Przyroda jest w człowieku

Gdybyśmy jeszcze raz ruszyli na spacer szlakiem poszczególnych prac, zauważylibyśmy dwa sposoby, poprzez jakie artyści podjęli się na dialogu z przyrodą. Pierwszy uwzględnia kontekst społeczny, służy wywołaniu pewnego zamieszania  i polega na zaszczepieniu jakiegoś obcego, ale związanego z krajobrazem elementu w miejscu często uczęszczanym. W ten sposób natura zaznacza swą obecność na naszej społecznej agorze. Drugi sposób to dyskretna ingerencja ludzkiej ręki w krajobraz, tam gdzie  spodziewamy się jedynie elementów naturalnych. Oba te podejścia wywołują podobny efekt – sprawiają, że nieszczególnie doceniany i dostrzegany krajobraz nagle zdejmuje czapkę niewidkę. Dlatego, dla sztuki która wyrasta z szacunku do przyrody, każda społeczna reakcja jest ważna. Świadczy bowiem o tym, że czy to świadomie czy mimowolnie, natura została w końcu zauważona, a kto niesie dla nie większe zagrożenie, niż człowiek?

Jedziemy w dalekie góry, do lasu, nad morze, na zagraniczną wycieczkę, włączamy kanał przyrodniczy żeby delektować się malowniczymi pejzażami. Dzięki artystom zajmującymi się sztuką ziemi możemy podziwiać to, co bliskie, nasze w zupełnie nowy sposób. Co bardzo istotne, żadna z festiwalowych prac  nie powstała na odludziu, wszystkie zaistniały bezpośrednio, a nie jedynie poprzez efektowne fotografie w albumie. Tym samym często narażały się na ludzkie reakcje, tak jak na co dzień na człowieka jest narażona przyroda. Udało im się przy tym coś szczególnego – wciągnąć odbiorców w tę cichą rozmowę artysty z krajobrazem.  

Jan Gryka, „To nie są nenufary”: Święto bez święta

Sytuacja niecodzienna, bo wysepka na wodzie w Zwierzyńcu tonie w kolorowych, wabiących oko kwiatach. Podczas gdy tłumy przyjezdnych pędzą z jednego kina do drugiego, bo trwa właśnie festiwal filmowy, jedni przystają zadziwieni, inni pstrykają zdjęcia, ale większość, po chwil oszołomienia, przyjmuje za pewnik, że ta ukwiecona rzeczywistość jest umotywowana czymś wyższym. I spokojnie idą dalej. O to chodziło.


 - Jakie jest dzisiaj święto? – przechodnie, zazwyczaj kobiety, nie dają Janowi Gryce spokoju, podczas gdy plecie swoją pracę „To nie są nenufary”. Wieniec sztucznych gerber lada moment utuli wyspę mocnym uściskiem. 


Traf chce, że akurat za kilka dni wypada święto Wniebowzięcia Najświętszej Marii Panny. Tak, to musi chodzić o to, kobiece serca są uspokojone, a one same mogą się oddać swoim codziennym czynnościom. A może to wszystko z okazji ślubu? W pobliskim kościółku nazajutrz (kolejny intrygujący zbieg okoliczności) stanie przed ołtarzem para młoda. Ale o tym jeszcze nikt nie wie. Machina domysłów pracuje za to bez chwili wytchnienia. Wszyscy się dali złapać artyście w pułapkę. Nie-nenufary w magiczny sposób przemieniły fragment codzienności w przestrzeń znaczącą. 

- Dla przeciętnego człowieka, który mija tę wyspę ona sama w sobie nic nie znaczy – tłumaczy Jan Gryka – a tu raptem patrzy, proszę i widzi: wyspa nagle jest.

Sztuczne kwiaty uruchamiają łańcuch skojarzeń. Jako zazwyczaj tandetna replika natury uosabiane są kiczem, ale tym razem, za ich sprawą do głosu dochodzą odczucia ze swej natury intymne. Syntetyczne wieńce i bukiety zdobią nagrobki na cmentarzach (czy w Zwierzyńcu jak mara objawiła się druga wyspa Saint-Michelle?). Żywa barwa, która nie przemija, dyskretnie wybawia nas z kłopotu, który towarzyszy kwiatom prawdziwym – one również umarłyby, bez źdźbła taktu i litości, parę metrów nad szczątkami naszego drogiego nieobecnego. Symbolizują zatem pewien upór przed tym, co nieuchronne.

W zbiorowej wyobraźni kroczą ramię w ramię z dewocjonaliami. Sztuczne bukiety często widujemy w kościołach i w przydrożnych kapliczkach. Sztuczność oznacza wiecznotrwałość, bo zwyczajnie nie wypada, aby hołd oddawało to, co w chwili niedopatrzenia przekwitło. Świętość syntetycznego kwiecia zbawia nas od grzechu lenistwa. 

Sztuczny kwiat, ten niepozorny, zarazem estetyczny i problematyczny obiekt jest również, tak najzwyczajniej w świecie, ładny. Wyspa, widziana z lotu ptaka została ujęta w wielokolorową ramę, na kształt obrazu, który cierpliwie czekał na ten wykończeniowy gest. Łańcuch kwiecia wijącego się na wodzie ma w sobie coś ulotnego i uwodzicielskiego. Jest na tyle dosłowny, by przykuwać uwagę i na tyle subtelny, by koniec końców, zostawić widza bezradnego w jego własnym zdziwieniu, wpatrzonego w lustro wody. 

- Wydało mi się to w jakiś sposób zabawne, że podczas trwającego festiwalu filmowego w Zwierzyńcu ludzie zamykają się mroku sal kinowych i ulegają snowi tych niezwykłych niedostępnych, hollywoodzkich obrazów. Poddają się wyobrażeniu świata, którego na co dzień nie ma. Pomyślałem, że zrobię im niespodziankę w miejscu, po którym się tego nie spodziewają i ono zacznie funkcjonować podobnie jak kino – wyjaśnia artysta. 

Kto pamięta pierwszą ofiarę hipnotyzującej magii obrazu? Był nim także kwiat. Miał na imię Narcyz.  

Myroslav Vayda, „Bez tytułu” : Ptasi krzyż

Stosunkowo niewielki, drewniany krzyż tak idealnie stapia się ze scenerią parku, jakby tu stał od zawsze. Niepozornie, na uboczu, obok również drewnianej altany. Wzrok prześlizguje się po nim, bez większej uwagi. Tonie wśród pni, zielenie drzew, w świergocie ptaków. Trzeba podejść bliżej, znacznie bliżej, żeby zauważyć jego niezwykłość i przypomnieć sobie, że krzyż w jednym ze swoich symbolicznych znaczeń przywołuje rozpostarte skrzydła ptaka. Ten konkretny, autorstwa Vaydy niesie za sobą szereg znaczeń nie tylko mistycznych czy estetycznych, ale – przede wszystkim - etycznych.


Ten krzyż to bowiem nie tyle religijny symbol, co ptasi apartamentowiec. Tworzą go rozłożone poziomo i pionowo ptasie budki, czekające na lokatorów. Na pierwszy plan wysuwa się gra z formą.


W ikonografii z krzyżem najczęściej mamy do czynienia w dwóch aspektach: martyrologicznym (jako symbol męki) lub zbawczym jako narzędzie odkupienia. W tym wypadku cierpienie i śmierć ustępują życiu – ptaki uwiją gniazda i wydadzą na świat potomstwo. Natura nieustannie przypomina o tym cyklu. Sprawa ptasich domków komplikuje jednak nieco kwestię zbawienia, bo zwierzętom posiadania duszy odmówił już Kartezjusz. Czyżby nasi bracia mniejsi, zamieszkali w krzyżu, drabinie do nieba, jak chce tego symbolika, mieli, o ironio, przepaść w nicość? Artysta stawia w ten sposób intrygujące pytanie o miejsce zwierząt w kontekście religii.  


Ptasi krzyż, gdyż tak m.in. z powodu wspomnianych na początku konotacji chyba można go nazywać, może być odczytany jako jedna z tych prac, które opowiadają się za przełamaniem antropocentryzmu, a zatem przymierzania świata z punktu widzenia i na miarę człowieka. Czyni to w sposób prosty, czytelny, zupełne nieproprowokacyjny i - aż prosi się dopisać – ciepły. Drewniany krzyż będzie domem i schronieniem. Nie tylko dla człowieka, ale i dla zwierzęcia. Być może kryje się z tym sugestia, że Kartezjusz się pomylił. 


Wybudowanie ptasiej osady w domenie typowo ludzkiej – religijnej, przełamuje granicę pomiędzy tym co ludzkie i tym co zwierzęce. Co skądinąd ciekawe, reprezentanci tzw. animal studies od dawna wytykają współczesnym społeczeństwom popełnianie tego byka – czy człowiek też nie jest czasem zwierzęciem? Stąd płynie postulat, aby używać innych rozróżnień, np. na istoty człowiecze i nieczłowiecze.


Vayda, choć bierze owego byka za rogi, aż tak daleko nie idzie. Niezatytułowana praca działa w sposób wyważony, nie pali sumień z powodu treści spożytego obiadu. Pozostawia otwartą furtkę. Krzyż jako miejsce ścierania się życia i umierania, schronienie nie tylko dla człowieka – na tym poprzestańmy. 

Justyna Kościańczuk, Małgorzata Malik, Krzysztof Bochniak, „Znienacka”: Gdzie jest pająk?

Wyobraźmy sobie następujący eksperyment: współczesny człowiek, przyzwyczajony do poczucia bezpieczeństwa na każdym szczeblu swojej egzystencji ląduje ni stąd, ni zowąd w tropikalnej puszczy. W niej czyhają na niego gigantyczne komary, krwiożercze zwierzęta, których jedynym priorytetem jest zaspokoić potrzebę głodu, a ciemność w nocy jest tak gęsta, że nie widać dalej, niż na kilka centymetrów. Telefonem komórkowym można co najwyżej rozłupywać orzechy, a o przeżyciu decydują pierwotne instynkty. 

Taki mniej więcej scenariusz może podsuwać pajęczyna trojga młodych artystów nad spokojną, ścieżką sielskiego, zwierzynieckiego parku. Przechodzień wpada na nią z zaskoczenia, odkrywając sieć niewiadomego pochodzenia tuż nad swoją głową. Rzecz jasna, że od razu widać robotę ludzkich rąk. Ale co by było gdyby…?

Wracamy do wyimaginowanej puszczy. Gigantyczna pajęczyna jest tam zupełnie na swoim miejscu i lepiej brać nogi za pas, zanim jej domownik się połapie, że coś żywego stąpa w pobliżu. W miejskim parku nie jesteśmy tacy naiwni. Ale pewne uczucie niepewności i przytłoczenia pozostaje. Co dowcipniejsi obserwatorzy pytali: „Gdzie jest ten pająk?”

- Na początku wcale nie myśleliśmy o stworzeniu pajęczyny – opowiada Małgorzata Malik – Szukaliśmy takiej formy, która by w pewien sposób chwytała widza. Miała to być wręcz przeszkoda na jego drodze, ale doszliśmy do wniosku, że taka praca szybko uległaby zniszczeniu. Z czasem zdecydowaliśmy się na pajęczynę.

Widza nie powstrzymali. „Znienacka” zaprasza do interakcji i już drugiego dnia po skończeniu montażu instalacja wymagała naprawy. Twórcy nie kryją, że chcieli, aby przetrwała jak najdłużej i stała się częścią parkowego krajobrazu. – Marzyłabym o tym, aby zzieleniała, porosła mchem, a na splotach żeby zagnieździły się ptaki – mówi artystka.

Pajęczyna w wykonaniu niewidzialnego pająka pozostaje jednak przede wszystkim znakiem małości człowieka wobec natury. Karmi ją scenariusz science-fiction, że być może znienacka, bez żadnego uprzedzenia, jakieś monstrum faktycznie zajrzy nam w okna. I wtedy nie pozostanie nic innego niż mu ulec, z całym pakietem technologicznych udogodnień, w których czujemy się tak bezpieczni. 

Przerośnięta pajęcza sieć wprowadza element z innego, nieoswojonego porządku do miejskiej przestrzeni i przypomina, że cywilizacja pozostaje niewielkim gettem z perspektywy przyrody, podczas gdy tylko dla człowieka stanowi centrum jego świata. Prześwitują przez nią słoneczne płomienie, rano osadzają się kropelki rosy. Ten haft w miejskim parku wygląda pięknie. 

Jest też w „Znienacka” zaszyfrowany pierwiastek zabawy, co momentalnie podchwycili przechodnie, którzy dopytywali czy to czasem nie powstaje park linowy. – Ciągle ktoś żartował – wspomina Krzysztof Bochniak – Jeden pan prawdopodobnie pod wrażeniem filmów o Tarzanie, zasugerował, że konstruujemy pułapkę dla małp. Inny, miłośnik i hodowca ptaszników zaoferował się, że chętnie rozpuści swoich pupili po naszej instalacji.

Groza czy śmiech? Reakcje odbiorców były skrajne i burzliwe. Jedną poczęstował mnie starszy pan przejeżdżający na rowerze: - Fajne, nawet bardzo fajne. Pewnie, że widać, że pajęczyna. Może i łazi gdzieś jakiś pająk, ale żeby się bać…no,  czy ja na głupiego wyglądam?


Eksperyment zakończony. Podajemy rezultat: pająk wciąż nieobecny, strach że się pojawi występuje u nielicznych jednostek. A że w nasze życie mógłby wtargnąć żywioł, którego się niespodziewany? Nieprawdopodobne. 


Mikael Hansen „Martwe punkty”: Oczy lasu

Mrówczą pracę zaczynał codziennie o czwartej rano. Drzewa pokrywały się białymi punkcikami stopniowo, powoli, na wysokości wymierzonej stosownie do linii terenu. Kiedy najniższa kropka stanęła niewiele nad ziemią, a najwyższa nad głową przeciętnego człowieka złudzenie optyczne stało się idealne – po odnalezieniu właściwej perspektywy skraj lasu zadziwia ażurem punktów, jak wymierzonych od linijki, co do milimetra. 

Iglaki pną się wysoko w górę, a pomiędzy niemal nimi widać na przestrzał. – Lubię ten rodzaj lasu .Czuję się jakbym się poruszał między filarami w katedrze – mówi cicho Mikael Hansen – Na początku chciałem stworzyć pracę przestrzenną, czysto intelektualną, która była byłaby o pustce, o ciszy, o niczym. Wydawało mi się to ważne w świecie, który zaśmieca nadmiar informacji.


Tę samą harmonię i powtarzalność odnajdujemy w smukłych, niemal identycznych pniach, co w wymalowanych na nich regularnych, białych kropkach. W jaskrawym południowym słońcu nawet mucha nie śmie przelecieć niechlujnym zygzakiem. Ale ta cisza to tylko pozór.  Czar spokojnej geometrii pryska z każdym krokiem. Im głębiej w las, tym większy nastaje chaos. W pełni okazałości rozkwita o zmierzchu, gdy pnie dyskretnie stapiają się z szarością, a z ciemności wyłaniają się otaczające człowieka  z różnych stron jarzące punkty. Jak wściekłe ślepia. Niektóre patrzą śmiało prosto w oczy, inne, przyczajone, niemal kąsają stopy. 


- Ludzie od zawsze gromadzili się przy ogniskach, żeby w ten sposób znaleźć schronienie przed dzikością przyrody. Ten lęk pozostał w nas do dzisiaj – nawet jeśli spierasz się z sąsiadem, to wolisz żyć blisko drugiego człowieka. – mówi artysta.


„Martwe punkty” – oczy dzikiego zwierzęcia utkwione w mieszkańców Józefowa – przywołuje las jako odwieczne siedlisko ludzkich fobii i lęków. Strachy te są nieodłącznie związane z ciemnością, jaka w nim panuje, ale też brakiem oswojonych przestrzeni. A czym innym, patrząc z drugiej strony, jest wykropkowany las? Horyzontalna linia, widoczna jedynie z określonych miejsc, to niezbity dowód na obecność ludzkiej ręki, odbicie potrzeby człowieka do znakowania swojego terytorium, aby czuć się na nim bezpiecznie. 


Las to również pierwszy dom.


Jasny punkt, to z jednej strony dzikie ślepia czegoś, co wymyka się ludzkiej kontroli, ale i ślad, że „byłem tu, to jest moje”. Biała linia uosabia symboliczny front zmagań między człowiekiem i jego naturalnym środowiskiem.  Robisz kilka kroków nie w tę stronę, a spokojna płaszczyzna rozpierzcha się w niezliczone, świdrujące punkciki, na które już nie patrzysz jak na płótno dzięki wynalazkowi perspektywy, ale stajesz nagle w ich środku. Mikael Hansen wydobywa całą zmienność i niepewność jaka towarzyszy człowiekowi w kontakcie z przyrodą, który z jednej strony czuje się jej częścią, z drugiej pozostaje wobec niej zupełnie bezsilny. 


Oczy lasu niewzruszenie patrzą na plażowiczów nad sztucznym józefowskim zalewem, na ich kolorowe spodenki, na kwieciste bikini.  Odbijają się w oknach pobliskich domów. W nich las jest elementem malowniczego krajobrazu. Na niewielkim wzniesieniu rysują się kolejne pasma piasku, trawy, pni, przeciętnych delikatną przerywaną linią. Co rusz słyszę szczerą radość któregoś z przechodniów, który potrąca idącą obok osobę: „Patrz! Las w kropki!”.


Jagoda Valkov, Michał Kuszyk „Brunatne megality”: Syzyfowie współcześni

Trzy kamienne piramidy odcinają się od szarobrunatnego krajobrazu. Nad procesem ich podpalania czuwała brygada strażacka, a w ich mozolnym budowaniu wzięło udział kilkunastu miejscowych ochotników. – Zrobiliśmy tę pracę właśnie dla nich, dla mieszkańców Józefowa – tłumaczy Jagoda Valkov.

– Myśleliśmy o jakieś wulkanicznej formie, która przywoływałaby kształty wydobywające się lawy – dodaje Michał Kuszyk.

Rytualna forma, nawiązująca do dawnych, tajemniczych obrzędów człowieka przedcywilizacyjnego, jest siłą rzeczy formą społeczną. Kamienne kopce związane są z ideą wspólnotowości. Sięgają jednocześnie do zakamarków historii, gdy świat dopiero się formował, a człowiek bezradny wobec naturalnych zjawisk i zależny od nich, usiłował je w jakiś sposób przebłagać. Czynił to w modłach skierowanych do bóstw przyrody. Dorzucanie kamieni do przydrożnych kopców jest praktyką uniwersalną – odnajdziemy ją zarówno w Piśmie Św., jak i w politeistycznej religii starożytnych Greków.

Artyści pracowali w kamieniołomach w pocie czoła, w wycieńczającym upale. Najpierw za pomocą ciężkiego sprzętu przesuwali głazy, następnie własnymi rękami przenosili pojedyncze kamienie. Przypomina się morderczy trud Syzyfa, który przez wieki wtaczał ogromną skałę po stromym zboczu, mitologiczny pierwowzór kary, jaką skazańcy odbywali w kamieniołomach. Te w Józefowie bardziej jednak obecnie przypominają trasę spacerową. Trochę na przekór tej przyjemnej, rekreacyjnej formie Jagoda Valkov i Michał Kuszyk wcielili się w robotników, którzy naprężają muskuły do ostatka, wznosząc świątynię. Skromne, niepozorne kopce świadczą o czymś jeszcze – o ponadczasowej potrzebie człowieka do przekształcania swojego środowiska. Stos kamieni w kamieniołomie może bawić swoją pozorną nieprzydatnością, ale jeśli spojrzymy na niego inaczej, dostrzeżemy zestawienie ze sobą tego co naturalne, z tym co przetworzone. – Cały ten recycling, wydobywanie kamienia, żeby zrobić z niego coś innego był chyba dla mnie najbardziej interesujący – wyznaje Jagoda Valkov. 

„Brunatne megality”, choć przywołują skojarzenia z monumentalnymi budowlami, same w sobie są kameralne. Trzy piramidy (trzy to przecież liczba magiczna) postawione na uboczu drogi wydzielają niewielki obszar; w nim zmieściliby się tylko członkowie małej, pierwotnej wspólnoty. Poczuciu intymności sprzyja samo ukształtowanie terenu – dwoje artystów schowało swoją pracę we wgłębieniu kamiennej doliny. 

Jarosław Koziara „Migracja” – Przyroda, walka, czas

Z wieży widokowej w Józefowie rozciąga się spokojny krajobraz. Po schodkach niecierpliwie wspinają się z tupotem dziecięce nóżki, a zaraz za nimi, miarowymi, głośnymi uderzeniami kolejne stopnie pokonują stopy dorosłego. Na szczyt wpada rozkrzyczany chłopiec z towarzyszącym mu tatą. Spojrzenie mężczyzny od razu pada na ogromny, usypany z czarnej ziemi okrąg, wyraźnie odcinający się od reszty zielonej scenerii. „Z czym się panu on kojarzy?”, zagaduję.

- Czy ja wiem… ze słońcem. Wie pani – zaczyna poufale – kręcił się tutaj taki dziwny facet, wyraźnie trochę postrzelony. Podejrzewałbym, że to jego sprawka. 

Jarosław Koziara, autor, patrzy w tym czasie niewzruszenie w kierunku miasteczka. Żeby stworzyć okręg z wewnętrznymi promieniami, musiał wykopać linię o długości 360 metrów kwadratowych, a powstały rów wypełniło pięćdziesiąt ton świeżej ziemi torfowej. Niedługo porośnie miododajną facelią, rośliną, którą wysiewał jego ojciec.  Gdy zakwitnie, jaskrawo pokaże, że żyzny, kwaśny torf został uwięziony po środku zawapnionej, nieurodzajnej pustyni. Obcy element będzie się wyróżniał gąszczem bujnych kwiatów. To coś więcej, niż malowanie na krajobrazie. Dwie odmienne flory i dwie odmienne gleby zostały skazane na wieczną wspólną egzystencję. Myśląc o ziemi trudno nie myśleć o czasie i historii, a skojarzenia wiodą prosto przez odległy o kilkanaście minut drogi zapomniany kirkut. Podobne odczucia wywołuje samotne, wyrastające z „Migracji” drzewo.

- Intryguje mnie ścieranie się dwóch różnych żywiołów, przypomina mi ono historię hetmana Zamojskiego, który zakładając tu swoją ordynację „zaimportował” Żydów i Ormian. Ich radykalnie odmienna kultura chcąc, czy nie chcąc musiała wejść w interakcję z lokalnym środowiskiem – tłumaczy Jarosław Koziara. 

Dialog z przyrodą przybrał formę eksperymentu, podobnego do tego, jakiego na tkance społecznej dokonał Zamojski. Możliwe, że z torfowego amuletu nie zostanie po roku ani śladu, a w możliwe, że w wyniku ścierania się odmiennych materii zdarzy się coś zupełnie nieoczekiwanego. Dalszy proces to zagadka zdana na siły przyrody.  – Najciekawszy jest dla mnie ruch natury i to, co przyniesie za rok, miesiąc, czy dziesięć lat – mówi artysta. 

Po zejściu z wieży okrąg widoczny z powietrza przechodzi metamorfozę. Przestaje służyć oglądaniu, czy fotografowaniu, znajdujemy się na jego wydzielonym terytorium, na kawałku ziemi zupełnie innym od swojego otoczenia. Trudno oprzeć się pierwotnym, magicznym skojarzeniom. I poczuciu, że oto jestem w centrum zaczarowanego znaku-okręgu, który może oznaczać więzienie lub schronienie. W przypadkowym przybyszu wywołuje uczucie zmieszania, spacerowicze po chwili wahania wolą przejść obok, jakby coś nienamacalnego poruszało ich intuicję.  

Marcin Jabłoński „Strumień”: Meandry życia

Dwie linie biegną obok siebie; jedna wije się łagodnymi łukami, bez trudności pokonując naturalne przeszkody, druga jaskrawo odcina się od krajobrazu i układa się w dramatyczny nagle rozpoczęty i nagle urwany zygzak. Pierwsza to rzeka, druga- efekt ludzkiej ingerencji.

Marcin Jabłoński na miejsce swojej pracy wybrał źródło, z którego wypływa Nepryszka. „Kiedy patrzę na meandrującą rzekę czy strumień, uzmysławiam sobie nietrwałość naszego życia” – pisze. 

Usypana z kamieni biała krzywa wpada do wody, jest czymś w rodzaju niewielkiego epizodu, malutkiego fragmentu czasu, wyjętego z trwania świata.  Sama jej forma jest zresztą ulotna; w ciągu kilku dni, może tygodni, wiatr, deszcz, zwierzęta i przechodzący ludzie porozrzucają kamyki, a z zygzaka nie pozostanie najmniejszego śladu, jakby w ogóle nigdy nie istniał. Powiedzenia Heraklita o tym, że niepodobna dwa razy wejść do tej samej rzeki jest prawdą o czasie. Rzeka to odbicie rzeczywistości, w której wszystko jest zmienne, pozostaje w ruchu, a odnalezienie tej samej chwili jest niemożliwe. W dalszej konsekwencji oznacza to także, że wszystko co żywe zmierza ku nieuchronnej degradacji, obumieraniu. Człowiek jest jedynym zwierzęciem, które przeżywa życie zdając sobie sprawę z tego nieprzyjemnego faktu i jako jedyne zwierzę  jest przeciw niemu zbuntowany.

„Strumień” przywołuje nie tylko kontrast między burzliwą egzystencją człowieka, a niewzruszonym trwaniem otaczającego go świata, ale i wpisanie pierwszego w drugie. Geometryczny układ z kamieni niepostrzeżenie wpisuje się w otoczenie, choć nie pozostaje pola na niedomówienie, że może być jego pierwotną częścią. Pierwiastek ludzki nakreślają ostre załamania, zmagania, drastyczne wzloty i upadki obok przyrody uosabianej przez łagodnie meandrującą rzekę. Druga „linia życia” jest spokojniejsza, niepomiernie dłuższa, a jej koniec i początek nie są tak drastyczne, lecz podobnie do pierwszej nie jest nieskończona. Wszystko umiera.

„Praca, którą wykonałem pokazuje nie tylko kontrast pomiędzy człowiekiem, jego działaniami i życiem a przyrodą uosobioną w rzece Nepryszce, ale także ma nam uzmysłowić  podobieństwo polegające na ciągłej zmienności zarówno przyrody, jak i człowieka” –komentuje Marcin Jabłoński


Źródło z którego wypływa rzeka od zawsze kojarzyło się z tajemnicą, niewiadomym, ukrytym miejscem pod ziemią, pod korzeniami, skąd wszystko się zaczyna. „Strumień” wskazuje na pewne powinowactwo – owo sekretne miejsce jest również początkiem człowieka. 

Text by: Sylwia Hejno

Nature is in man 

If we set out once again on a walk along the route of particular works we’d notice two ways in which the artists entered into a dialogue with nature. First one takes into account the social context, aims at causing some confusion and consists in implementing an alien, yet related to the landscape, element in a frequented place. Thus nature marks its presence on our social agora. Second way is a discrete intervention of human hand into the landscape, where we expect only natural components. Both approaches have the same effect – they cause a situation in which a not very valued and noticed landscape suddenly takes of its cap of invisibility. This is why every social reaction is important for the art which stems out of respect towards nature. For it is a proof that, knowingly or unintentionally, nature was finally noticed, and who poses a greater danger for nature, if not man? We travel to distant mountains, to forests, to the seaside, on abroad trips, we switch on nature channels to savour picturesque landscapes. Thanks to artists who deal with land art we can admire things which are close to us, familiar, in a completely new way. It’s crucial that none of the Festival’s works was created in remote areas, all of them came into to actual being, not just through attractive photographs in an album. Due to this often they were exposed to human reactions, in the same way nature is exposed to man’s activity. A particular aim was achieved in the process – drawing the audience into a silent conversation between the artist and the landscape. 

Jan Gryka, „These are not water-lilies”: Holiday without a holiday 

An unusual situation – the island on water in Zwierzyniec is flooded with colourful, eye-catching flowers. While crowds of visitors run from one cinema to another, since a film festival is currently under way, some stop in amazement, some take photos, but most, after a moment of bewilderment, take for granted that this flowered reality is motivated by some greater cause. They calmly move on. And that was the idea.  

- What holiday is it today? – passersby, mainly women, don’t leave Jan Gryka in peace while he is weaving his work “There are not water-lilies”. A wreath of fake gerbera flowers will wrap the island in a tight embrace any moment now. 

Luck has it that the Feast of Assumption of Mary falls in a few days. Yes, it must be it, women’s hearts are calmer now, they can go back to their daily routines. Or maybe it’s for a wedding? Tomorrow (another intriguing coincidence) a couple will be married in a nearby church. But nobody knows about this yet. A machine of speculations works tirelessly. Everyone got caught in artist’s trap. Not water-lilies in a magical way changed a piece of everyday life into a meaningful space. 

- For an average man, who passes by this island, it does not have any meaning itself – explains Jan Gryka – and then he suddenly looks and sees: all of the sudden the island is. 

Artificial flowers initiate a chain of associations. Usually a tacky replica of nature, they are a personification of kitsch, but this time feelings of intimate nature take the floor through them. Synthetic wreaths and bouquets adorn tombs on cemeteries (has a ghost of a second Saint-Michelle island appeared in Zwierzyniec?). A lively colour which does not pass away discretely saves us the trouble connected with real flowers – they would also pass away, showing no tact or mercy whatsoever, just a couple feet above the remains of our beloved deceased. Therefore, they symbolize a kind of obstinacy towards the inevitable. 


In collective imagination they walk shoulder to shoulder with devotional articles. Artificial bouquets can often be seen in churches and roadside shrines. Artificial – means everlasting; it just isn’t appropriate to pay homage with things which faded by sheer oversight. Sanctity of artificial flowers spares us from the sin of sloth. 


An artificial flower, this inconspicuous yet at the same time an aesthetic and problematic object is also, simply, beautiful. An island, seen from a bird’s eye view, is  enclosed in a multicoloured frame, in the form of a painting, which was patiently waiting for this finishing touch. A chain of flowers weaving on water has an elusive and seductive touch to it. It’s literal enough to absorb attention and subtle enough to, after all, leave the viewer helpless in his own surprise, staring into the surface of the water. 

- It seemed funny in a way to me that during the ongoing film festival in Zwierzyniec people lock themselves in dark cinema rooms and yield into the dreams of the wonderful, inaccessible Hollywood pictures. They give in to the image of the world, which does not exist in everyday reality. I thought I’d make a surprise in a place they will least expect and the place will start to function similarly to cinema – the artist explains.

Do you remember the first victim of the hypnotic magic of image? It was also a flower. His name was Narcissus. 

Myroslav Vayda, „No title” : Bird’s cross.

Relatively small, wooden cross blends so perfectly with the park's scenery, as if it always stood here. Inconspicuous, standing out-of-the-way, next to an old wooden garden house. Glance glides over it without much of a notice. One needs to come closer, much closer to notice its unusual character and remember that a cross, in one of its symbolic meanings, refers to the spread bird’s wings. This particular one, created by Vayda, carries multiple meanings, not only mystical or aesthetic ones, but – above all – ethical. 

For this cross is not a religious symbol as such, but an apartment building for birds. It’s made up of located horizontally and vertically nesting boxes waiting for their inhabitants. Play on form comes to the fore. 

In iconography the cross appears most frequently in two aspects: martyrological (as a symbol of Passion) or redemptive as a tool of salvation. In this case suffering and death make place to live – birds will nest and breed offspring. Nature constantly reminds about this cycle. The case of bird’s boxes, however, slightly complicates the issue of salvation, since already Descartes denied animals having souls. Could it be that our little brothers, who inhabited the cross, the ladder to Heaven as symbolism wants to call it, should - oh, the irony! - vanish into nothingness? This way the artist poses an interesting question about the place of animals in the religious context.  


Bird’s cross, since it might be called so i.a. due to the connotations mentioned, can be interpreted as one of those works which support the break of anthropocentrism, that is walking the world from the human point of view and on a human scale. It does so in a simple, clear, completely unprovocative and – one is tempted to add – warm manner. Wooden cross will be a home and a shelter. Not only for man, but also for animal. Maybe a suggestion that Descartes was wrong is concealed behind this.


Constructing bird’s settlement in a typically human domain – a religious one, breaks the barrier between what is human and what is animal. What is particularly interesting, representatives of so-called animal studies have been pointing out this mistake to modern societies for a long time now – isn’t man an animal sometimes? Thence comes a demand to use other distinctions, for instance into human and inhuman beings. 


Vayda, although he takes the bull by the horns, doesn’t go so far. Untitled work functions in a balanced manner, doesn’t burn consciences because of the contents of the eaten dinner. It leaves an open gate. Cross as a place where life and death clash, a shelter not only for man – let’s leave it at this. 

Justyna Kościańczuk, Małgorzata Malik, Krzysztof Bochniak, „Unawares”: Where’s the spider?

Imagine the following experiment: a modern man, accustomed to the sense of security on every level of his existence unexpectedly finds himself in a tropical jungle. Gigantic mosquitoes, ferocious animals whose only priority is to satisfy hunger lie in wait for him there, and darkness at night is so thick you are not able to see further that a couple centimeters. A mobile phone can be used at most to crack nuts, and survival is determined by primal instincts. 

The spider web created by the three young artists above a peaceful path in the idyllic Zwierzyniec’s park can suggest more or less such a scenario. A passerby falls into the net  unexpectedly, discovering the web of unknown origin straight above his head. Obviously, you instantly notice a work of man here. But what if…?

We go back to the imaginary jungle. A gigantic cobweb is totally in its place out there and one should better to take to his heels before its inhabitant realizes that something alive is walking nearby. In a city park we are not so naïve. Yet, a certain feeling of uncertainty and oppression remains. More witty observers asked “Where is that spider?”

- In the beginning we didn’t thing about creating a spider web – Małgorzata Malik recalls – We were searching for a form which in some way catches the viewer. It was supposed to be almost an obstacle in his way, but we came to a conclusion that such a work would be destructed fast. With time we have decided on a spider web.

 They didn’t stop the viewer. “Unawares” invites to interaction and already on the second day after set up the installation needed repair. Makers made no secret of the fact they wanted the installation to last as long as it could and become a part of the park’s landscape. – I dream of it becoming green, overgrown with moss, with birds nesting in the plaits – says the artist.

Spider web made by the invisible spider remains above all a symbol of insignificance of man in relation to nature. It is fed by a science-fiction scenario that maybe suddenly, without any warning, some kind of monster will actually look us in the windows. And then we will have no choice but to surrender to it, with the whole package of technological conveniences which make us feel so safe. 

The overgrown cobweb introduces an element of another, untamed order into the urban space and reminds that civilization remains only a small ghetto from nature’s perspective, while for man it constitutes the centre of his world. Shafts of sunlight shine through it, in the morning dew drops settle on it. This embroidery in city park looks beautiful. 

There is also an element of play enciphered in “Unawares” and it was instantly picked up by the passersby, who asked if this wasn’t a new rope park – People were constantly making jokes – Krzysztof Bochniak recalls – One gentleman, probably influenced by Tarzan movies suggested we were constructing a trap for monkeys. Another, tarantula enthusiast and breeder offered he’d be happy to release a herd of his pets on our installation.

Horror or laughter? Reactions of the recipients were extreme and stormy. An older gentleman passing by on a bike treated me to on: - Nice, even very nice. Sure, you can see it’s a spider web. Maybe there’s even some spider up there, but to be afraid…honestly, do I look stupid?

Experiment’s finished. Results: the spider is still missing, horror, if it appears, is found only in few cases. What about the fact that an element we do not expect could invade our lives? Impossible.


Mikael Hansen „Blind spots”: Eyes of the forest. 

He started his labours every day at four in the morning. Trees were covered with white spots gradually, slowly, on a height measured up according to the ground line. When the lowest spot was placed low above the ground, and the highest – above average man’s head the optic illusion became ideal – once you find the right perspective the brink of the forest surprises with openwork of spots, measured by the line, precisely up to a millimeter.

Conifers climb high up, between them you can almost see both sides well – I like this kind of forest - Mikael Hansen says silently – At the beginning I wanted to create a spatial work, purely intellectual, which would be about emptiness, silence, about nothing. It seemed important to me in the world which is overflowing with excess of information. The same harmony and repeatability can be found in slender, almost identical tree-trunks and regular, white spots painted on them. Even a fly doesn’t dare to fly in a disorderly zigzag in the bright afternoon sun. But this silence is just an illusion. A spell of peaceful geometry is broken with every step. The further you go into the forest, the bigger becomes chaos. It blooms in its all glory at dusk, when trunks discretely blend with dimness, and out of darkness glowing spots, which surrender man from all directions, loom out. Alike mad eyes. Some stare you boldly straight into the eye, others, crouching, almost bite your feet.

- People have always gathered around fires, to find shelter from wildness of nature this way. This fright remained within us until today – even when you quarrel with your neighbour, you prefer to be close to another human – says the artist.

“Blind spots” – eyes of a wild animal fixed at inhabitants of Józefów – refer to a forest as an eternal habitat of human phobias and fears. Those fears are inseparably connected with darkness which prevails in it, but also with the lack of familiar spaces. What else, on the other had, is a spotted forest? A horizontal line, visible only from certain places is an irrefutable proof of man’s presence, reflection of man’s necessity to mark his own territory to feel safe there.

Forest is also the first home.

A bright spot - on one hand these are wild eyes of something that slips human control, but also a mark that “I was here, this is mine”. White line embodies a symbolic front tine of struggles between man his natural habitat. You take a few steps in a wrong direction and a peaceful surface dissolves into countless, piercing spots which you no longer look at as if it was a canvass, thanks to the invention of perspective, but you suddenly find yourself in the middle of them. Mikael Hansen extracts the whole changeability and uncertainty which accompanies man in contact with nature – on one had he feels a part of it, on the other – he remains completely helpless in relation to it.

 Eyes of the forest imperturbably watch the holiday makers at the Józefów’s artificial lake, their colourful shorts and flowered bikinis. They are reflected in the nearby houses’ windows. In them, forest is an element of a picturesque landscape. On a small hill, one after another, strips of sand, grass, trunks, cut with a delicate spotted line are painted. Every now and then I hear a jolly outburst of passersby, poking their companions: “Look! A spotted forest!”.


Jagoda Valkov, Michał Kuszyk „Russet megaliths”: Modern Sysiphuses. 


Three stone pyramids stand out from the grayish landscape. A fire brigade oversaw the process of setting them aflame, and several local volunteers took part in their laborious construction. – We did this piece especially for them, for inhabitants of Józefów – explains Jagoda Valkov. 


- We though about some volcanic form which would reflect the shapes taken by lava – adds Michał Kuszyk.


A ritual form, which refers to the old, mysterious rites of pre-civilization man, is as a matter of fact a social form. Stone mounds connected with the idea of community. Simultaneously, they go back to the recesses of history, when the world was still forming and man, helpless in the face of natural phenomenon and dependable on them, was attempting to somehow appease them.


He did so through prayers addressed at gods of nature. Adding stones to roadside mounds is a universal practice – we can encounter it both in the Holy Scripture and in the ancient Greeks’ polytheistic religion.


Artists toled in the quarry by the sweat of their brows, in an excruciating heat. First, with use of heavy machinery, they moved boulders; next with their own hands they carried single stones. It reminds of Sysiphus’ gruelling labour, as he rolled a huge rock up a steep hill for ages - a mythological prototype of punishment served by convicts in quarries. The one in Józefów looks more like a walking path. A little out of spite this pleasant, recreational form Jagoda Vlakov and Michał Kuszyk turned themselves into workers, who tense their muscles up to the limits, erecting a shrine. Modest, inconspicuous mounds are a proof of one more things – man’s timeless desire to transform his environment. A pile of stones in a quarry might amuse with its ostensible uselessness, but if we look at it from another perspective, we will notice a juxtapose of what is natural with what is processed. – All this recycling, extracting stones to make something completely different out of them, was probably the most interesting for me – Jagoda Valkov admits. 


“Russet megaliths”, although they bring associations with monumental structures, are actually very small. Three pyramids (three is a magic number, after all) located out-of-the-way marks off a small area, which could accommodate only members of a small, primeval community. Feeling of intimacy is reinforced by the landform – two artists hid they work in the stone valley’s hollow. 

Jarosław Koziara „Migration” – Nature, struggle, time. 

A peaceful landscape stretches out from the observation tower in Józefów. Children feet pitter-patter impatiently while climbing up the stairs, closely followed by steady, heavy tramps of the adult. A boisterous boy, accompanied by his dad, reaches the top. Man’s glance instantly falls on a huge circle made of black soil, distinctly standing out from the rest of the green scenery. “What do you associate it with”, I chat up.

- Let me see...sun? You know – he begins in a familiar tone – there was a strange guy hanging around here, clearly a bit of a weirdo. I suppose it’s his work.

Jarosław Koziara, the author, is at the same time looking unshaken into direction of the town. To create the circle with internal rays he had to dig out a 360 square meters long line, and the resulting ditch was filled in with fifty tons of fresh peat. It will soon overgrow with honey-yielding phacelia, a plant his father used to grow. Once it blooms it will be a vivid proof that fertile, acid peat has been trapped in the middle of calcified, barren desert. Alien element will stand out with a thicket of lush flowers. It’s something more than painting on landscape. Two different floras and two different soils had been sentenced to everlasting joint coexistence. Thinking about land it’s difficult not to think about time and history; these associations lead straight though a forgotten Jewish cemetery located a few minutes walk away. A lonely tree, growing out from “Migrations”, creates similar impressions.

- I’m intrigued by the clash of two different elements, it reminds me the story of hetman Zamoyski, who “imported” Jews and Armenians when he was establishing his entail here. Their radically diverse culture, whether they liked it or not, had to enter into interaction with the local society – Jarosław Koziara explains.

Dialogue with nature took shape of an experiment similar to that that on social tissue by Zamoyski. It’s possible that after a year goes by there won’t be even a trace of peat amulet left, but it’s also possible that as a result of different matters’ clash something totally unexpected will happen. Further process is a mystery depends on forces of nature. – Movement of nature is most interesting for me – what it will bring in a month, year or ten years’ time – says the artist.

After coming down from the observation tower, the circle visible from above undergoes a metamorphosis. It no longer serves as an object of observation or taking photos; we find ourselves in an allocated territory, on a piece of land completely different to its surroundings. It’s hard to resist primeval, magical associations. And feeling that suddenly I am in the centre in a enchanted sign-circle, which can symbolize prison or shelter. A random visitor is confused, strollers prefer to walk by, as it something intangible moved their intuition. 

Marcin Jabłoński „Stream”: Meanders of life. 

Two lines ran one next to another; one meanders in soft curves, effortlessly overcoming natural barriers, the second vividly stands out from the landscape and forms a dramatic zigzag that begins just as abruptly as it ends. The first one – is a river, the second – effect of human intervention. 

Marcin Jabłoński chose a spring which is a source of Nepryszka river as the location for his work. “When I watch a meandering river or stream I realize the impermanence of our lives” – he writes.

The white curve built of stones falls into the water; it is something of a kind of a short episode, a fragment of time, taken out of world's persistence. Its form is transitory – in few days, maybe weeks wind, rain, animals and people passing by will scatter stones and there won't be even a trace left of zigzag, as if it never existed at all. Heraclitus' sentence saying that you cannot step into the same river twice is a truth about time. River is a reflection of reality in which  everything is changing, remains in movement and finding the same moment is impossible. As a further consequence it means also that every living form heads for a inevitable degradation, decay. Man is the only animal which goes through life realizing this unpleasant fact and as the only animal he is rebelling against this fact. 

„Stream” refers not only to the contrast between man's stormy existence and imperturbable persistence of the world that surrounds him, but also to inscribing the first into the latter. Geometrical composition made of stone is inscribed unnoticed into the surroundings, although it does not leave space for understatement that it might be its original element. Human element is depicted through sharp bends, drastic ups and downs next to nature personified by a gently meandering river. The second „life line” is calmer, much longer, its beginning and end are not so drastic, yet similarly to the first one – it is not infinite. Everything dies.

„The work I have prepared shows not only the contrast between man, his actions and life and nature personified by Napryszka river, but it also aims to make us aware of the similarity which consist in permanent changeability of both nature and man. - Marcin Jabłoński comments.

A spring from which a river flows has always been associated with a mystery, an unknown, hidden place underground, under the roots, where  everything has its beginning. „Stream” points out a certain relation – this secret place is also the beginning of man.

translation by Ewa Molik

