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Vorwort —'

Bereits zum vierten Mal veranstaltete die Gustav Seitz Stiftung in Kooperation mit
dem Schlof$ Trebnitz Bildungs- und Begegnungszentrum e. V. ein deutsch-polnisches
Pleinair fur figiirliche Plastik. Die Stiftung kommt damit ihrem satzungsgemifien

Auftrag nach, begabte Bildhauerinnen und Bildhauer zu fordern.

Wir luden elf deutsche und polnische Kiinstlerinnen und Kiinstler ein, zu dem
diesjihrigen Motto ,Antike — Vorbild und Inspiration?“ Stellung zu nechmen. Die
kreativen Antworten nach der zweiwdchigen Arbeitsphase, die entstandenen
Statements und herausgearbeiteten Verbindungslinien aktueller figiirlicher Plastik
zu der so prigenden antiken Auffassung, waren iberraschend und vielfiltig, wovon

Sie sich in diesem Katalog iiberzeugen konnen.

Seit 2017 hat die Gustav Seitz Stiftung auf dem Campus Schloss Trebnitz ihren

Sitz — einem Ort, der immer mehr Kulturtouristen anzieht. In dem neu gestalteten
Museumsgarten bezogen die Kiinstlerinnen und Kinstler im Juli ihre Freiluftateliers
und es entstand ein lebendiger Ort der Begegnung mit Kunst. Diese offenen Ateliers
boten temporir eine anschauliche Plattform des Diskurses der Kiinstlerinnen und
Kinstler mit dem Werk von Gustav Seitz und dem sehr viel weiter zuriickliegenden

Kunstschaffen in der Antike.

Der kunstpidagogische Aspekt entfaltete bei dem Pleinair seine geplanten wic
ungeplanten Formate und Begegnungen in kreativer, innovativer und unbeschwerter
Art und Weise, die kaum von den sonst Giblichen Zugangsbeschrinkungen der
Hochkultur beeintrichtigt waren. Bei Rundgingen stellten die Kiinstlerinnen und
Kinstler ihre Arbeit im Prozess vor, es gab Angebote fiir Kinder aus Deutschland und
Polen, die im Schloss Trebnitz Ferien machten und Anwohner sowie Besucher nutzten
die Gelegenheit, den Kunstschaffenden wihrend des Pleinairs iiber die Schulter zu
schauen — eine niedrigschwellige Popularisierung figiirlicher Kunst im lindlichen
Raum. Der Wert dieser Begegnungen mit einem interessierten Publikum war nach

18 Monaten pandemieerzwungener Distanzierungs- und Verzichtsiibungen besonders

erfreulich und aufbauend.

Aus fast 100 Bewerbungen haben der Stiftungsvorstand, die Kuratorin und die
Juroren Thomas Berendt, Werner Scheidel und Georg Blanc die Auswahl der
Teilnehmerinnen und Teilnehmer fiir den Wettbewerb getroffen. Wir sagen Danke fiir
Ausdauer, Fachlichkeit und Geduld in diesem Prozess. Eingeladen wurden aus Polen
Iwona Rozbiewska, Monika Szpener, Norbert Sarnecki, Norbert Delman, Ryszard
Litwiniuk; aus Deutschland nahmen Lina Baltruweit, Johannes Breuninger, Susanne

Ring, Ilka Raupach, Roswitha Schaab und Hildegard Skowasch teil.
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T Das Pleinair war wiederholt mit der Verleihung des Gustav Seitz Preises verbunden,
der zum sechsten Mal seit 1996 vergeben wurde. Dies war der Hohepunkt der
Abschlussveranstaltung und zugleich die feierliche Er6ffnung einer Ausstellung,

in der wir die entstandenen Werke fiir einige Wochen in der neu sanierten
Feldsteinscheine auf dem Campus Schloss Trebnitz prisentieren konnten. Der junge
polnische Kiinstler Norbert Delman erhielt fiir sein Werk ,,Das Totem der Medusa¥,
angesiedelt im immer wieder neu auszulotenden Grenzbereich figiirlicher Plastik
und ausgestattet mit einer starken eigenen Interpretation der antiken Erzihlung, den

Gustav Secitz Preis 2021.

In Anwesenheit des Landrates von Mirkisch-Oderland, Gernot Schmidt, und des
Direktors des polnischen Zentrums fiir Bildhauerei in Oronsko, Maciej Aleksandrowicz,
bildete die Veranstaltung einen zukunftsweisenden Rahmen fiir die weitere Entwicklung
unserer Stiftungsarbeit und des gesamten Campus zu einem Ort der Begegnung

mit herausragender Kunst. Die bei dieser Gelegenheit vereinbarte Zusammenarbeit

mit dem Zentrum in Oronsko diirfte zusitzliche wertvolle Impulse vermitteln.

Unser Versprechen gegeniiber dem Forderer, dem Bundesministerium fir Erndhrung
und Landwirtschaft mit dem Programm LandKULTUR, innovative Modelle der
Kunstvermittlung im lindlichen Raum zu etablieren, haben wir umfinglich eingeldst.
Dazu hat mafigeblich auch die Danziger Kuratorin der Ausstellung, die Kunsthistorikerin
Marta Wroblewska beigetragen. Sie verfugt iiber die wunderbare Fihigkeit, moderne
Kunst zu fordern und tber sie zu sprechen, ohne dabei unverstindlich und

exkludierend zu sein. Ihr gilt an dieser Stelle unser besonderer Dank.

Der Vorstand der Gustav Secitz Stiftung bedankt sich zudem, mit grofSem Respekt

fir ihr engagiertes Mitwirken, bei Rebekka Uhlig fiir die Gesamtkoordination des
Pleinairs, bei Frank Petereit, Henry Elsner und Christian Bork fiir die ehrenamtliche
technische und logistische Unterstiitzung, bei dem Geschiftsfithrer der Trebnitzer
Agrar-Produktionsgesellschaft mbH (TAP), Dirk Steinhoff, fir die Nutzung seines
Fuhrparks zum Transport der Werke sowie bei den vielen Kolleginnen und Kollegen
auf dem Campus Schloss Trebnitz, die das Pleinair fir figiirliche Plastik 2021 hilfreich

begleitet haben.

So schauen wir mit grof3er Vorfreude auf die zukiinftigen Ausstellungen figiirlicher

Plastik und die Begegnungen mit interessierten Menschen an diesem inspirierenden Ort.

Trebnitz, im August 2021

Gundel Halver | Darius Miller | Wolfgang van Gulijk

Vorstand Gustav Scitz Stiftung

| (=5 | | 5 | Gustav Seitz | Zwei Figuren II | Dwie postacie I1



Gustav Scitz | Ido/ (kleine Venus) | Bozek (mata Wenus)
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Przedmowaq ——

JuZ po raz czwarty Fundacja Gustava Seitza we wspolpracy ze Stowarzyszeniem
Zamek Trebnitz Centrum Edukacji i Spotkan zorganizowatla polsko-niemiecki plener
rzezby figuratywnej. Za pomoca tego wydarzenia Fundacja realizuje swoj statutowy

cel, jakim jest promowanie wspolczesnych utalentowanych rzezbiarek i rzezbiarzy.

W tym roku zaprosiliSmy jedenascioro polskich i niemieckich artystek i artystow
do zmierzenia si¢ z tematem ,Antyk — wzor i inspiracja?”. Po dwoch tygodniach
intensywnej pracy mogliSmy zobaczy¢ ich tworcze odpowiedzi na to pytanie,
sformulowane tezy oraz zaproponowane schematy powiazan miedzy wspolczesna
rzezba figuratywna a sztuka starozytna, ktora po dzien dzisiejszy ksztaltuje nasza
kulture. Rezultaty byly zaskakujace i r6znorodne, o czym beda si¢ Panstwo mogli

przekonaé w niniejszym katalogu.

Od 2017 roku Fundacja Gustava Seitza ma swoja siedzib¢ na terenie Kampusu Zamku
Trebnitz, miejsca, ktdre przyciaga coraz wigcej osob zainteresowanych kultura

i sztuka. Podczas tegorocznego pleneru artystki i artysci stworzyli swoje pracownie
na $wiezym powietrzu, w nowo zaprojektowanym przymuzealnym ogrodzie. W ten
sposob powstalto zywe miejsce spotkan ze sztuka, a takze tworzenia sztuki oraz
dialogu artystycznego ze zwiedzajacymi. Otwarte pracownie stanowily czasowa,
pogladowa platforme dla dyskursu artystek i artystow z tworczoscia Gustava Seitza

i znacznie bardziej odlegla sztuka starozytna.

Plener spelnial rowniez funkcje edukacyjng, ktora byta realizowana zaré6wno w ramach
zaaranzowanych, jak i nieplanowanych formatéw oraz podczas réznych spotkan

w kreatywny, innowacyjny i przystepny sposob, niwelujac istniejace zazwyczaj
ograniczenia w dostepie do kultury wysokiej. Artystki i artySci chetnie prezentowali
zwiedzajacym proces powstawania ich dziel, przygotowali tez oferty dla dzieci

z Polski i Niemiec spedzajacych wakacje w Zamku Trebnitz. Osoby mieszkajace

w okolicy, jak i przejezdni goscie mieli zas okazje zajrze¢ artystkom i artystom przez
ramie i przyjrzec si¢ ich tworczej pracy. Dzigki temu udato si¢ sprostac zadaniu
przystepnego przyblizenia sztuki figuratywnej spotecznosci na terenach wiejskich.
Po 18 miesigcach izolacji i wyrzeczen, wymuszonych przez pandemie, warto$¢ tych
spotkan z zainteresowana publicznoScia miala szczegdlne znaczenie, a bezposrednie

kontakty dodawatly wszystkim otuchy.

Sposrod nadestanych niespelna 100 zgloszen zarzad Fundacji, kuratorka oraz jurorzy
(Thomas Berendt, Werner Scheidel i Georg Blanc) dokonali wyboru uczestniczek
i uczestnikdw pleneru. Dzigkujemy im za ich wytrwalo$¢, profesjonalizm i cierpliwos¢

w tym procesie. Z Polski zaproszono Iwon¢ Rozbiewska, Monike Szpener, Norberta

| Sarneckiego, Norberta Delmana oraz Ryszarda Litwiniuka. Z Niemiec za$ udzial wzigli
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[ Lina Baltruweit, Johannes Breuninger, Susanne Ring, Ilka Raupach, Roswitha Schaab
i Hildegard Skowasch.

Plener ponownie polaczono z wreczeniem Nagrody im. Gustava Seitza, ktora od 1996
roku przyznano juz po raz szosty. Byt to punkt kulminacyjny catego wydarzenia

i jednoczesnie moment uroczystego otwarcia wystawy, na ktorej przez kilka tygodni
prezentowali$my powstale prace w dopiero co wyremontowanej Stodole z kamienia
polnego znajdujacej sic na Kampusie Zamku Trebnitz. Nagrode im. Gustava Seitza
2021 otrzymal mlody polski artysta Norbert Delman za prace ,Totem Meduzy”,
bedaca przykladem ciagle od nowa podejmowanej proby eksplorowania granic rzezby

figuratywnej i prezentujaca wlasna, mocna interpretacj¢ starozytnego mitu.

Dzigki obecnosci starosty Powiatu Mirkisch-Oderland, Gernota Schmidta, oraz
dyrektora Centrum Rzezby Polskiej w Oronsku, Macieja Aleksandrowicza, wydarzenie
to wyznaczylo perspektywiczne ramy dla dalszego rozwoju dzialalnosci naszej
Fundacji oraz calego Kampusu jako miejsca spotkan z tak wybitng sztuka. Przy

tej okazji udalo si¢ rowniez ugruntowaé wspotprace z Centrum Rzezby Polskiej

w Oronsku, ktora z pewnoscia przyniesie nam nowe impulsy do dzialania.

Realizujac plener, spetniliSmy rowniez obietnicg zlozona naszemu sponsorowi,
niemieckiemu Federalnemu Ministerstwu Polityki Zywieniowej i Rolnictwa. W ramach
programu LandKultur, dedykowanemu promocji kultury na obszarach wiejskich,
stworzyliémy innowacyjny model edukacji artystycznej na obszarach wiegjskich.
Zadanie te pomogta nam zrealizowaé przede wszystkim pochodzaca z Gdanska
kuratorka wystawy i historyczka sztuki Marta Wroblewska. Posiada ona wspaniala
umiejetno$¢ promowania sztuki wspolczesnej i méwienia o niej w sposob zrozumiatly

i niewykluczajacy, za co chcielibySmy jej w tym migjscu szczegolnie podzigkowac.

Zarzad Fundacji Gustava Seitza pragnie rowniez wyrazic¢ swoj szacunek i podzigkowac
Rebece Uhlig za jej wktad w ogolna koordynacje pleneru, Frankowi Petereitowi,
Henry’emu Elsnerowi i Christianowi Borkowi za nieodptatne wsparcie techniczne

i logistyczne, dyrektorowi Przedsi¢biorstwa Produkcji Rolnej w Trebnitz, Dirkowi
Steinhoffowi, za mozliwo$¢ wykorzystania jego specjalistycznych pojazdéw do
transportu prac, a takze wielu kolezankom i kolegom z kampusu Zamku Trebnitz,

ktorzy stuzyli pomoca podczas tegorocznego pleneru.

Z wielka niecierpliwos$cia czekamy juz na przyszle wystawy rzezby figuratywnej

i spotkania z zainteresowanymi nia osobami w tym inspirujacym miejscu.
Trebnitz, sierpien 2021 roku

Gundel Halver | Darius Miller | Wolfgang van Gulijk

Zarzad Fundacji Gustava Scitza
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Kuratorische
Einfiibrung —

D ieser Katalog stellt cine Zusammenfassung der Pleinairausstellung dar, an der
elf Kunstlerinnen und Kuinstler teilgenommen haben: sechs aus Deutschland (darunter
ein Kinstlerduo) und finf aus Polen. In diesem Jahr haben sie sich mit dem Thema
»Antike — Vorbild und Inspiration?“ auscinandergesetzt. Schon zu Beginn unserer
Begegnung hatte ich betont, wie wichtig aus meiner Kuratorinnensicht, aber zweifellos
auch aus der Sicht der Kiinstlerinnen und Kinstler, das Fragezeichen ist, welches

die Organisatoren ans Titelende des diesjahrigen deutsch-polnischen Pleinairs fiir
figiirliche Plastik gestellt haben. Denn es deutet auf den diskursiven Charakter dieser

Begegnung hin, auf eine dialogische Herangehensweise an das Kreative, auf Offenheit

gegeniiber Verhandlungen, auf
das Stellen von Fragen und

das Suchen, auch wenn man
nicht unbedingt eindeutige
Antworten findet. Diese Art

von Entscheidungsfreiheit stellt
schlie8lich die Grundlage des
kiinstlerischen Schaffens dar. Es
antizipiert ebenfalls die kreative,
erfrischende, experimentelle, aber
auch kritische Herangehensweise
an das jeweilige Thema —
wiederum die Quintessenz der
Aktualisierung in der Kunst,

die vom Standpunkt ihrer
zeitgenossischen Rezeption so

wichtig ist.

Gustav Seitz selbst, der
Namensgeber des am Ende des

Pleinairs verlichenen Preises,

schopfte scine Inspiration

frei und hiufig aus der Antike, sowohl beziiglich der Form als auch des Inhalts.
Er interpretierte das humanistische Erbe der Antike eingehend, indem er dessen
Schoénheitsideale verarbeitete und mit verschiedenen Typen des antiken Kanons
experimentierte. Die von ihm geschaffenen Darstellungen verbindet eine Aura der
Zeitlosigkeit, die zugleich als Synonym fiir eine gewisse signifikante Kontinuitit
— das Fundament europiischen Kulturerbes, das seine Wurzeln eben in der Antike

hat — interpretiert werden kann.

| © | Gustav Scitz | An der Quelle | U &rédta



1T Auch die Werke, die in der schonen Umgebung historischer Natur und klassizistischer
Architektur von Schloss Trebnitz entstanden sind, sind eine Manifestation der bewussten
oder unbewussten Verwurzelung der europiischen Kunst und Kultur in der Antike.
Denn antike Vorbilder und Darstellungen sind dauerhaft in unsere mentale visuelle

Bibliothek eingeschrieben, tief in unser europiisches ikonographisches Gedichtnis

eingeprigt.

Die Inspirationen der am Pleinair teilnehmenden Kiinstlerinnen und Kiinstler kreisten
um Themen, Tkonographien und Formen, die aus der nicht nur europiischen Antike

wohlbekannt sind. In den entstandenen Arbeiten tauchten Motive aus der gricchischen

und romischen Mythologie auf,
wie der Bezug zu Medusa bei
Norbert Delman, die Anspielung
auf Laokoon bei Ilka Raupach,
oder die Inspiration durch
Zentauren bei Ryszard Litwiniuk.
Aus der dgyptischen Mythologie
stammt wiederum der Gott
Anubis, dessen Reminiszenzen
wir in der Arbeit von Monika
Szpener finden. Aufgegriffen

und neu interpretiert wurden

die fiir die antike Skulptur so
charakteristischen fundamentalen
Formen und Motive wie die Figur
des Kouros in den Arbeiten von
Norbert Sarnecki und Roswitha
Schaab, oder auch der Odaliske
in der Arbeit von Lina Baltruweit
und Johannes Breuninger. In der

Gruppe der von Susanne Ring

geschaffenen Objekte finden wir

Echos griechischer Vasen oder Amphoren, und die Installation von Iwona Rozbiewska
erinnert uns an die Architektur des Athener Erechtheion. Die Kiinstlerinnen und
Kinstler haben sich auch auf die Ideale der antiken Schonheit bezogen, die in der
Vollkommenheit der Proportionen, der Symmetrie und der Kanonizitit bestehen.
Einige von ihnen sind trotzig in einen kritischen Dialog mit ihnen getreten, indem sie
den Filter eigener Erfahrungen und Reflexionen iiber sie legten, was sich am besten in

der Arbeit von Hildegard Skowasch widerspiegelt.

Gustav Scitz | Stebende mit Gewand | Stojgca w szacie | 1 O |

[ Wihrend des diesjihrigen Pleinairs wurde uns ein weiteres Mal bewusst, wie wichtig

der Prozess als Element der Erstellung bildhauerischer Arbeiten ist. Zweifellos wurde
er wihrend der Arbeit im Freien stark von der Umgebung, ihren Geriduschen, Geriichen
und in unserem Fall auch von der idyllischen Aura des Ortes geprigt — der historischen
Gutsanlage des Schlosses Trebnitz, die an das antike Arkadien erinnert. Ein wichtiger
Teil dieses kreativen Prozesses war die Arbeit mit bildhauerischem Material, das in

der Ausstellung auflergewohnlich vielfiltig vertreten war, von Stein (Travertin und
Sandstein), tiber Holz, Gips, Ton, Papier, Metall, zeitgenossische synthetische
Materialien, bis hin zu Ready-mades. Der kreative Prozess ist in jedem dieser
Materialien einzigartig und auf unterschiedliche Weise faszinierend: hinsichtlich der
Arbeitsdynamik, der technologischen Herausforderungen und Moglichkeiten, sowie

der erzielten Ergebnisse.

Der bedeutende polnische Kunsthistoriker Jan Bialostocki behauptete, dass Kunst

nur verstanden werden konne, wenn sie aus einer historischen Perspektive betrachtet
werde. Wenn wir die Evolution der Kunst auf diese Weise studierten, finden wir den Weg
zum Verstindnis ihres Sinns und ihrer eigentiimlichen Schonheit. Diese Evolution, so
der Wissenschaftler, sei nichts anderes als eine immer neu vorgenommene Bezugnahme
zur Tradition. Daher ist das Studium der Kunst der Vergangenheit ein wichtiger

Schliissel, um die Kunst von heute zu kennen und vollstindig zu erleben.

Die im Katalog prisentierten Werke sind, entsprechend dem lateinischen Sprichwort:
»Ars una species mille“ (Eine Kunst, tausend Arten), das beste Beispiel fiir diese
kontinuierliche, manchmal demiitige und respektvolle, manchmal kritische und
hinterfragende Haltung gegeniiber dem Erbe der Antike. Auf vielfiltige Weise haben
wir Briicken zwischen der Problematik und der Asthetik unserer heutigen Realitit und
dem ganze Jahrhunderte entfernten Erbe geschlagen. Die Kiinstlerinnen und Kinstler
fanden viele verschiedene Losungen, um diesen Dialog zwischen Moderne und Antike
auf eine faszinierende Weise darzustellen. Eine davon war die Inspiration durch die
Form des Hybriden, die an sich schon ein Symbol fiir das Ringen zwischen dem
Idealen und dem Unvollkommenen ist. Als ein interessantes Instrument erwies sich das
Zitat auch, um experimentelle, oft iberraschende Zusammenstellungen zu errcichen,
die interessante Spannungen auf der Ebene von Form und Inhalt bringen. Diese

Art von kreativen Collagen, die wir heute als kulturelle Remixe bezeichnen wiirden,
stellen die Quintessenz unserer, wie Zygmunt Bauman sagen wiirde, fluiden Zeit

dar, die durch extreme Dynamik, Kurzfristigkeit, Verginglichkeit, Flichtigkeit und
ungebremstes Tempo gekennzeichnet ist. Auf diese Weise haben wir dem Gedichtnis

der Antike eine so wesentliche zeitgendssische Dimension verlichen.

Marta Wréblewska — Kuratorin
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Wprowadzenie
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kuratorskie

Niniejszy katalog jest podsumowaniem wystawy poplenerowej, w ktorej wzicto
udziat jedenascioro artystek i artystow: szeScioro z Niemiec (w tym jeden duet
artystyczny) i pigcioro z Polski. W tym roku zmierzyli si¢ oni z tematem: ,Antyk

— wzo0r i inspiracja?”. Juz na poczatku naszego spotkania podkreslitam, jak wazny

z mojego kuratorskiego punktu widzenia, ale takze niewatpliwie z perspektywy
artystek i artystow, jest znak zapytania, ktory organizatorzy postawili na koncu

tytulu tegorocznego polsko-niemieckiego pleneru rzezbiarskiego. Sugeruje on
bowiem dyskursywny charakter tego przedsigwzigcia, dialogiczne podejscie do
kreacji, otwartos¢ na negocjacje oraz stawianie pytan i szukanie, cho¢ niekoniecznie
odnajdywanie jednoznacznych odpowiedzi. Umozliwianie wolnosci wyboru jest wszak
podstawa tworczoSci artystycznej. Antycypuje on rowniez kreatywne, od$wiezajace,
eksperymentalne, a takze i krytyczne podejscie do zadanego tematu, co z kolei stanowi
kwintesencj¢ aktualizacji w sztuce, tak istotnej z punktu widzenia jej wspotczesnej

recepcji.

Sam patron naszego pleneru i przyznawanej na jego koniec nagrody — Gustav Seitz,
swobodnie i czesto czerpal inspiracje z antyku, tak w formie, jak i w tresci. Wnikliwie
interpretowal starozytne dziedzictwo humanistyczne, przetwarzajac charakteryzujace
je idealy pickna i eksperymentujac z r6znymi rodzajami definiujacego je kanonu.
Rzezbione przez niego wizerunki taczy aura bezczasowosci, ktora jednoczesnie moze
by¢ interpretowana jako synonim pewnej znamiennej ciaglosci, bedacej fundamentem

europejskiego dziedzictwa kulturowego, majacego swoje korzenie wlasnie w antyku.

Rowniez prace powstate w picknych okolicznosciach zabytkowej przyrody

i klasycyzujacej architektury patacu w Trebnitz stanowia przejaw swiadomego

lub podswiadomego zakorzenienia sztuki i kultury europejskiej w antyku. Wzory

i wizerunki antyczne s3 bowiem trwale wpisane w nasza mentalng biblioteke wizualna,

gleboko odcisSnigte w naszej europejskiej pamigci ikonograficznej.

Inspiracje artystek i artystow bioracych udzial w plenerze oscylowaly wokot tematyki,
ikonografii i form dobrze znanych z antyku, nie tylko europejskiego. W powstatych
pracach pojawily si¢ watki zaczerpnicte z mitologii greckiej i rzymskiej, jak np.
odniesienie do Meduzy u Norberta Delmana, aluzja do Laokoona u Ilki Raupach czy
inspiracja centaurami u Ryszarda Litwiniuka. Z mitologii egipskiej pochodzi zas bog
Anubis, ktérego reminiscencje znajdziemy w pracy Moniki Szpener. Przypomniane

i na nowo zinterpretowane zostaly fundamentalne formy i motywy charakterystyczne
dla rzezby antycznej, jak postac¢ kurosa w pracy Norberta Sarneckiego i Roswithy
Schaab czy tez odaliski w pracy Liny Baltruweit i Johannesa Breuningera. W grupie

obicktow stworzonych przez Susanne Ring odnajdujemy echa greckich waz i amfor,
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[ za$ instalacja Iwony Rozbiewskiej przypomina nam architekture atenskiego Erechtejonu.

Twércy odniesli si¢ rowniez do idealéw pickna antycznego, polegajacego na perfekcji
proporcji, symetrii i kanonicznosci. Niektorzy z przekora weszli z nimi w krytyczny
dialog, nakladajac na nie filtr wlasnych doswiadczen i przemyslen, co najlepiej

odzwierciedla praca Hildegardy Skowasch.

Podczas tegorocznego pleneru uzmystowiliSmy sobie po raz kolejny, jak waznym

clementem tworzenia prac rzezbiarskich jest proces ich powstawania. Niewatpliwie

byt on silnie ksztaltowany przez
otoczenie, jego dzwigki, zapachy,
a w naszym przypadku takze
przez sielska aura miejsca —
zalozenie palacowe w Trebnitz,
ktore przywodzi na mysl antyczna
Arkadig. Istotna czg¢Scia tego
tworczego procesu byla praca

z materig rzezbiarska, ktora

na naszej wystawie byla
reprezentowana wyjatkowo
szeroko, od kamienia (trawertyn
i piaskowiec) poprzez drewno,
gips, gling, papier, metal,
wspolczesne materialy syntetyczne
po elementy ready-made. Proces
tworzenia w kazdym z tych
materialow jest wyjatkowy

i fascynujacy na rézne sposoby,
pod katem dynamiki pracy,
wyzwan i mozliwosci
technologicznych a takze

uzyskanych efektow.

Wybitny polski historyk sztuki

Jan Bialostocki twierdzit, ze

sztuke mozna zrozumiec tylko

wtedy, jesli patrzy si¢ na nia

z perspektywy historycznej. Studiujac w ten sposob ewolucje sztuki, odnajdujemy
droge do zrozumienia jej sensu i osobliwego pigkna. Ewolucja ta, wedtug badacza, to
nic innego jak ciagle ustosunkowywanie si¢ do tradycji. A zatem studiowanie sztuki

dawnegj jest istotnym kluczem do poznania i pelnego przezywania sztuki dzisiejsze;.

| 13 | Gustav Secitz | Bertolt Brecht Maske | Maska Bertolda Brechta
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Prezentowane w niniejszym katalogu prace sa, w mysl tacinskiego przystowia: ,Ars

una species mille” (rodzajow sztuki jest wicle), najlepszym przykladem tego ciagtego,

czasem pokornego i pelnego
szacunku, ale czasem takze
krytycznego i kontestujacego
ustosunkowywania si¢ do
dziedzictwa antyku. Na rézne
sposoby budowali$my pomosty
miedzy problematyka i estetyka
naszej wspolczesnej rzeczywistosci
a spuscizna odlegla o setki lat.
Artystki i arty$ci uciekali si¢

do rozmaitych rozwiazan, by
intrygujaco ukazaé 6w dialog
wspolczesnosci z antykiem.
Jednym z nich byta inspiracja
forma hybrydy, ktora sama

w sobie stanowi symbol $cierania
si¢ ideatu z niedoskonatos$cia.
Cickawym narzedziem okazal si¢
rowniez cytat, ktory pozwolil

na uzyskanie eksperymentalnych,
czesto zaskakujacych zestawien,
przynoszacych ciekawe napigcia
na poziomie formy i tresci. Tego
rodzaju kreatywne kolaze, ktore
dzi$§ nazwaliby$my remiksem

kulturowym, stanowia

kwintesencje naszych, jak to ujal Zygmunt Bauman, ptynnych czasow

charakteryzujacych si¢ skrajng dynamika, krétkoterminowoscia, ulotnoscia,

przemijalnoscia i nieokielznanym tempem. Tym sposobem nadaliSmy antycznej

pamigci tak istotny wspolczesny wymiar.

Marta Wréblewska — kuratorka

Gustav Seitz | Kopfder Sappho /| Glowa Safony
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NORBERT DELMAN
Das Totem der Medusa

Norbert Delman hat eine Art symbolisches Denkmal
der Medusa geschaffen. Die Intention des Kiinstlers war
es, die gebriuchliche, dem Mythos von einer der drei
Gorgonen zugeschriebene Interpretationsordnung

' umzukehren, die urspriinglich verfithrerisch schon,

aber als einzige der Schwestern sterblich war. Thre Figur
wird hier nicht als Symbol einer todlichen Bedrohung
interpretiert, sondern als Figur eines Opfers der Gewalt, als
Symbol der sexuellen Unterdriickung und Viktimisierung
von Frauenfiguren, die in der antiken Mythologie
allgegenwiirtig waren und in der europiischen Kultur
uber Jahrhunderte legitimiert und poetisiert wurden.

- Dieses Denkmal von Delman erhielt eine aquatische,

direkt aus der Natur ibernommene Form. Auf diese
Weise wird die Figur der Medusa mit dem Element
Wasser verbunden und gibt ihr symbolisch ihre weibliche
Vitalitit zuriick, derer sie, in ein abscheuliches Ungeheuer
verwandelt, beraubt worden war. Zugleich ist es die
Geste des Versuchs, der Mythologie ihren Machismus

zu nehmen, und ihren Helden und Heldinnen, denen
Unrecht zugefiigt wurde, Wiedergutmachung zu leisten.
Denn in Delmans Arbeit findet der umgekehrte Prozess
zum Mythos statt: Das todbringende Schlangenhaar und
der todliche Blick der Medusa werden in dsthetische
Elemente der Kunstinstallation verarbeitet. Das Auge

der Medusa nimmt eine ungefihrliche, gemilderte,

* angenchme Form an. Das Emporstrebende des Objekts,

sein totemistischer Charakter, deutet auflerdem auf eine

_ Verkultung der Medusa-Figur hin. Es ist in gewisser Weise

eine Riickkehr zur urspriinglichen Interpretation ihres

" Namens als derjenigen, die ihre affirmative Macht ausiibt,

fu

bewacht und wiederherstellt.

Delmans kiinstlerische Geste kann auch als eine Art
postheidnische Praxis gelesen werden, eine Form von
Beschworung der auler Kontrolle geratenen Realitit,
ein Kommentar zur urspriinglichen Schénheit der vom
Menschen entweihten Natur, die sich im Endergebnis
gegen ihn wendet. Dieses eigentiimliche Denkmal der
Medusa wire also einerseits eine Anspiclung auf das
Gespenst der gewaltsamen Rache der Natur fiir das
unverschuldete Unrecht, das die Menschen den Gottern
zugefiigt haben. Andererseits wire es aber dank der
absichtlichen Asthetisierung sciner Form der Versuch,
diese Ungerechtigkeit wieder gut zu machen, indem die
entrissene Schonheit durch vermittelnde Eigenschaften
der Kunst wiederhergestellt wird.

Totem Meduzy

Norbert Delman stworzyl rodzaj symbolicznego pomnika
dedykowanego Meduzie. Intencja Artysty bylo odwrécenie
przyjetego porzadku interpretacyjnego przypisanego
temu mitowi o jednej z trzech Gorgon — pierwotnie
uwodzaco picknej, jednakze jedynej $Smiertelnej sposrod
siostr. Jej postac zostata przez Delmana zinterpretowana
nie jako symbol $mierciono$nego zagrozenia, lecz jako
figura ofiary przemocy, symbolu seksualnej opresji

i wiktymizacji kobiecych postaci, wszechobecnej

w starozytnej mitologii i przez wieki legitymizowane;j

i poetyzowanej w kulturze europejskiej.

Pomnik ten otrzymatl akwatyczng forme zaczerpnieta
bezposrednio z natury. W ten sposob posta¢ Meduzy
zostaje powigzana z zywiolem wody, co symbolicznie
przywraca jej zefska energie witalng, ktorej zostala
wczeéniej pozbawiona przez przemienienie jej

w odrazajacego potwora. Jednoczes$nie stanowi gest

w kierunku préby odejscia od maskulinizacji mitologii,
zados$¢uczynienia pokrzywdzonym w niej bohaterkom

i bohaterom. W pracy Delmana zachodzi bowiem proces
odwrotny do mitu: wezowe $miercionosne wlosy

i zabdjcze spojrzenie Meduzy zostaja przetworzone

w estetyczne elementy instalacji artystycznej. Oko Meduzy
przybiera bezpieczna, ztagodzona i przyjemna forme.
Strzelisto$¢ obicktu, jego totemicznos¢ dodatkowo
sugeruje ukultowienie tej postaci. Jest to w pewnym sensie
powrdt do pierwotnej interpretacji jej imienia, jako tej
wiladajacej, strzegacej, majacy na celu przywrocenie

jej afirmatywnych mocy.

Gest artystyczny Delmana mozna takze odczytac jako
rodzaj postpoganskiej praktyki, stanowigcej forme
zaklinania wymykajacej si¢ spod kontroli rzeczywistosci,
komentarza wobec pierwotnego pickna natury
zbezczeszczonej przez czlowieka i w efekcie obracajacej
si¢ przeciwko niemu. Ten swoisty pomnik Meduzy bylby

zatem z jednej strony aluzja do widma gwaltownej zemsty *

natury za niezawinione krzywdy uczynione przez ludzi
bawiacych si¢ w bogoéw. Z drugiej zas, dzigki intencjonalnej
estetyzacji jego formy, stanowilby probe naprawienia

tej krzywdy poprzez przywrécenie odebranego pickna

za pomoca mediacyjnych wlasciwosci sztuki.

Gustav Scitz Preis 2021 / Nagroda im. Gustava Seitza 2021
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- Centaurus Rex / Kentauride

It Die Antike wird gemeinhin mit Kanonizitit, Idealisierung,
) Normativitit und Perfektion in Verbindung gebracht.
‘b *.. Es sind jedoch die nicht-kanonischen Perioden und
» Werke, die die etablierten Regeln brechen, und den in
’ der Geschichte und Entwicklung der Kunst so wichtigen
Fortschritt garantieren. Formale Abweichungen von den
: akzeptierten Normen und apokryphe Themen inspirierten
-~ Ryszard Litwiniuk zur Statue der Kentauride — halb Frau,
: halb Pferd — einer antiken Hybride, die wir heute als
eine Art genetischen Fehler interpretieren wiirden. Die
-~ Kentauride ist eine Kombination aus unberechenbaren
~ und ungeziigelten tierischen Instinkten, dic eine Quelle
l . ihrer Gibernatiirlichen Kraft darstellen, mit den in
~ Kultur und Gesellschaft verankerten Bildern der Géttin,
| Kriegerin, Frau, Mutter, Beschiitzerin, Wichterin.

i

Bei dieser kreativen Expedition zu den prihistorischen
Urspriingen der Kunst entschied sich der Kiinstler
fur Lehm als Baumaterial. Lehm ist in der Tat das
* chthonischste aller bildhauerischen Materialien,
4 er verkorpert auch das Vergehen der Zeit. Denn er
. stammt aus der Erde, ber die wir jeden Tag schreiten,
die uns Schutz gibt, unsere Nahrung produziert und
uns aufnimmt, wenn unser Leben auf der Erde endet.
Ebenfalls seit der Antike wird das Wirken in Lehm mit
gottlichem Wirken identifiziert. In der Mythologie, der
Heiligen Schrift und dem Koran formen die Gotter den
Menschen aus Lehm. Das Arbeiten mit diesem weichen
Material ermoglicht Formgestaltung durch direkten
Korperkontakt, Druckkraft und Temperatur der Hand.
Diese kognitive Berithrung stellt eine Art Medium dar,
durch das vom Korper des Kunstlers eine belebende
Energie zum bildhauerischen Objekt fliefdt, die den
kreativen Prozess dem Erleben des Absoluten niher
_ bringt. Gleichzeitig lisst die partielle Zerstérung, die die
© Arbeit in Lehm begleitet, zufillige Risse oder ein leichter
« + Verlust des Skulpturvolumens nach dem Trocknen, auch
" Raum fiir Zufall und Uberraschung, cinen Spielraum
~  fur Fehler und das Unbekannte, das vom Kunstler als
Mehrwert in der Kunst betrachtet wird.

. e ¢ LN

Centaurus Rex / Centauryda

Antyk powszechnie kojarzy si¢ z kanonicznoscia,
idealizacj3, normatywnoscia, perfekcyjnoscia. Jednak
petno w nim takze dziel nickanonicznych, tamigcych
utarte reguly i gwarantujacych postep, tak istotny

w historii i rozwoju sztuki. Wlasnie owe formalne
odchylenia od przyjetych norm i apokryficznos$¢ watkow
zainspirowaly Ryszarda Litwiniuka do stworzenia
posagu Centaurydy — pot kobiety, p6t konia, antycznej
hybrydy, ktéra wspolczesnie odczytalibySmy jako rodzaj
btedu genetycznego. Centauryda jest polaczeniem
nieobliczalnych i nieposkromionych instynktow
zwierzecych bedacych zZrédlem jej nadnaturalnej mocy,
z utrwalonymi w kulturze i spoleczenstwie wizerunkami
bogini, wojowniczki, kobiety, matki, opiekunki,
strazniczki.

W tej tworczej wyprawie do prehistorycznych poczatkow
sztuki Artysta zdecydowat si¢ na wykorzystanie gliny jako
budulca. Glina jest w istocie najbardziej chtonicznym

materiatem rzezbiarskim, uosabia takze przemijanie czasu.

Pochodzi bowiem z gleby, po ktorej codziennie stapamy,
ktdra daje nam schronienie, wytwarza pozywienie

i przyjmuje nas, gdy nasze zycie na ziemi dobiega konca.
Juz od czasdw antyku tworzenie w glinie utozsamiane
bylo z czynnoscia boska. Zaréwno w mitologii, PiSmie
Swietym, jak i w Koranie bogowie lepia cztowieka
wlasnie z gliny. Praca w migkkim materiale pozwala

na ksztaltowanie formy poprzez bezposredni kontakt
fizyczny, site nacisku, jak i temperature dloni. Ten
poznawczy dotyk stanowi swego rodzaju medium, przez
ktore przeplywa ozywcza energia z ciala artysty do
obiektu rzezbiarskiego, przyblizajac proces tworczy

do doswiadczania absolutu. Jednoczesnie czgSciowa
destrukcja towarzyszaca pracy w glinie, polegajaca na
przypadkowych spekaniach czy tez nieznacznym ubytku
objetosci rzezby po jej wyschnieciu, pozostawia

w twdrczosci takze miejsce na przypadek, zaskoczenie,
margines bledu czy niewiadoma, traktowane przez
Artyste jako wartos¢ dodana w sztuce.

-

5
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Auf der Suche nach Inspiration und Vorbildern
- in der Antike wandte sich Ilka Raupach einem der
¢ € L4 charakteristischsten Werke der hellenistischen Kunst
Y zu—der Laokoon-Gruppe in den Vatikanischen Museen.
~ Die Kiinstlerin konzentrierte sich jedoch auf ein kleines
, .';t':ﬂ Detail dieser Skulptur — eine Haarlocke auf dem Kopf des
o 2 mythischen apollinischen Priesters, wobei sie sich sowohl
' mit den Nuancen ihrer Form als auch mit ihrer Symbolik
 beschiftigte. Haare werden gemeinhin mit dem Kult
der Schonheit, der Besorgtheit um gutes Aussehens und
.. Gesundheit in Verbindung gebracht, aber sie sind auch
P ~ ein Symbol der Kraft und sogar der Gottlichkeit, was am
. Dbesten von der biblischen Geschichte von Samson und
_ Dalila illustriert wird.

-~ Dicin der Kunstgeschichte beliebte Spiralform, die bei
g Ilka Raupach in Form der Laokoon-Locke wiederholt
2 wird, aber auch zum Beispiel in den Schnecken der

ionischen Siulen, die die Fassade des Trebnitzer Schlosses
schmiicken, wurde zu einer Art Pars pro foto der Antike.
- Mit einem Fragment als Reprisentation des Ganzen

~ unternahm die Kiinstlerin den Versuch, die Quintessenz
-~ aus dem riesigen antiken Erbe zu extrahieren, indem
'\n;j sie es mittels einer ausgewihlten Einzelform, isoliert

von seinem traditionellen Kontext, zuschnitt. Diese

Art des Scannens, das Heran- und Herauszoomen, das
Unter-die-Lupe-Nehmen, das Zerlegen in Einzelteile,

« stellt eine Moglichkeit dar, es besser kennenzulernen,
besser zu verstehen und gegentiber dem Erbe der Antike
Stellung zu nehmen. Dank dieser hyper-analytischen
Herangehensweise wurde das kleine visuelle Zitat zu
einem autonomen Werk. Und die Kunstlerin ibernahm

. dabei die Rolle der Forscherin, der Ubersetzerin, der

" Vermittlerin zwischen zeitlich entfernten Epochen

und den in ihnen vorhandenen kiinstlerischen

Ausdrucksformen. Dies wird besonders in ihrem

. Arbeitsprozess deutlich. Indem sie sukzessive Schichten
des alten Baumstammes ciner abgestorbenen Trebnitzer
Eiche freilegte, drang Raupach in das Wesen dessen ein,
wie die vergehende Zeit funktioniert, in die Zeichen,

die diese in der materiellen und immateriellen Kultur
hinterlisst, sowie in die Unmdglichkeit, sie physisch zu
« beherrschen, sie endgultig zu zihmen und in einen fur
den Menschen verstindlichen Rahmen zu bringen.
s
_1F -c_‘ t -.. - & + l._‘,' l'h‘ ‘.._. :

0 ILKA RAUPACH

Laokoons Locke
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Szukajac inspiracji i wzorow w antyku, Ilka Raupach
siegnela do jednego z najbardziej charakterystycznych
dziet sztuki hellenistycznej — Grupy Laokoona znajdujacej
si¢ obecnie w Muzeach Watykanskich. Artystka skupita si¢
jednak jedynie na niewielkim detalu tej rzezby, tj. na puklu
wlosow na glowie tego mitycznego apollinskiego kaptana,
zaglebiajac si¢ zarowno w niuanse jego formy, jak

i symboliki. Wlosy kojarza si¢ z kultem pigkna, dbaloscia
o dobry wyglad i zdrowiem. Sg takze symbolem sity, -
a nawet boskosci, co najlepiej ilustruje biblijna historia
Samsona i Dalili.

Popularny w historii sztuki ksztalt spirali, powielony
w pracy Raupach w formie loku Laokoona czy

wystepujacy chociazby takze w §limacznicach kolumn
jonskich ozdabiajacych fasade patacu w Trebnitz, staje

si¢ zatem swoistym pars pro foro antyku. Uzywajac \

fragmentu jako reprezentacji calosci, Raupach podjeta
probe wydobycia kwintesencji z obszernego dziedzictwa
starozytnosci, skadrowania go za pomoca wybranego
pojedynczego ksztalttu, wyizolowanego z tradycyjnego
kontekstu. Tego rodzaju skanowanie, przyblizanie

i oddalanie (zoom in, zoom out), branie pod lupe,
rozkladanie na czesci pierwsze, jest sposobem na glebsze
poznanice i lepsze zrozumienie, proba zajecia wlasnego
stanowiska wzgledem dziedzictwa antyku. Dzigki takiemu
hiperanalitycznemu podej$ciu, niewielki wizualny cytat
stal sie autonomicznym dzietem. Artystka obrata za$ role
badacza, ttumacza, posrednika migdzy epokami odlegltymi
w czasie i obecnymi w nich formami artystycznego
wyrazu. Jest to szczegolnie widoczne w procesie jej pracy.
Odstaniajac kolejne warstwy starego pnia pozyskanego

z lokalnego obumartego debu, Raupach penetruje e

istot¢ oddzialywania uptywajacego czasu, znakow jakie
zostawia w kulturze materialnej i niematerialnej, a takze
braku mozliwosci jego fizycznej kontroli, ostatecznego

ujarzmienia i ujecia go w zrozumiate dla czlowieka ramy. |
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Susanne Ring entwickelt ihre eigene, einzigartige
Tkonographie, indem sie alte Formen aus verschiedenen

. "‘ Epochen und Kontinenten neu bearbeitet. Thre
- skulpturale Installation kann in zwei grundlegenden
%4 . Kategorien betrachtet werden: in ihrem Verhiltnis zum

»* ~ Raum und in ihrem Verhiltnis zur Zeit. Das sorgfiltige
8 ~ Arrangement archaisierender, eigentiimliche Ensembles
Frd o' bildender Figuren, erlaubt es dem Betrachter, die
Mhpre 241 _' Beziehungen zwischen den einzelnen Objekten, dem
e o Raum, in dem sie sich befinden, und den Dimensionen,
N ~ in denen sie funktionieren, zu verfolgen. Thre Formen
) ;: leiten sich von antiken Gefifien ab, die die Kiinstlerin
Y T einer kreativen Metamorphose unterzogen hat, wobei
o 3" _ sie Verformungen und anthropomorphe Elemente
oL | einfithrt. Vasen, Amphoren, Kriige dienen traditionell als

e -
~ Gebrauchsgegenstinde mit verschiedenen Funktionen
- und Zwecken. Die Kiinstlerin sicht in ihnen jedoch eine
& . Analogie zum menschlichen Korper, der als eine Art

’ . Gefafd verstanden wird. Thre Biuche, Hilse und Deckel
nehmen in Susanne Rings Werk zunehmend erkennbare

t‘ _ menschliche Ziige an.
_i." fk - Lehm als Material ist bei Susanne Ring das iibergeordnete
o Prinzip, das ihr kiinstlerisches Universum bindet und
ordnet. Seit prihistorischen Zeiten werden aus diesem
" Material Objekte und Gefifde hergestellt, die eng mit der
" menschlichen Existenz verbunden sind, wie z. B. Kanopen
"-7 mit Grabfunktionen, mykenische Figuren mit kultischen
' und rituellen Funktionen oder dgyptische Uschebtis,
. die die Toten betreuend ins Jenseits begleiten. Lehm
4, impliziert Korperlichkeit, Vitalitit, Verbindung mit der
g | Erde, eine Art Urkosmogonie, die dem Zyklus von Leben

und Tod zugrunde liegt und den Austausch von Materie,
die Verwandlung von Korperlichkeit in metaphysische
i (Nicht-)Entititen beinhaltet. Man kann also die von der
“ " Kunstlerin geschaffenen Objekte als eine Art Vermittler
"~ . zwischen der zeitlich greifbaren Korperlichkeit und der
- " kosmischen immateriellen Esoterik interpretieren.
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Przetwarzajac dawne formy zaczerpniete z rozmaitych
epok i kontynentéw, Susanne Ring opracowuje wlasna
unikatowa ikonografie. Stworzona przez nig instalacje
rzezbiarska mozna rozpatrywa¢ w dwoch zasadniczych
kategoriach: relacji do przestrzeni i relacji do czasu.
Uwazna aranzacja archaizujacych figur tworzacych
osobliwe menazerie pozwala na $ledzenie relacji
wystepujacych pomiedzy poszczegolnymi obiektami,
przestrzenig, w ktorej si¢ znajduja, a takze wymiarami,
w ktorych funkcjonuja. Ich formy wywodza si¢ ze
starozytnych naczyn, ktore Artystka poddata tworczej
metamorfozie, wprowadzajac deformacje i elementy
antropomorficzne. Wazy, amfory czy dzbany tradycyjnie
pelnia role przedmiotow uzytkowych o rozmaitych
funkcjach i przeznaczeniach. Jednak Artystka dostrzega
w nich analogi¢ do ludzkiego ciala rozumianego jako
rodzaj naczynia. Ich brzusce, szyje i pokrywy przybieraja
w pracach Ring coraz bardziej rozpoznawalne ludzkie
cechy.

Glina jako tworzywo stanowi w tworczosci Ring
nadrzedna zasade spajajaca i porzadkujaca jej
artystyczne uniwersum. Od czaséw prehistorycznych

z tego materialu wytwarzano obiekty i naczynia blisko
zwigzane z ludzka egzystencja, jak np. urny kanopskie

o funkcjach sepulkralnych, figurki mykenskie o funkcjach
kultowych i rytualnych czy egipskie uszebti opiekunczo
towarzyszace zmartym w zaswiatach. Glina implikuje
cielesnosé, zywotnos¢, polaczenie z ziemia, rodzaj
prymarnej kosmogonii lezacej u podstaw cyklu zycia

i $mierci, polegajacej na wymianie materii, transformacji
ciclesnosci w metafizyczne (nie)byty. Obickty tworzone
przez Artystke mozna zatem interpretowac jako rodzaj
posrednikow miedzy doczesna namacalna fizykalnoscia
a kosmiczna niematerialng ezoterycznoscia.
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IWONA ROZBIEWSKA
Entsqulung

Mit ihrer Arbeit bietet die Kiinstlerin einen individuellen
Zugang zu einem skulpturalen Objekt, das stark in
Architektur und Design verwurzelt ist, und bringt es

in einen Dialog mit der lokalen Landschaft. Die antike
Inspiration fir das Werk war das Motiv der Karyatiden
— architektonischen Stiitzen in Form von Frauen,
bekannt z.B. aus dem Erechtheion-Tempel in Athen, der
bis heute auf der Akropolis erhalten ist. Experimentell
schligt die Kunstlerin jedoch eine eigene Umsetzung
dieses Motivs vor — sie befreit die Skulpturen von ihrer
architektonischen Funktion und gibt ihnen ihren Status
als freistehende, unabhingige, selbstbestimmte Objekte
zuriick. Bei der Bearbeitung des Karyatidenmotivs
bezieht sich Rozbiewska auch auf das kanonische
Verstindnis der menschlichen Figur, die die Kiinstler
der Antike in geometrische Figuren einschrieben, um
ideale Proportionen zu erreichen. Gleichzeitig betreibt
sie eine Art Spiel mit dem Betrachter — sie verwendet in
der visuellen Kultur etablierte Formen, verarbeitet diese
aber auf synthetische Weise, indem sie ihre traditionelle
Symbolik ablehnt und neue Interpretationsmoglichkeiten
eroffnet.

Rozbiewskas kiinstlerische Praktiken schopfen aus einer
weit gefassten Kulturgeschichte und verorten sich an der
Grenze zwischen Kunst, Architektur, Design, klassischer
und sozialer Plastik. Sie werden zu ciner Art privater
Archiologie, die auf Recherchen in der Umgebung und
auf persOnlichen Erfahrungen beruht. Der kreative
Prozess, der zu einem grofden Teil auf der Arbeit mit
Resten basiert, die am Ort der Werkentstehung anfallen
und einer Art kiinstlerischem Upcycling unterzogen
werden, ist auch eine Moglichkeit, gegeniiber der
Umgebung sensibel zu agieren, mit ihr in Resonanz zu
treten, in ihr materielles Gedéchtnis einzudringen und
sie in einen neuen Rahmen zu setzen.

Wyfilarowanie

W swojej pracy Artystka oferuje indywidualne podejscie
do obiektu rzezbiarskiego silnie zakorzenionego

w architekturze i designie, wprowadzajac go w sytuacje
dialogiczna z lokalnym krajobrazem. Antyczna
inspiracja dla tej pracy stat si¢ motyw kariatyd — podpor
architektonicznych w ksztalcie kobiet, znanych np.

z atenskiej Swiatyni Erechtejon stojacej do dzis na
Akropolu. W drodze eksperymentu Artystka proponuje
jednak wlasna transpozycje tego motywu — uwalnia
rzezby z ich architektonicznej funkgji, przywraca

im status obicktow wolnostojacych, niezaleznych

i samostanowiacych. Rozpracowujac motyw kariatyd
Rozbiewska ustosunkowuje si¢ takze do kanonicznego
pojmowania ludzkiej sylwetki, ktéra antyczni wpisywali
w figury geometryczne w celu uzyskania idealnych
proporcji. Prowadzi jednocze$nie pewnego rodzaju

gre z widzem — wykorzystuje utrwalone w kulturze
wizualnej formy, lecz przetwarza je w syntetyczny sposob,
odrzucajac ich tradycyjna symbolike i otwierajac nowe
mozliwosci ich interpretacji.

Praktyki artystyczne Rozbiewskiej czerpia z szeroko
pojetej historii kultury, sytuujac si¢ na pograniczu sztuki,
architektury, designu, rzezby klasycznej i spoleczne;j.
Staja si¢ rodzajem prywatnej archeologii bazujacej na
poszukiwaniach prowadzonych zaréwno w otaczajacym
terenie, jak i w osobistych do§wiadczeniach. Proces
tworczy, oparty w duzej mierze na pracy z resztkami
pozyskiwanymi w miejscu tworzenia pracy i poddawanymi
rodzajowi artystycznego upcyklingu, jest takze sposobem
na uwrazliwienie si¢ wobec otoczenia, rezonowanie z nim,
wniknigcie w jego materialna pamigc i ujecie jej w nowe
ramy.
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Der lachelnde Kouros

Norbert Sarnecki greift in seiner Arbeit das aus der
griechischen Kunst der Archaik bekannte Kouros-Motiv
auf. Er weicht jedoch vom ublichen Kanon ab und gibt
der Figur eine individualisierte Form. Der aufgerichtete
Korper des Kouros, die Bewegung seiner urspriinglich

| hieratischen, frontalen Figur, sein kithner Blick zum

Himmel und vor allem sein triumphierendes Licheln,
das der Figur eine besondere Ausdruckskraft verleiht,
sind Sarneckis eigener Kommentar, der sich bewusst
auf die jahrhundertelange Evolution im Verstindnis der
Antike bezieht.

Die vom Kinstler benutzte Non-Finito-Technik, bei der
ein Teil der Skulptur absichtlich unvollendet gelassen
wird, erzeugt einen faszinierenden, uneindeutigen Effekt.
Sie lasst Raum fiir interpretatorische Unklarheiten,

" zeigt die Spannung zwischen der sichtbar werdenden

figurativen Gestalt und dem einfachen geometrischen
Steinblock, das Aufeinandertreffen der Anatomie des
rekonstruierten menschlichen Korpers und der Anatomie
des Steins, der einer mechanischen Bearbeitung unterzogen
wird, den stindigen Austausch von Energie zwischen
Kunstler und Materie, die durch die mechanische
Bearbeitung mit pneumatischen und elektrischen
Werkzeugen geformt wird. Fir dieses Werk wihlte
Sarnecki Travertin, eine Art Kalkstein. Dessen Firbung
bringt ihn in der 4uleren Erscheinung dem fiir antike
Skulpturen charakteristischen, edlen Marmor nahe.
Tatsichlich bedingt die pordse und weiche Struktur des
Steins den Prozess seiner Verarbeitung und das endgiltige
Ergebnis des Werkes. Die Arbeit in einem fragilen Block
ist mit Risiko und Unvorhersehbarkeit verbunden,

die jede Geste des Kiinstlers begleiten. Seine Textur
wiederum lisst eine frisch erschaffene Skulptur alt
erscheinen. Auf diese Weise wird das Material Travertin
zu einem metaphorischen Bindeglied zwischen den
Epochen der Kunstgeschichte und verwischt die Grenzen
zwischen dem, was war, und dem, was ist.

 NORBERT SARNECKI
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Usmiechniety kuros

W swojej pracy Norbert Sarnecki przywotuje motyw
kurosa znany ze sztuki archaicznej Grecji. Odchodzi
jednak od utartego kanonu, nadajac tej postaci
zindywidualizowang forme. Wyprezone ciato kurosa

i ruch, jakim zostata obdarzona jego pierwotnie hieratyczna
i frontalna sylwetka, jego $miate spojrzenie ku niebu,

a przede wszystkim triumfalny usmiech dodajacy tej
postaci szczego6lnej sily wyrazu, stanowia autorski
komentarz Sarneckiego $wiadomie ustosunkowujacego
siec do wiclowickowej ewolucji rozumienia antyku.

Zastosowana przez Artyste technika 7oz finito, ktora
polega na celowym niedokonczeniu partii rzezby, pozwala
uzyskaé intrygujacy, nicjednoznaczny efekt. Pozostawia
miegjsce na interpretacyjne niedopowiedzenia, ukazujac
napiecia pomiedzy wylaniajaca si¢ figuratywna postacia
a prostym geometrycznym blokiem kamiennym, $cieranie
si¢ anatomii odtwarzanego ludzkiego ciala z anatomia
kamienia poddawanego obrobce mechanicznej, ciagta
wymiang energii migdzy Artysta a materia, ksztaltowana
w drodze obrébki mechanicznej za pomoca narzedzi
pneumatycznych i elektrycznych. Do stworzenia tej pracy
Sarnecki wybratl trawertyn, ktory jest rodzajem wapienia.
Jego kolorystyka wygladem przypomina szlachetny
marmur charakterystyczny dla rzezb antycznych.

W istocie porowata i migkka struktura tego kamienia
warunkuje proces jego obrobki i efekt koncowy dzieta.
Praca w kruchym bloku zwigzana jest z ryzykiem

i nicobliczalnoscia towarzyszacym kazdemu gestowi
Artysty. Jego faktura za$ sprawia, ze Swiezo stworzona
rzezba sprawia wrazenie wickowej. W ten spos6b materia
trawertynu staje si¢ metaforycznym tacznikiem miedzy
epokami w historii sztuki, zacierajac granice miedzy tym
co bylo, a tym co jest.
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. ROSWITHA SCHAAB

1. , Erinnerung an die Antike

~In Anlehnung an ihr eigenes Verstindnis der Antike hat
" dic Kinstlerin cine synthetische, menschliche Figur in
einen Sandsteinblock gemeiffelt. Deren Gestalt mag an
. den griechischen Kouros und égyptische Pharaonen
~ erinnern. Beide Spuren haben ihre Berechtigung, denn
~ bei Roswitha Schaab gehen dic Kanons frei incinander
!} uber und Gberlagern sich; sie symbolisieren die
ot impressionshafte Erinnerung des 21. Jahrhunderts an
> h&n - die entfernte Antike.

S A Wihrend des Pleinairs meifSelte die Kiinstlerin
. systematisch, geduldig, sukzessive, Tag fiir Tag, immer
- weitere Skulpturbestandteile aus dem weichen, aber
rauen Sandstein. Mit einem Meifel hinterlief} sie auf der
Oberfliche der Plastik eine Art Tagebuchaufzeichnung
ihrer Arbeit, die einerseits von der Besonderheit der
Umgebung, andererseits von den Eigenschaften des Steins
selbst geprigt war. Der Sandstein offenbarte, indem er
. sich den gleichmifigen Schligen des Meifdels unterwarf,
¢ immer neue Nuancen seiner feinkérnigen, pordsen
Struktur. Jeden Tag wurde die Oberfliche der Skulptur
zu einer Art Spiegel, der die Reflexionen des durch die
weiten Aste der alten Buchen und Linden fallenden
Sonnenlichts widerspiegelte, unter denen die Kunstlerin
ihr Freiluftatelier eingerichtet hatte. Die Responsivitit
gegeniiber der Umgebung, das Nachgeben gegeniiber der
« * Impressivitit, zwang die Kinstlerin in gewisser Weise
dazu, die starre Rationalisierung des kreativen Prozesses
~ aufzugeben und die Improvisation zuzulassen, die
Moglichkeit, sich selbst von den Ergebnissen der eigenen
* Arbeit Giberraschen zu lassen. So war Roswitha Schaabs
~ kreativer Prozess eine Folge ihrer kiinstlerischen Intuition
< und der erarbeiteten traditionellen Bildhauertechnik, die
seit der Antike wohlbekannt ist. In gewisser Weise lief$ die
Kunstlerin ihre Skulptur organisch wachsen, in direkter
y ; Bezichung sowohl zu dem Ort und zu der Zeit, in der sie
entstand, als auch zur aufgegriffenen Thematik.
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Wspomnienie antyku

W nawigzaniu do wlasnego rozumienia antyku Artystka
wykutla w bloku piaskowca syntetyczna ludzka postac.

Jej sylwetka moze przywodzi¢ na my$l zaréwno wizerunki
greckich kurosow, jak i egipskich faraonow. Obydwa
tropy sa wszak uzasadnione, gdyz w pracy Schaab kanony
swobodnie zlewaja si¢ i naktadaja na siebie, symbolizujac
XXI-wieczng impresyjna pamigc o odlegtym antyku.

L5

Podczas pleneru Artystka systematycznie, cierpliwie &

i sukcesywnie dzier po dniu odkuwata kolejne fragmenty PR

miekkiego, aczkolwiek szorstkiego w dotyku piaskowca.

Za pomoca dluta pozostawiala na powierzchni rzezby

swoisty zapis dziennika swojej pracy, ktora z jednej

strony uksztaltowata specyfika otoczenia, z drugiej zas

wlasciwosci samego kamienia. Poddajac sic miarowym

uderzeniom dhuta, piaskowiec odstanial coraz to nowe y .
nivanse swojej drobnoziarnistej, porowatej struktury. 2"
Powierzchnia rzezby codziennie stawatla si¢ rodzajem

lustra, odbijajacego refleksy rozedrganego $wiatla

stonecznego padajacego poprzez rozlozyste galezie

wiekowego buku i lipy, pod ktorymi Artystka zorganizowata

swoja plenerowa pracowni¢. Responsywnos$¢ na otoczenie

i poddawanie si¢ wrazeniowo$ci poniekad wymusily

na Artystce odejscie od sztywnej racjonalizacji procesu

tworczego, dopuszczenie improwizacji i mozliwosc¢

zaskoczenia samej siebie efektami wlasnej pracy. Proces s -

tworzenia stanowil zatem u Schaab wypadkowa
artystycznej intuicji i wypracowanego tradycyjnego A 4
warsztatu rzezbiarskiego, dobrze znanego od czasow '
antyku. Dzicki temu Artystka niejako pozwolila swojej _
rzezbie organicznie wyrosnaé w bezposredniej relacji 4 LE
zaroéwno do migjsca i czasu, w ktorych powstawata, jak

i tematyki, ktora podejmowata.
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HILDEGARD SKOWASCH
obne Titel (egal)

Die von Hildegard Skowasch geschaffene, aus vielen
Elementen bestehende Figur mit totemhaften Formen
erinnert an Statuen des altromischen Gottes Janus oder
des altslawischen Swiatowid (Svantovit), mit in alle
Richtungen weisenden Gesichtern, denen die Kunstlerin
die Form eines zeitgenossischen Emoji gab. Siulen dieser
Art konnten sowohl die universelle Ordnung der Realitiit
als auch deren Mehrdeutigkeit symbolisieren. Skowaschs
Objekt kann daher als Versuch gelesen werden, sich
gegeniber ihrem eigenen Schaffen sowie dem Umfeld,

in dem es entsteht, und dem Thema, das es aufgreift,

zu positionieren. In gewisser Weise spiegelt sich im

Titel ihrer Arbeit eine offene Frageweise der Kiinstlerin
wider: Einerseits ist der Titel unprizise, unbeantwortet,
andererseits enthilt er eine kurze Aussage in Form des
Wortes ,egal®, das als zufilliges Graffiti an einer Wand in
der alten Garage auftaucht, in der Skowasch wihrend des
Pleinairs in Trebnitz ihr Atelier eingerichtet hatte.

Die Form, die dem entstandenen Objekt gegeben wurde,
bringt uns eher aus dem kognitiven Gleichgewicht, als
dass sie es herstellt. Defragmentierung und Zerstiickelung
sind die Quelle der eigentiimlichen Skulpturdynamik,
doch ist es schwer zu bestimmen, in welche Richtungen
die Vektoren und Spannungen hier angeordnet sind. Dies
entspringt Hildegard Skowaschs Arbeitsprozess, immer
wieder Ideen zu sammeln, sie in Frage zu stellen, zu
verwerfen, um dann wieder auf sie zuriickzukommen.
Auch die linearen Sequenzen, die die Skulptur iberzichen,
verweisen auf diesen Entscheidungsprozess. Diese
eigentiimliche Schrift ist das Ergebnis einer gleichféormigen,
monotonen, mantrischen Bewegung, wiedergegeben

in der Symbolik eines Kreises, der Unendlichkeit,

Wiederholung und Kontinuitit suggeriert. Das Gefiithl

der Ewigkeit kollidiert hier jedoch mit dem kurzlebigen,
flichtigen Papier, aus dem das Werk geschaffen wurde,

" das in der Tat cine Art skulpturales Antimaterial darstellt.
In dieser Spannung kénnen wir also eine Metapher fur
die Unmoglichkeit finden, endgiiltige, kategorische
Entscheidungen in einem nie endenden kreativen Prozess
zu treffen.

bez tytutu (obojetne)

Stworzona przez Hildegarde Skowasch wicloelementowa
figura o totemicznych ksztaltach przywodzi na mysl
posagi starorzymskiego boga Janusa czy prastowianskiego
Swiatowida o obliczach skierowanych w kazda strone
Swiata, ktorym Artystka nadala forme wspolczesnego
emoji. Tego rodzaju stupy mogly symbolizowaé

zaréwno uniwersalny porzadek rzeczywistosci, jak i jej
wieloznaczno$¢. Obiekt Skowasch mozna zatem odczytac
jako proébe spozycjonowania sic wobec wlasnej tworczosci
i otoczenia, w ktdrym ona powstaje, a takze podejmowanej
tematyki. To zadawanie przez Artystke otwartych pytan
odzwierciedla poniekad takze sam tytul jej pracy: z jednej
strony jest on niedoprecyzowany i niedopowiedziany
(»ohne Titel”, pol. ,bez tytutu”), z drugiej zas zawiera
krotki statement w postaci stowa ,egal” (pol. ,wszystko
jedno”), ktére w formie przypadkowego graffiti widniato
na $cianie wewnatrz starego garazu, w ktorym Skowasch
urzadzila swdj warsztat pracy podczas pleneru w Trebnitz.

Forma nadana powstalemu obiektowi raczej wytraca
widza z rOwnowagi poznawczej niz mu ja zapewnia.
Defragmentacja i rozcztonkowanie sa zrodlem osobliwej
dynamiki rzezby. Ci¢zko jednak okreslic, w jakich
kierunkach uktadaja si¢ tu wektory i napigcia. Wynika
to z procesu pracy Skowasch, polegajacego na ciaglym

gromadzeniu pomystow, kwestionowaniu ich, odrzucaniu, |

a nastgpnie powracaniu do nich. Do tego procesu
decyzyjnego nawiazuja takze linearne sekwencje
pokrywajace rzezbe. To osobliwe pismo powstalo

w wyniku jednostajnego, monotonnego, mantrycznego
ruchu powielonego w symbolice kola sugerujacego
nieskonczonos$¢, powtarzalnos¢ i ciagtosé. Poczucie
wiecznosci Sciera si¢ tu jednak z nietrwalym, ulotnym
papierem, z ktoérego powstata praca. Jest on w istocie
rodzajem antymateriatu rzezbiarskiego. W tym napieciu
mozna zatem wigc odnalez¢é metafore niemoznosci
podjecia ostatecznych, kategorycznych decyzji w nigdy,
tak naprawde, niekofczacym sie procesie tworczym.
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. . SUPER VIVAZ (LINA
& BALTRUWEIT
o & JOHANNES
o BREUNINGER)

Spieglein

, Die Philosophie des Duos Super Vivaz besteht darin,
sich kritisch mit der Gegenwart auseinanderzusetzen,
zu beobachten, wie das Individuum in und mit der
* Gesellschaft funktioniert. Ihre Praktiken, die Merkmale
von kiinstlerischem Aktivismus aufweisen, wirken daher
wie eine Art Seismograph, der die Spannungen zwischen
i sozialen, 6konomischen, 6kologischen und kulturellen
: Bereichen aufzeichnet. Die Formel, die die Arbeiten von
Lina Baltruweit und Johannes Breuninger annehmen,
konnte man als eine Art kulturellen Remix bezeichnen.
Ihre skulpturalen Installationen entstehen auf der Ebene
~ von Form und Inhalt sowohl aus traditionellen als auch
£ modernen Elementen. Die in der Ausstellung prisentierte
ﬁ Arbeit, geschaffen sowohl mit Hilfe klassischer
W bildhauerischer Techniken (gebrannte Keramik) als auch
mit fir die Popkultur charakteristischen Ready-Made-
© -Objekten, stellt genau diese Art von kiinstlerischem
" . Mashup dar.
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Bezug nehmend auf das vorgegebene Thema hat
sich das Kunstlerduo von dem Motiv einer antiken
Odaliske inspirieren lassen, die in triger Pose auf einer

¥ cleganten Chaiselongue ruht. Sie versahen sie jedoch
mit zeitgenossischen Attributen. Eines davon ist das
Mobiltelefon — das moderne Symbol der Verbindung
mit der sozialen, wirtschaftlichen und kulturellen Welt.
Die dargestellte Figur reprisentiert universelle Ideale

. zeitgenossischer Schonheit, zusitzlich verstirkt durch
den Einsatz der von den Kunstlern kreierten Spezialapp
»Spieglein“, die verschiedene Schonheitsfilter enthilt,
mit denen das Model ein Selfie mit ihrem Mobiltelefon
macht. Super Vivaz stellt somit die Frage nach dem
zeitgenossischen Schonheitskanon, der auf Illusion
basiert und die Grenzen zwischen dem Echten und dem

_ Verarbeiteten verwischt. Es regt zum Nachdenken iiber

die Universalitit virtuell optimierter Images im Web an,
uber die Popularitit von an Internet-Exhibitionismus
grenzenden Selbstdarstellungspraktiken, aber auch iiber
die Grenzen der Retusche eigener visueller Identitit.

Lustereczko

Filozofia duetu Super Vivaz jest krytyczne
ustosunkowywanie si¢ do wspolczesnosci, wnikliwa
obserwacja sposobow funkcjonowania spoleczenstwa

i w spoleczenstwie. Stad tez ich praktyki o znamionach
artystycznego aktywizmu dzialaja jako swoisty sejsmograf
rejestrujacy napiecia zachodzace pomigdzy obszarami
spolecznymi, ekonomicznymi, ekologicznymi i kulturowymi.
Formule, jaka przybieraja prace Baltruweit i Breuningera, ¢
mozna by okresli¢ jako rodzaj kulturowego remiksu.

Ich instalacje rzezbiarskie powstaja na poziomie formy

i tresci, zaréwno z tradycyjnych, jak i nowoczesnych
clementéw. Praca powstala podczas pleneru, stworzona
przy wykorzystaniu klasycznych technik rzezbiarskich
(ceramika wypalana w piecu), a takze obicktow ready-made
charakterystycznych dla kultury popularnej, jest wlasnie
przyktadem takiego artystycznego mashupu.

Ustosunkowujac sie do zadanego tematu, Artystka

i Artysta zainspirowali si¢ motywem antycznej odaliski
spoczywajacej w leniwej pozie na eleganckim szezlongu.
Zaopatrzyli ja jednak we wspoélczesne atrybuty. Jednym
z nich jest telefon komoérkowy — nowoczesny symbol
polaczenia ze §wiatem towarzyskim, gospodarczym

czy kulturalnym. Ukazana postac reprezentuje
uniwersalne idealy wspolczesnego pigkna, ktore zostaty
dodatkowo zintensyfikowane poprzez zastosowanie
specjalnie stworzonej przez Artystke i Artyste aplikacji
»Spieglein” (pol. ,Lustereczko”) zawierajacej rozmaite
filtry upigkszajace. Korzystajac z niej, modelka robi
sobie ,selfie” telefonem komoérkowym. Duet Super
Vivaz zadaje tym samym pytanie o wspoélczesne kanony
pickna, bazujacego na iluzji, zatarciu granic miedzy
tym co prawdziwe, a tym co przetworzone. Pobudza

do refleksji na temat powszechnos$ci wirtualnie
zoptymalizowanych wizerunkéw w sieci, popularnosci
praktyk samouwielbienia graniczacych z internetowym
ckshibicjonizmem, ale takze granic retuszowania wlasnej
wizualnej tozsamosci.
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MONIKA SZPENER

I wanna be your dog*

Die Arbeit von Monika Szpener bezieht sich direkt auf
antike Schonheitsideale, die auf der Suche nach perfekten
Proportionen des menschlichen Korpers basieren.

Fur die Gipsfigur hat die Kiinstlerin das Modell eines
athletischen, muskulosen Korpers benutzt, das an die
Abbildungen antiker Athleten erinnert. Der Korperkult
spiegelt sich auch in Monika Szpeners Arbeitsweise
wider: Bei der Arbeit mit einem menschlichen Modell
nimmt die Kiinstlerin eine Gipsform ab und erhilt so
cinen idealen Abdruck von Hautoberfliche, Muskelform
und korperlichen Details. Die eingehende Analyse und

- Betrachtung des Korpers, die gar obsessive Besorgnis
~ um seine ideale Form, das als Kérperkult verstandene
' Bodybuilding, lassen ihn in den Rang einer Religion

aufsteigen: Ein Mensch, dessen Korper perfekt geformt
ist, wird zur Gottheit, wihrend der Korper selbst wie ein
cigenartiges Monument behandelt wird.

" Gibt es in dieser, auf zwanghafter Perfektion beruhenden

Praxis denn Raum fiir eine Abweichung von der Norm?
Monika Szpeners Skulptur ist ein Hybrid, eine nicht-

- normative Mischung aus menschlichem und tierischem

Korper, ein Bastard, der aus einer eigentiimlichen
Kreuzung hervorgeht, eine eigene Spezies, die sich durch
ubernatirliche Eigenschaften und Merkmale auszeichnet,
cin Aufienseiter, der aus einer Abweichung von der
kanonischen Norm, von der Schablone, erwichst.

Hybriditit wird hier durch eine beildufige Anspielung
auf die Figur des dgyptischen Gottes Anubis mit einem
menschlichen Koérper und dem Kopf eines Schakals
illustriert. Die Taxidermie, der der fiir diese Skulptur
verwendete Kopf eines anonymen Hundes unterzogen
wurde, stellt uns einerseits dem toten Tier gegeniiber,
bietet ihm andererseits aber auch ein Leben nach dem
Tod als Element des Kunstwerks. Anubis, als der mit dem

" Thema Tod assoziierte dgyptische Gott, kann als eine Art

Memento mori interpretiert werden — eine Erinnerung
an die vergingliche Natur der Schonheit, der Jugend,
des Lebens, besonders relevant im Kontext des heutigen
Korperkults und der Selbstverliebtheit. Die Vorahnung
dieser Vanitas wird im Werk durch die nicht-kanonische
Erscheinung des dargestellten Mannes suggeriert — wir
haben den monumentalen Korper eines Heros vor

uns, der nicht in der erhabenen Pose cines Siegers auf
cinem Podest prisentiert wird, sondern ruhend, in
melancholische Traiumerei versunken.

(*Der Titel stammt aus cinem Song von 7%e Stooges)
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I wanna be your dog*

Praca Moniki Szpener odwoluje si¢ bezposrednio

do antycznych ideatéw pickna polegajacych na
poszukiwaniu doskonatych proporcji ludzkiego ciata.
Do wykonania figury z gipsu Artystka uzyta modela

0 wysportowanej umig$nionej sylwetce, przypominajacej

wizerunki antycznych atletow. Kult cielesnosci znalazt

odzwierciedlenie takze w metodzie pracy Szpener. Pracujac

z ludzkim modelem artystka Sciagneta zastygla w gipsic
forme, uzyskujac idealny odcisk powierzchni skory,
ksztaltu miesni i cielesnych detali. Poglebiona analiza

i kontemplacja ciata, obsesyjne wrecz dbanie o jego
idealny ksztatt oraz kulturystyka rozumiana jako kult

ciala, sprawiaja, ze urasta ono do rangi religii. Cztowiek,
ktorego cialo jest idealnie wyrzezbione, staje si¢ bostwem,

a samo cialo traktowane jest jako swoisty pomnik.

Czy jest w tej praktyce, opartej na obsesyjnej
perfekcyjnosci, miejsce na odejscie od normy, na
dewiacj¢? Rzezba Szpener to hybryda, nienormatywna
mieszanka ludzkiego i zwierzecego ciala, bastard
powstaly z osobliwej krzyzowki, odrebny gatunek sam
w sobie charakteryzujacy si¢ nadnaturalnymi cechami
i wlasciwosciami, odmieniec wyrosty z odchylenia od
kanonicznej normy, od szablonowosci.

Hybrydyczno$¢ zostata tu zilustrowana za pomoca
swobodnej aluzji do postaci egipskiego boga Anubisa
o ludzkim ciele i glowie szakala. Taksydermia, ktorej
poddano glowe anonimowego psa wykorzystana do
stworzenia tej rzezby, z jednej strony stawia nas twarza
w twarz z martwym zwierzeciem, z drugiej zas oferuje

mu zycie po zyciu w charakterze elementu dzieta sztuki.

Anubis, jako bog egipski taczony z tematyka $mierci,
moze by¢ interpretowany jako swoiste memento mori
— przypomnienie o przemijalnym charakterze pickna,
mlodosci, zycia, szczegodlnie istotne w kontekscie
doczesnego kultu ciala i samouwielbienia. Przeczucie
tej wanitatywnosci sugerowane jest w tej pracy poprzez
niekanoniczny wyglad sportretowanego mezczyzny

— mamy przed soba monumentalne cialo herosa
przedstawionego nie w wyprezonej pozie zwycigzcy
na piedestale, lecz w spoczynku, pograzonego

w melancholijnej zadumie.

(*tytut zaczerpniety z utworu zespotu Zhe Stooges)
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Der Katalog erschien anlisslich des deutsch-polnischen Pleinairs
fur figurliche Plastik vom 12. Juli — 25. Juli 2021 und der
anschlieBenden Ausstellung zu dem Thema ,Antike — Vorbild
und Inspiration?“ auf der Gutsanlage Schloss Trebnitz.

Katalog zostal wydany w ramach polsko-niemieckiego pleneru

rzezby figuratywnej ,Antyk — wzér i inspiracja?” odbywajacego

si¢ od 12 do 25 lipca 2021 roku na terenie dawnego zalozenia

patacowego w Trebnitz, jak rOwniez wystawy powstatych

podczas niego prac.
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