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Jan Cegietka
Dyrektor kreatywny Dobroteki / Dobroteka’s Creative Director

Drewno od pradziejéw wykorzystywane byto jako opal oraz material
budowlany, a takze do konstruowania réznych produktéw. Obecnie,

aby podnies¢ jego walory uzytkowe, poddawane jest obrébce mecha-
nicznej, termicznej, chemicznej itp. W branzy meblarskiej produkuje
sie z niego klejonki, sklejki, okleiny, ptyty widrowe, plyty MDF itp. — ale
mozna takze wykorzystac klode drewna, aby z szacunkiem dla jej urody

i struktury wykonaé mebel — tak dzieje sie na plenerze dla artystéw.

Najszlachetniejsza Forma Przetworzenia Drewna od 2014 roku pré-
buje znalez¢ w branzy meblarskiej w Polsce przestrzen dla autorskich
wypowiedzi rzezbiarzy. Jest to jedyny taki plener, podczas ktérego
artysci osobiscie realizujag w drewnie formy o funkcjach meblowych.
Najszlachetniejsza Forma Przetworzenia Drewna to zajecia warsztato-
we w ramach grupy roboczej — miejsce przenikania sie pracy rzezbia-

rzy i meblarzy.

Odwiedzajgc targi ISALONI w Mediolanie sledzitem rozwdj firmy RIVA
1920, ktéra z sukcesem wdrazala do oferty projekty takich tworcéw jak
Renzo & Matteo Piano, Karim Rahid, Alessandro Mendini, Patrycja
Urquiola i wielu innych. W 2012 roku odwiedzilem te rodzinng firme,
bardzo goscinnie przyjety przez wlascicieli Maurizio i Davide Riva.

W zaprojektowanym przez Renzo Piano Muzeum Drewna zjedlismy

obfite jak na Wlochy $niadanie — wino, sery i szynka — oraz poznatem
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oferte firmy i jej historie. Obejmuje ona meble klasyczne: stoly, szafy,
sofy, zabudowy kuchenne, ale i autorskie obiekty meblarskie realizo-
wane w limitowanych seriach. Do swoich produktéw wykorzystuje

wylgcznie lite drewno i to egzotyczne — cedr libaniski, kauri z Nowej
Zelandii i debowe pale z Wenecji (briccole). Poznatem zlozony proces
produkcji — poczynajgc od frezarek wielowrzecionowych, a koriczac

na obrdébce recznej.

Taka produkcja, przy drobnym dosprzetowieniu, bylaby mozliwa w na-
szym dobrodzienskim zagtebiu meblowym — postanowilem wiec dzia-
tac¢. Mialem do$wiadczenie w pracy z mtodymi projektantami podczas
realizacji warsztatéw meblarskich, jednak ta grupa twércdw bardziej
jest skupiona na funkcjonalnosci produktu, na jego wielofunkeyjnosci
— wrecz na politechnizacji mebla. Zadecydowatem, by zaprosié rzez-
biarzy, i to w wiekszo$ci takich, ktérzy potrafig zrealizowad swoje po-
mysly wlasnorecznie. Priorytetem miata by¢ oryginalno$é formy, jednak

bez utraty funkcjonalnosci mebla.

Sam miatem przyjemnosc studiowaé (dyplom w 1978 roku) u profe-
sora Wladystawa Winczego, ktéry zaszczepit studentom szacunek do
drewna i rzemiosta. Ta idea przyswiecata mi, kiedy pracujac dla firmy
KLER S.A. zorganizowalem w 2014 roku pierwszy plener rzezbiarskiej

formy uzytkowej.

Prace powstale na plenerach zorganizowanych w Dobrodzieniu oraz
w Krakowie, prezentowane byly na Arena Design w Poznaniu, na Nocy
z Designem we Wroctawiu, na targach ,bois & habitat” w Namur, a tak-
ze w holu ambasady polskiej w Brukseli. Powstala pokazna kolekcja,

ktdrg pokazywalismy w przestrzeni plenerowej Tetmajera 83 w ramach

festiwalu rzezbiarskich form uzytkowych w Krakowie. Podczas siedmiu
edycji pleneréw goscilismy rzezbiarzy z calej Polski, jednak trzon
zespoléw stanowili artysci zwigzani z Akademig Sztuk Pieknych

we Wroctawiu — totez dzieki wspélpracy z ta uczelnia w tegorocznej
edycji uczestnicza wylgcznie pracownicy tej uczelni: Roland Grab-
kowski, Andrzej Kosowski, Grzegorz Niemyjski, Dariusz Nowak

i Marek Ruszkiewicz.

Przekazujemy tegoroczne produkty do ogladania, glaskania, testowania,
wachania, wstuchiwania sie, pobierania energii... Bo takie jest szla-

chetnie przetworzone drewno.

Since ancient times, wood has been used as fuel and building material,
as well as for the construction of various products. Currently, in order
to increase its usefulness, it is processed mechanically, thermally, che-
mically, etc. In the furniture industry, it is used to make plywood, vene-
ers, chipboards, MDF boards, etc. — however, it is also possible to use
a log of wood to make a piece of furniture with respect for its beauty

and structure — this is what happens in the plein-air for artists.

The Noblest Form of Wood Processing has been trying to find a space
for sculptors’ own expressions in the furniture industry in Poland since
2014. It is the only plein-air workshop of its kind during which artists
themselves create forms that have furniture functions in wood. The No-
blest Form of Wood Processing is a workshop within a workgroup —

a place where the work of sculptors and furniture makers blends.

1
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While visiting the ISALONI fair in Milan, I followed the growth

of RIVA 1920, a company that has successfully incorporated designs
by artists such as Renzo & Matteo Piano, Karim Rahid, Alessandro
Mendini, Patricia Urquiola and many others. In 2012 I visited this
family business and I was made very welcome by the owners Maurizio
and Davide Riva. In the Wood Museum, designed by Renzo Piano, we
had a hearty breakfast as for Italy — wine, cheeses and ham — and

[ learned about the company’s offer and its history. It includes tra-
ditional furniture: tables, wardrobes, sofas, kitchen cabinets, but also
original pieces of furniture made in limited series. They only use exo-
tic solid wood for their products — Lebanese cedar, kauri from New
Zealand and oak piles from Venice (briccole). I became familiar with
the complex production process — starting with multi-spindle milling

machines and ending with manual machining.

A production like this would be possible in our Dobrodzien furniture
region with some additional equipment — so [ decided to take action.

I have had experience in working with young designers during furniture
workshops, however this group of artists is more focused on the functio-
nality of the product, its versatility — even the polytechnology of the fur-
niture. Therefore, I decided to invite sculptors, mostly those who can
execute their ideas with their own hands. Originality of form was to be

a priority, but without sacrificing the functionality of the furniture.

I personally had the pleasure of studying (diploma in 1978) under
Professor Wladystaw Winczy, who instilled in his students a respect
for wood and craftsmanship. This idea inspired me, when [ was working

for KLER S.A., to organise the first sculpture plein-air workshop in 2014.

Works created during plein-airs organised in Dobrodzien and Cracow
were presented at the Arena Design in Poznan, at the Night with Design
in Wroctlaw, at the “bois & habitat” fair in Namur, as well as in the lobby
of the Polish embassy in Brussels. A substantial collection was created

and displayed in the plein-air space of Tetmajera 83 as part of the festival

of sculptural functional forms in Krakow. During the seven editions

of the plein-airs, we welcomed sculptors from all over Poland; however,
the core of the groups were artists affiliated with the Eugeniusz Geppert
Academy of Fine Arts in Wroctaw. Therefore, thanks to the cooperation
with the Academy, this year’s edition features exclusively employees

of the Academy: Roland Grabkowski, Andrzej Kosowski, Grzegorz Nie-

myjski, Dariusz Nowak and Marek Ruszkiewicz.

We are offering this year’s products to be looked at, stroked, tested,
smelled, listened to and to absorb energy from... because that is what

nobly processed wood is.

13
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Andrzej Kosowski

Kurator pleneru / Curator of the plein-air workshop

Mialem przyjemnosc uczestniczenia w kilku edycjach pleneru Naj-
szlachetniejsza Forma Przetworzenia Drewna, podczas ktérych przed
uczestnikami stawiano nietatwe zadanie potaczenia formy rzezbiar-
skiej z uzytkowa. Mam wrazenie, zZe temat ten nie byl traktowany

przez rzezbiarzy jako ograniczenie, lecz jako wyzwanie.

Pomyslodawcy pleneru zakladali poczatkowo wspélprace z lokalng
branzg meblarska, ktérej celem bylo opracowanie prototypdéw dajg-
cych sie powielac. Organizatorzy zrezygnowali jednak z tej formuly
po dostrzezeniu, ze najwiekszg wartoscig rzezbiarskich propozycji
jest ich niepowtarzalnosé wynikajgca z formy oraz uzytego materiatu,
a takze z faktu, iz kazda realizacja to konkretny twdrca, to praca

i trud, ktére towarzyszyly urzeczywistnianiu tych dziet.

Analizujgc obiekty powstale podczas wszystkich edycji mozna dostrzec
pewne prawidlowosci i konsekwencje ich autordw w realizacjach.
Artysci, pracujac w charakterystycznych dla siebie stylistykach, stworzyli
rozpoznawalne cykle prac. Efektem wieloletniej imprezy jest kolekcja
oryginalnych form uzytkowych, ktdre prezentowane byly na licznych wy-
stawach w kraju i za granica. Cieszy¢ moze réwniez fakt, iz wiele z nich

zostalo sprzedanych, co moze potwierdzic celowos¢ takiej inicjatywy.

Mysle, ze waznymi elementami pleneru Najszlachetniejsza Forma
Przetworzenia Drewna, obok unikalnego podejscia do wzornictwa
obiektu uzytkowego, jest réwniez popularyzacja drewna i ukazanie

potencjatu tego szlachetnego materiatu.

Od poczatku w plenerze udziat brali rzezbiarze zwigzani z wroctaw-
skg Akademig Sztuk Pieknych im. Eugeniusza Gepperta. Uczelniany
problem badawczy dotyczacy zagadnienia taczenia koncepcji rzezby

i wzornictwa sprawit, ze w dwdch ostatnich edycjach pleneru uczest-

niczyli wylacznie reprezentanci wroctawskiej Akademii.

Prowadzac zajecia w Pracowni Technik Rzezbiarskich — Drewno

we wroclawskiej ASP wielokrotnie mialem okazje obserwowania,

jak studenci realizujg formy, ktdre wpisujg sie w konwencje obiektéw
uzytkowych. Nie byly to odpowiedzi na zadany temat, lecz propozycje
samych autoréw, wynikajace z checi stworzenia obiektéw, w ktérych
uzytkowo$¢ byta wartoscig towarzyszaca/dodang formie rzezbiarskiej.
Moze jest to wyraz potrzeby dodatkowego uzasadnienia wysitku
zwigzanego z powstawaniem rzezby? Moze, ale z pewnoscig nie

deprecjonuje to ich wartosci artystycznej.

I had the pleasure of participating in several editions of the plein-air
workshop The Noblest Form of Wood, during which the participants
were faced with the difficult task of integrating a sculptural form

with a functional one. I have an impression that the sculptors did not

approach this issue as a limitation but as a challenge.

The initiators of the plein-air workshop had originally intended to
work with the local furniture industry to develop prototypes that co-
uld be reproduced. However, the organisers rejected this formula after
noticing that the greatest value of sculptural ideas is their uniqueness
resulting from the form and the used material. As well as he fact that
each project is a particular artist, the work and the effort that went

into making it a reality.

15
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When analysing the objects created during each edition, one can
notice certain patterns and the consistency of the authors in their
projects. The artists working in their distinctive styles have created
recognisable series of works. The result of the many years of the event
is a collection of original functional forms, which have been presen-
ted at numerous exhibitions both in Poland and abroad. It is also gra-
tifying that many of them have been sold, which may confirm the pur-

pose of such an initiative.

I believe that an essential element of the plein-air workshop The No-
blest Form of Wood Processing is the popularisation of wood and
showing the potential of this noble material, alongside the unique

approach to the design of a functional object.

From the very beginning, the plein-air has been attended by sculptors
associated with the Eugeniusz Geppert Academy of Fine Arts in Wro-
ctaw. Due to the academic research problem concerning the matter

of combining the concepts of sculpture and design, only the represen-
tatives of the Wroctaw Academy participated in the last two editions

of the plein-air.

As alecturer at the Studio of Sculpting Techniques — Wood

at the Academy of Fine Arts in Wroctaw, I often had the opportunity
to observe how students created forms which fit into the convention
of functional objects. These were not answers to the given topic but
propositions of the authors themselves resulting from the desire to
create objects in which functionality was an accompanying/added
value to the sculptural form. Perhaps this is an indication of the need
for additional justification of the effort accompanying the creation
of the sculpture? Maybe, but it certainly does not depreciate their

artistic value.




ARTYSTA JAKO RZEMIESLNIK
ARTIST AS A CRAFTSMAN

Tomasz Mikotajczak

Plener Rzezby Uzytkowej w Dobrodzieniu oraz Festiwal Rzezbiarskich
Form Uzytkowych w Krakowie wyrastajg z przekonania, ze obiekt artys-
tyczny moze by¢ zarazem dzielem sztuki i przedmiotem uzytkowym,

a jego twdrca jest nie tylko autorem koncepcji projektowej, lecz takze
bezposrednim wykonawcg postugujacym sie zestawem profesjonalnych
narzedzi. Tego typu zalozenia pokrewne sg postulatom dawnych ruchéw
reformatorskich gloszacych idee integracji sztuki i rzemiosta artys-
tycznego oraz powstawania obiektu artystycznego w bezposredniej
zaleznosci od uzytego tworzywa i narzedzi wykorzystywanych podczas
obrdbki recznej. Wspdlnym mianownikiem tego typu podstaw jest takze
wyrazny dystans wobec produkcji masowej i jej efektéw w postaci

mechanicznej powtarzalnosci wyrobéw przemystowych.

Jedng z podstawowych cech obiektéw powstajacych w ramach trwaja-
cego od 2014 roku dobrodzieriskiego projektu jest forma zdetermino-
wana charakterem surowca, jakim jest w przewazajacej mierze drewno.
Jego opracowanie zmierza do wydobycia i zaakcentowania naturalnych
wlasciwosci morfologicznych i estetycznych, co w warstwie symbolicz-

nej manifestuje odwolywanie sie do trwalosci i rudymentarnej wartosci

19
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1 C. Frejlich, Od wzornictwa
do dizajnu, [w:] Z drugiej strony
rzeczy. Polski dizajn po roku 1989,
[kat. wystawy, 6.04-19.08.2018,
Muzeum Narodowe w Krako-
wiel, red. C. Frejlich, Krakow
2018, 5. 51.

2 T. Chippendale, The gen-
tleman and cabinet-maker’s
director: being a large collection
of designs of household furniture
in the Gothic, Chinese and modern
taste: to which is prefixed, a short
explanation of the five orders

of architecture and rules of per-
spective, with proper directions
for executing the most difficult
pieces, the mouldings being
exhibited at large, and the dimen-
sions of each design specified,
London 1754.

sfery $wiata naturalnego — przeciwstawianej, jak mozna przypuszczad,
tymczasowosci 1 banalnosci wytworéw stechnicyzowanej cywilizacji.
Jak pisze Czestawa Frejlich, ,projektanci, wobec rosngcej liczby pro-
duktéw przemystowych odgradzajgcych cztowieka od przyrody, pro-
ponujg powrdt do naturalnych technologii i materiatléw. Podobne po-
stulaty wysuwali juz pod koniec XI1X wieku przedstawiciele ruchu Arts
& Crafts [...] upatrujgcy w produkeji przemystowej przyczyny upadku

gustu i moralnosci™.

Od czaséw kultur starozytnych sfera kreowania obiektéw kultury ma-
terialnej byta domeng rzemieslnikdw. Od stopnia ich kwalifikacji i bieg-
to$ci manualnej zalezal poziom wykonawczy wytwarzanych przed-
miotow. Postugujac sie wylacznie rekami lub wykorzystujac drobne
narzedzia nadawali oni najczesciej naturalnym materialom, elementom

$wiata przyrodniczego, status wyrobéw codziennego uzytku.

W okresie przedindustrialnym biegtosé techniczna rzemieslnikéw nie-
jednokrotnie funkcjonowata na réwnym poziomie z wysokimi kwalifi-
kacjami artystycznymi, co powodowalo zacieranie granic pomiedzy rolg
rekodzielnika i artysty. W obu przypadkach zblizony charakter pracy
tworczej i zaangazowanie w podobne projekty powodowaly krzyzowa-
nie sie kompetencji, a jedyna réznice mogly stanowi¢ poziom wyszko-
lenia i umiejetno$c postugiwania sie narzedziami. Stopniowe oddzie-
lanie obu sfer pracy twdrczej przyspieszylo pojawianie sie w okresie
nowozytnym drukowanych wzornikéw wplywajacych na popularyzacje
okreslonych przedmiotéw — mebli, naczyd — czy motywow dekora-
cyjnych. Zalozenia projektowe prezentowane przez artystéw w formie
rycin w dostepnych publikacjach byly nastepnie nasladowane i po-
wielane przez rzemieslnikdw, przyczyniajac sie do upowszechniania
kopiowanego wzoru, czesto w odleglych czesciach Europy. Tego typu
ksigzka autorstwa Thomasa Chippenale’a, zatytutowana The Gentleman
and Cabinet Maker’s Director, bedaca nie tylko wzornikiem mebli, lecz
takze narzedziem autopromocji, bardzo szybko rozstawila projektanta
i rozszerzyla krag jego klientéw? Nieco mtodszy od Chippenale’a Tho-
mas Sheraton, cho¢ zdobyl wyksztalcenie pozwalajace na wykonywanie

mebli, nie praktykowal tej umiejetnosci, a swg wiedze wykorzystat do

3 T. Sheraton, The Cabinet-
-Maker and Upholsterer’s
Drawing Book, Vol. 1-3,
London 1793-1802.

4 P. Mantoux, The Industrial
Revoluition in the Eighteenth
Century. An Outline of the Be-
ginnings of the Modern Factory
System in England, London 1928,
cyt. za: C. 1 P. Fiell, Design.
Historia projektowania,
Warszawa 2013, s. 85.

napisania Wzornika meblarza i tapicera, wywierajac ogromny wplyw

na wyksztalcenie sie okreslonej mody na klasycyzujace meble czaséw
georgianskich w Anglii®. W ten sposdb dokonywalo sie rozdzielenie
projektowej pracy koncepcyjnej od czynnosci wykonawczych, co w duzej
mierze podniosto range projektanta, ktéry zyskal status wykwalifikowa-
nego artysty (w przypadku tworcy mebli okreslanego mianem ,ebenisty”).
Do polowy XVIII wieku nie rozrézniano jednak sztuk pieknych i reko-

dzielniczych, obie bowiem pozostawaly domeng rzemiosta.

Rewolucja przemystowa wplyneta radykalnie na zmiane metod pro-
dukeyjnych i przyczynita sie do oddzielenia koncepcji i planowania
projektu od jego realizacji. Doprowadzilo to do wyksztalcenia sprofe-
sjonalizowanej funkcji projektanta form przemystowych. Jak pisal Paul
Mantoux, ,[...] celem calego przemystu jest produkcja débr, czy méwiac
wprost artykutéw konsumpcyjnych, ktdre nie sg dostarczane przez na-
ture?”. Przedmioty wytwarzane seryjnie, przy znaczgcej redukeji czasu
i kosztéw, zaczely stopniowo wypierac obiekty unikatowe wykonywane
recznie — kosztowne i dostepne waskiej grupie odbiorcéw. Symbolem 21
racjonalnego myslenia obecnego w systemie produkcji fabrycznej byto
opatentowanie przez Michaela Thoneta metody wytwarzania mebli

z gietego drewna, odznaczajacych sie logiczng, uproszczong konstruk-
cja, niskimi kosztami wykonania i fatwoscig transportu. Wprowadzenie
nowoczesnych technologii z jednej strony wplynelo na upowszechnie-
nie dostepnosci luksusowych niegdys sprzetéw, z drugiej jednak przy-
czynito sie w wielu przypadkach do obnizenia ich jakosci materialowej,

wykonawczej i artystycznej.

W efekcie tych przemian na stynnej Wielkiej Wystawie Przemystu
Wszystkich Naroddéw, zorganizowanej w 1851 roku w Londynie, znala-
zly sie w znacznej mierze wyroby obarczone niedostosowaniem formy
do funkcji, nadmiernie dekorowane i wtdrnie powielajgce historyczne
stylistyki. Jak pisal Nikolaus Pevsner: ,[...] podczas gdy $redniowieczny
typ rzemiosta skazany byl na zaglade, forme i wyglad wyrobdw pozo-
stawiono teraz do decyzji nieposiadajgcego wyksztalcenia fabrykanta.
Projektanci reprezentujgcy jakis poziom nie znalezli jeszcze drogi do

przemystuy, artysci zachowywali sie z rezerwa, a robotnik w sprawach
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5 N. Pevsner, Pionierzy wspol-

czesnosci, Warszawa 1978, s. 37.

artystycznych nic nie miat do powiedzenia™. Projektowanie przed-

miotéw stalo sie w tym czasie domeng zaznajomionych z metodami
produkcji technikéw, za§ w najmniejszym stopniu kwestie koncepcyjne
powierzano profesjonalnym projektantom lub artystom. Jednak juz

w polowie XIX wieku w Anglii zaczely pojawiac sie koncepcje gloszace
koniecznos¢ poprawy jakosci estetycznej wyrobéw przemystowych,
czemu sprzyjalo zakladanie pierwszych manufaktur i zatrudnianie
malarzy i rzezbiarzy czuwajacych nad powstawaniem projektéw, m.in.

ceramiki uzytkowej odznaczajacej sie uproszona, funkcjonalng forma.

Wazng zmiang postawy tworczej, zmierzajacg do reaktywowania tradycji
rzemie$lniczych, byta dzialalnos¢ Williama Morrisa i poczatki angiel-
skiego ruchu Arts & Crafts. Wedtug Morrisa, Zywiacego glebokg nieched
do produkeji maszynowej, artysta jest zarazem projektantem i rzemiesl-
nikiem, przez co wzornictwo stanowigce domene jego twdrczych poczy-
nan powinno wzbogacaé poziom estetyczny wykorzystywaniem dawnych
tradycji rekodzielniczych. Zalozyciel spétki Morris, Marshall, Faulk-

ner & Co. — cytujac Pevsnera: |...| eksperymentowat rzezbigc w kamie-
niu i drewnie, modelujgc w glinie i iluminujac rekopisy. Pomoglo mu to

rozbudzié¢ w samym sobie szacunek dla specyfiki tworzywa i dla procesu

6 Ibidem, s. 40.

twoérczego™®. W ten sposéb nastepowal silniejszy zwiazek twérey i jego
dziela, a projektant poprzez zapoznanie sie z wlasciwosciami materiatu
mial bardziej $wiadomy i bezposredni wplyw na ksztalt wytwarzanych
przedmiotéw. Zdaniem angielskich reformatoréw sztuki i rzemiosta
najbardziej pozgdane we wzornictwie winny by¢ formy naturalne, ponie-
waz one odznaczaly sie niejako przyrodzong wlasciwoscia i stusznoscis.
Reformy Morrisa skierowane byly takze przeciwko produkcji bezuzytecz-
nych, pozbawionych wartosci estetycznej i artystycznej towardw luksu-
sowych, zyskujacych zainteresowanie i popyt wsrdd przedstawicieli wiel-
komiejskiej burzuazji. Wazng cechg nowego podejscia do projektowania
byla mozliwie jak najszersza rezygnacja z powtarzalnosci i standaryzacji
na rzecz unikatowosci i indywidualizmu przedmiotéw wytwarzanych

przy znaczgcej redukeji metod przemystowych.

U progu XX wieku coraz wiekszg popularno$¢ zaczeta zyskiwaé sztu-

ka stosowana, powoli osiggajac nowy status dziedziny rownorzednej
uznanym dyscyplinom sztuk pieknych, takich jak malarstwo czy rzezba.
Hermann Muthesius, attaché pruskiego ministerstwa handlu, przeby-
wajacy przez kilka lat w Anglii, postulowat celowos¢ formy i zgodnosé

z charakterem materialu. W efekcie popularyzacji owych idei starano

sie przekierowac produkcje przemystowa w strone nowej jakosci i nowej
estetyki, nie odrzucajgc zarazem rzemiosta, jako narzedzia ksztattujgcego
ekspresje artystyczna. Idea reform rzemiosta wplynela takze na pojawie-
nie sie nowego typu szkot artystycznych, realizujacych program ksztalce-
nia laczacego nauczanie technik rzemie$lniczych z poznawaniem mozli-
wosci produkeji przemystowej i wykorzystywaniem ich w projektowaniu
nowoczesnych przedmiotéw codziennego uzytku. Muthesius postulowat
wykorzystanie zintegrowanej edukacji artystycznej i rzemie$lniczej

w charakterze doradczym dla przemyshu. Wedlug jego zalozen ostatecz-
nym celem edukacji artystycznej mialo by¢ projektowanie z myslg o pro-
dukeji przemystowej, prowadzace poprzez typizacje i standaryzacje do

wysokiego poziomu wytwarzanych wyrobdw.

Podobne idee w pé7niejszych latach bedzie staral sie rozwingé i wdro-
zy¢ program Bauhausu, co zaowocuje stworzeniem racjonalnych kryte-

riéw projektowych spod znaku funkcjonalizmu. Tej drodze sprzeciwiali
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sie jednak w Niemczech m.in. tacy artysci jak Henry van de Velde,
August Endell, Peter Behrens, Hermann Obrist, a takze Hans Poelzig,

ktdrzy bronili swobody twdrczej i indywidualnosci artystycznej.

Efektem toczonych dyskusji, a takze wypracowywania nowych syste-
méw edukacji artystycznej (Bauhaus), byta ostateczna akceptacja pro-
dukcji przemyslowej jako niezbednego sposobu zaspokajania ludzkich
potrzeb, przy jednoczesnym zrozumieniu zaleznosci rekodzieta i pro-
dukcji masowej. W wyniku tego procesu rozwinela sie praktyka wytwa-
rzania produktdw przystosowanych swg formg do potrzeb uzytkowych.
Jak pisze Maciej Kasperski: ,|[...] takie podejscie do projektowania
umozliwito trwate przelamanie bariery miedzy forma, funkcja a techni-
ka i stalo sie obowigzujacym modelem (kanonem) projektowania prze-
mystowego w dwudziestym wieku. Stanowi ono podstawe, na ktdrej

rozwinelo sie nowoczesne wzornictwo przemystowe — dizajn’™.

Jedng z reakcji na konsekwencje uprzemystowienia cyklu produkeyjnego
bylo odrodzenie rzemiosta, ktére nastgpilto na przetomie lat 60. i 70. XX
wieku w Europie i w Stanach Zjednoczonych. Tego typu zjawisko wplyne-
lo na potrzebe indywidualizacji wyrobéw masowych, a takze zainicjowalo
ruch nazwany przez Andree Branziego ,nowym rzemiostem”. Wplyneto to
po czesci na upowszechnienie sie naturalnych materialéw, uchodzacych
do tej pory za surowce ,ubogie”, takie jak stoma, trzcina, wiklina czy tera-

kota, wykorzystywanych m.in. w projektach Gio Pontiego®.

Znaczacg reinterpretacjg racjonalnego i dogmatycznego funkcjonalizmu
byl powojenny skandynawski powrét do tradycjonalizmu, zaréwno w do-
borze materialdw, jak i technik wykonawczych. Charakterystyczng cechg
tego typu podejscia do projektowania sprzetéw codziennego uzytku byto
wykorzystywanie naturalnych surowcéw, w szczegélnosci drewna, gliny
i skory. I choé nadal poddawano je mechanicznej obrébcee, a projekto-
wane sprzety stanowily przyktad wzornictwa przemystowego, to ich wy-
twdrstwo bazowalo na metodach rekodzielniczych, wiedzy o materiatach
i znajomosci technik konstrukcyjnych. Nie wystrzegano sie takze wyko-
rzystywania sprawdzonych historycznie rozwigzan tradycji stolarskich.

W tego typu podejsciu dominowalo przekonanie, ze rynek powinien

9 Ibidem.

oferowacé klientom dobrze zaprojektowane, rzetelnie wykonane i trwa-
te produkty o ponadczasowym ksztalcie, nie podlegajagcym zmiennym
modom i trendom. Dzieki inspiracji naturg, lecz takze wykorzystywaniu
naukowych narzedzi opartych o socjologiczne i antropologiczne metody
badawcze, uwzgledniajgce m.in. antropometrie i ergonomie, fundamen-
tem skandynawskiego dizajnu stato sie gleboko humanistyczne pragnie-

nie wypracowania rozwiazan idealnych.

Zarysowana wyzej krétka historia postaw twdrczych pozwala lepiej
zrozumied intencje artystéw i artystek wystepujacych w kolejnych edy-
cjach pleneréw w Dobrodzieniu. Wspdlnym mianownikiem ich pracy
jest dzialalnosé nieskrepowana wymogami masowej produkcji prze-
mystowej, opierajaca sie na indywidualnej, niepowtarzalnej koncepcji
projektowej, za ktéra stoi w przewazajacej mierze grupa rzezbiarzy,

a takze projektantéw i projektantek mebli, wykorzystujaca réznorodne
materialy pochodzenia naturalnego. Jest to pewien paradoks, poniewaz
organizatorem cyklicznych wydarzen jest przedsiebiorstwo specjalizu-
jace sie w masowej produkcji mebli — tym cenniejsza wydaje sie by¢
zatem inicjatywa, ktdra stwarza warunki powrotu niejako do korzeni

dizajnu, czyli wytwdrstwa recznego.

Nasuwa sie jednak pytanie, czy tego typu sytuacja w XXI wieku jest

w ogdle mozliwa? Wedlug wspomnianego wyzej Branziego, ,|...] rze-
mieslnikiem nie jest dzi$ osoba, ktéra nie uzywa srodkéw mechanicz-
nych, ale wlasnie ta, ktéra uzywa wszystkich srodkéw mechanicznych

w swoim warsztacie i ktéra kontroluje i nadzoruje kazdy etap pracy.
Taka osoba przechodzi od maszyny do maszyny zaleznie od tego, na
jakim etapie praca aktualnie sie znajduje. I jest to zupelnie inna sytuacja,
kiedy pracownik linii produkcyjnej nadzoruje tylko jeden i ten sam etap
caly czas™. Dlatego tez wspolczesne rzemiosto traktowad mozna bardziej
jako technologiczny eksperyment niz sieganie po dawne metody wy-
tworstwa odrzucajace zdobycze cywilizacyjne nowoczesnego swiata

(stad np. wykorzystanie szerokiego spektrum narzedzi mechanicznych).

Umozliwienie artystom i artystkom samodzielnej realizacji wlasnego

projektu przy uzyciu dowolnych metod produkcyjnych wptynelo na
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nadanie obiektom unikatowej tozsamosci. W niektdrych przypadkach

obserwowaé mozna prébe uchwycenia wyabstrahowanej esencji cech
naturalnych w przedmiotach uzytkowych, zachowujacych jednak wias-
ciwosci rzezbiarskie (np.: Cukierek, U biurko, 2=1, S Andrzeja Kosow-
skiego; Macierz, Sinusoida Macieja Tabora; Eawa, Jubka, Pasmo, Siedziba
Marka Ruszkiewicza; Pejzaz imaginacyjny Anny Siekierskiej; Dzien pigty,
SC-18, Porcupine Dariusza J. Nowaka; Lezysko, Comfy Karoliny Gajdy;
2,5 (m) Darii Alicji Kowalewskiej; Taboret i Wieszak Grzegorza Niemyj-
skiego). W innych obiektach dostrzec mozna eklektyczna mieszanke
kulturowych odniesien i skojarzen, przywotujacg na mysl postmoderni-
styczne, czesto prowokacyjne i ironiczne reinterpretacje (np.: Tariczqcy
zestaw, Barbara Tomasza Tomaszewskiego; Zacmienie Moniki Jaszczak;
Lezak Marka Ruszkiewicza; Hunt Anny Raczyriskiej; Pegaz, Bookownik
Wita Pichurskiego; Simple Weaving Olgi Miciriskiej; Na bolgce krzyze
Mateusza Wdjcika; Let It Bee Anny Siekierskiej).

10 C. Frejlich, op. cit., s. 51.

Pierwsza grupa obiektdéw charakteryzuje sie wiekszg swobodg formalna,
plastycznym modelunkiem, monumentalizacjg i przestrzennoscia
wolumenu, a takze surowos$cig wyrazu artystycznego zmierzajgcg do
podkreslenia cech organicznych surowca; druga natomiast bazuje na
akcentowaniu konstrukcji, precyzyjnej obrobce powierzchni i funkcjo-
nalnej dyspozycji poszczegdlnych elementéw (niejednokrotnie jednak
przelamywanej i poddawanej zaskakujagcym modyfikacjom) — a zatem
podkresla cechy odnoszgce sie do przedmiotéw uzytkowych.

Niejako na pograniczu obu zespoléw mozna umiescic prace m.in.

Ady Bireckiej (Populina & Dot), Patryka Wojdy (Pniaki) i Dariusza Nowaka
(Springbok), w ktérych dominuje wyraz bezpretensjonalnej prostoty
przywodzgcej na mysl wyroby sztuki ludowej. Nadrzednym, wspdlnym
motywem powstania wszystkich obiektéw zdaje sie by¢ jednak idea
harmonii z natura, wynikajgca z refleksji na temat negatywnych skut-
kéw oddzialywania wspolczesnej cywilizacji na srodowisko. Egzempli-
fikacja podobnej postawy jest zwrot w strone naturalnych materialéw
i tradycyjnych technologii, a takze powrdt do szczerego i rzetelnego
rzemiosta. Jak pisze Frejlich, tego typu idee ,[...] przeniknely do wzor-
nictwa w wielu krajach i cho¢ nie przystawaly do masowego spoleczen-

stwa, to mocno oddzialywaly na projektantéw’®.

Dziatalnos¢ grupy artystéw i artystek w ramach pleneréw w Dobro-
dzieniu mozna uznad za prébe stworzenia eksperymentalnego, alter-
natywnego modelu projektowania i wykonywania form uzytkowych,
niezaleznego od produkcji masowej, pozostajacego w bliskim zwigzku
z materig naturalnego surowca. Wykorzystywanie w wielu przypadkach
warsztatu rzezbiarskiego i doswiadczen dzialalnos$ci tworczej owocuje
oryginalnymi rozwigzaniami plastycznymi, zacierajac granice miedzy
sztukg uzytkows a obiektami artystycznymi. Niepowtarzalno$¢, unika-
towos¢ i pracochtonnosé wytwarzanych przedmiotéw, a co za tym idzie
— ograniczona dostepnos$¢, a czesto takze mniej lub bardziej zamierzo-
na redukcja waloréw funkcjonalnych — z pewnoscig jednak predesty-
nujg efekty poplenerowych dziatan twdrczych bardziej do prezentowa-
nia w przestrzeniach galeryjnych lub w kolekcjach artystycznych, nizli

do wykorzystywania w sferze codziennego srodowiska mieszkalnego.
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ed. C. Frejlich, Krakow 2018, p. 51.

The Plein-air of Applied Sculpture in Dobrodzien and the Festival

of Sculptural Applied Forms in Cracow originate from the belief that
an artistic object can be both a work of art and an functional object,
and its creator is not only the author of the design project but also

a direct craftsman using a set of professional tools. Assumptions

of this kind are related to the claims of the former reform movements
which promoted the idea of integration of art and artistic craftsman-
ship and the creation of an artistic object in direct relation to the ma-
terial used and the tools applied during manual processing. The com-
mon factor of this type of basis is also a clear distance towards mass
production and its effects in the form of mechanical repetitiveness

of industrial products.

One of the fundamental features of the objects created as part

of the Dobrodzieni project, which has been ongoing since 2014,

is a form that is determined by the nature of the raw material, which
is mostly wood. Its development aims to extract and accentuate na-
tural morphological and aesthetic qualities, which in the symbolic
layer manifests a reference to durability and the rudimentary value
of the sphere of the natural world — opposed, as one may assume, to
the temporariness and triviality of the products of a technicised ci-
vilisation. As Czestawa Frejlich writes, “in the face of the increasing
number of industrial products separating man from nature, designers
propose a return to natural technologies and materials. Similar po-
stulates were already voiced at the end of the 19" century by the re-
presentatives of the Arts & Crafts movement |[..] who saw industrial

production as the cause of the collapse of taste and morality™.

Since the times of the ancient cultures, the field of creating objects
of material culture was the domain of craftsmen. The level of crafts-
manship of the manufactured objects depended on their qualifica-
tions and manual proficiency. The craftsmen, using only their hands
or small tools, usually transformed natural materials and elements

of the natural world into objects of everyday use.

2 T. Chippendale, The gen-
tleman and cabinet-maker’s
director: being a large collection
of designs of household furniture
in the Gothic, Chinese and modern
taste: to which is prefixed, a short
explanation of the five orders

of architecture and rules of per-
spective, with proper directions
for executing the most difficult
pieces, the mouldings being
exhibited at large, and the dimen-
sions of each design specified,
London 1754.

3 T. Sheraton, The Cabinet-
-Maker and Upholsterer’s
Drawing Book, Vol. 1-3,
London 1793-1802.

In the pre-industrial period, the technical proficiency of craftsmen
was often on the same level as high artistic qualifications, which re-
sulted in blurring the boundaries between the roles of craftsman and
artist. In both cases the similar nature of creative work and commit-
ment to related projects resulted in an overlapping of competences.
The only difference could be the level of training and the ability to
use tools. The gradual separation of the two spheres of creative work
was accelerated by the appearance of printed patterns in the modern
age which influenced the popularisation of certain objects such as
furniture, dishes or decorative motifs. Design ideas presented by ar-
tists in the form of drawings in available publications were then imi-
tated and replicated by craftsmen contributing to the popularisation
of the copied design, often in distant parts of Europe. A book of this
type written by Thomas Chippenale titled The Gentleman and Cabi-
net Maker’s Director, which was not only a furniture pattern book but
also a tool of self-promotion, very quickly made the designer famous
and widened his circle of clients?. Somewhat younger than Chippena-
le, Thomas Sheraton, despite the fact that he received education allo-
wing him to make furniture he did not practice this skill. He used his
knowledge to write The Furniture and Cabinet Maker’s Pattern Book,
which had a great influence on the formation of a particular fashion
for classicising furniture of the Georgian times in England3. The sepa-
ration of conceptual design work from execution work was thus achie-
ved which largely elevated the status of the designer, who acquired
the status of a skilled artist (in the case of a furniture maker referred
to as an ‘ébéniste’). However, until the mid-18 century no distinction
was made between fine arts and handicrafts as both remained the do-

main of the craftsmen.

The industrial revolution radically changed the manufacturing me-

thods and contributed to the separation of the concepts and planning
of a project from its execution. This led to the creation of a professio-
nalised function of the designer of industrial forms. As Paul Mantoux

wrote, “[...] the aim of the industry as a whole is to produce goods, or
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czesnosci, Warszawa 1978, p. 37.

to put it simply, consumer articles, which are not supplied by nature™.
Mass-produced objects, with a significant reduction of time and costs,
gradually began to replace unique hand-made objects — expensive and
available to a limited group of recipients. The symbol of rational thin-
king present in the factory production system was Michael Thonet’s
patent for the method of manufacturing furniture from bent wood,
characterised by logical, simplified construction, low manufacturing
costs and simple transport. On the one hand, the introduction of mo-
dern technologies made the once luxurious furniture more widely ava-
ilable, but on the other hand it contributed in many instances to a dec-

line in their quality in terms of materials, workmanship and artistry.

The result of these transformations was that the famous Great Exhi-
bition of the Industry of All Nations, held in London in 1851, which
included, to a large extent, products burdened with a mismatch between
their form and function, over-decorated and replicating historical styles.
As Nikolaus Pevsner wrote: “[...] while the medieval type of craft was
doomed to perish, the form and appearance of products was now left

to the decision of the uneducated manufacturer. Designers of a certain
standard had not yet found their way into the industry, artists behaved
with reservation and the worker had nothing to say in the artistic
matters”s. The designing of objects at that time became the domain

of technicians familiar with the production methods, and the conceptual
issues were entrusted, to the smallest extent, to professional designe-

rs or artists. Nevertheless, as early as the mid-19* century in England,
ideas began to emerge concerning the need to improve the aesthetic
quality of industrial products, which was facilitated by the establishment
of the first manufactories and the employment of painters and sculptors
to supervise the development of designs, including functional pottery

characterised by a simplified, functional form.

An important shift in creative attitudes aiming at the reactiva-

tion of craft traditions was the activity of William Morris and

6 Ibidem, p. 40.

the beginnings of the English Arts & Crafts movement. According

to Morris, who had a profound aversion to machine production, an
artist is both a designer and a craftsman, which means that design
being the domain of his creative pursuits should enrich the aesthetic
level with the use of past handicraft traditions. The founder of Morris,
Marshall, Faulkner & Co. — quoting Pevsner: “[...] he experimented
by carving in stone and wood, modelling in clay and illuminating
manuscripts. All this helped him to awaken within himself a respect
for the specific nature of the material and the creative process™. The-
refore, there occurred a stronger connection between the creator and
his work and the designer, by becoming acquainted with the proper-
ties of the material, had a more conscious and direct influence on

the shape of the objects produced. In the view of the English refor-
mers of arts and crafts, natural forms should be the most desirable

in design, as they were characterised by a sort of innate quality and
rightness. Morris’s reforms were also aimed against the production
of useless luxury goods, lacking aesthetic and artistic value, which
gained interest and demand among the representatives of the metro-
politan bourgeoisie. A significant aspect of the new approach to desi-
gn was the broadest possible departure from repetition and standar-
disation to the benefit of the uniqueness and individuality of objects

produced with a significant reduction of industrial methods.

At the dawn of the 20 century, applied art began to gain popularity,
slowly acquiring a new status as an equal to renowned disciplines

of the fine arts, such as painting or sculpture. Hermann Muthesius,
attaché to the Prussian Ministry of Trade, who spent several years

in England, postulated that form was to be purposeful and consistent
with the nature of the material. Due to the popularity of these ide-
as, an attempt was made to redirect industrial production towards
new quality and new aesthetics without, at the same time, rejecting
craftsmanship as a tool for shaping artistic expression. Furthermore,

the idea of craftsmanship reforms contributed to the emergence
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of a new type of art schools with an educational programme combi-

ning the teaching of craftsmanship techniques with learning abo-

ut the possibilities of industrial production and applying them to

the design of modern objects of everyday use. Muthesius advocated
the use of this integrated art and crafts education in an advisory role
for the industry. In his view, the ultimate goal of artistic education
was to design for industrial production, through typification and stan-

dardisation leading to a high level of manufactured products.

The Bauhaus programme would try to expand and introduce similar
ideas in later years, resulting in the creation of rational design crite-
ria under the label of functionalism. However, this path was opposed
in Germany by such artists as Henry van de Velde, August Endell,
Peter Behrens, Hermann Obrist, and Hans Poelzig who defended cre-

ative freedom and artistic individuality.

7 Translator’s note: Polish
phonetic notation of the word

design”.

8 M. Kasperski, Miedzy reko-
dzietem a produkcjq przemystowa,
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2008/2009, nr 8, p. 34.

9 A. Antonowicz-Tamm,
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mystem, https://fragile.net.pl/
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-przemyslem (ED: 1.01.2022).

The outcome of these discussions, as well as the development of new
systems of artistic education (Bauhaus), was the final acceptance of in-
dustrial production as an necessary tool for satisfying human needs,
while at the same time understanding the correlation between han-
dicraft and mass production. As a result of this process, the practice
of producing products adjusted by their form to functional needs has
developed. As Maciej Kasperski writes: “[...] this approach to design
made it possible to permanently break down the barrier between form,
function and technology and became the obligatory model (canon)

of industrial design in the twentieth century. It has become the basis

on which modern industrial design has developed — dizajn”®.

One of the reactions to the repercussions of the industrialisation 33
of the production cycle was the revival of craftsmanship that occur-

red in the late 1960s and early 1970s in Europe and the United States.

Such a phenomenon affected the need to personalise mass-produced

products and it initiated a movement named ‘new craft’ by Andrea

Branzi. This partly contributed to the popularisation of natural mate-

rials, previously considered to be “poor”; such as straw, cane, wicker

or terracotta, used for example in Gio Ponti’s designs®.

A significant reinterpretation of rational and dogmatic functionalism
was the post-war Scandinavian comeback to traditionalism, both

in the choice of the materials as well as the manufacturing techniqu-
es. A distinctive feature of this approach to the design of the daily use
objects was the use of natural raw materials, in particular wood, clay
and leather. Although they were still being mechanically processed
and the designed objects were still considered to be examples of in-
dustrial design, their production was based on handicraft methods,
knowledge of materials and construction techniques. The use of histo-

rically tested solutions of carpentry traditions was also not avoided.
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10 Ibidem.

This approach was dominated by the belief that the market should
offer customers well-designed, well-made and durable products with
a timeless shape, unaffected by changing fashions and trends. Inspi-
red by nature, but also using scientific tools based on sociological and
anthropological research methods which included anthropometry and
ergonomics, the foundation of Scandinavian design became a deeply

humanistic desire to develop perfect solutions.

The brief history of creative approaches outlined above allows us to
have a better understanding of the intentions of the artists partici-
pating in the consecutive editions of the plein-air workshops in Do-
brodzieri. The common denominator of the artists’ work is an activity
unrestrained by the requirements of mass industrial production based
on an individual and unrepeatable design concept, which is mostly
carried out by a group of sculptors and furniture designers using
avariety of materials of natural origin. This is somewhat of a para-
dox, as the organiser of the cyclical events is a company specialising
in mass production of furniture — which only makes the initiative all
the more valuable, as it creates the conditions for a return to the roots

of design, that is, hand-made production.

However, the question arises whether this type of situation is even
possible in the 21 century? According to Branzi, “[...] the craftsman
today is not the person who does not use mechanical means, but

the one who uses all mechanical means in his workshop and who
controls and supervises each phase of the work. Such a person moves
from a machine to another depending on the stage of work they are at.
And it is a completely different situation when the worker on the pro-
duction line supervises solely one and the same stage all the time™®.
Thus, contemporary craft can be treated more as a technological
experiment rather than as reaching for old methods of manufacturing
which reject the achievements of the modern world (hence, for exam-

ple, the use of a wide variety of mechanical tools).

Enabling artists to carry out their own projects using any production
methods has had the positive effect of giving the objects a unique
identity. In some cases we can observe an attempt to capture the abs-
tracted essence of natural features in functional objects, which ne-
vertheless retain their sculptural properties (e.g. For example: Candy,
U desk, 2=1, S by Andrzej Kosowski, Matrix, Sinusoid by Maciej Tabor,
Bench, Jubka, Band, Seat by Marek Ruszkiewicz, Imaginary Landscape
by Anna Siekierska, Fifth Day, SC-18, Porcupine by Dariusz J. Nowak,
Deck, Comfy by Karolina Gajda, 2,5 (n) by Daria Alicja Kowalewska,
Stool and Hanger by Grzegorz Niemyjski.) In other objects one can see
an eclectic mix of cultural references and associations, evoking post-
modern, often provocative and ironic reinterpretations (e.g. Dancing
Set, Barbara by Tomasz Tomaszewski, Eclipse by Monika Jaszczak, Sun-
bed by Marek Ruszkiewicz, Hunt by Anna Raczyriska, Pegasus, Bookow-
nik by Wit Pichurski, Simple Weaving by Olga Miciniska, For Aching
Crosses by Mateusz Wéjcik, Let It Bee by Anna Siekierska).

The first group of objects is characterised by greater formal freedom,
plastic modelling, monumentalisation and spatialisation of the volu-
me, as well as a severity of artistic expression aimed at emphasising
the organic features of the raw material. Whereas the second group
of objects is based on the emphasis on construction, precise proces-
sing of the surface and the functional disposition of individual ele-
ments (often, however, broken and subjected to surprising modifica-

tions) — in other words on the features relating to functional objects.

In a way, the works of Ada Birecka (Populina & Dot), Patryk Wojda
(Stumps) and Dariusz Nowak (Springbok), which express unpretentio-
us simplicity reminiscent of the folk art products, can be placed on
the border of the two groups. The overriding, common motif of all
the objects seems to be the idea of harmony with nature, resulting
from the reflection on the negative effects of modern civilisation on

the environment. A similar attitude is illustrated by a turn towards
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C. Frejlich, op. cit., p. 51.

natural materials and traditional technologies, as well as a return to
sincere and reliable handicraft. As Frejlich writes, such ideas “[...| per-
meated design in many countries, and although they did not suit mass

society, they strongly influenced designers™.

The activity of the group of artists during the plein-air workshop

in Dobrodzien can be regarded as an attempt to create an experi-
mental, alternative model of designing and producing functional
forms, not dependent on mass production, remaining in close rela-
tionship with the matter of natural raw material. The use of the craft
of sculpting and experience of creative activity in many cases results
in original artistic solutions, blurring the distinction between ap-
plied art and artistic objects. The unrepeatability, uniqueness and
time-consumption of the produced objects, resulting in limited ava-
ilability, and often also a more or less intentional reduction of their
functional qualities, certainly make the effects of the post-workshop
creative activities more likely to be presented in gallery spaces or

in artistic collections, rather than to be used in the sphere of everyday

life environment.
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ADA BIRECKA

Urodzona w 1992 roku w Opolu. Ukoriczyta
studia licencjackie na kierunku edukacja artys-
tyczna w zakresie sztuk plastycznych w Insty-
tucie Sztuki Uniwersytetu Opolskiego (2014)
oraz magisterskie w Akademii Sztuk Pieknych
im. Wladystawa Strzemiriskiego w Lodzi (2016).
Obecnie pracuje gléwnie w zakresie tatuazu,
malarstwa, rysunku, ilustracji i haftu. Najczes-
ciej tworzy alternatywne swiaty, w ktérych
kreuje swoisty taniec pomiedzy zyjacymi tam
istotami. W swej twérczosci ktadzie nacisk
na wartosci takie jak wolno$é, swoboda eks-
presji, wspdlne dobro, szacunek do wszystkich
istot, mito$¢, empatia, tolerancja. Lubi dziatacé
poprzez intuicje i improwizacje — zaréwno
w zyciuy, jak i w sztuce. Fascynuje jg piekno
natury, madrosé kosmosu i rdzennych ludow
Ziemi. Inspiracje czerpie najcze$ciej z wedro-

wania, odkrywania i podrézowania.

Born in 1992 in Opole. She graduated with a ba-
chelor’s degree in artistic education in fine arts
from the Art Institute of the University of Opo-
le (2014) and a master’s degree from the Wta-
dystaw Strzemiriski Academy of Fine Arts

in £.0d7 (2016). Currently she is working mainly
in tattooing, painting, drawing, illustration and
embroidery. Most often she creates alternative
worlds in which she forms a particular dan-

ce between the creatures living there. In her
work, the artist emphasises such qualities as
freedom, freedom of expression, shared good,
respect for all beings, love, empathy and tole-
rance. She likes to operate through intuition
and improvisation — both in life and in art. She
is fascinated by the beauty of nature, the wis-
dom of the cosmos and the indigenous people
of the Earth. Her inspiration comes most often

from wandering, discovering and traveling.

Balbo i Lili / Balbo and Lili, 2017
lipa, buk /lime, beech,
68 x 38 x 44 cm

4
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KAROLINA GAJDA

Urodzona w 1993 roku w Legnicy. Ukoriczyta
Akademie Sztuk Pieknych im. Eugeniusza
Gepperta we Wroclawiu na Wydziale Malar-
stwa i Rzezby. Tworzy w drewnie i metalu.
W swoich pracach prébuje oddaé relacje twar-
dego z miekkim lub statycznego z gietkim —
pozwala to na potraktowanie kawatka blachy
jak karki papieru czy wydobycie z klody drew-
na elastycznej gabczastej formy. Brala m.in.
udzial w wystawach:
«  XXVII Wystawa Plastyki Zaglebia
Miedziowego”, Galeria Sztuki
w Legnicy (2015)
- Zeliwne opowiesci”, wystawa zbiorowa,
Galeria MDS we Wroctawiu (2017)
+  ,Spotkanie”, wystawa zbiorowa,
Galeria MOL w Lodzi (2017)
+  ,40..a nawet 47 Jubileuszowa niezalez-
nos¢”, Galeria Sztuki w Legnicy (2019)
« ,SzZzUuMm”, wystawa zbiorowa,
Legnicki Park (2019).

Born in 1993 in Legnica. She has graduated
from the Eugeniusz Geppert Academy of Fine
Arts in Wroctaw at the Faculty of Sculpture
and Painting. She creates in wood and metal.
In her works, she tries to express the relations
between the hard and the soft, or the static
and the flexible — this enables her to appro-
ach a piece of metal plate like a sheet of pa-
per, or to obtain a flexible, foam-like form
from a log of wood. She took part, among
others, in exhibitions:
« “XXVII Copper Basin Art Exhibition”,

Art Gallery in Legnica (2015)
« “Cast iron stories”, group exhibition,

MDS Gallery, Wroctaw (2017)
+ “Meeting”, group exhibition,

MOL Gallery in Lodz (2017)
+ “40... even 47 Jubilee independence”,

Art Gallery in Legnica (2019)
+ “SzZzUuMm” (eng. Hum), group exhibition,

Legnica Park (2019).

Lezysko, 2018
topola / poplar,
112 x 83 x 46 cm
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ROLAND SYLWESTER GRABKOWSKI

Urodzony w 1985 roku we Wroclawiu. Absol-
went Wydzialu Malarstwa i Rzezby Akademii
Sztuk Pieknych im. E. Gepperta we Wroctawiu.
W 2014 roku obronit dyplom magisterski z za-
kresu rzezby, ktéry zrealizowal w pracowni
dyplomujgcej prowadzonej przez prof. Janusza
Kucharskiego. Obecnie pracuje na macierzys-
tej uczelni jako asystent w I Pracowni Rzezby
prowadzonej przez dr. hab. Grzegorza Nie-
myjskiego. W 2021 roku uzyskal stopieri dok-
tora w dziedzinie sztuki, dyscyplinie sztuki
plastyczne i konserwacja dziel sztuki. Mieszka
i tworzy we Wroctawiu. Uczestniczyl w rezy-
dencjach artystycznych The Maple Terrace
Residency, Brooklyn, Nowy Jork, USA (2019)
oraz Chitrashaala, Rajasthan, Indie (2019).
Jest autorem 7 wystaw indywidualnych oraz
ponad 30 wystaw zbiorowych w kraju i za gra-
nicg. W 2012 roku otrzymat Nagrode Ministra
Kultury i Dziedzictwa Narodowego za osigg-

niecia artystyczne.

Born in 1985 in Wroclaw. Graduate

of the Faculty of Painting and Sculpture

of the Eugeniusz Geppert Academy of Fine
Arts in Wroctaw. In 2014 he completed his
master’s degree in sculpture, which he reali-
sed in the diploma studio run by Prof. Janusz
Kucharski. He currently works at his alma
mater as an assistant in the 1% Sculpture
Studio led by habilitated doctor Grzegorz
Niemyjski. In 2021, he earned his doctoral
degree in art, in the discipline of fine arts
and conservation of works of art. He lives and
works in Wroctaw. The artist was involved

in artist residencies The Maple Terrace Resi-
dency, Brooklyn, New York, USA (2019) and
Chitrashaala, Rajasthan, India (2019). He has
had 7 individual exhibitions and over 30 group
exhibitions nationally and internationally.

In 2012, he received the Ministry of Culture
and National Heritage Award for artistic

accomplishments.

Imago, 2021
dab / oak, 165 x 32,5 x 26 cm
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Entrée, 2022

topola / poplar,
82 x 45 x 43 cm,
58 x 60 x 43 cm
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ANDRZEJ KOSOWSKI

Urodzony w 1974 roku w Rudnej. W 2001 roku
otrzymal dyplom z wyrdznieniem w pracowni
rzezby prof. Alojzego Gryta w Akademii Sztuk
Pieknych im. E. Gepperta we Wroctawiu. Od
2012 pracuje na stanowisku adiunkta na ma-
cierzystej uczelni w Katedrze Technik Rzez-
biarskich. Prowadzi Pracownie Technik Rzez-
biarskich — Drewno. Uprawiane dyscypliny

to rzezba, rysunek i fotografia.

Born in 1974 in Rudna. In 2001, he received

a diploma with honours in the Sculpture Stu-
dio of Professor Alojzy Gryta at the Eugeniusz
Geppert Academy of Fine Arts in Wroctaw. Sin-
ce 2012, he has worked as an assistant professor
at his alma mater in the Faculty of Sculpture
Techniques. Kosowski runs the Wood Sculpting
Techniques Studio. His disciplines include

sculpture, drawing and photography.

Fit, 2017
dab / oak, 95 x 75 x 75 cm
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2~1,2018
topola / poplar,
180 x 75 x 73 cm
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S, 2019
topola / poplar,
220 x 130 x 110 cm
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Cukierek / Candy, 2014
dab / oak, 205 x 55 x 48 cm
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Fit II, 2022
topola / poplar,
110 x 110 x 90 cm
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DARIA ALICJA KOWALEWSKA

Rzezbiarz, ceramik. W 2021 roku ukoriczyla
kierunek sztuka i wzornictwo ceramiki w Aka-
demii Sztuk Pieknych im. Eugeniusza Gepperta
we Wroclawiu. Obecnie studiuje rzezbe na tej
samej uczelni. Zajmuje sie manualnymi ekspe-
rymentami z réznymi materialami, totez w jej
praktyce artystycznej i projektowej kluczowe sa
umiejetnosci rzemieslnicze. Jej odpowiedzig na
coraz wiekszy chaos konsumpcyjny jest zaanga-
zowanie w tworzenie produktu i sztuki. Uczest-
niczy w plenerach i sympozjach rzezbiarskich,
jak Luci Ed Ombre del Legno we Wloszech
(2019) i wystawach, jak ,Kolekcja czyli wybér”
w Muzeum Narodowym w Gdarisku (2022).

Sculptor, ceramist. In 2021 she graduated

in art and ceramics design at the Eugeniusz
Geppert Academy of Fine Arts in Wroctaw.
Currently, she studies sculpture at the same
academy. She is involved in manual expe-
riments with different materials, so in her
artistic and design practice, craft skills are
crucial. Her approach to the growing consu-
mer chaos is to be involved in product and art
creation. She participates in plein-airs and
sculpture symposia, such as Luci Ed Ombre del
Legno in Italy (2019) and exhibitions, such as
“Collection so a choice” at the National Mu-

seum in Gdansk (2022).

1,2,325 (m), 2019
topola / poplar,
250 x 95 x 50 cm
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GRZEGORZ NIEMYJSKI

Urodzony w 1970 roku w Legnicy. W 1999 uzy-
skal dyplom z zakresu rzezby we wroctawskiej
Akademii Sztuk Pieknych im. Eugeniusza
Gepperta w pracowni prowadzonej przez prof.
Alfrede Poznaniskg i ad. Christosa Mandziosa.
Obecnie pracuje na macierzystej uczelni,
kierujac I Pracownig Rzezby dla studentéw

I roku. Zajmuje sie rzezbg w réznych materia-

tach oraz rysunkiem.

Born in 1970 in Legnica. In 1999, he received
a diploma in sculpture at the Eugeniusz
Geppert Academy of Fine Arts in Wroclaw,

in the studio run by Prof. Alfreda Poznariska
and assistant professor Christos Mandzios.
Currently, he works at his alma mater as

the head of the 1 Sculpture Studio for first-y-
ear students. He specialises in sculpture in va-

rious materials and drawing.

Wieszak / Hanger, 2021
topola / poplar,
230 x 75 x 65 cm
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Taboret i Wieszak
Stool and Hanger, 2019
topola / poplar,

100 x 48 x 47 cm,

225 x 75 x 58 cm
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JERZY DARIUSZ NOWAK

Urodzony w 1953 roku. Absolwent Technikum
Lesnego w Rzepinie oraz Panistwowej Wyz-
szej Szkoly Sztuk Plastycznych we Wroclawiu
(obecnie Akademia Sztuk Pieknych im. Euge-
niusza Gepperta). Uzyskat dyplom w pracowni
rzezby prof. Leona Podsiadlego. Od 1990 do
2010 roku mieszkat i pracowat w RPA. Obecnie
zatrudniony jest w Katedrze Technik Rzez-
biarskich na macierzystej uczelni. Wazniejsze
realizacje: rzezbione drzwi w sali obrad Parla-
mentu Mpumalangka (Nelspruit, RPA), prace
rzezbiarskie dla Ambasady Wielkiej Brytanii
w Mozambiku (Maputo). Wspdlpracuje z wio-
dacymi projektantami wnetrz przy projektowa-
niu i wykonaniu mebli — obiektéw rzezbiar-

skich dla ekskluzywnych hoteli typu , safari”.

Born in 1953. A graduate of the Forest
Technical School in Rzepin and the College
of Fine Arts in Wroctaw (now the Eugeniusz
Geppert Academy of Fine Arts). He obtained
his diploma in the sculpture studio of Prof.
Leon Podsiadly. From 1990 to 2010, he lived
and worked in South Africa. Currently, he

is employed in the Faculty of Sculpture Tech-
niques at his alma mater. Notable projects:
carved doors for the Mpumalangka Parlia-
ment Hall (Nelspruit, South Africa), sculptu-
ral works for the British Embassy in Mozam-
bique (Maputo). He collaborates with leading
interior designers in designing and creating
furniture — sculptural pieces for luxury “sa-

fari” hotels.

Biblioteczka na mysli
Bookcase for thoughts, 2018
topola / poplar,

200 x 54 x 38 cm
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Kawa we dwoje | C e for two, 2016
] J s

klon, skora, szklo / maple, leather, glass,
50 x 43 x 36 cm
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Interception, 2017
topola / poplar,
150 X 60 x 50 cm

r
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Porcupine, 2019
topola / poplar,
180 x 170 x 60 cm
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The Tree, 2022
klon / maple,
220 x 130 % 40 cm
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WIT PICHURSKI

Absolwent Akademii Sztuk Pieknych w Kra-
kowie (dyplom z wyréznieniem w 2000 roku);
w 2009 roku obronit doktorat na tej uczelni.
Obecnie wyktada na Wydziale Sztuki Uni-
wersytetu Opolskiego. Zajmuje sie rzezba,
malarstwem, rysunkiem i obiektami prze-
strzennymi. Jego tworczos¢é miesci w sobie
bogactwo technik, form i inspiracji. Tworzy
w réznych materiatach. Sg to prace figura-
tywne — stylizowane, bliskie symbolizmowi,
jak réwniez alegoryczne czy tez o formie
syntetycznej, aluzyjnej. Odwoluje sie do sfery
zmystowej oraz filozoficznej, duchowej, uka-
zujgc zlozonos¢é natury ludzkiej. Bierze ak-
tywny udzial w zyciu artystycznym, uczestni-
czac w plenerach, sympozjach, warsztatach,
konkursach, wystawach krajowych i zagra-
nicznych. Jest twdrcg kilku pomnikdw usytu-
owanych w Opolu: Karola Musiola (,Papy”),
poety i piosenkarza Marka Grechuty, ksiecia
Kazimierza I Opolskiego oraz galerii ksigzat
opolskich na zwiericzeniu Studni $w. Woj-
ciecha, a takze rzezby Gwiazda wykonanej

z marmuru z Carrary, stojagcej na Rynku.

Graduate of the Academy of Fine Arts in Kra-
kow (diploma with honours in 2000), in 2009
he earned his doctoral degree at the Academy
of Fine Arts in Krakow. Currently gives lectures
at the Faculty of Art of the University of Opole.
He deals with sculpture, painting, drawing, and
spatial objects. His work incorporates a rich
variety of techniques, forms, and inspirations.
He creates in various materials. These are fi-
gurative works — stylized, close to symbolism,
as well as allegorical or of synthetic, allusive
form. He refers to the sensual realm as well

as the philosophical and spiritual, portraying
the complexity of human nature. Pichurski ta-
kes an active part in the artistic life, participa-
ting in plein-airs, symposia, workshops, compe-
titions, national and international exhibitions.
He is the author of several monuments located
in Opole: These include Karol Musiot (“Papa”),
poet and singer Marek Grechuta, Prince Ca-
simir I of Opole, and the gallery of Opole’s
princes on the top of St. Adalbert’s Well, as well
as the sculpture Star made out of the Carrara

marble, standing in the Market Square.

Pegaz / Pegasus, 2018
jesion / ash,
218 x 185 x 68 cm
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MAREK RUSZKIEWICZ

Urodzony w 1987 roku we Wroctawiu. W la-
tach 2008-2013 studiowal we wroctawskiej
Akademii Sztuk Pieknych im. Eugeniusza
Gepperta; dyplom uzyskal w pracowni prof.
Christosa Mandziosa (2013). W latach 2016~
2019 odbyt studia doktoranckie na macierzys-
tej uczelni (doktorat w 2021 roku, promotor
dr hab. Mateusz Dworski). Obecnie pracuje
na tejze uczelni w I Pracowni Rzezby prowa-
dzonej przez dra hab. Grzegorza Niemyjskiego
(od 2020). Zajmuje sie rzezbg, designem oraz
malarstwem. Wytrwale poszukuje zaleznosci
pomiedzy konstruowaniem, dekonstruowa-
niem a destruowaniem. Autor dziesieciu wys-
taw indywidualnych oraz uczestnik kilkudzie-
sieciu wystaw zbiorowych.

Born in 1987 in Wroctaw. In 2008-2013 he
studied at the Eugeniusz Geppert Academy

of Fine Arts in Wroctaw, he earned his diploma
in the studio of Professor Christos Mandzios
(2013). In 2016-2019 he completed his docto-
ral studies at his alma mater (doctoral degree
in 2021, supervisor: habilitated doctor Mateusz
Dworski). Currently, he works at the the same
academy in the 1% Sculpture Studio led by habi-
litated doctor Grzegorz Niemyjski (from 2020).
Ruszkiewicz is active in the fields of sculpture,
design and painting. He persistently explores
the relations between constructing, decon-
structing and destructing. He is the author

of ten individual exhibitions and a participant

in several dozen collective exhibitions.

Pasmo / Range, 2018
buk, stal / beech, steel,
200 x 85 x 75 cm
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Siedziba | Headquarters, 2019
topola / poplar,
200 x 70 x 70 cm
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Jubka, 2016
topola / poplar,
150 x 100 x 90 cm
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Lezajsk, 2017
dab, sosna [ oak, pine,
155 x 75 x 45 cm
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ANNA SIEKIERSKA

Rzezbiarka, rowerzystka, pracownica akade-
micka. Jest cztonkinig Inicjatywy Dzikie Kar-
paty, ktéra dgzy do objecia ochrong Puszczy
Karpackiej — gérskiego lasu o charakterze
naturalnym. W swoich pracach przyglada

sie relacjom miedzy czlowiekiem a przyro-
da, podkreslajac potrzeby innych gatunkdw,
ktdre wspdlzamieszkujg z nami swiat. Pro-
wadzi warsztaty uwrazliwiajace na zycie
innych istot, tworzy instalacje w przestrzeni
publicznej oraz interdyscyplinarne projekty
zaangazowane, m.in.: Fikus, instalacja sa-
siedzka w podwdrku kamienicy w Warszawie,
2017; Kto tam?, platforma do obserwacji zycia
w koronach drzew w CSW Zamek Ujazdowski
w Warszawie, 2018; Sanatorium, dzialanie per-
formatywne i aktywistyczne dazace do zacho-
wania stadionu im. E Szyca w Poznaniu jako

przestrzeni dla dzikiej przyrody, 2019-2022.

Sculptor, cyclist, academic. She is a member
of the Inicjatywa Wild Carpathians Initiative,
which aims to protect the Carpathian Pri-
meval Forest — a natural mountain forest.

In her works, she examines the relation-

ship between man and nature, emphasising
the needs of other species that co-exist with
us in the world. She conducts workshops to
raise sensitivity to the lives of other creatures,
she creates installations in public spaces and
interdisciplinary engaged projects, including:
Ficus, a neighbourhood installation in the bac-
kyard of a tenement house in Warsaw, 2017,
Who'’s there?, a platform for the observation

of life in the treetops at the CCA Ujazdowski
Castle in Warsaw, 2018; Sanatorium, a perfor-
mative and activist action striving to preserve
the E. Szyc Stadium in Poznan as a wildlife

space, 2019-2022.

Let It Bee, 2016
buk / beech,
173 x 131 x 25 cm
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MARIANNA (LISIECKA) SYSKA

Absolwentka Akademii Sztuk Pieknych im.

E. Gepperta we Wroctawiu. Od 2018 roku jest
pracownikiem akademickim na macierzystej
uczelni, na stanowisku asystenta prof. Urszuli
Smazy-Gralak w Pracowni Projektowania
Ubioru Kreacyjnego (Wydzial Architektury
Whnetrz, Wzornictwa i Scenografii, kierunek
scenografia). Jej dorobek artystyczny jest
wynikiem lgczenia wielu dyscyplin: teatru,
muzyki, literatury, sztuk wizualnych, réwniez
w wymiarze performatywnym oraz praktyki

w zawodzie scenografa i projektanta kostiumu.
Wraz z Nataszg Soltanowicz, Joanng Kowal-
ska i Grzegorzem Bieriko tworzg artystyczny
kolektyw [in between] dzialajacy w obszarze
pomiedzy obrazem, stowem a muzykg. Dzialal-
no$¢ artystyczna i projektowa obejmuje liczne
projekty scenografii i kostiuméw oraz nadzdér
artystyczny nad spektaklami teatralnymi, a tak-
ze realizacje rzezb i masek do spektakli, insce-
nizacje, scenografie interaktywne i aranzacje
plastyczne do czytania performatywnego, opra-
cowania streamingéw oraz projekty plakatow

i opracowania graficzne publikacji.

Graduate of the Eugeniusz Geppert Academy
of Fine Arts in Wroctaw. Since 2018, she has
been an academic staff member at her alma
mater, as an assistant of Prof. Urszula Sma-
za-Gralak in the Creative Clothing Design
Studio (Faculty of Interior Design, Design
and Scenography, major: scenography). Her
artistic achievements result from combining
many disciplines: theatre, music, literature, vi-
sual arts, also in the performative dimension,
as well as her professional practice as a stage
and costume designer. Together with Natasza
Soltanowicz, Joanna Kowalska and Grzegorz
Bieriko, they form an artistic collective [in be-
tween] functioning in the area between ima-
ge, word and music. The artistic and design
activity includes multiple stage and costume
designs and artistic supervision over theatre
performances. They also include the creation
of sculptures and masks for performances,
staging, interactive stage designs and artistic
arrangements for performative readings, deve-
lopment of streaming videos as well as poster

designs and graphic design for publications.

R, 2018
topola / poplar,
200 x 90 x 45 cm
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MACIEJ TABOR

Absolwent Akademii Sztuk Pieknych im. Euge-
niusza Gepperta we Wroctawiu. Od 2018 roku
prowadzi wlasna dziatalnos¢ gospodarczg pod
szyldem MONOCOCK, w ramach ktdrej wyko-
nuje jedyne w swoim rodzaju obiekty uzytkowe
do wnetrz domdw i mieszkard. W ten sposdéb
laczy swoje zamilowanie do rzezby i designu

z codzienng pracag, starajac sie przy tym, aby
kazdy obiekt byt w miare mozliwosci funkcjo-
nalny i praktyczny. Wykonuje rzezby przewaz-
nie ze stali, ale tez przetwarza obiekty lub pra-
cuje w oparciu o rzeczy, ktdre znajdzie gdzie$
przypadkiem na swojej drodze — porzucone
przez innych, niechciane i niepotrzebne. W ten

sposdb dostajg drugg szanse i nowe zycie.

A graduate of the Eugeniusz Geppert Aca-
demy of Fine Arts in Wroclaw. Since 2018,

he has been running his own business under
the MONOCOCK label, where he makes one-
-of-a-kind functional objects for the interiors
of houses and flats. By doing so, he merges
his love of sculpture and design with his
everyday work, while striving to make each
object as functional and practical as possible.
He mostly creates sculptures out of steel,

but he also transforms objects or works with
things he comes across by accident — aban-
doned by others, unwanted and unnecessary.
This is how they get a second chance and

a new life.

Grawitacja / Gravity, 2017
topola, stal / poplar, steel,
150 x 95 x 70 cm
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TOMASZ TOMASZEWSKI

Urodzony w 1966 roku. Studiowatl w latach
1991-1997 rzezbe w Akademii Sztuk Pieknych
im. Eugeniusza Gepperta we Wroclawiu.

W 2007 obronit doktorat na macierzystej
uczelni. Od 2009 pracuje jako adiunkt w Pra-
cowni Projektowania Rzezby w Architekturze

i Urbanistyce na tejze uczelni.

Wazniejsze projekty:

+  Projekt fontanny dla Rynku we Wrocta-
wiu, 1996, I nagroda (réownorzedna);

+  Cmentarz Nieistniejgcych Cmentarzy,
2000, Gdarisk, 11 nagroda;

+  pomnik w Smolerisku upamietniajacy
ofiary katastrofy lotniczej 10 kwietnia
2010 roku, 2012, Ororisko, I1I nagroda.

Realizacje:

Izba Pamieci Kregu w Krzyzowej, 1997,

I nagroda, realizacja w 1998;

Pomnik Wspdlnej Pamieci, 2005,
Wroclaw, I nagroda dla zespotu pod

jego kierownictwem, realizacja w 2008;
Projekt dziela sztuki na 75-lecie wyzwo-
lenia Bredy w Holandii przez I Dywizje
Pancerng gen. Stanistawa Maczka w 1944
roku. 2018, konkurs na prace w Bredzie,

Wroctaw, I nagroda, realizacja w 2019.

Born in 1966. Between 1991 and 1997 he stu-
died sculpture at the Eugeniusz Geppert
Academy of Fine Arts in Wroctaw. In 2007
he completed his doctoral studies at his alma
mater. Since 2009, he has been working as
an assistant professor at the Studio of Sculp-
ture Design in Architecture and Urban Plan-

ning at the same university.

Major projects:

« Project of a fountain for the Market Square
in Wroctaw, 1996, 1* Prize (equivalent);

« Cemetery of Non-Existent Cemeteries,
2000, Gdarsk, 2™ Prize;

+ Monument in Smolerisk commemorating
the victims of the air crash on April 10, 2010,

2012, Oronisko, 3™ Prize.

Completed projects:

« Circle Memorial Chamber in Krzyzowa,
1997, 1% Prize, realised in 1998;

« Joint Memorial Monument, 2005, Wroclaw,
1%t Prize for the team under his direction,
realised in 2008;

« design of an artwork for the 75% anniversary
of the liberation of Breda in the Netherlands
by General Stanislaw Maczek’s 13 Armoured
Division in 1944. 2018, competition
for a work in Breda, Wroctaw, 1st Prize,

realisation in 2019.
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Na pierwszym planie: Barbara, 2015
klon, 100 x 55 x 50 cm
Foreground: Barbara, 2015

maple, 100 x 55 x 50 cm

Plan dalszy: Tariczqcy zestaw

(stét, krzesto), 2014

dab lity, miejscowo polichromowany,

140 x 75 x 75 cm, 90 x 45 x 40 cm
Background: Dancing set (table, chair), 2014
solid oak, partly polychrome,

140 % 75 x 75 €m, 90 x 45 x 40 cm
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Tariczqcy zestaw (st6l, krzesto) 2014
dab lity, miejscowo polichromowany,
140 x 75 x 75 cm, 90 x 45 x 40 cm
Dancing set (table, chair) 2014

solid oak, partly polychrome,
140 x 75 x 75 cm, 90 x 45 x 40 cm
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IGNACY NOWODWORSKI

Urodzony w 1980 roku w Gdarisku. Absolwent
Instytutu Sztuki Uniwersytetu Opolskiego;
dyplom z wyrdznieniem w 2005 roku. Stopieni
doktora uzyskal w Akademii Sztuk Pieknych
im. Eugeniusza Gepperta we Wroctawiu

w 2018. Obecnie adiunkt w Pracowni Rzezby
Wydzialu Sztuki UO. W pracach wykorzystuje
réznorodne materialy: marmur, granit, twarde
gatunki drewna, metal oraz przedmioty znale-
zione; kontrasty tworzyw i ich struktur istotne
sg w tych multimaterialowych rzezbach. Aktu-
alnie zajmuje sie jednostkowymi zeliwnymi
odlewami metodg ,lostfoam” i spawanymi
azurowymi strukturami. Tematem jego dziet
jest czlowiek oraz zwierzeta, a takze ich wza-
jemna miedzygatunkowa relacja. Prace znaj-
dujg sie w kolekcji Opolskiego Towarzystwa
Zachety Sztuk Pieknych oraz w kolekcjach
prywatnych w Polsce, Niemczech, Holandii

i USA. Autor statuetki Mecenas Galerii
Sztuki Wspdlczesnej, statuetki ,,Opolskie
Lamy” Ogodlnopolskiego Festiwalu Filmdéw

Niezaleznych i ,Mosty Dialogu”.

Born in 1980 in Gdansk. Graduate of the Art
Institute of the University of Opole; graduated
with honours in 2005. He received his docto-

ral degree at the Eugeniusz Geppert Academy
of Fine Arts in Wroclaw in 2018. Currently

the artist is an assistant professor at the Sculptu-
re Studio of the Faculty of Art at the UO. In his
works, he uses a variety of materials: marble,
granite, hardwood, metal and found objects;

the contrasts of the materials and their structu-
res are crucial in these multi-material sculptures.
Currently, he is working with single cast iron
“lostfoam” castings and welded openwork struc-
tures. The theme of his works is both human and
animals and their mutual interspecies relation-
ship. His works can be found in the collection

of the Opole Society for the Encouragement

of Fine Arts and in private collections in Po-
land, Germany, the Netherlands and the USA.
Author of the Patron of the Contemporary Art
Gallery statuette, the “Opole Llamas” statuette
of the Polish Independent Film Festival and

the “Bridges of Dialogue” statuette.

Eawa modutowa 2022
dab, 65 x 45 x 42 cm,
(x 8 modutdw)
Modular bench 2022
oak, 65 x 45 x 42 cm
(x 8 modules)
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MARLENA SZELIGA
Romansjera, 2019
dab [ oak,

198 x 78 x 69 cm



DARIA ALICJA KOWALEWSKA
Linia [ Line, 2018

dab [ oak,

320 x 110 x 80 cm
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BARTOSZ SKRZYPIEC
bez tytutu / no title, 2019
dab [ oak,

100 x 75 x 55 cm
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ANDZELIKA TAMKUN
Lawka | Bench, 2019
dab / oak,

220 x 75 x 82 cm
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