale za to wywotuje
przypuszczenia, podsuwa domysty. (...) Mnozenie watkow i pozostawianie znakow
jest charakterystyczne dla tworczosci Izabelli Gustowskiej, stanowi jej prywatny
rytual, jej codzienne odnajdywanie Swiata” (por. M. Jankowska: 2012:123).

Czula na kontrasty kulturowe Izabela Sitarska, swoimi wyrazistymi dokonaniami
indywidualnymi oraz umiejetnie zawigzywanymi efemerycznymi wspolnotami,
wydaje sie budowaé¢ mosty miedzy antropologia widowisk, spektakularnoscia

a offem, laboratorium. Metaforyzujac problemy dominacji, opresji, ucieczki,
maskarady czy stanow liminalnych, realizuje swoiste badania przejawow
rytualnosci, np. nie tylko w patriarchalnych strukturach swiata ,Zachodu”, ale tez
m.in. w Iranie czy w Nepalu. W prowokatywnej energii wydaje si¢ poszukiwac
dotlenienia, pokojowo ,rozsadza” przewidywalne, martwe wrecz, systemy spoteczne.
Siegajac po praktyki undergroundowe, kontrkulturowe, offowe Izabela Sitarska
oddziatuje dyskretng sprawczoscia takze na grona mtodych ludzi. W swojej
multimedialnej sztuce unaocznia zony spotecznych ferworow i zrytualizowanych
praktyk, zarowno tych od prawiekow ponawianych, jak i tych przezywanych po raz
pierwszy: losow najmlodszych pokolen, ktorym przyszto zy¢ na skraju ,post-
apokalipsy”. Mimo pewnej odrebnosci bliska jest ,genetycznie” Izabelli Gustowskiej,
ktora ,Swoja oniryczna, letargiczng opowiescig (...) wciaga nas w narracje, ktore
maja charakter uniwersalny, jednak odnosza sie takze do niepokojow i lekow
zwiazanych z aktualna sytuacja na Swiecie. (...) W calej swej uwaznosci

i intuicyjnosci Izabella Gustowska jest pomiedzy Sswiatami, jest mostem” (Jagna
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Domzalska, 2020). Izabella Gustowska pisze m.in. iz jej sztuka to wazne dla niej
Slady pamieci, ktore tez ,zagarniaja rozne obszary prywatnych energii” (Gustowska,
2023:1). Sa to wartosci bardzo otwierajace dla kolejnych mtodych os6b majacych
stycznosc z Artystkami oraz Ich Sztuka.

Prof. ASP dr hab. Malgorzata Jankowska, dr Dorota Grubba-Thiede

Odniesienia bibliograficzne

Malgorzata Jankowska, tekst kuratorski do wystawy Izabelli Gustowskiej pt.
Przypadek Antoniny L, 2012, publ. tez: Malgorzata Jankowska, Ukryta w legendzie
kobieta, ktorej nigdy nie byto. O Przypadku Antoniny L.../ Search for Iza G,/

The Legend-Shrouded. Woman who Never Existed. On The Case of Antonina L., w:
Izabella Gustowska — 66 Persons. Fundacja 9/11 Art Space 2012, s.121-139.

Jagna Domzalska, tekst kuratorski do wystawy: Izabella Gustowska. Bezwzgledne
cechy podobienstwa, Centrum Kultury Zamek w Poznaniu 2020-2021
https://www.gustowska.com /pl/realizacje-od-2007 /2020-2 /bezwgledne-cechy-
podobienstwa.html



https://www.gustowska.com/pl/realizacje-od-2007/2020-2/bezwgledne-cechy-podobienstwa.html
https://www.gustowska.com/pl/realizacje-od-2007/2020-2/bezwgledne-cechy-podobienstwa.html
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WYSTAWA PRACOWNI FILMU EKSPERYMENTALNEGO1 UAP

Roch Adamczak * Iga Brzozowska * Zuzanna Czarczyriska « Sabina Gryczan + Dominika Hoyle « Anka Jaworska * Katsiaryna Kardash * Blanka Kestowicz « Hanna
Klewiado * Wiktor Krajcer « Zofia Kulesza + Lena Lubiriska « Julia Mendyk « Adrianna Metryka « Tymon Modrzyriski « Antoni Mozdzer! « Izabela Nykiel » Olga Ormariczyk
« Kasia Pigtkowska » Malwina Postaremczak « Laura Radzewicz * Kaja Rég * Aleksandra Szaliriska + Andrzej Staniek « Bona Stanulewicz « Bartek Walczak
+ Inga Wachowska = Julianna Warywoda « Hugo Wozniak « Julia Woronowicz « Maksymilian Zdanowski

WERSAZ

22.01.2026, 18:00

MIESSCE

ZBROJOWNIA SZTUKI

ASP W GDANSKU

TARG WEGLOWY 6, GDANSK

WYSTAWA CIYNNA
23.01-01.03.2026
pon-pt 12:00-18:00

KURATORKA

PROF. IZABELLA GUSTOWSKA

WIPOLPRACA KURATORSKA
IZABELA SITARSKA
PROF. ASP DR HAB. MALGORZATA JANKOWSKA
DR DOROTA GRUBBA-THIEDE

ARANZACIA WYSTANY
PROF. IZABELLA GUSTOWSKA
PROF. ASP DR HAB. MARTA BRANICKA

PROF. IZABELLA GUSTOWSKA

MCR IZABELA SITARSKA,

UNIWERSYTET ARTYSTYCZNY W POZNANIU
IM. MAGDALENY ABAKANOWICZ

3
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IZABELLA
SIZABELA

PROF. IZABELLA GUSTOWSKA

MGR IZABELA SITARSKA,

UNIWERSYTET ARTYSTYCZNY W POZNANIU
IM. MAGDALENY ABAKANOWICZ

IZABELA
SITARSKA

POKAZ AILMOW
22.01.2026, 20:00

MESSCE

AUDYTORIUM

ASP W GDANSKU

TARG WEGLOWY 6, GDANSK

IZABELLA GUSTOWSKA, i
BEZWZGLEDNE CECHY PODOBIENSTWA

(2024, 63 M)

IZABELA SITARSKA,

ORANGES ON FIRE. THE MOVIE
(2028, 26 M)
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Dr hab., prof. Eleonora Jedlinska
Instytut Historii Sztuki, Uniwersytet Lodzki; PISnSS

Konferencja Tisser/Créer : réinventer l'art textile de 1945 a nos jours
// Weave/Create: Reinventing Textile Art from 1945 to the Present,
Paryz 8-9 grudnia 2025 rok. Musée Bourdelle i Instytut Polski w Paryzu

il. 1. Magdalena Abakanowicz, lata 50.-60. XX wieku

20 listopada 2025 roku otwarto w paryskim Muzeum Bourdelle’a pierwsza
retrospektywna wystawe tkanin-rzezb Magdaleny Abakanowicz,
zatytulowana Magdalena Abakanowicz: La trame de [”existence (pokazanych
zostato 80. prac; miedzy innymi: Czerwony abakan z kolekcji Tate Modern w
Londynie, Muszle z 1973 roku z kolekcji Fondation Toms Pauli w Lozannie,
Embriologie z lat 1978-1980 z kolekcji z Muzeum Sztuki Wspolczesnej w
Krakowie, Ttum V z lat 1995-1997 z kolekcji Musée d’Art moderne de
Paris/Paris Musées). Prezentacja bedzie trwala do 12 kwietnia 2026 roku.
Wystawa jest wynikiem trzyletniej wspolpracy Fundacji Marty Magdaleny
Abakanowicz-Kosmowskiej i Jana Kosmowskiego w Warszawie, Instytutu
Polskiego w Paryzu oraz Instytutu Adama Mickiewicza. Dziela pozyczone
zostaly z Fundacji Marty Magdaleny Abakanowicz-Kosmowskiej i Jana

Kosmowskiego z siedziba w Warszawie, Fundacji Toms Pauli w Lozannie,
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Centralnego Muzeum Wlokiennictwa w Yodzi, Tate Modern Gallery w
Londynie, Muzeum Narodowego we Wroctawiu oraz Muzeum Sztuki
Nowoczesnej w Paryzu. Suplement do czasopisma ,Beaux Arts”, z okladkag
przedstawiajaca Czerwony abakan z 1996 roku, jedna z najbardziej znanych
prac Abakanowicz, w caloSci poswiecony zostal artystce oraz Marii
Laszkiewicz, jednej 2z zalozycielek Pracowni Doswiadczalnej Tkactwa
Artystycznego ZPAP (Okreg Warszawski) w 1951 r., ktéra miescila sie w jej
domu. Maria Laszkiewicz, ktora w latach 1909-1911 studiowala w
Monachium i w latach 1911-1914 w Académie de la Grande Chaumiére w
Paryzu w pracowni Emile’a Antoine’a Bourdelle’a, byla pierwsza mistrzynig
autorki abakanow. Marta Magdalena Abakanowicz-Kosmowska, wybitna
polska tworczyni XX wieku, ktorej zZycie i dzielo zdeterminowaly
doswiadczenia II wojny sSwiatowej, dzialania cenzury, deprawujacy system
komunistyczny, stata sie punktem odniesienia i glownym tematem paryskiej
konferencji. Tworzyla monumentalne tkaniny-rzezby, w 1964 roku przez
krytyczki sztuki, Elzbiete Zmudzka i Anke Ptaszkowska, nazwane
sabakanami”. W abakanach wykorzystala rozne widokna (sizal, juta, konopie,
len, konskie wlosy), stanowiace jej medium artystyczne: tworzyla imponujace
formy, poetyckie, niepokojace, czesto zawierajace gleboka wymowe
polityczna, niekiedy odwotujace do pierwotnych, szamanskich wyobrazen.
Inspirujac sie Swiatem natury, szczegolnie bliskim przez pamiec dziecinstwa
przezytego posrod przyrody otaczajacej jej rodzinny dom w podwarszawskich
Falentach, tworzyla trojwymiarowe organiczne formy, pozornie ,realistyczne”,
zawierajace znaczenia odnoszace sie do cyklicznosci praw natury, tajemnicy
przenikania sie stanow i struktur roéznych organizmow, dualizmu Zzycia
dziejacego sie¢ wewnatrz i na zewnatrz, podobienstwa, powtarzalnosci i
jednostkowosci zywych organizmow. Abakanowicz niemal obsesyjnie wracata
do tych samych form, tworzyla serie, monumentalizujac, nadajac im
antropomorficzne ksztalty, niekiedy sugerujace fragmenty ludzkiego ciala.
Radykalne i pionierskie prace Abakanowicz, pokazywane na Swiecie, w
Muzeum Bourdelle’a w Paryzu, prezentowane sa wedle zasady biograficznej i
historycznej: tkaniny-rzezby-instalacje, rysunki oraz fotografie. Na szesSciuset

metrach kwadratowych pokazano rzezby artystki, podkreslajac jej trwala
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obecnos¢ wsrod wielkich rzezbiarzy XX wieku. Tytul wystawy (La trame de
lexistence / Struktura istnienia) odwotuje do przekonania Abakanowicz, ze
ludzkie i zwierzece istnienie tak samo naznaczone jest zawilosciami losu
splatanego z nieuchronnoscia przeznaczenia.

Prace Magdaleny Abakanowicz oraz ich tres¢ polityczna - jak wykazala
dwudniowa konferencja Weave/Create: Reinventing Textile Art from 1945 to
the Present / Tisser/Créer : réinventer lart textile de 1945 a nos jours,
zarowno pod wzgledem formy, uzytych materialow, jak i znaczen dotyczacych
kwestii humanistycznych, feministycznych, ekologicznych, a takze
ideologicznych, okazaly sie niezwykle aktualne, wpisujace sie w problemy
wspolczesnego Swiata. Podczas dwudniowych obrad spotkali sie prelegenci
francuscy, polscy i hiszpanscy. Pierwszego dnia konferencja odbywata sie w
Muzeum Bourdelle’a w XV dzielnicy, przy 18 rue Antoine-Bourdelle 75015
Paris — w sasiedztwie rzezb francuskiego mistrza i dziel Abakanowicz, w
otoczonej starym ogrodem dawnej jego pracowni, gdzie mieszkal i pracowal
od 1885 roku do $mierci w 1929 roku.

8 grudnia 2025 roku w sali Gaston-Toussaint w Muzeum Bourdelle’a
Ophélie Ferlier Bouat, dyrektorka Muzeum Bourdelle'a w Paryzu, i
Malgorzata Maria Grabczewska, dyrektorka Instytutu Polskiego w Paryzu,
uroczyscie otworzyly pierwszy dzien konferencji. Obrady odbywaly sie w
jezyku francuskim i angielskim. Pierwszy referat wyglosila Marta
Kowalewska, przewodniczaca Zarzadu Fundacji im. Marty Magdaleny
Abakanowicz-Kosmowskiej i Jana Kosmowskiego. Tematem prezentacji
Kowalewskiej z Centralnego Muzeum Wilokiennictwa w kodzi — Sculpture in
process. Magdalena Abakanowicz on unknown films — byt nieznany, powstaly
w 1970 roku barwny film dokumentalny, na ktorym zarejestrowano pierwsze
dzialania Abakanowicz w zakresie tkaniny. Film jest wspolnym dzietem
Kazimierza Muchy i Jarostlawa Brzozowskiego z muzyka Boguslawa
Schaeffera. Obraz zostal wyprodukowany w Wytworni Filmow Oswiatowych
w Lodzi!. Malgorzata Micula, historyczka sztuki z Muzeum Narodowego we
Wroclawiu, przedstawita referat zatytutowany Anti-forms? Soft sculptures and

the ethos of modernity in the art of Magdalena Abakanowicz and Maria

1 https://filmpolski.pl/fp/index.php?film=424360 [1.01.2026].



https://filmpolski.pl/fp/index.php?film=424360
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Pininiska-Beres, laczac tworczos¢ Abakanowicz z pracami Pininskiej-Beres,
powstalymi w latach 60. XX wieku. W tym czasie Pininska-Beres zaczela
odchodzi¢ od tradycyjnej, ciezkiej rzezby w kamieniu i brazie na rzecz
tworzyw 1zejszych i nietrwalych, miedzy innymi papier maché, pozniej byty to
tkaniny wypychane miekkimi materialami. Dzieki temu jej rzezby uzyskatly
charakter organiczny, niemal cielesny, co — zdaniem Miculy — laczy te prace z
seria Embriologia Magdaleny Abakanowicz. Wroclawska historyczka sztuki
ujela tworczos¢ obu polskich artystek z perspektywy feministycznej i
spotecznej, co w odniesieniu do Abakanowicz i Pininskiej-Beres mialo
charakter prekursorski. Koncentrujac uwage na ich tzw. ,miekkich
rzezbach” (forma czy antyforma?), przedstawila obie artystki jako glowne
przedstawicielki nowoczesnego postrzegania kwestii kobiecosci,
manifestowanej przez tworczos¢ wyrazajaca tresci fundamentalne, dotyczace
duchowosci, cielesnosci, intymnosci doswiadczania zycia i Scistych zwiazkow
kobiety z natura. Valentin Gleyze 2z Uniwersytetu w Rennes 2
zaproponowala postrzeganie rzezb Aliny Szapocznikow jako swoiScie
rozumianych tkanin (Alina Szapocznikow, une artiste textile?). Dr Ewa
Ziembinska, kuratorka Zbiorow Rzezby i Kuratorka Muzeum Rzezby im.
Xawerego Dunikowskiego w Kroélikarni — Oddzialu Muzeum Narodowego w
Warszawie, wyglosita referat De la sculpture « traditionnelle » a l’objet tissé : le
parcours artistique de Maria Laszkiewicz [primo voto Brodzkal. Prezentacja
poswiecona Marii Laszkiewicz (1891-1981), artystce zwiazanej z Polska
Szkola Tkaniny, ktora pierwsza uczynila tkanine sztuka par excellence.
bLaszkiewicz jako pierwsza zaczela uzywac¢ w tkaninie roznych materialow,
taczyla rozne metody tkackie wreszcie — co niezwykle wazne w odniesieniu do
tworczosci tkackiej Abakanowicz — wprowadzila do prac tréjwymiarowosc.
Tworzyla przestrzenne tkaniny o urozmaiconych fakturach, zachowujac
naturalnos¢ wykorzystywanych materialow (nieprzedzona welna, konopie,
sizal, sznurek, drut, wlokno drewniane). Ulubionymi motywami Marii
Laszkiewicz byly przedstawienia natury i czlowieka, co tez znalazlo sie¢ w
tkanych gobelinach o pokolenie od niej mtodszej Magdaleny Abakanowicz. To
dzieki Laszkiewicz Abakanowicz w latach 50. XX wieku, nie majac dostepu

do wtasnych krosien i warsztatow tkackich, mogla poznawac arkana sztuki
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gobelinu oraz innych - niekonwencjonalnych - technik tkackich. Ewa
Ziembinska przedstawila droge, jaka przebyla Maria Laszkiewicz — od
powstalych w latach przed II wojna Swiatowa tkanin tradycyjnych o
charakterze uzytkowym po prace przestrzenne, nazwane ,obiektami
tkanymi”. Marie Perennés, jedna 2z kuratorek wystawy Magdalena
Abakanowicz: La trame de ”existence w Muzeum Bourdelle’a, przedstawita
temat o charakterze problematycznym “I am looking for my own space”. La
conquéte de l’espace chez Magdalena Abakanowicz et ses contemporaines //
»Szukam wlasnej przestrzeni”. Podbodj przestrzeni u Magdaleny Abakanowicz
i jej wspoiczesnych. Autorka podjeta istotna kwestie dotyczaca procesu
przekraczania zasady trojwymiarowosci dziel Abakanowicz, ,wnikajacych” w
przestrzen, pochlaniajaca ja, w odniesieniu do rzezb - organizujaca ja,
czynigc ja niejako ,odpowiedzialna” za rozstrzygajaca badz budzaca nie do
konca zrozumialy niepokoj, recepcje. Referat Michala Jachuly z Zachety -
Narodowej Galerii Sztuki w Warszawie, wspoélgrajac z tematem Marie
Perenneés, przedstawil prace Abakanowicz z lat 1960-1976 z perspektywy
postrzegania ich jako environments |[Textile environments by Magdalena
Abakanowicz (1960-1976)|. Przedstawiajac prace Abakanowicz z wczesnego
okresu jej tworczosci, skupil uwage na monumentalnych tréjwymiarowych
abakanach, ktore artystka wykonywala z barwionego wlokna sizalowego,
gdzieniegdzie wplatajac konskie wlosie. Ich ksztalty nawiazuja do elementow
organicznych, przywodzac na mysl formy roslinne, wydrazone pnie drzew,
skorup, tkanek, skory zwierzat, ludzkich narzadow. Nieregularna
powierzchnia ,skory” abakanow zdaje sie porosnieta guzami, zylami — nic
zmienia swoja grubosc¢, zwisa, strzepi sie, tworzac organiczne odgalezienia,
»Zyjace wlasnym zyciem i coraz Smielej eksplorujace przestrzen. Kluczeniu
miedzy abakanami towarzyszy wrazenie obcowania 2z zywymi, choc
uspionymi organizmami”?.
*

Eksperymenty z wloknami naturalnymi, jakie przeprowadzala

Abakanowicz (konopiami, wlosiem konskim, lnem, sizalem), byly zbiezne z

pojawiajacymi sie ruchami, takimi jak np. Fiber Art w Stanach

2https:/ /muzeumcyfrowe.mnwr.pl/obiekt/abakan-czarny-environment [2.01.2026].
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Zjednoczonych czy Nouvelle tapisserie w Europie. Inni artysci, w tym Olga de
Amaral, Jagoda Buic, Ritzi Jacobi, Ana Lupas, Wojciech Sadley, Sheila Hicks
i Harmony Hammond, podjeli podobne zmiany: przeszli od plaskich
powierzchni do tkanin, odkrywajac immersyjny potencjal materiatu.
Jakkolwiek konferencja zorganizowana zostala jako towarzyszaca wystawie
Abakanowicz, zalozeniem jej organizatorow byla szeroka prezentacja
fenomenu medium tkaniny, warunkowanego wzgledami ekonomicznymi,
politycznymi, spolecznymi, zwigzanymi z plcia. Granice miedzy tkactwem a
modelowaniem z biegiem lat zacieraly sie — tkaniny odrywaja sie od Sciany,
staja sie rzezbg o miegkkiej ,architekturze”, instalacja, environment,
ustawicznie przeksztalcana przez kontekst i miejsce, w ktorym jest
prezentowana. Zmieniajaca sie ,figura” tkaniny sugeruje proces wzrastania,
rozwoju ku organicznosci, ku zywej tkance — haptycznej, przenikniete;j
zmyslowoscia - jednoczesnie prowadzi mysl odbiorcy ku ,archetypom”
niezmiennych form, figur obecnych wciaz od nowa w powszechnych mitach i
religiach. Ten biologiczny, szamanski wymiar znajdujemy w tworczosci
Abakanowicz. Polska artystka nie byla jedyna wykorzystujaca miekkie
materialy, by tworzy¢ formy sugerujace fragmenty ludzkiego ciala. W
podobnej konwencji tworzyly takze: Eva Hesse, Lynda Benglis czy Louise
Bourgois. Organizatorzy konferencji, majac na uwadze aktualnos¢ i
uniwersalnos¢ medium, jakim jest tkanina, szczegolnie w tworczosci
artystek, postawili pytanie: ,Jaka role odgrywa cialo w tym, opartym na
tkaninach, jezyku artystycznym?” Na to pytanie odpowiadaly badaczki
koncentrujace swe dociekania na kwestii feministycznej, wskazujac na stalg
obecnos¢ w sztukach plastycznych haftu, zszywania patchworku, szycia,
dziergania — czynnosci, ktore staly sie Srodkiem wyrazajacym problemy
artystyczne, spoleczne i polityczne. Te czes¢ konferencji rozpoczeta profesor
Ileana Parvu z Haute école d’art et de design de Genéve (HEAD - Genéve,
HES-SO) referatem La tapisserie portée au-dehors. Les projets pleinairistes
d’Ana Lupas. Tworczos¢ Any Lupas, rumunskiej artystki (urodzonej w 1940
roku w Kluzu-Napoce w Transylwanii), zajmujacej sie przede wszystkim
tkaning artystyczna i fotografia, uksztattowaly ruchy neoawangardowe, takie

jak: land art, postminimalizm i arte povera. Artystka wywodzi si¢ z rodziny
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przedwojennej elity politycznej i intelektualnejs. Znaczna role odegralo w
sztuce Lupas zainteresowanie miejscowym folklorem. Jej prace (w okresie
totalitarnych rzadow Nicolae Ceausescu) nosily pietno sprzeciwu wobec
terroru, jednoczesnie SciSle zwiazane sg ze specyficznym rytmem i
porzadkiem spotecznym wiejskiego Swiata, z jego obrzedami ustanowionymi
przez przodkow i codziennymi  praktykami. Artystka pierwsze
miedzynarodowe uznanie zdobyla, gdy zaproszono ja do udzialu w
Miedzynarodowym Biennale Tkaniny w Lozannie w 1969 i 1971 roku.
Wowczas poznata Magdalene Abakanowicz i jej tkaniny-rzezby. To spotkanie
zdecydowalo o zainteresowaniu Any Lupas tkanina jako rzezba
konceptualna. Ileana Parvu podkreslita specyfike tworzonych przez
Rumunke tkanin, ktore — niezaleznie od dokonan Abakanowicz, Jagody Buic
czy Rotzi Jacobi — odchodzac od konwencji plaskich kilimow, tworzone byly
jako formy przestrzenne, zwiazane z miejscem i otoczeniem. Wlasnie w
Lozannie w 1969 i 1971 roku Ana Lupas pokazala serie swych Latajacych
dywanéw, stanowiacych przykitad szybkiego przejscia od dwuwymiarowosci
powierzchni tkanin do obiektu trojwymiarowego. Lupas, jak wykazala
badaczka, juz w latach 60. i 70. XX wieku tworzytla monumentalne dziatania
performatywne, ktorych tltem Dbyla otwarta przestrzen. Jedna =z
najciekawszych i estetycznie absolutnych realizacji rumunskiej artystki byla

instalacja The humid installation.

‘ w/

il. 2. Ana Lupas, The humid installation, 1970, fotografie dokumentalne, Po tej
stronie rzeki Laby, Stedelijk Museum Amsterdam

3 Ana Lupas, On this side of the river Elbe, wystawa w Stedelijk Museum of
Amsterdam, 9 maja — 15 wrzesnia 2024.
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il. 3. Ana Lupas, The humid installation, 1970, fotografie dokumentalne, Po tej stronie rzeki

Laby, Stedelijk Museum Amsterdam

Po raz pierwszy praca The humid installation zostala wykonana (na niewielkg
skale) w 1966 roku w Grigorescu w Kluzu, w 1970 roku — w wiosce Margau
w Transylwanii, juz w bardziej monumentalnej skali. Instalacja powstala na
wzgorzach w poblizu wioski, z udziatem okolo stu okolicznych mieszkancow i
wolontariuszy, w wiekszosci kobiet. Artystka na szeregu dilugich linach
zawiesitla dlugie pasma tkaniny wykonanej z surowego lnu; mokre, ciezkie
ptotno - dzielo miejscowych tkaczek mialo symbolizowac¢ i jednoczesnie
upamietniac trud jego powstawania. Byl to ulotny pomnik poswiecony pracy
bedacej sila wiazaca pokolenia. Codzienne powtarzalne gesty siania Ilnu,
zbioru, przedzenia, prania, suszenia i bielenia w sloncu zwojow recznie
robionej tkaniny w dziele Any Lupas zyskaly wymiar ,wiecznego,
uniwersalnego i etycznego” etosu prostych ludzkich czynnosci, uswieconych
czasem 1 trwaloscia. Céline Berchiche, historyczka sztuki kierujaca
spuscizna Ladislasa Kijno wyglosilta referat Tapta (1926-1997). De l'art textile
a la sculpture souple. Tapta to pseudonim Marii Wierusz-Kowalskiej,
urodzonej jako Maria Irena Boyé w KoScianie w 1926 roku i zmarlej w
Brukseli w 1997 roku. Byta zona malarza Krzysztofa Wierusz-Kowalskiego.
Do Belgii trafili w 1944 roku po upadku powstania warszawskiego jako
uchodzcy polityczni. Tapta studiowala tkactwo w Narodowej Szkole Sztuk
Wizualnych La Cambre w Brukseli, ktéra ukonczyla w 1949 roku. Wkrotce
potem para przeniosta sie¢ do Konga Belgijskiego (obecnie Demokratyczna
Republika Konga), gdzie mieszkali w latach 1950-1960. Od powrotu do Belgii

w 1960 roku az do swojej naglej Smierci w 1997 roku pracowata w Brukseli
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jako artystka, a w latach 1976-1990 jako profesor w La Cambre. Prace Tapty
z lat 70. XX wieku [Forms for a Flexible Space (1974)] to monumentalna
instalacja wykonana z lin, do ktorych zwiedzajacy moga wejsc, ,wtulic” sie w
nig, odpocza¢ w jej wnetrzu. Jest to prawdopodobnie jedyna zachowana
tkanina przestrzenna, ktorych artystka wykonala kilka w latach 70.
Poniewaz ow jedyny oryginal jest w bardzo zlym stanie, podczas wystawy
Tapty w Wiels w Brukseli w 2024 roku wykonano kopie wystawowa, ktora po
raz pierwszy zostanie zaprezentowana w calosci w Muzeum Susch w
Szwajcarii (muzeum Grazyny Kulczyk).

Drugi dzien konferencji (9 grudnia) odbywal sie¢ w Instytucie Polskim, na
czas remontu starej siedziby mieszczacym sie przy 86 rue de la Faisanderie
(75016 Paris). Pierwsza zabrala glos Sandra Imko 2z Uniwersytetu w
Lozannie i Uniwersytetu Katolickiego w Lublinie (im. Jana Pawla II).
Przedmiotem jej wypowiedzi byl temat Tapestry and transformation:
reframing the origins of the New Tapestry in Poland, w ktoérym omowila
przeobrazenia zwiazane 2z nowym/nowoczesnym traktowaniem sztuki
tkackiej w PRL w latach 60. XX wieku, uznanej ostatecznie za jedng ze sztuk
pieknych. W owych przemianach jedna z wazniejszych rol odegraly artystki z
Europy Srodkowej i Wschodniej — zdobywajac akceptacje dla swych
osiagnie¢, domagaly sie instytucjonalnego i kulturowego uznania tworczosci
tkackiej jako rownorzednej z innymi sztukami wizualnymi. Sandra Imko
poprowadzita swo6j wywod, kladac akcent na przemiane i poczatki (lata 60.)
nowej sztuki — tkaniny dekoracyjnej w Polsce. Fabienne Dumont, profesor
historii sztuki z Uniwersytetu Jean-Monnet-Saint-Etienne, przedstawila
referat poswiecony intrygujacemu problemowi dotyczacemu
niejednoznacznosci sztuki, laczacej akt malowania i szycia, tego, czym jest
haft i kiedy przestaje nim by¢ Couture-peinture, anti-broderie et autres
déviations textiles dans les années 1970 en France. Badaczka
skoncentrowata si¢ na artystkach dzialajacych we Francji w latach 70. XX
wieku — miedzy innymi Annette Messager, Orlan, Francoise Janicot. Jako
czas przelomu dla postrzegania i uznania sztuki tworzonej przez kobiety w
XX wieku Dumont wskazata rok 1968. W tym roku artystki we Francji

znalazly sie w samym Srodku radykalnych ruchow: wyzwolenia kobiet,
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podwazenia zdominowanych przez mezczyzn praktyk artystycznych o
charakterze politycznym. Niezaleznie od ,zaanektowania” przez artystki
takich dzialan, jak happening, instalacja, performance, dotad uznanych za
przynalezne sztuce tworzonej przez artystow-mezczyzn, ustanowily tworczosc
dotad utozsamiana 2z ,kobieca” (tkanie, haft, szycie) sztuka wysoka,
jednoczesnie podkreslajac jej feministyczny charakter. W kolejnym
wystapieniu (,Effilocher Uordre établi” : pratiques textiles et féministes dans
les expositions du groupe Dialogue (1976-1977) / ,Rozrywanie porzadku
ustalonego”: praktyki tekstylne i feministyczne w wystawach grupy Dialogue
(1976-1977), przedstawiony zostal temat dzialalnosci feministyczne;j
francuskiej grupy artystycznej, zalozonej w 1975 roku przez Christiane de
Castéras. Miedzy 1975 a 1977 rokiem (w ramach dzialalnosci grupy) zostata
zorganizowana seria wystaw, ktorych glownym hastem (zgodnie z tytulem)
byla ,kobiecos¢”/ Féminie, zorganizowana w siedzibie UNESCO i w dzielnicy
La Défense w Paryzu. Podstawowym — wowczas — celem bylo przeciwdziatanie
niewidzialnosci artystek. W wydarzeniach uczestniczyly miedzy innymi: Aline
Dallier-Popper, promujaca sztuke tekstylna jako SZTUKE, to jej przypisuje
sie terminy ,Nowe Penelopy” i ,sztuka miekka” — podkreslajace i opisujace
dziatalnos¢ artystek, podejmujacych praktyki tekstylne i adaptujacych je do
perspektywy feministycznej. W ramach wystaw w latach 1976-1977
pokazano prace miedzy innymi: Francoise Giannesini — artystki tworzacej
monumentalne rzezby z tkanin, Marie-Rose Lortet — znanej z tworzenia
misternych ,konstrukcji” z nici i koronki, wykraczajacych poza tradycyjne
rzemiosto, Hessie — artystki, ktora w swojej tworczosci uzywata haftu jako
formy minimalistycznej ekspresji, Bernadette Bour wykorzystujacej w swoich
pracach sploty i materie tekstylna i tworzacej dzieta konceptualne. Marie-
Dominique Gil z Muzeum Plans-reliefs w Paryzu przypomniala tworczosc
Raymonde Arcier (ur. w 1939 roku) francuskiej artystki feministycznej. W
referacie zatytulowanym Maille, mollesse et monumentalité : les sculptures-
textiles de Raymonde Arcier przedstawila jej ,miekkie” obiekty, wykonywane
na drutach do robotek, majace symbolizowac¢ podporzadkowanie kobiet
mezczyznom przez scedowanie na nie prac domowych. Arcier tworzyla

monumentalne, karykaturalne figury kobiet, obarczonych wielkimi torbami
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na zakupy, przedmiotami shuzacymi do robienia porzadkow, uzywajac w tym
celu jako materialow welny, drutu, lin, sznurkéw. Piszgaca niniejsza relacje
(Eleonora Jedlinska z Instytutu Historii Sztuki Uniwersytetu Lodzkiego)
przedstawila wybrane prace Doris Salcedo (ur. w 1958 roku), kolumbijskie;j
wspolczesnej artystki, odwolujacej sie do symbolicznego i rytualnego
znaczenia tkaniny i samego aktu jej tworzenia. W tekscie Doris Salcedo: Art,
Politics, Acts of Mourning and Textile Jedlinska omowita trzy jej dziela z
roznych okresow, odnoszace sie do aktualnych wydarzen w Kolumbii i
Stanach Zjednoczonych. Praca Las camisas (1989-1990), poswiecona
pamieci robotnikow zaginionych w niewyjasnionych okolicznosciach podczas
wojny domowej w Kolumbii, skladajaca sie ze stosow nalezacych do nich
bialych Ilnianych koszul, przebitych metalowym pretem, mowi o zalu i
pamieci oraz przemocy wobec tych, ktorzy zaangazowali sie w walke ze
skorumpowanymi politykami. Instalacja A Flor de Piel z 2011-2012 roku to
olbrzymi catun ,utkany” z tysiecy ptatkow roz, zszytych chirurgicznymi ni¢mi
— dzielo to poswiecone jest pamieci torturowanej i zamordowanej

kolumbijskiej pielegniarki, ktorej nazwisko pozostalo nieznane.

il.4. Doris Salcedo, A Flor de Piel, 2011-2012

Trzecia omowiona instalacja Salcedo — Disremembered X z 2020-2021 to
eteryczne tkaniny-koszule z cienkiego bialego jedwabiu, w ktore wbito tysiace
igiet do szycia. Tym sposobem powstata zludnie piekna tkanina — koszula
pokutna. Praca porusza temat dzieci zastrzelonych z broni palnej, ktora

powszechnie jest dostepna w Stanach Zjednoczonych. Artystka podjeta tu
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problem ,osierocenia” rodzicow, niemoznosci wyrazenia zalu i zatoby, braku
zrozumienia ze strony innych, slabniecia pamieci i przede wszystkim

obojetnosci wladzy.

Wit

il. 5. Doris Salcedo, Disremembered X, 2020-2021

Jean-Roch Dumont Saint Priest, dyrektor Muzeum Sztuki Nowoczesnej w
Céret przyblizyl tworczosc¢ Teresy Lanceta, artystki urodzonej w Barcelonie w
1951 roku, ktora od poczatku lat 70. XX w. poswiecita swa tworczosc
tkactwu, znajdujac w nim forme ekspresji artystycznej. Z perspektywy
Dumont Saint Priesta, prezentujacego referat Tissage et mémoire collective
dans lceuvre de Teresa Lanceta, tkaniny hiszpanskiej artystki, dalece
wykraczajace poza rzemiosto, sa wyrazem trwalosci pierwotnych zrodel, z
ktorych wywodzi sie czynnosc¢ i efekt tkania. W splotach i wzorach Romow i
koczowniczych tkaczek marokanskich Lanceta odnalazita ,kod ludzkosci” -
wedle swego okreslenia. Jej tkaniny, Swiadomie zachowujace tradycyjna
forme dywanow czy kilimow, poprzez stosowanie odwiecznych motywow i
kolorow, odgrywaja role ,nosnikow pamieci w spolecznosciach o nizszym
statusie ekonomicznym”4.

Magdalena Wichtowska z Wroctlawia, zwiazana z Polskim Instytutem
Studiéw nad Sztuka Swiata, przedstawila nieco zapoznana twoérczos§é Tadka

(Tadeusza) Beutlicha, wywodzacego si¢ z polsko-niemieckiej rodziny, artysty-

4 Concodancias proyecto arquitectonico y textil. _Ponencia museo de Tarrasa, by
maria varona gandulfo — Issuu». issuu.com (en inglés). Consultado el 7 de febrero de
2023 [6.01.2026].
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tkacza, w referacie The fabric of in-between: Tadek Beutlich and the search for
identity through textile. Beutlich urodzit sie¢ w 1922 roku we Lwowku, zmart
w 2011 roku w Folkestone. Byl brytyjskim i polskim artysta, ktory po
perturbacjach wojennych znalazt sie w Anglii. Tkanine uczynil medium,
poprzez ktore mogt wyrazic swe zwiazki z Polska i polskoscia. W 1952 roku,
gdy byl wykladowca w Camberwell, rozpoczal prace nad imponujacymi
wielkoScia, trojwymiarowymi tkaninami, do ktorych uzywat sizalu i juty.
Tworczos¢ Magdaleny Abakanowicz i Wojciecha Sadleya poznal w 1969 roku
podczas I Miedzynarodowego Biennale Tkaniny (Biennale Internationale de la
Tapisserie) w Lozannie. W publikacji Britain’s greatest artist in fibre z 1972
roku, autorstwa Mildred Constantone i Jacka Lenora Larsena, Beutlich

zostal przedstawiony jako jeden z najwazniejszych brytyjskich tworcow

wlokiennictwa.

il. 6. Tadek (Tadeusz) Beutlich, Dywan Rya — Sunset 1963, fragment

Wystapieniem konczacym konferencje byl glos Joany Badia Fernandez-
Pena, ktora przedstawila tworczosc¢ hiszpanskiej artystki Aurelii Munoz,
wyglaszajac tekst Aurelia Munoz: les langages de la matiere textile. Munoz,
zajmujaca sie tkaning, urodzitla sie w Barcelonie w 1926 roku (zmarla w
Barcelonie w 2011), znana jest przede wszystkim ze swych gobelinow i rzezb

tworzonych z roznych wilokien. Byla zwigzana z ruchem Nouvelle tapisserie
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(znanym rowniez jako Fiber Art), aktywnym w drugiej polowie XX wieku.
Joana Badia Fernandez-Pena, miedzy innymi, przyblizyla nieznang
powszechnie, bliska znajomos¢ (moze nawet przyjazn) Aurelii Munoz z
Magdalena Abakanowicz, na co wskazywalaby zachowana korespondencja
miedzy obiema artystkami oraz pewna koincydencja ich sztuki powstatej w
latach 60. i 70. XX wieku. Artystki spotkaly sie w 1965 roku podczas
Biennale Internationale de la Tapisserie w Lozannie. Ich wspolnym dazeniem
bylo, by tkanina zyskala przestrzennosc¢, teksture, by przekroczyla granice
uzytecznosci i ,oderwala sie¢ od Sciany”. Munoz wykorzystywala w swych
pracach starozytng technike makramy — sztuke recznego wigzania weztow ze
sznurkow, bez uzycia igietl, drutow do dziergania czy szydetka.
Pomyst - i jego realizacja - zorganizowania w Paryzu konferencji
towarzyszacej wystawie dziel Abakanowicz w Muzeum Bourdelle’a w Paryzu
sprawily, ze poznaliSmy nieznane fakty dotyczace tworczosci tkackiej w
Europie, przede wszystkim w latach 60.-70. XX wieku, gdy rewolta 1968
roku na zawsze odmienila postrzeganie sztuki tworzonej kobiety. PoznaliSmy
tworczos¢ artystek i artystow, koncentrujacych swa sztuke na tkaninie,
ktorych dzieta rownolegle do realizacji Magdaleny Abakanowicz i niezaleznie
od jej dokonan wykraczaly swa forma i technikami poza granice tradycyjnie
rozumianej konwencji tkaniny jako obiektu utylitarnego czy dekoracyjnego.
Niezwykle interesujaca wydaje sie znajomos¢ Abakanowicz z Aurelia Munoz,
dotad niezglebiana. Autorka referatu dotyczacego tej znajomosci dotarta do
wspolnych fotografii, na ktéorych uwiecznione =zostaly obie artystki; w
rozmowie z uczestnikami konferencji Joana obiecata przeprowadzi¢ dalsze
badania dotyczace tej, waznej zapewne dla obu twoérczyn, znajomosci.
Warto na zakonczenie niniejszego sprawozdania, zaznaczy¢, ze jedna z
organizatorek i koordynatorek konferencji byla pani Natalia Barbarska (de
domo Wrzesien), absolwentka Instytutu Historii Sztuki Uniwersytetu
bLodzkiego, takze moja (E. J.), obecnie kierujaca projektami sztuk wizualnych
w Instytucie Polskim w Paryzu.

Zespol Komitetu Naukowego i Organizacyjnego, zarowno wystawy
Magdaleny Abakanowicz w Muzeum Bourdelle’a, jak i Konferencji

towarzyszacej, skladal si¢ z: Ophélie Ferlier Bouat — dyrektorki Muzeum
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Bourdelle’a w Paryzu, Jérome’a Godeau, kuratora wystaw i historyka sztuki
z Muzeum Bourdelle’a, Lili Davenas, kustoszki Dzialu Malarstwa i Rysunku
Muzeum Bourdelle’a w Paryzu oraz Natalii Barbarskiej, odpowiedzialnej za
kierowanie projektami sztuk wizualnych z Instytucie Polskim w Paryzu.
Wszystkim tym osobom nalezg sie podziekowania zarowno za wystawe dziet
Magdaleny Abakanowicz w Muzeum Bourdelle’a, jak i konferencje
Tisser/Créer : réinventer lart textile de 1945 a nos jours |/ Weave/Create:

Reinventing Textile Art from 1945 to the Present.
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Dr Zofia Potakowska

Sztuka ludu Makonde wczoraj i dzis, cz. II

Wstep

Poszukujac drogi do zrozumienia sztuki czy estetyki Afryki, warto miec
na uwadze, ze dziela sztuki afrykanskiej z zalozenia nie mialy wlasciwosci
estetycznych w rozumieniu Kanta. Byly to obiekty wykonywane w zupelnie
innym celu niz odbior piekna, czesto o przeznaczeniu religijnym lub
uzytkowym. Ich adresatem byl okreslony lud.

W mysl tradycji afrykanskiej, rowniez tej dziedziczonej przez
mieszkancow Afryki Srodkowo-Wschodniej, ktéra jest gléwnym obszarem
badan w ramach tego opracowania, najpewniej nalezaloby przyjac, ze termin
»spiekno” moze bycC tozsamy z tym, co okreslamy mianem ,dobro”. Dany
obiekt, dzieki pracy tworczej, staje sie uzyteczny, umozliwia doswiadczanie
dobra, a tym samym staje si¢ piekny w rozumieniu najbliZszym
europejskiemu aesthesis, czyli: odbioru piekna w wyniku bodzcow
zmystowychl. W jezyku suahili, ktorym postuguja sie mieszkancy Tanzanii?,
istnieje znaczace wzajemne powiazanie pomiedzy moralnym i estetycznym
znaczeniem stowa sanaa, odnoszacego sie zaro6wno do dobra, piekna, jak i
stanowiacego bezposredni termin okreslajacy sztuke. Podobne zaleznosci
lingwistyczne odnajdujemy wsrod wielu spotecznosci zamieszkujacych
Afryke3s.

Artykut ten dotyka przede wszystkim jednak problematyki sztuki ludu
Makonde rozumianej poprzez pryzmat dnia dzisiejszego. Pojecia takie, jak
codziennoSc¢, wspolczesnosc¢ czy wreszcie sztuka nieustannie podlegaja wielu
dynamicznym przemianom. CoS, co dzi§ jest dla nas powszechne, czy tez
przedstawia nam sie jako pewnik, jutro mozna by rozumie¢ w zupelnie
odmienny sposob. Zmiany zachodzg w kazdym obszarze Zycia, w tym rowniez

na polu sztuki. Szczegdlnie zauwazalne sa natomiast w miejscach, ktore

1 B. Dziemidok, Gtéwne kontrowersje estetyki wspétczesnej, Warszawa 2002, s. 17.

2 Kraj w Afryce Wschodniej, w ktéorym obecnie zyje i tworzy wielu artystéw z ludu Makonde.

3 M.in. w jezyku Dogonéw z Mali, w grupie jezykéw Gur w Afryce Zachodniej, w wypadku jezyka ludu
Sefufo czy Chokwe i innych. A. Pawtowska, Kontrowersje wokoét estetyki afrykanskiej [w:] Mate. Ukryty
Swiat Afryki, red. M. Banas, E. Lubinska, Krakéw 2016, s. 9-10.
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dotychczas nie wykazywaly znacznych tendencji rozwojowych, na co zapewne
wplyw mialy czynniki takie, jak chocby niewlasciwie prowadzona polityka
panstwowa, brak tradycji wystawienniczej, odmienna kultura czy
mentalnos¢ spoteczna.

Opracowanie to stanowi kontynuacje tematu poruszonego na tamach
pazdziernikowej ,Sztuki i Krytyki”4. Jednoczesnie obie czesSci artykulu
powstaly rownolegle do wystawy ,Makonde z polskich zbioréw prywatnych i
muzealnych”, ktéora miala miejsce w pazdzierniku tego roku w przestrzeni
Muzeum Miejskiego w Zorach (il. 1). Wydarzenie to stanowilo preludium
zapowiadajace Kongres Afrykanistow Polskich, ktory w maju 2026 roku po
raz drugi odbedzie sie w Zorach, stanowiacych istotny punkt na polskiej
mapie entuzjastow tematyki afrykanskiej. Wraz z dr hab. prof. UL Aneta
Pawtowska, dyrektor Instytutu Historii Sztuki Uniwersytetu Lodzkiego,
mialam przyjemnoS¢ pelni¢ piecze kuratorska nad tym wydarzeniem.
Wystawa miala szczegblne znaczenie dla milosnikéow sztuki Makonde,
poniewaz po raz pierwszy w Polsce w tak szerokim zakresie zostala
zaprezentowana tworczos¢ artystyczna tego ludu, ukazujaca wielos¢ form,

znaczen i tradycji.

il. 1. Zdjecie z wernisazu wystawy ,Makonde z polskich zbioréw prywatnych i
muzealnych” w pazdzierniku 2025 roku w Muzeum Miejskim w Zorach

Celem II czesci artykulu jest przyblizenie najwazniejszych przejawow
sztuki Makonde, Lktore mozna obecnie zaobserwowaC mna gruncie

artystycznym w Afryce Srodkowo-Wschodniej. W tej cze$ci kontynentu

4 7. Potakowska, Sztuka ludu Makonde wczoraj i dzis, cz. 1, ,Sztuka i Krytyka” 2025, nr 10 (157), s. 10- 33.
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afrykanskiego przyjmuje sie, ze jesli ktos pochodzi z tego ludu to
najprawdopodobniej ma szczegolne predyspozycje artystyczne. Aby lepiej
zrozumiec sztuke Makonde, warto dokonac jej uproszczonego podziahu:

— rzezba tradycyjna, tj.: obiekty o znaczeniu rytualnym, edukacyjnym,
drobna plastyka, przedmioty codziennego uzytku oraz ceramika;

— rzezba wspoélczesna charakterystyczna dla tego ludu, tj.: rzezba shetani i
ujamaa, ale rowniez rozne wariacje dotyczace wspomnianych stylow oraz
wszelkie innowacje w ramach tego gatunku;

— tworczos¢ powstala na gruncie rzezbiarskim, ktora ewoluowala w
roznorodny sposob. W tej grupie nalezy przede wszystkim umiescic
malarstwo oraz grafike wykonana przez artystow Makonde, ktora coraz

czesSciej mozna zaobserwowac na afrykanskim rynku sztuki.

Co warto wiedzie¢ o Makonde?

W spolecznosci tej linia matrylinearna odgrywa fundamentalna role
w  ksztaltowaniu struktury rodziny, dziedziczeniu majatku oraz
przekazywaniu tradycji kulturowych, w tym umiejetnosci artystycznych. W
systemie tym dziedziczenie i przynaleznosS¢ spoleczna sa okresSlane przez
strone matki, co oznacza, ze dzieci formalnie naleza do rodu matki, a nie
ojca.

Dzieki matrylinearnej organizacji najzdolniejsi czlonkowie rodziny,
niezaleznie od tego, czy sa potomkami bezposrednimi, czy nie, moga byc
wychowywani i szkoleni w sztuce przez starszych cztonkow klanu, co
umozliwia kontynuacje tradycji artystycznych®. Ponadto system ten
wzmacnia solidarnosc spoleczna — dzieci i mtodzi adepci sztuki sa traktowani
jako wspolne dobro catego ludu, a cala spotecznosc¢ przyczynia sie do ich
edukacji i wsparcia materialnego, co w efekcie zapewnia przetrwanie kultury
materialnej i niematerialnej. System ten pozwala na rozwoj indywidualnych
talentow, przy jednoczesnym zachowaniu spojnosci tradycji, co sprzyja
powstawaniu dziel zarowno autentycznych, jak i innowacyjnych. W

rezultacie linia matrylinearna nie tylko wspiera reprodukcje umiejetnosci

5 Tak byto w wypadku Hendricka Lilangi, ktory zostat oddany na wychowanie przez matke stawnemu
dziadkowi.
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rzemieSlniczych, lecz takze stanowi mechanizm ochrony kolektywne;j
tozsamosci kulturowej, czyniac sztuke Makonde nosnikiem pamieci
historycznej, wartosci spotecznych i lokalnej estetyki.

Dzieki szczegolnej roli, jaka odgrywaja kobiety, nie dziwi, ze jednym
z najwazniejszych motywow w makondyjskiej rzezbie sa przedstawienia
zenskie, zarowno te o znaczeniu magicznym, ktore niegdys byly uzywane w
celach rytualnych, jak i wolno stojace rzezby o roznej skali, czesto calkowicie
lub czesciowo nagie, w ujeciu frontalnym niekiedy z malym dzieckiem
trzymanym na plecach. Postac¢ zenska odwolywala sie rowniez czesto do
bardzo waznego dla Makonde motywu Pramatki, ktorej niekiedy towarzyszyt
shetani, bedacy uosobieniem bytu odgrywajacego role opiekuncza nad
danym rodem (il. 2, 3). Rzezby podobnie jak makondyjskie kobiety czesto
mialy cialo pokryte skaryfikacjami® a ich wargi ozdabiala klodka zwana
ndonya. Mezczyzn zas przedstawiano czesto jako wolno stojace,
calopostaciowe figury, odwolujace sie do przodkow. Mogly upamietniac
wodza lub innego zastuzonego, czesto niezyjacego juz cztonka ludu.

Obecnie rzezba Makonde w dalszym ciagu zajmuje szczeg6lne miejsce
w pejzazu kulturowym Afryki Srodkowo-Wschodniej, stanowiac zaréwno
kontynuacje gleboko zakorzenionych tradycji artystycznych, jak i wazny
element rynku sztuki o wymiarze miedzynarodowym. Praktyka rzezbiarska
rozwijana przez Makonde od poczatku drugiej potowy XX wieku w znaczacy
sposob wplynela na rozpoznawalnos¢ sztuki mozambickiej czy tanzanskiej
poza granicami kraju. Jednoczesnie jednak dynamiczny rozwoj tego obszaru
unaocznit szereg problemow, z ktorymi artySci mierza sie do dzis — od
ograniczonych mozliwosci instytucjonalnych, przez nieréwny dostep do
rynku, po niedostateczne wsparcie struktur panstwowych. Cho¢ w ostatnich
dekadach widoczne sa realne postepy w budowaniu warunkow sprzyjajacych
tworczosci, sytuacja wielu artystow nadal odbiega od modelu zapewniajacego
stabilny rozwagj i pelne wykorzystanie potencjatu kulturowego regionu.

Od lat 50. XX wieku rzezba stopniowo zyskiwala coraz wigksza

popularnos¢, zaréowno w Afryce Srodkowo-Wschodniej, jak i wsrod odbiorcow

6 Skaryfikacja to charakterystyczny dla ludu Makonde rodzaj bliznowego tatuazu, powstatego w wyniku
nacie¢ na skorze, zwykle wykonuje sie go na twarzy lub klatce piersiowej. Ozdabia on ciala zaréwno
kobiet, jak i mezczyzn. Dzi$ skaryfikacje spotyka sie wérdéd Makonde rzadko.



42

zagranicznych. Byl to okres intensywnych przemian stylistycznych,
zwiazanych przede wszystkim z rozwojem nurtu shetani w Tanzanii. Styl ten,
spopularyzowany m.in. za sprawa tworczosci Samaki Likankoa, wyroznial sie
odejsciem od tradycyjnych przedstawien figuratywnych na rzecz
ekspresyjnych, czesto fantastycznych form inspirowanych swiatem duchow,
mitologia i lokalnymi wierzeniami. Shetani stal sie¢ nosnikiem nowej energii
artystycznej — synteza tradycji i nowoczesnosci, ktora przyciagnela uwage
kolekcjonerow, badaczy i turystow, a tym samym uksztaltowata mechanizmy

rynkowe w Tanzanii na kolejne dekady.

il. 2, 3. Constantino Mpakulo, Rodzina/Pramatka (tytul nadany przez
kolekcjoneréw), rzezba z kolekcji Ewy i Eugeniusza Rzewuskich, fot. P. Sadurski

Drugi istotny moment rozwojowy przypadl na lata 70., kiedy to
dziatalnosc¢ braci Yakobo” zainicjowala powstanie nowego kierunku - stylu
wjamaad. Nawiazywat on do ideologicznych podstaw polityki socjalistycznej
prezydenta Juliusa Nyerere, akcentujac wartosci wspolnotowe, solidarnosc
oraz role jednostki w strukturze spotecznej. Charakterystyczne dla ujamaa

kompozycje wielofiguralne, czesto o spiralnej lub pionowej budowie,

7 Roberto Yakobo Sangwani - uwazany za tworce rzezb wczesnego typu dimongo, ktére pézniej zostaty
powiazane w rzezbie Makonde z nurtem ujamaa. Wspéttwoérca takich rzezb byt jego brat, Pajume Alale.

8 Poczatkowo rzezby tego typu nazywane byty dimongo - co w jezyku makonde oznacza site, dopiero
prezydent Julius Nyerere nadat im nazwe ujamaa, poniewaz - jego zdaniem - doskonale nawigzywaty
swoja stylistyka do wprowadzanej przez niego wersji tanzanskiego socjalizmu o tej samej nazwie -
ujamaa (co w jezyku suahili oznacza ,razem” - w znaczeniu komuny).
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stanowily wizualna metafore wspolzaleznosci ludzi i sily wiezi spotecznych.
Styl ten spotkal sie z duzym zainteresowaniem odbiorcow spoza Afryki,
zwlaszcza w kontekscie poszukiwania sztuki, ktora taczy lokalna tozsamosc z
wyraznym przestaniem ideologicznym. Zainteresowanie ujamaa wzmocnito
globalna pozycje rzezby Makonde, ale jednoczesnie umocnilo dominacje
artystow rzezbiarskich nad przedstawicielami innych dziedzin sztuki.

Oba wymienione style — shetanii yjamaa — wywarty dlugotrwaty wpltyw
na praktyki artystyczne w Tanzanii i Mozambiku. Do dzi§ pozostajg zywymi i
rozwijanymi nurtami, ktore funkcjonuja rownolegle, niekiedy przenikajac sie
wzajemnie. Roznorodnosc¢ ta swiadczy o zdolnosci rzezbiarzy do elastycznego
reagowania na przemiany spoteczno-kulturowe oraz na zapotrzebowanie
zmieniajacego sie rynku sztuki, zaréowno lokalnego, jak i miedzynarodowego.
Analiza wspolczesnych trendow w rzezbie Makonde ukazuje wiec nie tylko
bogactwo formalne i tematyczne tej tworczosci, ale takze zlozone relacje
miedzy tradycja, polityka, ekonomia a globalnym obiegiem sztuki. W tym
kontekscie roznorodnosc¢ stylistyczna staje sie kluczem do zrozumienia
specyfiki wspotczesnej sztuki Afryki Srodkowo-Wschodniej oraz wyzwan,

z ktoérymi mierza sie jej tworcy.

Najwazniejsi rzezbiarze Makonde - wybrani tworcy

Constantino Mpakulo, { Mozambik

Rzezbiarz pochodzit z Mozambiku, skad - jak tysiace jego rodakow — zostat
zmuszony, by migrowac¢ do Tanzanii. Byl aktywny artystycznie w drugiej
potowie XX wieku. Dziatal glownie w rejonie Dar es Salaam. Wraz z synami
Silvestre i Frederico wspottworzyl tam makondyjska spoldzielnie rzezbiarska.
Mpakulo czynnie wspieral wojskowa walke Frontu Wyzwolenia Mozambiku —
FRELIMO i po ogloszeniu niepodlegtosci rzezbit wraz z synami pod kuratela
Muzeum w Nampuli w polnocnym Mozambiku. Mpakulo odegral istotna role
W rozwoju nowoczesnej rzezby Makonde — taczyt tradycyjne formy i motywy

z nowym Swiezym spojrzeniem tworczym (il. 4), wychodzac naprzeciw
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oczekiwaniom plynacym ze strony klienteli rynku postkolonialnej sztuki

afrykanskiej obydwu krajow. Tworzyt gtownie w hebanie®.

il. 4. Hossein Abunuwasi Anangangola, rzezba z kolekcji Ewy i Eugeniusza
Rzewuskich, fot. Piotr Sadurski

Hossein Abunuwasi Anangangola, } pocz. XXI wieku, Tanzania

Artysta urodzit sie najprawdopodobniej w 1933 lub 1934 roku w Ulerezeboa
w Mozambiku. Od 1960 roku zyt i tworzyl w Tanzanii, w niewielkiej wiosce
Mkuranga, znajdujacej sie na poludnie od Dar es Salaam. Niektore zrodia
podaja, ze w latach 70. mieszkal tez w Nairobi w Kenii. Nauke rzezby
rozpoczal u ojca, ktory nauczyt go tworzy¢ maski i figurki wotywne.
Anangangola podobnie jak wielu mlodych z jego pokolenia mial skaryfikacje.
Dla Makonde mialy one istotne znaczenie estetyczne, uwazane byly za
ozdobe, ktora podkreslala status i dojrzalosc. Artysta twierdzil, Zze stanowily
dla niego silng inspiracje i przypominaly mu o jego przynaleznosci
kulturowej. Poczatkowo rzezbiarstwo nie bylo dla Anangangoli glownym
zrodlem utrzymania — zajmowal sie takze rolnictwem, by zapewnic sobie

byt. Rzezby traktowal jedynie jako dodatkowy dochéd. Wraz z Samaki

9 Tekst powstat dzieki konsultacji z Ambasadorem Eugeniuszem Rzewuskim.
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Likankoa, swym rodakiem, Anangangola stal sie pionierem rzezbiarskiego
gatunku shetani w nurcie zwanym dzis Modern Makonde. Artysci, poczawszy
od lat 60. przez dekady, znajdowali rynek zbytu dla swoich rzezb u
wlasciciela galerii Mohammeda Peery w Dar es Salaam. Anangangola jest
wazng postacia w sztuce Makonde; stanowi przyktad artysty, ktory zachowat
tradycyjne motywy i techniki, ale jednoczesnie wykazal sie gotowoscia, by w
odpowiednim momencie adaptowac¢ sie do zmian - ekonomicznych,
kulturowych i stylistycznych. Artysta wypracowal bardzo oryginalny styl
delikatnych azurowych rzezb przedstawiajacych wspotlistnienie stworzen o
magicznej symbolice, zwanych shetani. W sztuce Tanzanii wraz z Samaki
Likankoa do dzi§s jest uwazany za jednego z wielkich mistrzow rzezby
Makondel0.

Mathias Moris Mbangwende

Urodzony w 1967 roku w Dar es Salaam. Nalezy do starszego pokolenia
artystow, ktorzy kultywuja klasyczna tradycje, jednoczesnie wprowadzajac
wlasne innowacje i interpretacje motywow kulturowych.

Artysta rozpoczal nauke rzezbienia w 1987 roku, zdobywajac
doswiadczenie pod kierunkiem sltynnego mistrza stylu shetani — Chanuo
Maundu (1930-1994). Fascynowala go tworczoS¢ prezentowana w hotelu
Kilimanjaro, co zainspirowalo go do rozwijania wlasnych umiejetnosci. W
poczatkowym okresie kariery Mbangwende specjalizowat sie¢ w stylu ujamaa,
wymagajacym precyzji oraz cierpliwosci w technice i kompozycji. Po
opanowaniu tego stylu rozwinal wlasny warsztat, wprowadzajac motywy
shetani oraz inne formy rzezbiarskie, dostosowane zarowno do wymogow
rynku, jak i preferencji klientow.

Jego tworczoS¢ wyroznia sie oryginalng kompozycja, perfekcyjnym
wykonczeniem detalu oraz pieczotowitym zadbaniem o kazdy szczegol, w tym
idealng gladkos¢ powierzchni (il. 5). Prace te cechuje subtelna deformacja
sylwetek, modelowane oczy oraz starannie opracowana struktura wlosow —

czesto widoczna jako charakterystyczne ,kropkowanie” na fryzurach postaci.

10 Tekst powstat dzieki konsultacji z Eugeniuszem Rzewuskim.
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Artysta tworzy glownie niewielkie abstrakcyjne rzezby w stylu shetani, ale w

jego dorobku znajdujq sie takze wieksze formy trojwymiarowe.

il. 5. Mathias Moris Mbangwende, Oko opatrznosci (tytul nadany przez
kolekcjoneréw), rzezba

Mbangwende pracuje przede wszystkim w hebanie, cenionym za
twardos¢ i trwalos¢, cho¢ wykorzystuje rowniez inne lokalne gatunki, takie
jak mharaka, mkungugu i mkurutil!. Roznorodnos¢ materiatlow pozwala mu
tworzy¢ dzieta o zréznicowanej fakturze i wyrazie, a wybor drewna zalezy od
wizji artystycznej i potrzeb klienta.

Doswiadczenie zdobyte u mistrza Chanuo obejmowato nie tylko
technike rzezbiarska, ale takze mechanizmy rynku sztuki — prowadzenie
sprzedazy i utrzymywanie relacji z klientami, co umozliwito Mbangwende
samodzielng dzialalnoS¢ po Smierci nauczyciela w 1994 roku. Jego kariera
obejmuje ponad czterdziesci lat pracy tworczej, podczas ktorych rozwijat
zarowno umiejetnosci warsztatowe, jak i zrozumienie symboliki kulturowej
rzezby Makonde.

Mbangwende jest nadal aktywnym artystycznie tworcqa. Jest czlonkiem

stowarzyszenia artystow Makonde, bierze udzial w wystawach i udziela

11 Gatunki lokalnego drewna uzywane w rzezbie; nie ma powszechnie stosowanego polskiego
odpowiednika.
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wywiadow. Jego tworczosc stanowi przyklad ewolucji tej sztuki w Tanzanii,
laczac tradycyjne motywy z nowatorskim podejsciem do formy i materiatu,
co sprawia, ze jego rzezby pozostaja zarowno autentyczne kulturowo, jak i

atrakcyjne dla wspolczesnych odbiorcow!Z2.

il. 6. Simuni Dastani, Kobieta z wezem (tytul nadany przez kolekcjonerow), rzezba z
kolekcji Ewy i Eugeniusza Rzewuskich, fot. Piotr Sadurski

Simuni Dastani

Artysta urodzit sie w Dar es Salaam (obecnie jest w wieku ok. 40 lat).
Pochodzi z artystycznej rodziny. Jego ojcem byl wielki makondyjski mistrz
pochodzacy z Mozambiku, Simun Nwejedi Dastani Nyedi (zyjacy w latach
1930-2005), ktory nalezal do pokolenia najwybitniejszych artystow z ludu
Makonde. Tworczos¢ Dastani juniora wniosta znaczacy wklad w rozwoj
wspolczesnej sztuki Afryki Wschodniej, laczac tradycje z odwazna stylizacja
modernistyczng (il. 6). Stawnemu ojcu zawdziecza, ze jego nazwisko stalo sie
marka chetnie kupowana przez kolekcjonerow z rdéznych stron sSwiata.
Simuni Dastani nalezy do pokolenia Mwandale Mwanyekwa (artystki
omawianej w [ czesSci artykulu) i podobnie jak ona jest absolwentem

Bagamoyo Sculpture School w Tanzaniil3.

12 Tekst powstat dzieki konsultacji z Eugeniuszem Rzewuskim.
13 Tekst powstat dzieki konsultacji z Eugeniuszem Rzewuskim.



48

Thobias Stephano Hamidu

Urodzony w Tanzanii. Pochodzi z rodziny o wielopokoleniowej tradycji
rzezbiarskiej — jego ojciec, wywodzacy sie¢ z Mtwary, byl doswiadczonym
rzezbiarzem, ktory od najmilodszych lat wprowadzal syna w tajniki sztuki.
Edukacja artystyczna Hamidu miata charakter rodzinny; ojciec odgrywat role
mentora, nauczyciela i przewodnika, ksztaltujac u syna zaréwno warsztat
techniczny, jak i rozumienie estetyki oraz znaczenia rzezbiarstwa Makonde w
szerszym kontekscie spotecznym i kulturowym. Artysta rozpoczal swoja
przygode z warsztatem rzezbiarskim juz w wieku 12 lat, wykazujac wczesne
predyspozycje do pracy w drewnie oraz zainteresowanie realistycznym
odwzorowaniem form.

Profesjonalnie Hamidu zaczal tworzy¢ w 1998 roku, poczatkowo
koncentrujac sie¢ na realistycznych przedstawieniach zwierzat, by wkrotce
potem skupic sie na kluczowym dla tradycji Makonde motywie shetani. Prace
Hamidu sa tworzone w lokalnych gatunkach drewna, w tym w hebanie,
mkuruti, panga panga oraz ngaral4, przy czym drewno mpingo (heban) jest
najtatwiej dostepne, przez co najczesciej wykorzystywane w jego tworczosci.

Hamidu, kontynuujac tradycje rodzinna, wnosi jednoczesnie
indywidualny wktad do dziedzictwa Makonde - rozwija warsztat,
eksperymentuje z forma oraz podejmuje nowe interpretacje klasycznych
motywow (il. 7, 8, 9), zachowujac przy tym szacunek dla technik i konwencji
przekazanych przez ojca i starszych mistrzow. TworczoS¢ Hamidu jest
przykladem polaczenia tradycji z indywidualnym wyrazem artystycznym, w
ktorej techniczna precyzja i realistyczne odwzorowanie wspolistnieja z
ekspresja formalna i narracyjna. Jego rzezby, zarowno w zakresie formy, jak
i uzytych materiatow, stanowig wartosciowy wktad w rozwoj wspolczesnego
rzezbiarstwa tanzanskiego i afrykanskiego oraz sg swiadectwem trwatosci i
ewolucji kultury Makonde w konteksScie wspolczesnych wyzwan

artystycznych i spotecznychls.

14 Nie ma jednoznacznego polskiego odpowiednika gatunku; w literaturze artystycznej na ogét pozostaja
nazwy w suahili, t.j. mkuruti, panga panga, ngara itp.

15 Tekst opracowany na podstawie wywiadu przygotowanego przez autorke artykulu
w sierpniu 2025 roku. Wywiad przeprowadzony zostal dzieki uprzejmosci tanzanskiego
artysty i spolecznika wspierajacego lokalnych artystow Evarista Chikawe we wrzesniu 2025
roku.
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il. 7, 8, 9. Thobias Stephano Hamidu, rzezby, fot. Evarist Chikawe, ilustracje
udostepnione przez artyste, zbiory wlasne

Victa Augustino Malaba

Wspolczesny rzezbiarz tanzanski. Pochodzi z rodziny rzezbiarzy — jego ojciec,
Augustimo Malaba, uznawany jest za jednego z czolowych makondyjskich
mistrzow rzezby w Tanzanii, od najmlodszych lat peinit funkcje nauczyciela
oraz inspirowal swojego syna. Jego edukacja artystyczna miala charakter
rodzinny; od dziecinstwa pomagal ojcu w pracach rzezbiarskich, poczatkowo
przy drobnych czynnosciach, takich jak szlifowanie drewna, a w 2000 roku
oficjalnie rozpoczal samodzielna prace jako rzezbiarz.

Malaba poczatkowo tworzyl rzezby w tradycyjnym stylu shetani. Jego
prace wyrozniaja sie realistycznym odwzorowaniem metafizycznych postaci w
dynamicznych i ekspresyjnych wukladach, zgodnie 2z klasycznymi
konwencjami. W  kolejnych latach, obserwujac zmieniajace sie
zainteresowania publicznosci 1 tworczoS¢ wspolczesnych rzezbiarzy,
rozpoczal eksperymenty ze scenami realistycznymi (il. 10, 11, 12), od 2016

roku stopniowo wprowadzajac do swojej tworczosci elementy miejskiego zycia
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— rzezby przedstawiajace autoriksze (bagjaje), motocykle (bodaboda) oraz
codzienne przedmioty spotykane w tanzanskich miastach. Do 2020 roku
przemiana stylu byta catkowita, a nowe prace cieszyly sie duzym
zainteresowaniem i uznaniem odbiorcow.

Artysta wykorzystuje w swojej tworczosci rozne gatunki drewna:
mpingo, mninga i mkongo, dostosowujac material do rodzaju rzezby. Starsi
rzezbiarze stopniowo przerzucili sie z drewna mpingo na inne gatunki, ze
wzgledu na ograniczong mozliwos¢ barwienia hebanu, jednak mpingo

pozostaje jednym z klasycznych materialow w tradycyjnej rzezbie Makonde.

N
e TG

il. 10, 11, 12. Victa Augustino Malaba, rzezby, fot. Evarist Chikawe, ilustracje
udostepnione przez artyste, zbiory wlasne

Warsztat Malaby cechuje zarowno precyzja techniczna, jak i innowacyjne
podejscie do formy, pozwalajace mu zachowac¢ rownowage miedzy tradycja a
wspolczesng estetyka.

Tworczosc artysty stanowi przyklad kontynuacji i adaptacji tradycji
rzezbiarskiej w warunkach wspolczesnej Tanzanii. Pomimo zmieniajacego sie
rynku sztuki i ograniczonego dostepu do galerii oraz wystaw Malaba
kontynuuje prace w duchu mistrzow poprzednich pokolen, tworzac rzezby,

ktore lacza dziedzictwo kulturowe 2z nowymi inspiracjami i realiami
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miejskiego zycia. Jego dzialalnosc¢ artystyczna nie tylko zachowuje tradycije,
lecz rowniez ksztaltuje ja, tworzac przestrzen dla wspoétczesnych interpretacji
kultury Makonde i zachecajac do refleksji nad znaczeniem sztuki w Zyciu

codziennym!16.

il. 13, 14. Fidelis Hassan Kamuona, rzezby, fot. Evarist Chikawe, ilustracje
udostepnione przez artyste, zbiory wlasne

Fidelis Hassan Kamuona

Swoja kariere rozpoczal w 1974 roku i od tego czasu nieprzerwanie zajmuje
sie rzezba, specjalizujac sie w przedstawieniach nawiazujacych do
szkieletow, ktore stanowig charakterystyczny motyw w jego tworczosci (il. 13,
14). Inspiracje czerpie z wlasnej wyobrazni. Lata doswiadczenia pozwolily mu
na tworzenie dziel zarowno klasycznych, jak i innowacyjnych w obrebie

tradycyjnego stylu.

16 Tekst opracowany na podstawie wywiadu przygotowanego przez autorke artykulu w
sierpniu 2025 roku. Wywiad zostal przeprowadzony dzieki uprzejmosci tanzanskiego artysty
i spolecznika wspierajacego lokalnych artystow Evarista Chikawe we wrzesniu 2025 roku.
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Do pracy wykorzystuje przede wszystkim heban. Choc¢ drewno to jest
dostepne, Fidelis pozyskuje je w ograniczonych iloSciach, co wplywa na rytm
jego pracy — jest w stanie wykonac od 15 do 20 rzezb miesiecznie. Styl jego
rzezb cechuje precyzja techniczna, realistyczne odwzorowanie postaci oraz
ekspresyjnosc¢ form, co jest charakterystyczne dla klasycznego rzezbiarstwa
Makonde.

Artysta zdobyl! miedzynarodowe doswiadczenie, prezentujac swoje
prace w 1979 roku w Norwegii, w Oslo i Bergen. W swojej karierze
wspolpracowal z réznymi instytucjami artystycznymi, w tym 2z rzadowa
placowka Makonde Carvage w Mtwara (1975), prywatna spoéldzielnia ,Nduti”
oraz ,Nyumba ya Sanaa”l’. Obecnie artysta kontynuuje dziatlalnosc
rzezbiarska w swojej rodzinnej wiosce, prowadzac pracownie¢ domowa i
przyjmujac odwiedzajacych. Jego prace sprzedawane sa w Dar es Salaam, na
Zanzibarze oraz w prywatnych transakcjach, w tym 2z udzialem
miedzynarodowych kolekcjonerow.

Kamuona jest sSwiadkiem 1 uczestnikiem przemian rynku
rzezbiarskiego w Tanzanii - zauwaza spadek aktywnosci tradycyjnych
osrodkow, takich jak Mwenge, ktore dawniej byly centrami konkursow i
wystaw rzezbiarskich. Pomimo tych zmian artysta kontynuuje swoja
praktyke, kultywujac tradycje i przekazujac dziedzictwo kulturowe w formie
autentycznych, technicznie doskonalych rzezb. Jego tworczoS¢ stanowi
cenny przyklad trwaloSci i ewolucji rzezbiarstwa Makonde w warunkach
wspolczesnej Tanzanii, ukazujac zarowno klasyczne, jak i ponadczasowe

elementy tej sztuki!8.

Mathias Evarist Nampoka

Jest wspolczesnym tanzanskim rzezbiarzem, najchetniej tworzacym w stylu
shetani. Rozpoczal swoja przygode z rzezba juz w mtodym wieku, uczac sie
od ojca, Evarista Nampoki, przedstawiciela najwazniejszego pokolenia

rzezbiarzy Makonde. Spedzal kazdy weekend, wspierajac ojca przy réznych

17 Patrz dalej — George Lilanga.

18 Tekst opracowany na podstawie wywiadu przygotowanego przez autorke artykulu w
sierpniu 2025 roku. Wywiad przeprowadzony zostal dzieki uprzejmosci tanzanskiego artysty
i spolecznika wspierajacego lokalnych artystow Evarista Chikawe we wrzesniu 2025 roku.
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zadaniach rzezbiarskich, zdobywajac w ten sposob nie tylko umiejetnosci
techniczne, ale takze zrozumienie procesu tworczego — od etapu rzezbienia po
wykonczenie prac. Oficjalnie rozpoczat dziatalnosc¢ artystyczna w 1985 roku,
jeszcze bedac uczniem.

Artysta jest otwarty na eksperymenty formalne i tematyczne (il. 15,
16). Tworzy prace inspirowane natura, morzem, pustynia, a takze realizuje
bardziej wspolczesne koncepcje, taczac réozne gatunki drewna lub drewno z
kamieniem, co pozwala mu uzyskac zlozone, wielowymiarowe kompozycje.
Do rzezbienia wykorzystuje przede wszystkim heban, a takze mninga i inne
lokalne gatunki, wykorzystujac zarowno korzenie, pnie, jak i galezie drzew,
zaleznie od potrzeb. Artysta podkresla, ze czasochlonnos$c¢ pracy zalezy nie
tylko od materialu, lecz takze od jego dyspozycji fizycznej i psychicznej —
dobre samopoczucie i koncentracja sa kluczowe dla osiagniecia wysokiej
jakosci efektow.

Nampoka jest przedstawicielem rodziny o wielopokoleniowej tradycji
rzezbiarskiej, a jego tworczos¢ nawiazuje do prac ojca oraz jego
wspolpracownikow — takich jak Kashmili Mathayo, Mzee Abdul
Masangangola czy Mzee Maundo Chanuo — czolowych artystow pierwszego
pokolenia rzezbiarzy Makonde. Jego doswiadczenie obejmuje zarowno
tradycyjne formy, jak i innowacyjne projekty, co pozwala mu zachowac
rownowage miedzy klasyczna tradycjg a wspolczesna ekspresja artystyczna.

Artysta podkresla rowniez wyzwania wspolczesnego rynku sztuki w
Tanzanii. Chociaz mozliwe jest utrzymanie sie wylacznie z rzezby, to jednak
sprzedaz dziet jest ograniczona, a rynek mniej stabilny niz w czasach
poprzednich pokolen. Mimo to Nampoka kontynuuje swoja dzialalnosc,
tworzac prace w domu, przyjmujac gosci i sprzedajac swoje dzietla lokalnie
oraz w transakcjach prywatnych, co pozwala mu zachowac zaro6wno tworcza
niezaleznos¢, jak i ciaglosc tradycji.

TworczoS¢ Mathiasa Evarista Nampoki stanowi cenny przyklad
trwalosci i ewolucji rzezbiarstwa Makonde w Tanzanii, pokazujac, w jaki

sposob tradycyjna forma shetani moze by¢ rozwijana, wzbogacana i
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adaptowana w odpowiedzi na wspolczesne potrzeby artystyczne i

estetycznel.

il. 15, 16. Mathias Evarist Nampoka, rzezby, fot. Evarist Chikawe, ilustracje
udostepnione przez artyste, zbiory wiasne

Malarstwo w Afryce Wschodniej, rowniez wsr6d Makonde

Lokalny rynek do niedawna zdominowany byl niemalZze calkowicie
przez rzezbiarzy i jedynie sporadycznie takze prace malarskie mialy okazje
by¢ ogladane przez szersza publicznosc. ,Jesli widzimy czarnoskorego klienta
galerii, mozemy mie¢ pewnos¢, ze pochodzi on ze Stanow Zjednoczonych lub
z Kenii” - stwierdzil Yussuf Bayuu, jeden z zanzibarskich artystow i
wlascicieli galerii podczas naszej rozmowy w 2022 roku20. Przede wszystkim
w  Tanzanii czy  Mozambiku  brak jest tradycji  malarskiej
i wystawienniczej. Dzialy sztuki w muzeach maja zgola inny charakter niz
prezentacje sztuki w Europie. Ekspozycje kolekcji bardziej przypominaja
renesansowe gabinety osobliwosci niz znane nam muzea. Inne nie oznacza

oczywiscie gorsze, pozwala natomiast uchwyci¢ geneze pewnych

19 Tekst opracowany na podstawie wywiadu przygotowanego przez autorke artykulu w
sierpniu 2025 roku. Wywiad przeprowadzony zostal dzieki uprzejmosci tanzanskiego artysty
i spolecznika wspierajacego lokalnych artystow Evarista Chikawe we wrzesniu 2025 roku.

20 Materiat opracowany na podstawie rozmowy z Yussuf Bayuu w Stone Town na Zanzibarze
12 lutego 2022 roku.
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niezrozumialych z punktu widzenia Europejczyka problemow?2!. Muzea
krajowe dopiero od niedawna zaczynaja traktowac prace malarskie jako
przejaw kultury materialne;j narodu, godny eksponowania
i zachowania dla przysztych pokolen22.

Tradycyjna sztuka afrykanska opiera sie na rzezbie, ktora pelnila
funkcje rytualne, spoleczne i symboliczne. Rzezba, wykonywana z drewna,
kosci, kamienia czy metalu, byla srodkiem wyrazu religijnego i kulturowego,
stuzac zaréwno jako narzedzie komunikacji z przodkami, duchami i
bostwami, jak i zapis historii spolecznosci. W wielu kulturach regionu,
takich jak Makonde w Tanzanii i Mozambiku czy Luba w Demokratycznej
Republice Konga, artystyczna ekspresja opierala sie glownie na formie
trojwymiarowej, a przestrzen, materia i gest ciala artysty byly kluczowe dla
oddzialywania dzieta.

Malarstwo, cho¢ obecne w Afryce od wiekow, odgrywalo role
uzupelniajaca wobec dominujacej rzezby. Tradycyjnie ograniczone do
zdobien rytualnych, dekoracji ceramiki, tkanin lub powierzchni Sciennych w
siedzibach wladcow i spotecznosci, malarstwo nie osiagalo tej samej
autonomii, co rzezba ani nie odgrywalo tak znaczacej roli
w przekazywaniu idei spotecznych i religijnych. Dopiero kontakty z
kolonialnymi szkolami artystycznymi, misjonarzami i poézniejsze programy
edukacyjne w XX wieku wprowadzily malarstwo do swiadomosci artystow
jako samodzielny Srodek ekspresji, dajac mozliwos¢ eksploracji koloréw,
przestrzeni i narracji w sposob, ktory nie byl mozliwy w rzezbie.

Kontrast miedzy rzezba a malarstwem w regionie jest zatem zarowno
formalny, jak i funkcjonalny. Rzezba operuje przestrzenia trojwymiarowa,
masa 1 fakturg materialu, podczas gdy malarstwo pozwala na

eksperymentowanie z dwuwymiarowa powierzchnia, kolorem, sSwiatlem i

21 Przywolane poréwnanie najlepiej pasuje do Muzeum Narodowego w Dar es Salaam, ktére
wielokrotnie odwiedzitlam, ale réwniez do wielu innych obiektéw tego typu na terenie calej
Tanzanii.

22 Tekst opracowany na podstawie wywiadu przygotowanego przez autorke artykulu w
sierpniu 2025 roku. Wywiad zostal przeprowadzony dzieki uprzejmosci tanzanskiego artysty
i spotecznika wspierajacego lokalnych artystow Evarista Chikawe we wrzesniu 2025 roku.
Przykltadowo w Muzeum w Dar es Salaam poza bogata kolekcjg rzezbiarska odnajdziemy
rowniez prace malarskie m.in. George’a Lilangi, Edwarda Saidi Tingatinga czy prof. Eliasa
Jengo.
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symbolem. Wspoélczesni artysci z Afryki Srodkowo-Wschodniej czesto
korzystaja z tej dychotomii, traktujac malarstwo jako pole do indywidualne;j
ekspresji, komentowania wspolczesnych probleméw spolecznych i
politycznych oraz reinterpretowania tradycyjnych motywow kulturowych.
Przykladem jest rozwoj sztuki nowoczesnej w Tanzanii i Kenii, gdzie artysci,
inspirowani rzezba Makonde lub ludyczng ornamentyka, wprowadzaja
podobne rytmy, kompozycje i symbolike do swoich obrazow, ale w sposob
bardziej swobodny i eksperymentalny.

Role malarstwa w kontrze do rzezby mozna takze rozumiec¢ jako
roznice w odbiorze dziela przez widza. Rzezba tradycyjna, czesto powiazana z
rytualem i funkcja spoleczna, narzuca okreSlone znaczenia i konteksty,
natomiast malarstwo pozwala na wiekszg subiektywizacje i interpretacje.
Kolor, kontrast, abstrakcja i narracja w malarstwie umozliwiaja eksploracje
tematow nieobecnych lub trudnych do wyrazenia w formie rzezbiarskiej,
takich jak zycie miejskie, polityka czy osobiste doswiadczenia tworcy.

Mimo iz rzezba pozostaje dominujacym medium tradycyjnej sztuki Afryki
Srodkowo-Wschodniej, malarstwo odgrywa istotna role uzupelniajaca i
kontrastujaca. Umozliwia ekspresje alternatywna wobec trojwymiarowe;j
materii, pozwala na eksperymenty formalne i ideowe oraz daje wspotczesnym
artystom narzedzie do reinterpretacji tradycji i komunikacji z globalna
publicznoscia. W ten sposéb powstala znacznie bogatsza i bardziej
zroznicowana przestrzen dajaca mozliwoS¢ wyrazenia artystycznego

przekazu.

Malarze Makonde - wybrani artysci

Tworczosé¢é George’a Lilangi

George Lilanga (1934-2005) byl jednym z najbardziej rozpoznawalnych
przedstawicieli wspolczesnej sztuki Afryki Wschodniej, zwiazanym z tradycja
ludu Makonde oraz Srodowiskiem artystycznym Tanzanii. Urodzony w
rodzinie o mozambickich korzeniach, wychowywal sie w poludniowej
Tanzanii, gdzie ukonczyl edukacje Srednia i rozpoczal pierwsze proby

tworcze. Jego wczesna dzialalnosc¢ artystyczna koncentrowata sie na rzezbie,
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ktorej uczyl sie w latach 1961-1972, poczatkowo pracujac w miekkich
korzeniach manioku, a nastepnie w hebanie. Przelomowym momentem w
jego karierze bylo dolaczenie w latach 70. XX wieku do Nyumba ya Sanaa
(NYS) w Dar es Salaam?23 — osrodka wspierajacego najwazniejszych tworcow
regionu. Tam Lilanga zapoznatl sie z nowymi technikami, co umozliwilo mu
rozwiniecie praktyki malarskiej. W krotkim czasie stal sie¢ jednym =z
nielicznych artystow wywodzacych sie z kregu Makonde, ktorzy laczyli rzezbe
i malarstwo, rownoczesnie rozwijajac oba gatunki. Centralnym motywem
tworczosci zarowno rzezbiarskiej, jak i malarskiej Lilangi byly mashetani (il.
17)24 — mityczne istoty wystepujace w kulturze Makonde. W jego interpretacji
nabieraly one wyjatkowo ekspresyjnego charakteru: cechowaly je wydtuzone
proporcje, wyrazista mimika oraz intensywna, kontrastowa kolorystyka. W
rzezbie Lilanga wprowadzil innowacyjna polichromie, wykorzystujac farby

olejne i werniks, co nadawalo pracom charakterystyczny potysk i dynamike

23 https:/ /www.gafraart.com/artists/55-george-lilanga/overview/

[dostep: 15.10.2022].

Nyumba Ya Sanaa, przemianowany na Nyerere Cultural Centre (NYS), jest instytucja
o charakterze centrum sztuki. Zostal zalozony w 1972 roku przez 16 artystow
produkujacych rekodzieto uliczne. W 1983 roku centrum NYS otrzymalto miedzynarodowy
grant, ktory znaczaco wplynal na jego rozwoj. NYS bylo Swietnie zorganizowang instytucja
pod wzgledem gospodarczo-ekonomicznym, o czym Swiadczyly bardzo dobre relacje
biznesowe, w jakich pozostawatl z hotelem Royal Palm, ktory zapewnial cztonkom organizacji
klientow sposrod swoich gosci. Instytucja prowadzila szeroko zakrojona akcje popularyzacji
sztuki i rekodziela wsrod lokalnej ludnosci. Organizowata kursy przyuczajace do zawodu
artysty, ktore niejednokrotnie dawala Tanzanczykom niezaleznoS¢ materialna. Wystawy
organizowane przez Nyumba Ya Sanaa cieszyly sie duzym =zainteresowaniem. ArtySci
skupieni wokot NYS finansowali po czesci jego dziatalnosé, oddajac od 10% do 20% prowizji
organizacji, ktéra dziala zar6wno na lokalnym, jak i miedzynarodowym rynku sztuki. Dzieki
temu wyroby tanzanskich artystéw, poczawszy od lat 70., eksportowane byly do Wtoch,
Niemiec, Japonii, Szwecji, Norwegii, Belgii i Australii. Najwickszym popytem od zawsze
cieszyla sie rzezba, odziez, batik, bizuteria, naczynia i wyroby z papieru. Nyumba Ya Sanaa
zostalo przeksztalcone w Nyerere Cultural Centre na czeS¢ prezydenta Juliusa Nyerere,
ktory dzieki swoim politycznym dzialaniom wplynal na wieloaspektowy rozwoj kraju, rowniez
w sferze kultury i sztuki. W 1995 roku Centrum zrzeszalo 150 artystow, w 2002 roku juz
tylko 65. W latach 70. dzialalnoS¢ NYS stanowila jedyne okno na Swiat regionalnych
tworcow, dzis w dobie internetu tanzanscy artysci sg juz znacznie bardziej niezalezni, czego
wyrazem jest dostepnosc¢ ich prac na swiatowych aukcjach internetowych. W Dar es Salaam
dziata kilka galerii znajdujacych sie glownie w rejonie najbogatszej dzielnicy Oyster Bay,
gdzie w dziela sztuki zaopatruja sie miedzy innymi mieszkajacy tam ambasadorowie i ich
zagraniczni goscie. Innym miejscem, w ktérym mozna zaopatrzy¢ sie w dziela sztuki, ale
rowniez odwiedzi¢ sklepy z rekodzietem, jest rynek Mwenge. Trudno jednoznacznie ustalié,
czy dzi§ Nyumba ya Sanaa w ogoble jest jeszcze placowka otwarta. Podczas moich badan
terenowych prowadzonych w latach 2018-2022 w Tanzanii wielokrotnie odwiedzalam to
miejsce w Dar es Salaam i pomimo licznych prob kontaktu, nie udato mi sie porozmawiac z
zadnym pracownikiem, a samo Centrum pozostawalo permanentnie zamkniete.

24 Mashetani to liczba mnoga od stowa shetani, ktore w jezyku makonde oznacza istote.



58

wizualng. Jego kompozycje czesto laczyly kilka postaci, budujac napiecie
poprzez gesty, psychologiczne ujecie twarzy oraz asymetrie detali.

Przez wiekszos¢ zycia artysta byl zwigzany z dzielnica Mbagala w Dar
es Salaam. Co ciekawe, jako rzezbiarz stylistyka byl blizszy artystom z
Mozambiku niz wywodzacym sie od Likankoa shetani. Rzezby jego autorstwa
najczesciej osiggaly okoto metra wysokosci. Zwykle na ich kompozycje sklada
sie¢ jedna lub kilka istot. W przypadku wigkszej ich liczby jedna postac
dominuje nad kilkoma pozostalymi o mniejszych rozmiarow. Ich cechy
charakterystyczne to wydluzone glowy, uszy przypominajace zwierzece,
polotwarte waskie usta i wystajace zza nich dwa przerosniete zeby,
przypominajace siekacze. Dynamika tych prac zawarta jest w ekspresyjnym
ulozeniu konczyn prezentowanych postaci oraz w silnej psychologizacji ich
twarzy, wyrazajacej wiecej niz tysiac stow. Shetani znane do tej pory nie
nosza tak duzego ladunku emocjonalnego, by¢ moze dlatego, Ze swoja
powierzchownoscia w zaden sposob nie przypominajg istot ludzkich, jak
robig to mashetani Lilangi. Oprécz niewatpliwych walorow, jakimi sa
dokladnos¢ modelunku i intrygujaca kompozycja, wystepuje tu niespotykana
do tej pory w przedstawieniach Makonde barwa25. Shetani Lilangi w catosci
pomalowane byly farba olejna, a nastepie pokryte werniksem, co nadawato
im charakterystyczny potysk. Kolory sa tu bardzo wyraziste, gdyz Lilanga,
podobnie jak wiekszoS¢ artystow tworzacych w tamtym okresie w Tanzanii,
uzywatl kolorow wycisnietych prosto z tuby, bez mieszania. Zatem partie oczu
i zebow pokrywa najczesciej biel cynkowa lub écru, skora shetani przybiera
rozne barwy, m.in. niebieska, zielona, czarng lub czerwong. Strefa ubioru
zwykle ozdobiona zostaje rownomiernie rozlozonym deseniem lub
geometrycznym wzorem. Niekiedy na powierzchniach ubioru lub uszu
zauwazalne sa Slady dhluta, zostawiajacego charakterystyczng fakture.
Polaczenie walorow rzezbiarskich 2z malarskimi stanowilo catkowita
innowacje dla rzezby shetani. Niekiedy rzezby ukazujace te istoty byly
przejawem najrozniejszych przywar Afrykanow. Zazwyczaj stanowily wyraz

satyrycznego spojrzenia na Swiat oczami artysty. Rzezby w tej konwencji

25 W calej historii rzezby Makonde nadawanie pracom barw odbywalo si¢ jedynie podczas
wykonywania masek mapiko.
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mialy okolo 30-40 centymetrow wysokosci i ukazywaly pojedyncze figury.
Oprocz pelnoplastycznych rzezb shetani Lilanga wykonywal rowniez bardzo

interesujace plaskorzezby, ktore dotykaty tego samego tematu.

il. 17. George Lilanga, rzezba w stylu ,Lilangi”, fot. James Muriaki,
https:/ /artauctioneastafrica.com/auctions/auction-2020/modern/lot-17-2020/
[dostep 22.12.2025]

Laczac w sobie pasje malarskie i rzezbiarskie, wykonywal rowniez
przedstawienia shetani na plotnach, najczesciej malujac tymi samymi
farbami, ktéorych uzywat do polichromii swoich rzezb. Malowane przez niego
istoty odbiegaja jednak, zwlaszcza w pozniejszym okresie jego tworczosci, od
groznych i najczeSciej wrogich shetani, znanych z rzezby makondyjskie;.
Artysta zarowno w rzezbie, jak i malarstwie stworzyl swoj charakterystyczny
styl26. Istoty Lilangi zwykle sa pelne radosci, skore do figlow i zabawy. Choc¢
proporcje postaci, rysy twarzy czy uklady najczesciej sa zblizone, mozna je
odrozni¢ m.in. po zywszej kolorystyce i pelnej szczescia wymowie prac. Ich
cecha charakterystyczna jest rowniez asymetrycznosc¢ palcow u obu konczyn
- przykladowo dlon prawej reki ma trzy palce, lewej zas juz tylko dwa.
Tworczos¢ malarska George’a Lilangi mozna podzielic na dwa rodzaje:
pierwszy z nich charakteryzowata otwarta kompozycja i nagromadzenie
postaci, wypelniajacych cale ptotno i tworzacych barwng mozaike (il. 18);
drugi charakteryzowala kompozycja zamknieta i temat shetani, ukazany

podczas roznych scen z zycia codziennego ludu Makonde. Obie konwencje

26 Materiat sporzadzony na podstawie wywiadu udzielonego mi przez wnuka artysty,
Hendricka Lilange, w Kigamboni, nieopodal Dar es Salaam, 20 lutego 2022 roku.


https://artauctioneastafrica.com/auctions/auction-2020/modern/lot-17-2020/
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charakteryzuje wielobarwnosS¢ oraz ekspresja. Tytuly prac wynikaly =z
satyrycznego charakteru przedstawianych scen. Zazwyczaj sa one dlugie i
opisowe. Na przyklad: Przyjacielu, czy te owoce sq stodkie? (Je mwenzangu,
matunda haya matamu?)??’. Przestrzen na obrazach podporzadkowana jest
zwykle szerokim plaszczyznom. Wazny sSrodek wyrazu stanowi tu gra silg
ciezkosci, ktora jest mozliwa dzieki wykorzystaniu naprzemiennego
pokrywania plaszczyzn kolorami cieplymi i zimnymi. W pracach Lilangi nie
spotkamy Swiatlocienia ani przejS¢ tonalnych, dominujaca ich cechg jest
prostota wyrazu. Stosujac kontur, artysta dodatkowo wydobywa 2z
plaszczyzny plotna poszczegélne postacie, budynki i plany. Kompozycja z
reguly dazy do otwartosci, gdyz pomimo zawarcia wszystkich
najwazniejszych elementow na plotnie z tatwoscia mozna oczyma wyobrazni
kontynuowac te narracje. Niekiedy zdarzajg sie¢ jednak prace o kompozycji
zamknietej. Shetani najczesciej ujete sa frontalnie z glowa en face lub
profilem do widza. Zdarza sie (niezbyt czesto), ze sa to istoty o dwoch
glowach. Lilanga malowal obrazy o réznych wymiarach, stosowal rozmaite
techniki - poza farbami olejnymi uzywal rowniez farb akrylowych, tuszu,
kredek i pasteli. Rownie chetnie malowal na plotnie, kartonie, jak i koziej
skorze. Jednak wiekszoSC jego przedstawien malarskich i rysunkowych
rzadzi sie zblizonymi prawami, ktore zostaty powyzej nakreslone.

Miedzynarodowy rozglos przyniosta mu wystawa sztuki afrykanskiej w
Waszyngtonie w 1978 roku, podczas ktorej zaprezentowano 100 jego prac.
Wydarzenie to zapoczatkowalo liczne prezentacje tworczosci Lilangi w
Stanach Zjednoczonych, Europie i Japonii. Jego dziela uznano za jeden z
najwazniejszych przykladow wspolczesnej sztuki Afryki Wschodniej, a sam
artysta zostal jednym z pierwszych tworcow regionu wspolpracujacym z
profesjonalnym marszandem.

Dziatalnos¢ artystyczna Lilangi, obejmujaca ponad cztery dekady,
stanowi istotny wklad w rozwoj sztuki afrykanskiej XX wieku. Jego
tworczosc, laczaca tradycje Makonde z indywidualnym jezykiem formalnym,

pozostaje przykladem oryginalnego dialogu miedzy kultura lokalng a

27 https:/ /pl.wikipedia.org/wiki/George_Lilanga [dostep: 28.10.2012].
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globalnym obiegiem sztuki. George Lilanga zmart w 2005 roku,
pozostawiajac znaczacy dorobek rzezbiarski i malarski, ktory nadal stanowi
przedmiot badan oraz zainteresowania kolekcjonerow i instytucji

muzealnych na catym sSwiecie.

il. 18. George Lilanga, akryl na plotnie,
https:// www.caacart.com/artiste/lilanga-george/ [dostep 20.12.2025]

Hendrick Lilanga

Hendrick Lilanga (ur. 1974, Dar es Salaam) to tanzanski artysta,
kontynuator dziedzictwa swojego dziadka, wybitnego tworcy George’a Lilangi.
Wychowywany od wczesnego dziecinstwa przez dziadka, zdoby! podstawy
warsztatu artystycznego w sSrodowisku Nyumba ya Sanaa, uczac sie zaro6wno
od niego, jak i czolowych tworcow sztuki tanzanskiej, m.in. Francisa

Imanjama?® i Noela Kapandy?°.

28 Francis Patrick Imanjama urodzit si¢ w 1959 roku na Zanzibarze w Tanzanii. Malarstwo
tak go pociagalo, ze po ukonczeniu szkoly podstawowej zapisal sie na kurs malarstwa
w Instytucie Goethego. Po ukonczeniu kursu zwigzal sie z The Dar Es Salaam Art & Craft
Centre. Christine Stormberg Steinberg wyszkolita Imanjame w technice akwaforty w 1982
roku. Poézniej rozwijal swoje umiejetnosci w tej specjalnej technice podczas czterech sesji
w okresie od 1986 do 1996 roku w Miedzynarodowej Akademii Letniej w Salzburgu w
Austrii. Wraz z Robino Ntila i Hendrickiem Lilanga uwazany jest za profesjonalnego artyste


http://www.caacart.com/artiste/lilanga-george/
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Ponadto Lilanga rozwijal kompetencje graficzne podczas szkolen w
Salzburgu (2007) oraz na Uniwersytecie w Dar es Salaam, gdzie uczeszczatl
na kursy grafiki warsztatowej. Jako czlonek Vipaji Art Gallery stal sie
jednym z nielicznych tanzanskich artystow biegle poshugujacych sie
technikami graficznymi, takimi jak akwaforta, akwatinta, sucha igla czy
drzeworyt. Tworzy rowniez prace w technikach malarskich - akwareli,
akrylu, oleju, batiku oraz kaligrafii — nierzadko laczac media, np. akwarele z
farbami olejnymi.

Jego tworczosc, inspirowana dorobkiem George’a Lilangi, zachowuje
charakterystyczne elementy stylistyczne, jednak rozwija je w kierunku
indywidualnego jezyka plastycznego. Dominujacym motywem w jego pracach
pozostaja postacie shetani, ukazywane w dynamicznych, zlozonych
ukladach. Obecnie Lilanga ksztalci wlasnych uczniow, przekazujac im
wiedze z zakresu roznorodnych technik malarskich i graficznych.

Kazdorazowo wtasciwe rozpoczecie pracy nad jego dzielami poprzedza
wykonanie szeregu szkicow. Rownolegle artysta przygotowuje plotna, na
ktorych bedzie malowal, naciaga je na blejtramy i trzykrotnie pokrywa farba
emulsyjng. Zawsze plotna przygotowuje samodzielnie, tak aby byly
wykonane jak najstaranniej. Dokladnos¢ na kazdym etapie pracy jest
znakiem rozpoznawczym tworczosci Hendricka Lilangi. Artysta uwaza, ze w
malarstwie niekiedy o wartosci dzieta decyduja jego detale. Dlatego tez kazdy

etap powstawania obrazu traktuje z réwna uwaga. Nastepnie wykonuje

tworzacego w technice akwaforty. Zorganizowal kurs akwaforty w Neustadt w 1993 roku.
Imanjama zajmowal sie réwniez drzeworytem. Wystawial swoje prace glownie w Austrii w
1987 roku i Niemczech od 1993 roku. W 1992 roku po raz pierwszy pokazal publicznie
swoja sztuke w Tanzanii w Muzeum Narodowym Dar es Salaam. Pézniej odbylo sie wiele
innych jego wystaw. Afrum - African Contemporary Fine Art,
https://www.afrum.com/index.php?categ=fam&action=vypis&select=59

[dostep: 22.10.2025].

29 Kapanda urodzit sie w Ndanda w Tanzanii Poludniowej w 1964 roku jako jedno
z dziesieciorga dzieci. W 1979 roku przeniost sie do Dar es Salaam, gdzie malowal z wieloma
artystami jako czlonek Tingatinga Artists Cooperative (TACS). Noel Kapanda maluje
w tradycyjnym stylu tingatinga. Tematy jego prac, bardzo czesto poza stylistyka
charakterystyczng dla kooperatywy, odwotuja sie do zycia codziennego. Byl, podobnie jak
George Lilanga, wspotuczestnikiem kurséw i warsztatow w Nyumba Ya Sana. Zdaniem
wnuka, ktorego byl nauczycielem, z Lilanga laczyla go przyjazn, cho¢ niektorzy twierdza, ze
wspoéltworzyl on wiekszos¢ prac Lilangi.

Noel Kapanda - Inside African Art,
https://www.afrum.com/index.php?categ=fam&action=vypis&select=247

[dostep 23.10.2025].
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szybki szkic malarski, ktory stanowi podstawe do jego dalszej pracy. Kiedy
jest juz zaplanowana kompozycja, okresla dokladng kolorystyke i wybiera
desenie oraz motywy dekoracyjne. Kolejnym etapem jest dopracowanie
catosci. Na koniec pokrywa obraz werniksem utrwalajacym oraz nadaje tytut.
Lilanga, w zaleznosci od wielkosci oraz techniki, jedna prace wykonuje od 7
do 15 dni. Artysta nie korzysta z ustug pomocnikow, z wszystkimi etapami
radzi sobie samodzielnie. Hendrick Lilanga ujawnil w wywiadzie: ,Jestem
bardzo zzyty z moimi dzietami, dlatego szanuje tez moich klientow, poniewaz
kupujac dzielo moich rgk, wchodza réwniez w posiadanie czastki mojej
energii”30.

Jego dzieta podzieli¢ mozna na kilka zasadniczych typow. W pracach
pierwszego typu najczesciej dominuje gtowny temat, a watki poboczne lub tlo
sa wyeliminowane, ewentualnie maja barwe neutralng (biel, écru lub
cynkowa). Prace tego typu najczesciej wykonywane sa akrylami na koziej
skorze (il. 19). Dobdér materialu podobrazia jest nieprzypadkowy i oznacza
hold wobec tradycji malarskiej artystow tworzacych w tej czesci Swiata.
Kolorystyka czasem bywa nader oszczedna, choc¢ da si¢ zauwazy¢ tendencje
do stosowania pastelowych kolorow.

Prace drugiego typu to szczegolowo przemysSlane kompozycje,
odznaczajace si¢ duzg swoboda tworcza i dystansem. Mozna powiedziec, ze
stanowia synteze ujecia rozumowego z obrazowym. Bywa, ze stonowana
kolorystyka zostaje tu przelamana przeciwstawnym akcentem barwnym (np.
czerwienia w wypadku achromatycznej catosci kompozycji), dzieki czemu z
jednej strony wydobyty zostaje rygoryzm i konsekwencja obrazowania, a z
drugiej jej efemerycznoS¢, co daje bardzo intrygujace zestawienie.
Charakterystycznymi elementami poza dominujacymi sylwetkami shetani sa
motywy abstrakcji geometrycznej, ktora swoja forma podkresla precyzyjny
charakter tego typu dziel. Dzigki czytelnym, rytmicznym formom podzialu
przestrzeni, polaczonym z plaszczyznami figuralnymi w ograniczonej gamie
barwnej i tonacjach, obrazy stanowia wyraz ,wielosci w jednosci”. Prezentuja

sie calosciowo i koncepcyjnie, przywodzac na mysl bardzo dopracowane,

30 Ta i kolejne wypowiedzi Hendricka Lilangi na podstawie udzielonego mi wywiadu w
Kigamboni, nieopodal Dar es Salaam, 20.02.2022.
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tajemnicze 1 zarazem mocno syntetyczne pieczecie. Zestawienie tych
niewielkich form w wieksze calosci, tworzy nowg jakosc¢ intrygujacych, choc¢
odartych z realizmu struktur. Lilanga czerpie inspiracje z otoczenia i natury.
Swoim dzielom nadaje bardzo krotkie tytuty. Jest to cecha rozniaca go od
pozostalych Makonde, ktorzy zwyczajowo nie tytuluja swoich dziel, oraz
George’a Lilangi, ktorego tytuly byly bardzo opisowe i metaforyczne, niekiedy
osiagaly nawet trzy linijki tekstu, co jest wyjatkowe na tle wszystkich

znanych mi tanzanskich tworcow.

il. 19. Hendrick Lilanga, tusz na koziej skorze, fotografia wlasna

Trzeci typ dzietl to prace graficzne. Wykonuje on glownie drzeworyty
oraz prace w technice suchej igly. Prace tego typu najczesSciej maja
zamknieta kompozycje i pastelowa kolorystyke. Artysta zajmuje sie rowniez
grafika komputerows (il. 20), ktéra zapewnia jego stylistyce znaczny rozwaj.

Dzieta Lilangi laczy silnie uproszczona forma i oszczedna, choc czesto
intensywna w natezeniu barw kolorystyka3!. Najbardziej charakterystycznym
motywem sa tu postacie shetani, ktore z reguly wygladaja bardzo podobnie,

31 Poza pracami pierwszego typu, ktore najczesciej sa malowane w pastelowych tonacjach.
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niekiedy wrecz identycznie. Zwykle sa nieokreslonej plci i wieku, majq silnie
wydluzone, szczuple i drobne sylwetki. Ich cecha charakterystyczng jest
asymetria ciala, podobnie jak w przypadku dziel jego dziadka przejawiajaca
sie¢ w palcach dioni i/lub stop. Postacie maja cechy groteskowe. Przywodza
na mysl dzieciece, naiwne rysunki. Malarstwo tego typu, mimo ze od lat
obecne w sztuce miedzynarodowej, w dalszym ciggu cechuje pewnego
rodzaju swiezosC i lekkos¢. Groteska niejednokrotnie oznacza tu satyre.
Prace czesto maja charakter moralizatorski. Widoczne jest tu dazenie ku
wieloznacznosci, w ktorej temat moze (lecz nie musi) zostac potraktowany
jako wartos¢ poboczna. Niekiedy prace Lilangi przesycone sg alegoriami,
innym razem artysta nie zamierza przekazywac zadnych istotnych tresci, a
praca stanowi jedynie wyraz jego ekspresji lub eksperyment formalny. Nawet
najbardziej abstrakcyjne wizje maja charakter mocno zsyntetyzowany,
nadajac plastycznym formom wyraz silnego uproszczenia. W niektorych
dzietach jest zauwazalne ironiczne poczucie humoru tworcy. NajczesSciej w
tego typu kompozycjach sylwetki postaci sa rytmicznie utozone na plétnie,
niekiedy odziane w ozdobne szaty, jednak najczesciej maja na sobie jedynie
opaski na biodrach, co by¢ moze sugeruje, ze sa to istoty plci zenskiej. Rysy
twarzy sa zaznaczone schematycznie, uderzajaca jest jednak silna ekspresja i
emocjonalna glebia, ktora wyrazaja. Dzieki temu, pomimo swojej prostoty,
prace sa czytelne i stanowia interesujacy material badawczy do szerszych
interpretacji. Zdarza sie, ze sylwetki zostaja stloczone w ciasnym ukltadzie
kompozycyjnym, tworzac co$ przypominajacego rytmiczny wzor. Uklady tego
typu maja zréznicowana kolorystyke — od tetniacych zyciem wielobarwnych
kompozycji, po prace o przygaszonej kolorystyce, ograniczajacej sie jedynie
do waskiej gamy barwnej. W pracach artysty zauwazalne jest nieco bardziej
graficzne modelowanie form wzgledem innych twoércow. Tym, co nadaje jego
obrazom szczegéblny sens, jest zauwazalna w kazdym fragmencie spodjnosc
koncepcji. Umiejetnos¢ utrzymania uwagi widza bez wzgledu na

prezentowanag narracje stanowi jeden z istotnych atutow tych prac.
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il. 20. Hendrick Lilanga, Furaha ya kweli Ipo moyoni (Prawdziwe szczeScie znajduje
sie w sercu), akryl, ilustracja udostepniona przez artyste

Hendrick Lilanga poza malarstwem wykonuje rowniez, wzorem
slawnego dziadka, rzezby, najczesciej odwolujace sie¢ do poszczegolnych
shetani, w charakterystycznym stylu Lilangi lub ukazujace cale fragmenty z
ich rzeczywistosci, zrodzone w glowie tworcy. Z zalozenia rzezby sa
stosowane jako dekoracja wnetrz.

Zarowno prace malarskie, jak i rzezbiarskie Hedricka Lilangi ciesza sie
na Swiatowym rynku sztuki bardzo duzym uznaniem i popularnoscia.
Szczegolne zainteresowanie wzbudzajg wsrod kolekcjonerow we Francji,

Japonii, Korei Poludniowej i USAS32.

32 Warto zaznaczyC, ze Lilanga jako jedyny wsréd moich respondentéw nie skarzyl sie na
trudny rynek sztuki w Tanzanii czy niesprzyjajace okolicznosci, z ktoérymi przyszlo sie
boryka¢ wielu artystom tanzanskim w dobie pandemii COVID-19. By¢ moze latwosc
sprzedazy jego dziel, poza talentem, wynika réwniez z nieprawdopodobnych zdolnosci
marketingowych artysty. Zapytany przeze mnie, jak radzil sobie w dobie pandemii,
odpowiedzial: ,Ja nie odczulem pandemii jako ciezkiego czasu z punktu widzenia sprzedazy
moich dziel. Kiedy jeden z klientow z Japonii zadzwonil do mnie, aby odwota¢ zakup
znacznej iloSci prac ze stowami: «Przykro mi Hendrick, ale wiesz, teraz jest pandemia, to
malo sprzyjajacy okres na Swiatowym rynku sztuki, nie wiadomo co przyniesie jutro»,
odpowiedziatem: «Tak, wiem, pandemia to straszny czas, a ja do tego mieszkam w Afryce i
nie mam pewnosci, czy dozyje jutra...» Dzigki tak poprowadzonej rozmowie udalo mi sie nie
dos$é¢, ze nie straci¢ dotychczasowych klientow, ale rowniez zyskaé¢ wielu nowych”, wspomina
z usmiechem Hendrick. Najlepszym poswiadczeniem jego stow byla indywidualna wystawa
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H.Lllanga

il. 21. Hendrick Lilanga, wystawa indywidualna artysty w Los Angeles w 2023
roku, ilustracja udostepniona przez artyste

Hendrick Lilanga to z pewnoscia bardzo utalentowany, peten zapatu,
energii i wrodzonego optymizmu czlowiek. Osiggnatl wiele sukcesow. Jego
prace doceniane sa na calym swiecie, a kuratorzy prestiZzowych placowek
poswiecaja im ogromne przestrzenie wystawiennicze. Liczba technik, ktorymi
sprawnie wlada, wzbudza podziw. Jednoczesnie jednak jest to czlowiek
skromny, aczkolwiek przekonany o wartoSci swej tworczosci. Jego
pracowitos¢ i uwaga, z jaka wykonuje wyznaczone sobie zadania, powinna
stanowi¢ wzor do nasladowania. Artysta optymistycznie patrzy w przyszlos¢ i

Smialo wyznacza sobie cele33.

ponad 60 prac artysty w marcu 2021 roku w Tokio, tuz po tym, jak obostrzenia zwiazane z
COVID-19 zaczely stabnagc.

33 Choc¢ wszystkie spotkania i rozmowy prowadzone z moimi respondentami oceniam bardzo
pozytywnie, to musze przyznac, ze ze szczegblna sympatia wspominam Hendricka Lilange,
ktory z pelnym zaangazowaniem i bardzo wyczerpujaco odpowiadal na wszystkie zadawane
pytania.
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Barnaba Mnamba

Barnaba Manamba (ur. 1995 w Taborze, Tanzania) jest wspotczesnym
malarzem wywodzacym sie z ludu Makonde. Pochodzenie zapewne wptyneto
na jego rozwoj artystyczny 1 uksztaltowalo wrazliwoS¢ estetyczna,
pozwalajaca mu na tworzenie dziel odwaznych, wyrazistych i spotecznie
zaangazowanych. Barnaba jest jedynym artysta w rodzinie — jego ojciec
pracuje jako rybak, a matka zmarta, gdy byl jeszcze bardzo mlody. Ma

dziewiecioro rodzenstwa, dwie siostry i siedmiu braci.

il. 22, 23. Barnaba Mnamba, akryl na plétnie, ilustracje udostepnione przez artyste

Ukonczyl szkote podstawowa w Taborze, a nastepnie szkole srednia w
Dar es Salaam, gdzie rozpoczal formalna edukacje artystyczna. Swoje
pierwsze kroki w malarstwie stawial pod okiem Msafiri Uwandy, czlonka
kooperatywy Tingatinga, jednej z najbardziej wplywowych grup w historii
wspoiczesnego malarstwa Tanzanii. W trakcie nauki wspolpracowal takze z

innymi artystami, w tym z Evaristem Chikawe34, zdobywajac doswiadczenie

34 Evarist Chikawe: ,Barnaba przyszed! do mnie na nauki 5 lat temu, gdy pracowatem
jeszcze w Vipaji Art Foundation, z ochota zaczalem go uczyé, to bardzo zdolny mlody
czlowiek. [...] Obecnie Barnaba przezywa bardzo trudny okres, dwa lata temu w
niewiadomych okolicznosciach zmart jego brat, ktéry podobnie jak ojciec byl rybakiem.
Prawdopodobnie zginal na morzu, jednak nigdy nie odnaleziono jego ciata. Braci taczyla
szczegblna wiez, to wydarzenie bardzo mocno nim wstrzasneto, od tego czasu wiele prac,
ktore tworzy, dedykuje bratu”. Wypowiedz Evarista Chikawe pochodzi z wywiadu
udzielonego mi przez artyste, dzielnica Oyster Bay w Dar es Salaam, 10.02.2022.
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w technikach malarskich oraz rozwijajac wrazliwoS¢ na realistyczne
przedstawianie rzeczywistosci. Od poczatku swojej kariery artystyczne;j
wykazywal silng determinacje w rozwijaniu wlasnego stylu, ktory tlaczy
realizm z wyrazistym, czesto prowokacyjnym przekazem spolecznym (il. 22).
Charakteryzuje sie¢ on dazeniem do jak najbardziej realistycznego
odwzorowania rzeczywistosci, przy jednoczesnym ukazywaniu jej
wielowymiarowej, czesto kontrastowej natury (il. 23). Artysta koncentruje sie
na przedstawianiu Swiata takim, jaki jest, bez upiekszen czy uproszczen, a
takze na uwidacznianiu aspektow codziennego zZycia, ktore sa czesto
pomijane lub marginalizowane. W jego pracach pojawiaja sie zaréwno sceny
spoteczne, jak i intymne portrety ludzkich emocji, przy czym Mnamba
przyklada szczegolna wage do uczciwosci artystycznej i prawdy w
przedstawianiu rzeczywistosci (il. 24).

Barnaba czerpie inspiracje z roznych zrodel, zaro6wno z codziennego
zycia, jak i z obserwacji zmian spolecznych oraz przemian kulturowych. Jego
malarstwo czesto porusza kwestie spoleczne istotne dla wspolczesnej
Tanzanii — takie jak bieda, osamotnienie, wojna, nieréwnosci spoleczne czy
hipokryzja spoteczna. Artysta wykorzystuje swoja tworczos¢, aby
prowokowac refleksje, wywolywac emocje i sktania¢ odbiorcow do krytycznej
analizy rzeczywistosci.

Mimo zZe z pozoru jest osoba cicha i skryta, w swoich pracach wykazuje
odwage W wyrazaniu opinii, lamiac spoteczne tabu i podejmujac tematy,
ktore dla wielu pozostaja niewygodne lub trudne. W rozmowach artysta
podkresla, ze sztuka jest dla niego calym Zyciem, a mozliwosS¢ sprzedazy
wlasnych prac stanowi zrodio radosci i satysfakcji, cho¢ nie jest glownag
motywacja do dziatlan. Najwieksza nagroda dla Barnaby jest swiadomos¢, ze
jego tworczosSc¢ porusza odbiorcow, pozwala im odnalezé¢ wlasne emocje
i przemyslenia oraz prowokuje do refleksji nad istotnymi kwestiami
spotecznymi i egzystencjalnymi.

Mnamba to wspoélczesny przyklad artysty Makonde, ktory taczy tradycje
artystyczna swojego ludu z nowoczesnym, krytycznym spojrzeniem na

rzeczywistosc. Jego tworczosc stanowi istotny wktad w rozwoj wspotczesnego
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il. 24. Barnaba Mnamba, akryl na plotnie, fotografia wlasna, zbiory wlasne

malarstwa tanzanskiego, ukazujac, ze sztuka moze by¢ zaro6wno narzedziem
ekspresji indywidualnej, jak i sSrodkiem spolecznego komentarza.
Realistyczne i angazujace obrazy Mnamby sa dowodem na trwalosc
kulturowej spuscizny Makonde w warunkach wspoétczesnego spoteczenstwa,
a jednoczesnie pokazuja ewolucje tej tradycji poprzez innowacyjne podejscie

do tematu, formy i tresci3s.

Zakonczenie

Metodologia nauk humanistycznych od zarania dziejow podejmuje
wobec sztuki probe jednoczesnego odbierania, interpretowania, formowania i
postrzegania sSwiata. Czlowiek rozumie otoczenie na swoj sposob, jednak
symboliczny przekaz za pomoca obrazu stanowi uniwersalny ogoélnoludzki

jezyk, ktory towarzyszy mu nierozerwalnie od poczatkow istnienia. W kazdym

35 Biogram sporzadzony na podstawie wypowiedzi Barnaby Mnemby, pochodzacej z wywiadu
udzielonego mi przez artyste, dzielnica Oyster Bay w Dar es Salaam, 25.02.2022.
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z nas Swiadomie lub podswiadomie tkwia i zmieniaja si¢ wraz z jego
rozwojem obrazy, alegorie i metafory, wykrojone z codziennosci kadry,
wyobrazenia i odniesienia konstytuujace rzeczywistos¢. Sklada si¢ to na
konstrukt wartosci determinujacych potrzebe odbioru sztuki. Odbior piekna
jest jedna z bardziej intrygujacych cech ludzkiej natury, to m.in. dzieki
niemu ksztaltuje sie¢ nasze widzenie Swiata, a takze sposob, w jaki go
postrzegamy. Badania nad odmiennymi kulturami kreuja obraz odnoszacy
sie rowniez do nas samych — na zasadzie analogicznej do dzialania lustra
odbijajacego nasza powierzchownosc. Dzieta sztuki odgrywaja zblizona role w
wielu kulturach na swiecie. Czesto stanowia wyraz opinii spolecznej, a takze
wplywaja na Swiadomos¢ historyczna charakterystyczng dla danego
terytorium. Materializuje sie dzieki nim wiara oraz wiedza dotyczaca spraw
elementarnych, a takze refleksyjnos¢ danej zbiorowosci.

Wspolczesna sztuka calej Afryki, rowniez Tanzanii i Mozambiku,
powinna by¢ rozpatrywana jako swego rodzaju fenomen Smialego zestawienia
rodzimej tradycji ze zdobyczami Zachodu. Wlasnie to odwazne polaczenie
tworzy kompletnie nowa jakos¢, tak ekspresyjna, kuszaca i odrebna, ze ma
sitle, by przeciwstawi¢ sie europocentryzmowi i dumnie wkroczy¢ na arene
sztuki globalnej jako jego pelnoprawna egzotyczna konkurentka.

Podczas prowadzenia wielogodzinnych rozmow z artystami z Tanzanii i
Mozambiku uderzyl mnie fakt, w jak odmiennych warunkach wzgledem
znanych nam z rodzimego gruntu tworza. Jak niewiele potrzeba, by mogty
powstac dzietla sztuki o tak silnym wyrazie emocjonalnym jak te, ktore
miatlam przyjemnosS¢ podziwia¢ podczas moich podrozy badawczych. Jak
wynika z prowadzonych wywiadow dodatkowg trudnos¢ w ,byciu artystg”
stanowi absolutny brak wsparcia tej grupy spolecznej przez rzad. Dziatalnos¢
artystyczna nadal pozostaje w tych krajach tak matlo istotna, Ze nawet dzieci
pozbawione zostaja wyrazania swojej kreatywnosci podczas zajec
plastycznych na wszystkich szczeblach edukacji36. Rynek sztuki jest trudny,
gdyz dopiero zaczyna przybiera¢ swoOj wilasciwy wyraz i charakter. Tym

cenniejszy jest fakt, ze w tak trudnych warunkach powstala sztuka, ktora

36 Jedynie w szkotach prywatnych mozliwe jest uczestnictwo w zajeciach plastycznych.
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moze inspirowaC i nadawac sens zyciu, sztuka madra i wartosciowa,
wplywajaca na spoleczenstwo i dodajaca mu otuchy w trudnych chwilach.

ArtySci sg oredownikami zmian, ich wypowiedz powinna by¢ slyszalna i
opiniotworcza, powinna wplywac na spoteczne nastroje. To wlasnie oni w
swoich dzielach przechowuja pamie¢ o tym, jak wyglada sSwiat w danej
chwili, a takze w jakiej kondycji jest spoteczenstwo. Ich dzialania pomagaja
rowniez pamietac o zdarzeniach, ktore odcisnely swoje pietno na zbiorowej
Swiadomosci. Kiedy glownymi problemami spolecznosci sa bieda, chaos i
strach, trudno mowi¢ o tym, by potrzeba ukojenia glodu estetycznego
rownala sie z tymi elementarnymi potrzebami egzystencjalnymi. Jednak gdy
sytuacja zyciowa ulega znacznej poprawie, wraz z nig do glosu dochodzi
potrzeba tworzenia piekna i wyrazania siebie poprzez sztuke.

Godnym uwagi problemem jest rowniez w dalszym ciggu spory brak
zainteresowania sztuka na rodzimym rynku. Artysci wykonuja swoje dzieta
glownie dla zagranicznych kupcow. Z pewnoscia w znaczacy sposob wplywa
to na poziom satysfakcji z wykonywanej pracy, gdyz w swoim naturalnym
sSrodowisku tworcy bardzo czesto nie spotykaja sie z nalezytym szacunkiem i
zainteresowaniem, na jakie bez watpienia zastuguja.

Z cala pewnoscia dzialalnos¢ aktywnych obecnie artystow Makonde
stanowi Swiadectwo naszych czasow, opowiedziane ich rodzimym jezykiem.
Ich prace pelnia funkcje medium, umozliwiajacego miedzynarodowym
odbiorcom wejscie w kontakt z tak odmienna od europejskiej kultura.
Zachecaja do refleksji nad egzotyka i niezwykloScig obcego wzgledem
znanego nam do tej pory Swiata. Sztuka moze stanowic¢ jedna z drog do
przyblizenia prawdy o Tanzanii, Mozambiku, jak i o calej Afryce. Warto nia

niewatpliwie podazac.

Bibliografia:

Dziemidok B., Gléwne kontrowersje estetyki wspétczesnej, Warszawa 2002.
Kingdon Z., A Host of Devils: The History and Context of the Making of
Makonde Spirit Sculpture (Studies in Visual Culture), London-New York 2002.
Korn J., Kirknaes J., Makonde, Copenhagen 1999.



73

Pawlowska A., Kontrowersje wokol estetyki afrykanskiej [w:] Mate. Ukryty
Swiat Afryki, red. M. Banas, E. Lubinska, Krakow 2016.

Potakowska Z., Sztuka ludu Makonde wczoraj i dzis, cz. I. ,Sztuka i Krytyka”
2025, nr 10 (157).

Wisniewska A. K., Styl shetani. Nowoczesna rzezba ludu Makonde w
Tanzanii, Warszawa 2003.

Wisniewska A. K., Ikonografia rzezby w Tanzanii, ,Torunskie Studia o Sztuce

Orientu”, 2005, t. 2.

https:/ /www.gafraart.com/artists/55-george-lilanga/overview/ [dostep:
15.10.2022].

Afrum - African Contemporary Fine Art,
https://www.afrum.com/index.php?categ=fam&action=vypis&select= 59
[dostep: 22.10.2025].

Noel Kapanda - Inside African Art,

https://www.afrum.com/index.php?categ=fam&action=vypis&select=247
[dostep 23.10.2025].
https://pl.wikipedia.org/wiki/George_Lilanga [dostep: 28.10.2012].



POLSKI

INSTYTUT
STUDIOW
NAD SZTUKA
SWIATA



