Land Art – dialog z przestrzenią

Trzy instalacje wpisane w malowniczy obszar doliny Wisły i jedna usytuowana na granicy polsko-ukraińskiej otwierają pierwszą edycję Lubelskiego Festiwalu Land Art. Każda z nich stanowi unikalny przykład sztuki ziemi. Podejmują dialog z żywiołami – z powietrzem, ziemią, słońcem i w wyrazisty sposób podkreślają otoczenie, w które zostały wpisane. Twórcze działania człowieka w naturze i w związku z naturą mają swoją długą i barwną historię – od pierwszych znaków kreślonych na skalnych ścianach, wiszących ogrodów Semiramidy, barokowych założeń zielonych typu francuskiego i angielskiego przez sugestywne muśnięcia pędzlem Johna Constable czy Williama Turnera aż po land art. Działania te pokazywały przyrodę jako wartość poprzez odwzorowanie i interpretację różnych jej aspektów. Land art – jako tendencja w sztuce, która pojawiła się na fali przewartościowań lat 60. wyrażała bardziej bezpośredni związek człowieka i natury. Aktywność artystów land artu w tkance ziemi wskazywała na to, iż człowiek nie jest figurą w krajobrazie – on nadaje mu kształt, próbuje utrwalić swoją obecność, pozostawić w nim trwały ślad. 

Land art to nie tylko historyczny fenomen, określony cezurą 1968 i 1977 ale szczególna strategia wobec naturalnej przestrzeni i obszar artystycznych działań, który stale funkcjonuje, wzbogaca się i poszerza. Artyści wciąż wskazują nowe ścieżki, odnoszą się do działań prekursorów land artu z lat 60., biorą pod uwagę współczesne konteksty jak również kładą akcent na archaiczne prawidła i odwieczny rytm natury. Sztuka ziemi – to obszar, w który wpisują się zarówno działania niezwykle minimalistyczne, w których ślad ludzki jest znikomy czy wręcz niezauważalny, instalacje bazujące na naturalnych materiałach takich jak drewno, kamienie, jak i instalacje znacznie bardziej złożone, dla których przestrzeń natury jest dopełnieniem, tłem i miejscem ekspozycji. Działania tego typu często są ingerencją w pejzaż, przekształceniem jego fragmentu lub wykorzystaniem naturalnych procesów, takich jak erozja czy czynniki atmosferyczne. 

Kontestacje lat 60.

1968 nie był istotną cezurą czasową jeśli chodzi o działania w obszarze land artu, artyści tworzyli dzieła w tym obszarze już kilka lat wcześniej, jednak był to rok, który sprawił, że wiele spraw nabrało konkretnego kształtu, pozwolił aby myśli i pragnienia, które krążyły przez wcześniejsze lata jak swobodne elektrony nabrały spójnego charakteru i znalazły swoje odbicie w różnego typu tendencjach artystycznych, takich jak między innymi land art. W tym roku w Dwan Gallery w Nowym Jorku odbyła się wystawa zatytułowana Earthworks (nazwa została zaczerpnięta z opowiadania science-fiction Briana Aldissa). Artyści stworzyli wielkoskalowe realizacje zewnętrzne, w galerii umieścili głównie obiekty, plakaty i fotografie, które do nich odsyłały. Wystawa była pośrednio głosem krytycznym wobec komercjalizacji sztuki, sprzeciwem wobec konwencjonalnych metod wystawienniczych i kolekcjonerskich – kierowała poza instytucję, poza sztywne ramy galerii sztuki. Wskazywała, że na zewnątrz kipi energia i rozgrywają się historie, których nie sposób skompresować w białym kubiku. 1968 to data symboliczna, początek krytycznego przewartościowania nowoczesności. Ruch kontestacyjny inicjował głębokie zmiany w sferze kultury, próbę zburzenia zastanych norm estetycznych i poszukiwania nowych form wyrazu, wykraczających poza zastane systemy komunikacji i rodzaje ekspresji. Głosy z różnych stron domagały się wpuszczenia świeżego powietrza w zatęchłe ramy kultury, rozbrojenia stałej struktury. 1968 sprzyjał myśleniu pozasystemowemu, podmiotowi wyłamanemu ze struktur, spontaniczności i autentyczności. 

W latach 60. land art był sposobem na poszukiwanie nowej przestrzeni dla sztuki i dostrzegał w niej wartość ponadkomercyjną. Wyjście w przestrzeń otwartą było swego rodzaju kontestacją. Niepokojący nadmiar przedmiotów i rozwinięta technologia produkcji zrodziła potrzebę ochrony świata przed nadmierną ludzką ingerencją. Artyści stanęli w obronie natury, której nie chcieli zmieniać ale podkreślać tkwiący w niej potencjał. Obiekt sztuki przestał być wartością nadrzędną – ważny stał się niezapośredniczony kontakt ze światem, świadomość jego trwałości i zmienności, operowanie jego przejawami, strukturą podłoża, światłem, deszczem, piorunami. Land art wyrastał także z konceptualnej potrzeby redukcji i tworzenia znaków, które uruchamiają wyobraźnię. Stąd też bardzo często w sztuce ziemi pojawiają się prymarne figury, jakby próba nakreślenia najbardziej podstawowych form – które symbiotycznie łączą się z pejzażem w jego najbardziej naturalnej formie. Koło, linia, punkt są niczym pierwotne symbole, które charakteryzują się tą samą prostotą i dostojeństwem jak pejzaż, w którym się znajdują. Są jednocześnie jak pierwotne zapiski, tajemne znaki z przeszłości – okrąg jest chyba jednym z najsilniejszych symboli interakcji człowieka z naturą. W pierwotnych kulturach ludzie układali okręgi ze skał aby dać wyraz swojej jedności z ziemią, słońcem, księżycem. Okrąg jest niczym skoncentrowane pole siłowe, ognisko energii. W tle działań w obszarze sztuki ziemi prześwituje także minimalizm. Artyści dodają, przenoszą, przemieszczają naturalną materię aby tworzyć formy rzeźbiarskie, które są odbiciem etosu minimalizmu z jego naciskiem na materialność, elementarną geometrię i usytuowanie w konkretnej przestrzeni. 

Prace, jakie powstawały i powstają w obszarze sztuki ziemi bywają bardzo różne, zarówno pod względem otoczenia jak i materiałów, z których są tworzone. Pod określeniem land art kryją się dzieła i działania w naturze, trwałe lub efemeryczne, tworzone przy użyciu różnych technik. Niektóre w swojej strukturze bezpośrednio nawiązują do natury, czerpią z niej wykorzystując jej surowce, temperaturę, warunki atmosferyczne, tektonikę. Inne zaś korzystają z arsenału środków wyprodukowanych przez człowieka takich jak beton, tworzywa sztuczne, tkaniny. Dzieła artystów land artu wprowadzają w przestrzeń natury nowe elementy – w skali mikro lub makro – które nie oswajają przestrzeni, nie pozbawiają jej dzikości. Często są wtopione w otoczenie i mają tak dużą skalę, że można je rozpoznać dopiero z lotu ptaka. 

Znaki na pustych połaciach

Najbardziej spektakularne dzieła powstawały pod koniec lat 60. i na początku 70. ubiegłego wieku w zachodniej i środkowej części Stanów Zjednoczonych – w Utah, Nowym Meksyku, Nevadzie. Gigantyczne realizacje na ogromnych, pustych połaciach podkreślały niezwykłą rzeźbę terenu. W 1970 roku Robert Smithson stworzył Spiralną Groblę (Spiral Jetty) na północno-wschodnim wybrzeżu Wielkiego Jeziora Słonego w stanie Utah. Niezwykła, monumentalna rzeźba powstała z błota, kryształów soli, skał bazaltowych, ziemi i wody. Była niezwykle poetycką wypowiedzią nasyconą symboliką – spirala odnosiła się do archetypu i do specyfiki miejsca. Tym monumentalnym działaniu ujawniły się demiurgiczne intencje artysty, który tworząc swą rzeźbę na „przedłużonym” lądzie wchodził w rolę boskiego stwórcy decydującego o krajobrazie. Michael Heizer jest autorem realizacji Double Negative/ Podwójny Negatyw. W 1969 roku przemieścił gigantyczne granitowe skały z masywu Sierry do depresji pustyni Nevada, powstały przy tym dwie gigantyczne szczeliny – usunął ponad 200 ton piaskowca i skał wulkanicznych. Brak wypełnienia stanowi sedno jego pracy – Heizer toczy dialog z rzeźbą i jej materią, kamieniem, pokazując jej negatyw. James Turrell jest autorem realizacji Roden Crater (1979, Flagstaff, Arizona). Turrell wykorzystał naturalny cylindryczny kształt wulkanicznego krateru, stwarzając wewnątrz swoiste obserwatorium. Nancy Holt w 1976 roku usytuowała na pustyni Słoneczne Tunele (Sun Tunnels). Instalacja składa się z czterech betonowych tub ułożonych symetrycznie w kilkumetrowej odległości od siebie. Każdy z nich ma wywiercone otwory różnych rozmiarów, których układ nawiązuje do gwiezdnych konstelacji. Walter De Maria w 1977 roku na równinie w zachodnim Nowym Meksyku ułożył Pole błyskawic (The Lightning Field) z setek stalowych prętów rozstawionych w odpowiednim szyku. Natura i warunki atmosferyczne stanowiły integralny składnik tej realizacji. Każda z tych prac wykorzystuje walory amerykańskich przestrzeni – spękanej słońcem pustyni, górzystych pustkowi, linii brzegowej jeziora. Jak pisała Cecilia Alemani w tekście Back to the Land (Art) („Mousse Magazine” nr 15, 2008), artyści-ekscentrycy cofnęli się do granic cywilizacji aby odnaleźć i dać wyraz nowej samotności w olbrzymim, dzikim obszarze południowego zachodu Stanów Zjednoczonych. Inny sposób interakcji z przestrzenią reprezentował Christo, który tworzył nietrwałe instalacje ze sztucznych tkanin przecinające szerokie doliny w Colorado, pokrywał materiałem ogromne przestrzenie pejzażu (Wrapped Coast/ Opakowane Wybrzeże, 1969). W ten sposób znakował przestrzeń, ingerując w nią obcym tworzywem. 

Ciekawą puentą rozważań o land arcie w wydaniu amerykańskim jest projekt dwóch artystek Jacindy Russell i Nancy Douthey 3 weeks, 6 earthworks, 1 portable studio, & ALL that lies in between/ 3 tygodnie, 6 land artów, jedno przenośne studio i wszystko, co pomiędzy, pokazujący spojrzenie ze współczesnej perspektywy. Artystki latem 2009 roku podróżowały po zachodnich Stanach Zjednoczonych śladem sześciu słynnych land artów, były w śród nich: Spiralna Grobla i Rampa Amarillo Roberta Smithsona, Słoneczne Tunele Nancy Holt, Podwójny Negatyw Michaela Heizera, Roden Crater Jamesa Turrella i Pole Błyskawic Waltera De Marii. Pielgrzymka nie była teoretycznym ani historycznym projektem badawczym lecz próbą efemerycznej odpowiedzi na te działania, w których zaistnienie wpisane został także czynnik destrukcyjny wobec natury. Realizacja projektu wiązała się z podróżą – to podczas podróży odkrywały się przed nimi poszczególne dzieła – w ich percypowanie podobnie jak w powstawanie wpisany jest proces – czas i przemierzanie odległości. Ujawniła ona przeróżne aspekty obecnego funkcjonowania tych dzieł. Realizacje w obszarze land artu są elitarne a dostęp do nich często bardzo trudny, wymaga nakładów finansowych i wykorzystania transportu. Artystki przypatrywały się dziełom – kanonicznym w historii sztuki – z dużą dozą humoru, łącząc przy okazji inne ważne kwestie, takie jak gender, ekonomiczną elitarność, destrukcję i trwałość terenu. 

Medytacyjny spacer

Land art w Europie wydaje się mniej spektakularny, bardziej efemeryczny, wpisany i pogodzony z krajobrazem, operuje mniejszą skalą. Jest następstwem artystycznej ewolucji, nawiązuje do historycznych i kulturowych warstw, zapisanych w przestrzeni. Richard Long, to artysta, który w swojej interakcji z naturą skupia się na elementach najbardziej podstawowych – przypisanych zarówno ludzkiej naturze jak i otoczeniu: chodzenie, przemierzanie pewnej odległości, elementy geometrii – takie jak punkt, linia, okrąg. Niezwykle oszczędne w formie działania Richarda Longa dotyczą śladów, jakie zostawia człowiek w naturze oraz jej elementów składowych takich jak skały, kamienie, błoto, z których konstruuje koncentryczne i liniowe instalacje. Przełomową pracą Longa było A Line Made by Walking (1967), w której artysta naruszył przestrzeń zastaną w bardzo subtelny sposób – chodząc po trawie w Wiltshire tam i z powrotem, aż powstał w darni widoczny ślad. Fotografia, będąca zapisem tego performatywnego aktu pokazuje jednocześnie  początki jego języka wizualnego, w którym kładł nacisk na nietrwałość, ruch i relatywność. Ta wąska wydeptana ścieżka zapowiadała dalsze wędrówki, znacznie bardziej rozbudowane czasoprzestrzennie. Nieraz podczas swoich wędrówek artysta układał z kamieni i skał instalacje, które funkcjonowały jako świadkowie jego chwilowej obecności w danej przestrzeni. Pod koniec lat 70. zaczął rekonstruować te instalacje we wnętrzach galeryjnych. W dalszym ciągu jednak chodzenie było podstawą jego działania (zbierania naturalnej materii). Mawiał, że chodzenie, to linia z kroków, zaś rzeźba to linia ze skał. Są one wymienne i dopełniają się nawzajem. Przykład Longa pokazuje, że sztuka ziemi jest często związana ze szczególną filozofią życia, poszanowaniem natury i respektowaniem jej praw przy jednoczesnym markowaniu chwilowej obecności w niej. 

Ciekawe, w jaki sposób sztuka ziemi zatacza koło. Pierwotna potrzeba opuszczenia ram galerii, wyzwolenia się z instytucjonalnych ograniczeń, poszukiwania nowych środków wyrazu zaowocowała realizacjami w przestrzeni natury, których dokumentacje w postaci fotografii, filmów i szkiców z powrotem pojawiają się w galerii. Również prace artystów tworzących w tym nurcie pojawiają się w galeriach – jak choćby instalacje Richarda Longa i Andy Goldsworthy’ego z kamieni, drewna, świateł. Okazuje się zatem, że land art, sztuka najbliższa naturze, jest zatem najdalsza od człowieka i często obecna jedynie w sposób zapośredniczony. Niewiele osób ma możliwość aby chodzić po pustyni w Utah i zobaczyć na własne oczy Słoneczne Tunele Nancy Holt lub Spiralną Groblę na Wielkim Słonym Jeziorze. Oglądamy je dzięki sprawozdaniom, takim jak fotografie, filmy, projekty rysunkowe. Wszystkie te media dają jedynie namiastkę wrażenia, jakie prawdopodobnie wywołują te realizacje w rzeczywistości. Zmiana sposobu istnienia zmienia ich charakter, na przykład ikoniczna Wielka Grobla Smithsona widziana na fotografii wykonanej z lotu ptaka lub na zdjęciu satelitarnym przekształca się w graficzny znak, ornament, bardziej przypomina położony na powierzchni wody pastorał niż wielką konstrukcję z ziemi i kamieni. Gigantyczne wyrwy w ziemi w Podwójnym Negatywie Heizera na zdjęciach z lotu ptaka wyglądają jak cienkie, ciemne smugi na płaskiej powierzchni. 

To sztuka, która istnieje tylko w swoim naturalnym środowisku, obca jest jej migracja po galeriach – a jeśli nawet, zawsze tylko w ujęciu fragmentarycznym. To ona sama staje się miejscem pielgrzymki, w szczególny sposób naznaczając miejsca, w których się znajduje. Land art oswaja przestrzeń. Jest jak znak, inskrypcja pozostawiona w tkance natury, odbicie gestu i ślad czyjejś obecności. 

Opowieści z granicy i doliny Wisły

Warto postawić sobie pytanie, czym jest land art dzisiaj, jaką pełni funkcję po doświadczeniach kolejnych dekad? Nie jest już kontestacją hermetycznej przestrzeni galerii ale nie jest także ekologicznym manifestem, który ma polityczny podtekst. Sztuka, która wyszła w przestrzeń natury, aby się z nią zintegrować staje się częścią większej całości, integralnym składnikiem lokalnego ekosystemu. Dzięki temu land art może stać się czymś bliskim i namacalnym – nie figuruje jedynie jako fotografie w albumach ale wpisuje się w pejzaż, który jest dostępny. Realizacje powstające w naturze i dla natury są przejawem czułości i szacunku wobec niej. Nie konkurują z przyrodą, nie istnieją w niej na zasadzie sterylnych kontrapunktów ale miękko łączą się z nią podkreślając jej właściwości i pierwotne piękno.

Kolejne pytanie dotyczy funkcjonowania land artu w lokalnym kontekście. Obszar, w jakim znajdują się realizacje pierwszej edycji Lubelskiego Festiwalu Land Artu – okolice Janowca nad Wisłą i tereny graniczne pomiędzy Polską a Ukrainą są niezwykłe ze względu na unikalną rzeźbę terenu, krajobraz a także kontekst historyczno-społeczny. Trzej artyści z trzech sąsiadujących krajów: Jarosław Koziara z Polski, Myroslav Vayda z Ukrainy i Artur Klinau z Białorusi stworzyli na tym obszarze instalacje site specific, które zainicjowały artystyczny dialog z miejscem i z naturą. Festiwal Land Art jest zatem rozpięty w czasie i przestrzeni. 

Artystyczny trójgłos łączy trzy kraje – Polskę, Ukrainę i Białoruś we wspólnym dialogu z naturą, w którym polityczne granice nie mają znaczenia. Symbolicznie zaciera je Swobodny przepływ - ryby zwrócone w stronę Polski i w stronę Ukrainy pokazują dwa kierunki, otwierając przestrzeń w obie strony. Cztery realizacje wskazują także na specyfikę sztuki ziemi w lokalnym, słowiańskim wydaniu – operującą naturalną materią, zintegrowaną z otoczeniem, podkreślającą jego charakter i właściwości. 

Lubelski Festiwal Land Art pokazuje, w jaki sposób sztuka ziemi funkcjonuje dzisiaj – czy jest jedynie wzornictwem, dekoracją terenu czy też może elementem budowania idei ekopolis. Realizacje trzech artystów nie są efemeryczną ornamentyką, lecz trwałym znakiem, świadomie wpisanym w naturalny pejzaż. Sztuka ziemi we współczesnym wydaniu wynika z potrzeby bliższego kontaktu z naturą, poszanowania wartości ekologicznych, przedefiniowania przestrzeni publicznej jako obszaru, w którym natura i sztuka współistnieją w harmonii. To także próba przywrócenia jakości kontaktu człowieka z jego otoczeniem. Zróżnicowany pejzaż nabrzeża Wisły okolic Kazimierz i Janowca, w którym artyści zostawili swój subtelny ślad ukazuje się pełniej i wyraźniej dzięki pozostawionym w nim znakom. Artystyczne interwencje nie odbierają mu dzikości ale wydobywają i podkreślają jego naturalne właściwości – wędrówkę słońca, deszcz, pory dnia. Ważnym czynnikiem ich powstawania i trwania jest proces, w którym biorą udział twórcy, zmienna natura oraz odbiorcy dzieł. 

Sztuka eksponowana w otwartej przestrzeni jest pozbawiona ramy, daje możliwość dalekiego i rozległego patrzenia w głąb pejzażu. W przestrzeni otwartej nie ma ograniczeń ekspozycyjnych – ścian galerii, miejskiej architektury – są jedynie ograniczenia percepcyjne – kształt wycięty w polu można ogarnąć wzrokiem jedynie z lotu ptaka. Graficzny zapis w zielonej połaci, gra z wibracją światła, rzeźba w wapieniu i słomie – działania związane z ziemią i z pierwotną tkanką natury sprawiają, że sztuka staje się zarówno bardziej widzialna jak i niewidzialna. Wskazuje na bliski kontakt z tym, co trwałe i niezmienne oraz chwilowe i ulotne, na odwieczną cyrkulację natury i nieustanną próbę dialogu z nią podejmowaną przez człowieka.

