(…) Uwaga musi się wyrażać w patrzeniu, a nie w przywiązaniu.
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To wszystko – to mój list do Świata,







Co nigdy nie pisał do mnie –







Proste Nowiny – wysławiane 







Łagodnie i dostojnie – (…)









     Emily Dickinson 
ALCHEMIA KOLORU/OBRAZU/CZASU

Nieustannie zadziwia mnie żywotność malarskich propozycji, które, nic sobie nie robiąc z wymogów epoki, starają się (pozwalają sobie) ocalać kontemplatywny charakter sztuki i naszej kultury. Falowanie między propozycjami obrazowania przedstawiającego, cechującego się, obok poszukiwań formalnych, silną narracyjnością (a innym razem radykalną literalnością), a abstrakcyjnymi realizacjami wychylonymi najczęściej w stronę poszukiwań aury, stanów niewyrażalnych, intuicji czy prób „nazwania” niewyrażalnego. Obrazy Katarzyny Jankowiak mają swój początek w materialności roślinnej, przyrody ze swoją powtarzalnością i bioróżnorodnością wychyloną w stronę impresyjnej, abstrakcyjnej „gry szklanych paciorków”. Forma istnienia, między którą wchodzi artystka, skutkuje minimalistyczną abstrakcją będącą dowodem na ciekawy związek tego co realne/zewnętrzne i nierealne/wewnętrzne. Te dwa porządki budują i skutkują wystawą Źdźbła trawy w Galerii Elektor w Warszawie. 


Pośród artystów, kuratorów, instytucji sztuki Katarzyna Jankowiak funkcjonuje od wielu lat jako ceniona kuratorka i promotorka sztuki współczesnej, właścicielka Galerii ABC w Strzeszynku. Ma na swoim koncie długą listę znakomitych ekspozycji, ciekawie prezentowanych, z doskonałymi publikacjami znaczących twórców. Jest autorką wielu tekstów krytycznych na temat sztuki współczesnej i cyklu 26 filmów dokumentalnych Sztuka patrzenia. Od samego początku uznała, że, w związku z pracą, jej twórczość powinna zejść na drugi, a może nawet trzeci plan, bez rezygnacji z tego sposobu wypowiedzi, jednak bez ujawniania go szerokiej publiczności. Programowo uważała, że nie byłoby to fair wobec tych osób, których twórczość ceni i popiera. Dwa lata temu nastąpił przełom polegający na tym, że pierwszy raz szersza publiczność mogła zobaczyć na indywidualnej wystawie obrazy Malarki. Wystawa zatytułowana 365 widoków Góry Fuji miała podtytuł Coming Out i była twórczym „wyjściem z szafy”, pełnym ujawnieniem tożsamości artystycznej.  

Artystka uznała, że chce podzielić się z widzami nie tylko swoją wrażliwością, wizualnością, ale także swoją postawą wobec świata, sztuki, człowieka. Z właściwą sobie skromnością pisała: „Japoński mistrz drzeworytu Katsusika Hokusai w ciągu dwóch lat (1830–32) stworzył «36 widoków Góry Fuji». Trzy lata później opublikował kolejną, odnoszącą się do tego samego motywu tekę drzeworytów – tym razem zbiór liczył 100 «Widoków». Nie identyfikuję się zupełnie ze stylistyką sztuki Wschodu. Nadzwyczaj bliski jest mi natomiast stan uważności i skupienia, jaki musiał towarzyszyć człowiekowi, który dzień w dzień, godzina po godzinie (tak sobie to wyobrażam) chłonął jeden wybrany kawałek rzeczywistości.

Moją Górą Fuji są najbliższe okolice domu, w którym mieszkam. Jestem wyznawczynią sztuki patrzenia: gapienia się, przyglądania, wchłaniania, nasycania, zatrzymywania się i skupienia. Przyglądam się z pasją i zaangażowaniem wszystkiemu: grudzie ziemi, wodzie w kałuży, kamykowi, roślinom, okładce książki, strukturze papieru. Ten sposób patrzenia i poświęcany mu czas poczytuję sobie za wyjątkowy luksus w kontekście dominacji pospiesznie zapośredniczonego obrazu świata, z którym wszyscy obcujemy na co dzień. Rezultatem są szybkie notatki – akwarele, czasem rysunki. Zdarza się (zbyt rzadko), że przez dłuższy okres robię je codziennie – stąd «365 widoków». Powstały ich setki. Niektóre traktuję jako skończone prace, inne – jako bardzo pobieżne szkice. Czasem bywają punktem wyjścia do tego, co potem pojawia się na płótnach.” 


Przywołuję ten opis dlatego, że wystawę Źdźbła trawy traktuję jako rodzaj kontynuacji nie dosłownej w sposobie obrazowania, ale przede wszystkim jako postawy, i znów dodam, wobec świata, siebie i, jak mogę się domyślać, drugiego człowieka.  Na wystawie widz znajdzie nie tylko bardzo subtelny i intymny materiał do obejrzenia, ale również zbiór problematyki, jaka interesuje Malarkę. Od procesu percepcji obrazu, jego recepcji, po kwestie takie, jak fenomenologia farby, nie/materialność farby, poszukiwania w mikrostrukturach rzeczywistości i próby szukania odpowiedzi jak mikro-porządek łączy się z makro-światem. 

Jest w końcu też problem obecności przyrody w życiu, który istnieje nie tylko jako materiał inspirujący dla sztuki, ale jako trwały element życia „poza sztuką” w aktywności ogrodniczej. Katarzyna Jankowiak mówi wprost, że ma w sobie atawistyczną potrzebę obcowania z przyrodą. To, jak przypuszczam, mogło między innymi skutkować dużą wystawą Herbarium novum. Efflorescentiae w Galerii Miejskiej BWA w Bydgoszczy, której Katarzyna Jankowiak była kuratorką. Relacja człowieka ze światem roślin była motywem przewodnim wystawy – ekspozycji  prac 30 współczesnych polskich artystów. Wizualno-słowna wielowątkowa opowieść o niewyczerpanym potencjale, ewidentnie podkreślająca, że zainteresowanie fitofilne nie jest jedynie przejściowym, chwilowym zainteresowaniem Kuratorki. 

Warto pamiętać, że co najmniej od dwóch dekad trwa renesans zainteresowania światem przyrody wśród artystów. Bez wątpienia dlatego, że figura rośliny (i od pewnego czasu również mykobiotów) jest ciekawym polem znaczeń, mającym w sobie potencjały metafory i symbolu. Jeśli do tego dodamy schyłek antropocenu, postromantyczne nawoływanie do „powrotu do natury”, poczucie utraty balansu ze światem przyrody i coraz większą świadomość jej roli w naszym istnieniu, to mamy przynajmniej część odpowiedzi na pytanie, skąd tak wiele „rośINNOŚCI” w sztuce współczesnej. 

I na koniec, zanim przejdę do najnowszych prac Malarki, przypomnę, że nie sposób również nie wspomnieć o VISUAL PARKU w Strzeszynku, którego pomysłodawczynią jest Katarzyna Jankowiak. To przestrzeń zagospodarowana w taki w sposób, aby sprowokować do świadomego, uważnego, poznawczego i krytycznego obserwowania rzeczywistości. Całość pomyślana tak, aby odbiorca miał możliwość, poza obserwacją, łączyć pozornie odległe od siebie obszary: różne pola artystyczne, sztukę współczesną i jej świadomy, i krytyczny odbiór, ekologię i biologię. Dydaktyczny potencjał przestrzeni wieńczy Eko-Łąka edukacyjna. Ta panorama aktywności pozamalarskiej pokazuje, że najnowsza wystawa jest cichym dopełnieniem działalności: wystawienniczej i kuratorskiej, zwracając uwagę, że oba obszary są tutaj tylko zasygnalizowane, stanowią materiał na inne obszerne omówienia. 

Pierwsze nieodparte wrażenie odbiorcy to asemantyczność prac. Mimo tego, że punktem wyjścia są formy botaniczne, w trakcie procesu przetwarzania zostaje z nich jedynie umowność, znak upływającego czasu by w ten sposób koncentrować się na zapisie przemijania. Na znak tego, prace sygnowane są datami – zapisem chwili, nastroju, aury, jaka w momencie odnotowania „wybrzmiewała” w Twórczyni. To jednoczesne zaproszenie do praktykowania uważności, próba namówienia innej osoby do zatrzymania się, a czasem wręcz do kontemplacji, do odpoczynku. Mimo odżegnywania się od estetyki Wschodu, aż chce się przywołać japońskie słowa, Komorebi (木漏れ日), na opisanie gry światła słonecznego w liściach drzew. Zgodnie z praktyką zen „jest tylko jeden najważniejszy czas, a ten czas – to teraz. Chwila teraźniejsza jest jedynym czasem, jaki mamy.” W ten sposób możemy uzyskać stan świadomości niczym zwierciadło, które odbija wszystko. Zatrzymać się w chwili, co w zen nazywamy shikantaza. W naszej tradycji mówimy o tym momencie „chmura niewiedzy” – „patrzenie w nagi byt”, a za Janem od Krzyża – „uwaga miłosna” albo „czysta uważność”. I dzięki zatrzymaniu tej chwili możemy odnaleźć porządek w chaosie rzeczywistości. Każdy ruch pędzla, kształt uzyskanej formy to porządkowanie wrażeń – myśli i uczuć. Aby właśnie być. Niczym trening świadomego doznawania impresji. Aby w ten sposób podkreślić chwilę wychylenia w obszar pogłębionego rozumu serca. To jakby próba przypominania  słów mało znanego poety z Aleksandrii, który dwa tysiące la temu powiedział: „Staraj się naśladować swoim życiem czas. A więc spróbuj zachować spokój, umiarkowanie, unikaj skrajności. Nie bądź nazbyt wymowny, dąż do monotonii. Nie smuć się jednak, jeśli nie zdołasz tego osiągnąć. Albowiem po śmierci i tak upodobnisz się do czasu.” W takich gestach udaje się Artystce/nam zbliżyć, tak jak to tylko jest możliwe, do struktury czasu. Rezygnować, na tyle, na ile się da, z tego co doraźne i nikczemne, by myśleć, słyszeć, widzieć wszystko w ponadczasowej skali. W czasie o swoistej dynamice, o własnym obliczu. Tak, by doprowadzić do uniezwyklenia
. Wytworzyć czas uosobiony, własny. Wejść w to owocne nieistnienie. 
Cichym bohaterem tej wystawy jest Walt Whitman, jeden z najważniejszych amerykańskich poetów i prozaików. Uważany m.in. za prototrascendalistę, samotnego wędrowca, głęboko ufnego w harmonię wszechświata, celebrującego naturę, płodność i pierwotne, nieokiełznane siły powodujące człowiekiem. To z jego najważniejszego zbioru poezji został wzięty tytuł wystawy. Katarzyna Jankowiak wyjaśnia: „Tytuły moich obrazów, to po prostu daty ukończenia każdego z nich. Prace stanowią swoiste kalendarium, zatem poprzestawanie na datowaniu wydaje mi się całkowicie adekwatne i wystarczające. Na tym etapie pracy opatrywanie ich narracyjnymi tytułami wydaje mi się zbędne. Tym samym sumowanie tytułem jakiegoś zestawu prac wybranych na wystawę to dość trudne zadanie.  Ostatecznie wybrałam cytat z Walta Whitmana «Źdźbła trawy». Bliski mi jest sposób, w jaki poeta obserwował, a potem opisywał świat: skupienie na szczególe, rzeczach i zjawiskach drobnych, niepozornych, trywialnych i tak bardzo powszednich, że umykają uwadze, mimo, że każda z nich stanowi niezbywalny składnik całości.” 
Kiedy czytamy pierwszy wers wiersza: „Wierzę, że źdźbło trawy jest nie mniej ważne, niż kunszt gwiazd”, to czujemy się odesłani do tropu od porządku mikrokosmicznego do  makrokosmicznego, przekonania lub pewności, że świat ma budowę fraktalną. Każdy element zawiera w sobie miniaturę całości. W przyrodzie nie ma przypadków. Matematyczne piękno fraktali robi wrażenie nieskończoną złożonością wydawałoby się prostych wzorów. Dzięki Whitmanowi, jego wierszom widz ma okazje „zakorzenić” się w poznaniu pojęciowym prac poznańskiej Malarki. Ta wprost wypowiedziana inspiracja wyposaża znak ilustracyjno-emotywny w potencjał dyskursywny, gratka dla tych, którzy mają w sobie potrzebę „nazywania rzeczy” w obrębie subiektywnych ekspresji. 
Mam poczucie, że coraz częściej szukamy takich obrazów, które są zapisem poszukiwania endemicznego spokoju, powodowanych doświadczeniem koloru i światła. Zapamiętanych lekcji rytualnych poszukiwań skutkujących abstrakcyjną liryką. Trudno mi zrozumieć, dlaczego ten rodzaj malarskiej sublimacji, nieustanie odsyła do filmu o koreańskim malarzu Kim Tschang-Yeul’u (tak, wiem, znów skojarzenie ze sztuką wschodu) O mężczyźnie, który malował krople wody. Artysta przez kilkadziesiąt lat tworzył wariacje wokół motywu wodnych kropli. W pracach Katarzyny Jankowiak dostrzegam ten sam intymny, nostalgiczny umiar wyrażania się i dyskretny poetycki ton. Obrazy te przykuwają czymś, co skłania, aby powtórzyć ostrzeżenie za Paulem Valerym, „że należy przepraszać, za to, że mówimy o malarstwie.”
 Prezentacja tak osobistego raptularza, unikającego nadmiaru jest często rzadkim spotkaniem. Bohater książki Mapy i terytorium ujął to dosadnie, jak to u pisarza w schopenhauerowskim stylu: „Można pracować w samotności przez lata, prawdę mówiąc, to jedyny sposób, w jaki w ogóle można pracować, ale w końcu następuje moment, kiedy odczuwa się potrzebę pokazania swojej pracy światu. Nie tyle, żeby usłyszeć jego osąd, ile aby samego siebie upewnić, że ta praca naprawdę istnieje, że sam człowiek istnieje, gdyż w łonie gatunku społecznego jednostka jest zaledwie przelotną ułudą.”
 I nawet jeśli ktoś w tych pracach dostrzeże pierwiastek melancholii, to jest ona tylko półcieniem, ledwie szeptem z upływu czasu. 









Robert Brzęcki
� W teorii rosyjskiego formalizmu i rozumieniu koncepcji Wiktora Szkłowskiego. Niezwykłość (ros. ostraniénije) to taka figura poetycka, która, zdaniem Szkłowskiego, miała pokonać ograniczenia przez wyjaśnianie świata takim, jakim jest. Uniezwyklenie Swietłana Boym sugeruje porównywać z pojęciami aury Waltera Benjamina, gry kulturowej Georga Simmla czy koncepcjami dystansu i symbolizacji Aby’ego Warburga. Jak ujęła to Francesci Recchii: „uniezwyklenie jest poszukiwaniem ścieżki poznania w doświadczaniu formy codziennej, wernakularnej i nadaniem jej szczególnego znaczenia, udziwnieniem wybiegającym poza funkcje, opis świata.” Patrz, Uniezwyklenie, Alternatywa Antologia 2 PL, red. Francesci Recchii, Fundacja Wyspa Progres, Gdańsk 2012.


� Cytat za Z. Herbert, Martwa natura z wędzidłem, Wydawnictwo Dolnośląskie, Wrocław 1993, s.110.


� M. Houellebecq, „Mapa i terytorium”, Wydawnictwo WAB, warszawa 2011, s. 111





