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W o k ó ł  s a c r u m
Fascynująca  sztuka polska  XXI  wieku 

Na Ostrowie Tumskim w Poznaniu w cieniu Bazyliki Katedralnej znajduje się oka-
zały ceglany, czteroskrzydłowy gmach z wewnętrznym dziedzińcem, wzniesiony  
w 1518 roku przez Jana Lubrańskiego herbu Godziemba, ówczesnego biskupa 
poznańskiego. Lubrański przeszedł do historii jako najwybitniejszy i najbardziej 
wszechstronny mecenas  XVI-wiecznego Poznania. Dbał o liturgię, muzykę kościel-
ną, szkoły, bibliotekę, architekturę i malarstwo. Człowiek renesansu, humanista, 
dyplomata, miał znaczący wpływ na rozwój kultury i nauki Poznania oraz Wielko-
polski. Jednym z największych jego dzieł była właśnie humanistyczna Akademia – 
pierwsza na ziemiach polskich szkoła nowego typu, zaliczana do tzw. szkół renesan-
sowych, powstających i działających w pierwszej połowie XVI stulecia. W okresie 
260 lat swego istnienia Akademia Lubrańskiego wydała wielu wybitnych absolwen-
tów i odegrała znaczącą rolę w dziejach Wielkopolski...

Obecny kształt historycznego gmachu Akademii Lubrańskiego jest wynikiem prze-
budowy i remontów przeprowadzonych w latach dwudziestych i siedemdziesiątych 
XX w. oraz ostatniej wielkiej modernizacji z 2006 r., która przystosowała obiekt do 
pełnienia funkcji muzealnych. Muzeum Archidiecezjalne (w innej lokalizacji istnia-
ło od 1898 roku) zgromadziło bogate zbiory rzeźby i malarstwa, sprzętów i strojów 
liturgicznych w kolekcjach sztuki gotyckiej (XIV-XVI w.) oraz nowożytnej (XVI- 
-XIX w.). Najnowszą historię tego miejsca zaczęliśmy pisać w 2020 roku, kiedy to  
w 500-lecie śmierci biskupa z Lubrańca została powołana do życia Fundacja Akade-
mia Jana Lubrańskiego, która będzie odtąd prowadziła Muzeum Archidiecezjalne, 
a także Instytut Myśli Chrześcijańskiej, Wydawnictwo, Pracownię konserwatorską 
oraz Galerię Sztuki Współczesnej. 

Postać i działalność Jana Lubrańskiego znakomicie pokazują historię jako ciąg 
mądrych inspiracji przeszłością, by teraźniejszość i przyszłość stawały się lepsze. 
Idąc w ślady swojego Patrona, chcielibyśmy, aby przestrzeń Galerii Sztuki, na którą  
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przeznaczyliśmy parter oraz trzecie piętro, dopełniała kolekcje historycznej ekspo-
zycji stałej, rozmieszczone na pierwszym oraz drugim piętrze, i wchodziła z nimi 
w dialog. W ten sposób obcowanie ze sztuką w murach humanistycznej akademii 
stanie się rozbudzającym wyobraźnię i wiedzę doświadczeniem spotkania i dia-
logu dzieł powstających w różnym czasie, różnych miejscach i uwarunkowaniach 
historyczno-geograficznych. Założenia programowe Galerii Sztuki Współczesnej  
w Akademii Lubrańskiego nie domykają się formalnie w przestrzeni sztuki religij-
nej, niemniej w sposób oczywisty chcemy w tym miejscu promować realizacje łą-
czące wartości religijne, estetyczne, etyczne i artystyczne w harmonijną całość. Dziś 
bowiem, jak słusznie zauważa prof. Renata Rogozińska, „określenia ‘sztuka religijna’, 
a już zwłaszcza ‘artysta katolicki’ znów są w świecie sztuki odbierane jako sygnał 
podrzędności, anachronizmu, artystycznej wtórności. Kreowanie naszego wizerun-
ku w Europie jako kraju demokratycznego i postępowego, a nie tradycjonalistycz-
nego i konserwatywnego związało polityków i animatorów kultury z modernistami, 
prezentującymi laicki i progresywny sposób widzenia świata. Eliminuje to ze sceny 
artystycznej twórców, którzy ujmują rzeczywistość w kategoriach innych niż lewico-
we, a już w szczególności artystów (deklaratywnie) katolickich”1. Chcielibyśmy pro-
mować w naszej galerii takich artystów i prezentować takie wystawy, które – nawet 
w tym czasie nad wyraz marnym dla sztuki religijnej – będą zachwycać, inspirować, 
zapraszać do kontemplacji i dialogu w przestrzeni żywej wiary. Podzielając w tym 
względzie intuicję Martina Bubera, że „posiadane przez rodzaj ludzki wielkie obrazy 
Boga i świata niewidzialnego nie rodzą się z fantazji, lecz z prawdziwych spotkań,  
z prawdziwą mocą i chwałą boską”2. 

Do takiego spotkania – wpisującego się w awangardowy nurt wykorzystywania 
przedstawień niefiguratywnych w poszukiwaniach duchowych – zaprasza wystawa 
Tadeusza Gustawa Wiktora. Artysta zaliczany jest do grona najwybitniejszych pol-
skich abstrakcjonistów. Jego obrazy, rysunki, prace graficzne, rozprawy teoretycz-
ne wyrastają z tradycji XX-wiecznej awangardy malarskiej, jej odnogi mistycznej, 
zwłaszcza zaś z postawy twórczej Kazimierza Malewicza, Pieta Mondriana, Wassilija 
Kandinsky’ego, Marka Rothko. Inspiracje ideowe odnajduje artysta również w pi-
smach myślicieli takich jak Mistrz Eckhart, Karl Jaspers, Carl G. Jung bądź Aldous 
Huxley oraz u mędrców Dalekiego Wschodu. Szczególna więź duchowa łączy go  
z chrześcijaństwem, w tym również z tradycyjnym malarstwem wschodniego Kościoła. 

W ramach wystawy zostanie zaprezentowany kobaltowo-błękitny cykl malar-
ski Światło dla Bożeny (2018-2020), wykonany w dwóch formatach 160x160 oraz 
100x100, w technice olej na płótnie i relief. Prace te powstały jako owoc artystycz-
nej przyjaźni artysty z Bożeną Kowalską, wybitną znawczynią sztuki współczesnej, 
kuratorką, „opiniotwórcą abstrakcji geometrycznej i arcymistrzynią eseistyki”. 
Kowalska, która szczególną miłością obdarzyła „sztukę języka geometrii”, wielo-
krotnie pisała o malarstwie Tadeusza Gustawa Wiktora, między innymi na łamach  

„Formatu”, że „jest wyrazem tęsknoty za pięknem, szlachetnością, harmonią i ciszą, 
za wyzwoleniem od tego, co ziemskie, przemijalne, tęsknotą za tym, co doskonałe  
i nieskończone”3. Artysta podpowiada właściwą interpretację swoich geometrycz-
nych, abstrakcyjnych płócien z kwadratem jako mistycznym symbolem Całości, 
przywołując w tytule średniowieczną sentencję Lux umbra Dei (światło [jest] cie-
niem Boga). Obszerny kobaltowo-błękitny cykl dopełnia zrealizowany na przeło-
mie 2020/2021 roku jasny, świetlisty tryptyk obrazów zatytułowanych Światło od 
Jana Pawła II. Obydwa cykle odzwierciedlają charakterystyczne dla Wiktora „my-
ślenie poliobrazowe”, polegające na prezentowaniu tej samej wizji w wielu dziełach. 
W galerii Akademii Lubrańskiego zostaną one zaprezentowane publiczności po raz 
pierwszy – będzie to zatem ich wystawiennicza premiera.

Za pomocą zupełnie innych środków artystycznych swoje poszukiwania Szczeliny 
prowadzącej do Niewyrażalnego próbuje wyrazić Grzegorz Niemyjski. Jego rzeźby 
wykonane są z brył granitu, z drewna, styropianu, ceramiki. Są to realizacje figu-
ralne i abstrakcyjne, monumentalne i kameralne, powstałe z myślą o przestrzeni 
miejskiej bądź o wnętrzach wystawienniczych. Obok rzeźb Niemyjski tworzy obra-
zy i rysunki, a także prowokujące widzów do działań wspólnotowych interaktywne 
sytuacje społeczne – w których zestawia swoje prace z miejscami nieoczywistymi, 
wkracza w wąskie uliczki miejskich targowisk, rozstawia rzeźby we wnętrzach bi-
bliotek, na klatkach schodowych, jest obecny na ulicach, placach, w przejściach 
podziemnych… Właśnie tak – w nieoczywistej przestrzeni arkadowego wewnętrz-
nego dziedzińca Akademii Lubrańskiego – zobaczyć możemy realizacje wprowa-
dzające w wystawę jego prac. Lamentacje (2016) to styropianowe rzeźby nagich po-
staci naturalnej wielkości – dorosłe i dziecięce. Inspiracją dla stworzenia pracy stała 
się starotestamentowa Księga Lamentacji, w której Autor opłakuje dramat zburzenia 
Jerozolimy wraz z pierwszą świątynią Salomona i niewolę babilońską całego narodu 
żydowskiego. Realistyczne, białe sylwety, pochylone w geście rozpaczy, w czytelny 
sposób nawiązują do modlitwy Żydów pod Ścianą Płaczu, fragmentem muru dzie-
dzińca Drugiej Świątyni. Ciekawy kontekst znaczeniowy został uzyskany poprzez 
ustawienie antropoidów po dwóch stronach szyby zamykającej dziedziniec. 

Oprócz grupy Lamentacje artysta prezentuje w Akademii rzeźby ceramiczne  
i w drewnie oraz rysunki na papierze i kartonie. Zmierzając na trzecie piętro, gdzie 
prezentowana jest zasadnicza część wystawy, w przestrzeni klatki schodowej zoba-
czyć możemy dwa wielkoformatowe kartony:  podkreślające oryginalną technikę 
rysunkową przedstawienie Ukrzyżowanego – INRI (2016) oraz  zaskakująco zilu-
strowaną, odniesioną do współczesności Pietę (2013).

Na drugim piętrze wśród eksponatów sztuki gotyckiej stoi monumentalna bez-
głowa Pieta Niemyjskiego (2013). Wykonana z dwóch bloków surowego drewna, 
z widocznymi fragmentami konarów, wchodzi w dialog ze średniowiecznymi re-
alizacjami: Pietą corpusculum z Jeżewa (XIV w.), ukazującą Chrystusa jako dziecko, 
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Madonną z Dzieciątkiem z Ołoboku (ok. 1320) – najstarszą rzeźbą w zbiorach mu-
zealnych – czy Ukrzyżowanym z Dolska (ok. 1390). Niemyjski w swoich rzeźbach 
wykorzystuje drewno lipowe, tak popularne w średniowieczu, ale to nie tylko ma-
teria, lecz także głębokie powinowactwo doświadczeń duchowych powoduje, że 
jego uproszczona w formie, symboliczna Pieta w zaskakujący sposób spotyka się  
z subtelnymi realizacjami średniowiecznych mistrzów. W salach mieszczących kolek-
cję sztuki średniowiecznej znajdziemy jeszcze zestawienie rzeźb św. Mikołaja z Wir  
(ok. 1520) z wykonanym z ceramiki angobowanej Zmartwionym biskupem (2021) 
oraz rzeźbiony w tej samej technice Relikwiarz (2021), eksponowany w Skarbcu,  
a sąsiadujący z krzyżem relikwiarzowym z XVII wieku i z najstarszą zachowaną  
na ziemiach polskich królewską monstrancją Jagiełły (ok. 1400). 

Podobne zestawienie wykonanego w ceramice dwustronnego Relikwiarza (2021)  
z XIX-wiecznym, nawiązującym do średniowiecznych wzorców relikwiarzem w for-
mie domku zobaczyć możemy w sali na trzecim piętrze. Tę przestrzeń zdominowały 
dwie odznaczające się bardzo dekoracyjnymi, wręcz barokowymi formami kompo-
zycje rzeźbiarskie Niemyjskiego: Kuszenie św. Antoniego (2013) oraz Jutrznia (2017). 
Do ich wykonania artysta użył kilku elementów drewna lipowego, zestawiając je  
w bogate kompozycyjnie grupy i rezygnując z tak charakterystycznego dla jego re-
alizacji w drewnie minimalizmu. Wyraźnym powrotem do uproszczonej, syntetycz-
nej formy eksponującej raczej strukturalne właściwości drewna są natomiast dwie 
kolejne rzeźby: Dziewczynko, wstań! (2013) oraz Św. Andrzej (2017). W podobnej 
konwencji utrzymana jest realizacja, od której swój tytuł zaczerpnęła cała wystawa: 
Szczelina (2008).

Osobną grupą, w której dzieła Niemyjskiego dialogują ze sztuką dawną, jest cykl 
rysunków Mandylion (2018-2020) zestawiony przez kuratora wystawy ze średnio-
wieczną rzeźbą św. Weroniki z Ceradza (XVI w.). Również tutaj chodzi o takie spo-
tkanie teologicznej myśli i tradycji chrześcijańskiego Wschodu z Zachodem, taki 
dialog sztuki średniowiecznej ze współczesną konwencją, techniką i ekspresją wy-
razu, które uruchamiają wyobraźnię i nowe przestrzenie interpretacji, otwierają na 
doświadczenia duchowe, podprowadzają ku szczelinie, przez którą prześwituje to, 
co Niewyrażalne, co Nieuchwytne – czego „dotknięcie” jest pragnieniem i tęsknotą 
twórcy, ale i wielu odwiedzających wystawy w Galerii Sztuki Współczesnej Akade-
mii Lubrańskiego.

1 R. Rogozińska, Śladem nabożnych mnichów. Maria Hiszpańska-Neumann, w: W mądrości krzyża  
i blasku Zmartwychwstania. Edyta Stein i Maria Hiszpańska-Neumann, Muzeum Archidiecezjalne  
w Poznaniu, Poznań 2019, s. 25.

2  M. Buber, Zaćmienie Boga, przeł. P. Lisicki, Wydawnictwo KR, Warszawa 1994, s. 12.

3  B. Kowalska, Wiktor, „Format” nr 3 (47) 2005, s. 59.
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M a l a r s t w o  
j a k  u d e r z e n i e  d z w o n u
O najnowszych obrazach Tadeusza  Gustawa Wiktora 

Elipsa, kwadrat, trójkąt (…): istnieje taki rodzaj wyobraźni kontemplatywnej, który 
poprzez malarską wizualizację  tych geometryczno-zjawiskowych form dociera do sa-
mego jądra Rzeczywistości. (…) stają się one obrazowym ekwiwalentem czy też odbla-
skiem bytów niewidzialnych. 

T.G. Wiktor 

Abstrakcja – słowo używane niezwłocznie, gdy tylko napotyka się obrazy, które nie 
przedstawiają żadnego przedmiotu czy postaci. Na przykład takie, jakie od dawna 
tworzy Tadeusz Gustaw Wiktor. Należą do nich także jego prace będące przedmio-
tem tego eseju, powstałe w ostatnich pięciu latach, tytułowane Światło dla Bożeny 
i opatrzone numerami. Termin „abstrakcja” nie tylko przyporządkowuje dzieła do 
jednego z kierunków artystycznych, ale także pociąga za sobą szereg rozstrzygnięć 
dotyczących sensu, z góry wyznaczając jego zakres. Jak w określeniu „abstrakcyjna 
kompozycja”, które ogranicza walory do udanego zestawienia elementów i środków 
wyrazu. A nawet wtedy, gdy za wskazaniem Wassilija Kandinsky’ego wspomina się  
o „duchowości abstrakcji”, ponieważ unieważnia się wówczas różnice między dzie-
łami, traktując je wszystkie jako znak tej samej rzeczywistości duchowej. 

Jeszcze inną formą redukcji pola semantycznego jest zaszeregowanie dzieł do które-
goś z licznych rodzajów abstrakcji wyróżnionych w historii sztuki. Malarstwo Wik-
tora jest przeważnie wpisywane w nurt „abstrakcji geometrycznej”. W ten sposób 
wszelako sprowadza się sens dzieła na grunt tego, co „geometryczne”, przez jego 
odseparowanie od tego, co „niegeometryczne”. Wówczas sens dzieła jest tylko od-
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biciem znaczeń, które ma termin „geometryczny”, niezależnie od tego, jak bardzo 
znaczenia te są szerokie. Spotkanie z dziełem – doświadczenie jego naoczności – jest 
wtedy kontrolowane przez intelekt i zmienia się w mimowolne uzgadnianie tego 
doświadczenia z tym, co już wiadome.

Wystarczy zwrócić się ku wspomnianym obrazom Wiktora, żeby doświadczyć tej 
ich cechy, która nie daje się wpisać w powyższe sposoby rozumienia abstrakcji. Jest 
nią ich materialna konkretność. Manifestuje się ona już przez fakt, że dzieła składa-
ją się z dwóch nałożonych na siebie kwadratowych płócien: spodniego, większego, 
i wierzchniego, mniejszego, które odstaje o kilka centymetrów. Dzieła prezentują 
się jako przedmioty umiejscowione w przestrzeni. Ta przedmiotowość nie jest ani 
środkiem estetycznym, ani językiem geometrii, ani przejawem ducha. Mimo to jest 
w wieloraki sposób wprzęgnięta w konstytuowanie wizualności obrazu.

Ten prosty zabieg ma liczne konsekwencje dla sposobu obcowania z obrazami arty-
sty. Do gry malarskiej zostają włączone boki mniejszego kwadratu. Pokryte farbą, 
pośredniczą między barwnymi płaszczyznami. Wprowadzają także dodatkowe miej-
sca zacienienia, które odbijają się w sąsiednich powierzchniach. Zarazem – przez 
podobieństwo i sąsiedztwo – tworzą ścisły związek optyczny z bokami kwadratu 
zewnętrznego i ku nim nieustannie odsyłają oko widza. W oglądzie dzieła przekła-
da się to na poszerzenie widoku frontalnego o widok boczny. Dynamika percepcji 
obrazu obejmuje tym samym nie tylko ruch oka, ale także ruch widza od centrum 
ku bokom dzieła. 

Ruch oka i ciała jest warunkiem całościowego postrzeżenia kolorystyki i formy dzieł, 
które wyłaniają się wraz z przestrzennym spiętrzeniem barwnych powierzchni. Pod 
względem technicznym spiętrzenie to jest efektem nałożenia na siebie dwóch płó-
cien. Pod względem optycznym natomiast, przeciwnie, powstaje zależność, w której 
wewnętrzny kwadrat wysuwa się przed lico kwadratu zewnętrznego w ramach oglą-
dowej jedności dzieła. 

Jedność ta jest wytwarzana przez grę barw, które w omawianej serii zostały ograni-
czone do dwóch: czerni i ultramaryny z domieszkami indygo. Granice barwnych 
obszarów są opracowane gradientowo, przez co obszary te wzajemnie w siebie wni-
kają. Ultramaryna stopniowo ściemnia się przed zupełnym wchłonięciem w czerń. 
Zarazem, pokryta wielokrotnie laserunkami, zmienia się w obszary mżącego światła 
wyłaniającego się z ciemności. 

Wizualność obrazów jest zarazem ściśle podporządkowana kształtom obu kwa-
dratowych pól. Kwadraty określają formę przyjmowaną przez mrok i światło, które 
prezentują jako dostosowane do nich pasma i koła. Określają kierunek przepływu 
pasm – horyzontalnie, wertykalnie lub po skosach, regulują zakres pulsowania kół, 
wyznaczają miejsca tworzenia się uporządkowanych i zrównoważonych kontrastów 

między obszarami ciemności i rozjaśnienia. Dynamika układów rodzi się przy tym 
ze współistnienia dwóch tendencji. Z jednej strony, w obrębie kwadratów wewnętrz-
nych mrok i światło zostają wyróżnione z całego układu i prezentują się jako odręb-
ne w stosunku do kwadratów zewnętrznych. Z drugiej strony, wewnętrzne pola są 
precyzyjnie zintegrowane z obszarem zewnętrznym. 

Wizualność obrazów cechuje znaczna dynamika także dlatego, że barwne obszary 
zdają się przepływać przez obraz. Unaocznia ona proces, w którym to, co przychodzi 
z zewnątrz, gdzie jest niewidoczne, w obrębie obrazu zyskuje widoczność. Dzięki 
rygorowi określającemu tę widoczność – to, co niewidzialne, wtedy, kiedy staje się 
widzialne, zyskuje spójną, kompletną postać. 

Postrzeżenie obrazu przechodzi tym samym od doświadczania stanu, w którym fi-
zyczność i przedmiotowość obrazu przeważają nad jego wartościami optycznymi –
widok boczny, do stanu, w którym optyczność obrazu przeważa nad jego przedmio-
towością – widok frontalny. W widoku frontalnym doświadczany jest oprócz tego 
stan, w którym brzegi bocznego kwadratu całkowicie znikają w totalności optycznej 
dzieła. Ten stan jest tożsamy zarówno z uzyskaniem oglądowej pełni, jak i z momen-
tem zniknięcia tego, co przedmiotowe. 

Ta kompletność optyczna wymaga jednak od widza „unieruchomienia” oka, co 
uzmysławia, że sfera bezprzedmiotowości nie może być dostępna jako stan utrwa-
lony i naturalnie obecny w dynamicznej przestrzeni życiowej. Lecz właśnie dzięki 
obrazowi udostępnienie to jest możliwe i wtedy zyskuje siłę porównywalną z ude-
rzeniem dzwonu, którego wolno słabnące brzmienie osadza się na trwale w pamięci. 

      



17Tadeusz  Gustaw Wiktor

L U X  U M B R A  D E I

Ś w i a t ł o  o d  J P I I  I  ± ∞
160 × 160 cm, olej, płótno, relief/panneau, 2020
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L U X  U M B R A  D E I

Ś w i a t ł o  o d  J P I I  I I  ± ∞
160 × 160 cm, olej, płótno, relief/panneau, 2020

Ś w i a t ł o  o d  J P I I  I I I  ± ∞
160 × 160 cm, olej, płótno, relief/panneau, 2020
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L U X  U M B R A  D E I

Ś w i a t ł o  d l a  B o ż e n y  I I  ± ∞
100 × 100, olej, płótno, relief, 2014/2018

Ś w i a t ł o  d l a  B o ż e n y  V I  ± ∞
160 × 160, olej, płótno, relief, 2018
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L U X  U M B R A  D E I

Ś w i a t ł o  d l a  B o ż e n y  I I I  ± ∞
100 × 100, olej, płótno, relief, 2014/2019

Ś w i a t ł o  d l a  B o ż e n y  X I V  ± ∞
160 × 160, olej, płótno, relief, 2020
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L U X  U M B R A  D E I

Ś w i a t ł o  d l a  B o ż e n y  V I I I  ± ∞
100 × 100, olej, płótno, relief, 2014/2019

Ś w i a t ł o  d l a  B o ż e n y  X  ± ∞
160 × 160, olej, płótno, relief, 2019
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L U X  U M B R A  D E I

Ś w i a t ł o  d l a  B o ż e n y  X I  ± ∞
160 × 160, olej, płótno, relief, 2019

Ś w i a t ł o  d l a  B o ż e n y  V I I  ± ∞
100 × 100, olej, płótno, relief, 2014/2019
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L U X  U M B R A  D E I

Ś w i a t ł o  d l a  B o ż e n y  X I I  ± ∞
160 × 160, olej, płótno, relief, 2019

Ś w i a t ł o  d l a  B o ż e n y  I X  ± ∞
100 × 100, olej, płótno, relief, 2014/2019
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L U X  U M B R A  D E I

Ś w i a t ł o  d l a  E u g e n i u s z a  ± ∞
100 × 100, olej, płótno, relief, 2014/2018

Ś w i a t ł o  d l a  R e n a t y  I  ± ∞
100 × 100, olej, płótno, relief, 2021
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S Z C Z E L I N A

Renata  Rogozińska 
Uniwersytet Artystyczny w Poznaniu

S z c z e l i n a  
G r z e g o r z  N i e m y j s k i

Nazwa wystawy Grzegorza Niemyjskiego, tyleż sugestywna, co zagadkowa, wzięła 
się od tytułu jednej z rzeźb obecnych na ekspozycji. Jest ona nie tyle wyabstrahowa-
na z rzeczywistości, co nieprzedstawiająca. Zwyczajna sękata deska posiada na całej 
swej długości rozległe pęknięcie. Wyrastają z niego pędy wikliny – cienkie, strzeliste, 
rozprzestrzeniające się na wszystkie strony. Powstałe napięcie między poziomem i pio-
nem, statycznością podstawy i dynamicznym układem gałązek, przyziemnością  
i podniosłością jest źródłem doznań estetycznych oraz, jak można się domyślać, 
wehikułem znaczeń metaforycznych. Najważniejsza rola w tym względzie przypada 
jednak tytułowej szczelinie, uwydatnionej przez twórcę dwoma pasmami błękitu. 
Szczelina jest więc tu, paradoksalnie, nie tyle brakiem, ile zaczynem istotnych zna-
czeń. Choć nie przekazuje nam niczego pewnego, wiążącego, zdaje się naprowadzać 
na trop treści eschatologicznych.  

Sam termin „szczelina” jest nadzwyczaj pojemny znaczeniowo. To zresztą nie tylko 
termin, ale też symbol potrafiący sugerować całe ciągi myślowe, w dodatku o cha-
rakterze antynomicznym. W jednym sensie, jako pochodny słowa chaos (gr. Χάος 
Cháos, łac. Chaos – „pustka”) nasuwa na myśl (by poprzestać na kilku skojarze-
niach) nicość, czeluść, przepaść, rozpadlinę, rozziew, krainę zmarłych, piekło, ciem-
ność, śmierć, cierpienie, grozę. W innym znaczeniu, termin bywa waloryzowany 
pozytywnie. Niedomknięcie, pęknięcie, rozstęp ujawnić może nadprzyrodzony sens 
bytu, ukazać nasz świat jako zanurzony w innej, boskiej rzeczywistości, gdzie – jak 
głosi Apokalipsa – nie ma już śmierci, ani żałoby, ni krzyku, ni trudu (Ap 21/4). Po-
dobnej ambiwalencji znaczeń można dopatrzeć się we wskazanym dziele. Z jednej 
strony, szczelina, a raczej rozległa szrama rodzi napięcie, budzi niepokój, sprawia 
wrażenie skazy, niedoskonałości, błędu. Z drugiej, naznaczona błękitem staje się 
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magicznym miejscem „prześwitu”. A prześwit to piękna metafora. Oznacza świat 
duchowy w swej epifanii, w stopniowym ukazywaniu się, wychodzeniu na jaw. Pol-
skie słowo prześwit wiąże się jednoznacznie ze „światłem” i „widzialnością”.

Motyw szczeliny wykorzystuje Niemyjski często i chętnie, zazwyczaj w celach dra-
maturgicznych. Ma to związek z predylekcją artysty do tematów pasyjnych, obec-
nych w jego obrazach, rysunkach, rzeźbach z drewna. 

Drewno jest materiałem trudnym w obróbce, stawia artyście swe ograniczenia, 
robi niespodzianki. W trakcie obróbki nierzadko pęka, ujawniają się sęki, guzy, 
róże, brewki, słoje, wypukłości stanowiące swoisty zapis życia utrwalony we wnę-
trzu drzewa. Można rzecz jasna, dzięki wiedzy brakarskiej i wieloletniej praktyce 
rzeźbiarskiej ograniczyć ich występowanie. Dla naszego rzeźbiarza są one jednak 
istotnym źródłem inspiracji, a niekiedy wręcz pierwszorzędnym elementem języka 
artystycznego. 

By się o tym przekonać, wystarczy spojrzeć na zwalistą, bezgłową Pietę (2013).  
Jej toporny, zwalisty, silnie zdeformowany kształt oraz szeroka, mroczna wyrwa, 
przebiegająca przez niemal całą długość obu figur dają obraz ostatecznej nędzy, 
drastycznego poniżenia, katastrofy śmierci. Dramaturgię przedstawienia wzmac-
nia kontrast między pionowym blokiem rozpękniętego pnia drzewa, okaleczonym 
licznymi pęknięciami, bliznami, guzami sęków i kikutami konarów, a wysmukłym, 
wygładzonym, jakby bezkrwistym ciałem Jezusa, ukazanym w stanie martwoty. Nie 
tyle samą formę, co raczej „siłę rażenia” Piety Niemyjskiego da się porównać z dzia-
łaniem rzeźb pasyjnych późnego średniowiecza, kiedy to misterium Męki Pańskiej 
zaczęto ukazywać w sposób zarazem zrozumiały i do głębi poruszający człowieka. 
Aby wstrząsnąć odbiorcą, skłonić go do rozważań poniżenia Chrystusa, ran i razów, 
jakie otrzymał podczas biczowania, koronowania cierniem i agonii na krzyżu, a tak-
że do współodczuwania bólu Jego Matki, twórcy nie cofali się przed żadną formą 
ekspresji artystycznej. Prawdą jest, że dzieła pasyjne późnego gotyku, zdominowane 
przez uczuciowy iluzjonizm, cechują się dużą dozą życiowego podobieństwa, bo-
gactwem realistycznie potraktowanych szczegółów i różnorodnością tonacji eks-
presyjnej. W przeciwieństwie do nich, nasza Pieta jest surowa, majestatyczna, nie-
przenikniona, w dodatku nieledwie abstrakcyjna, a jednak potrafi wzbudzić emocje, 
przemówić do wyobraźni.

Większą jeszcze prostotą i surowością wyrazu znamionuje się Św. Andrzej (2013). 
Tytułową postać, pozbawioną nie tylko szczegółów anatomicznych, lecz również 
twarzy, tworzą obłe, ociosane kloce drewna o widocznych pęknięciach, niczym rany. 
Wrażają się w nie ukośne belki krzyża, przebijając je na wylot. Mimo doświadcza-
nych katuszy klęcząca postać pozostaje nieugięta, jakby pogodzona z losem. We-
dług źródeł apokryficznych,  pierwszy uczeń Mesjasza zginął śmiercią męczeńską 
na krzyżu z dwóch pali zestawionych ze sobą na kształt litery „X”. „Krzyż długo 

pożądany” miał przyjąć z niezwykłym męstwem i spokojem, co znajduje wyraz  
w ikonografii chrześcijańskiej. 

W rzeźbie Ecce Homo (2011) tendencja do odpersonifikowania postaci zdaje się 
osiągać apogeum. Artysta sprowadza ją do znaku, jednakże bardzo wymownego. 
Tworzą ją trzy deski różnej długości, połączone drewnianymi zawiasami w taki spo-
sób, by sugerowały klęczącą postać z nisko opuszczoną głową.    

Niejedna z rzeźb Grzegorza Niemyjskiego, zestawiona w Muzeum z szacownymi 
zabytkami przeszłości, może budzić zdziwienie radykalizmem rozwiązań formal-
nych. W rzeczywistości, łączy je z nimi głęboka więź – uczuciowa intensywność, 
drastyczność plastycznego opisu, głębia i siła wyrazu. Dobrze więc się stało, że mogą 
być ze sobą w dialogu.  

Artysta całą swą twórczością nieustannie udowadnia, że sztuka dawnych wieków 
była i jest dlań do dzisiaj istotnym źródłem inspiracji. Potwierdza to również cykl 
rysunków Mandylion (2018-2020), wzorowany na kanonicznym wizerunku twarzy 
Chrystusa z Edessy, uznawanym przez Kościół wschodni za „ikonę ikon”, źródło  
i prototyp wszelkich świętych obrazów. Na wystawie  patronuje rysunkom średnio-
wieczna rzeźba św. Weroniki, prezentująca „nie-ręką-ludzką-stworzony” obraz twa-
rzy Chrystusa odciśniętej na chuście. 

W czarno-białych oraz różnobarwnych rysunkach święte Oblicze ulega rozlicznym 
przekształceniom, deformacjom, reinterpretacjom. Poszczególne przedstawienia 
różnią się między sobą konwencją obrazowania, techniką wykonania, natężeniem 
ekspresji. W kilku z nich, najsilniej związanych z pierwowzorem, twarz Chrystusa 
tchnie powagą i spokojem, w innych nosi ślady cierpienia, zatraca swe naturalne 
podobieństwo, by w następnych niemal ulec anihilacji, przeniesieniu jakby w inny 
wymiar. Z plątaniny ciemnych kresek wyłaniają się kolejne prześwity, przetarcia, 
przez które coraz silniej prześwieca jasne tło, wzmagając odczucie tajemniczej 
transformacji.

Dorobek twórczy Grzegorza Niemyjskiego jest różnorodny formalnie, wielowąt-
kowy, wykraczający poza tradycyjne media i środki plastycznego wyrazu. Składają 
się nań zarówno dzieła rzeźbiarskie, kameralne i monumentalne – z granitu, brązu, 
drewna, ceramiki, styropianu, obrazy oraz rysunki, instalacje i performance reali-
zowane w przestrzeni miasta i w plenerze oraz działania artystyczne o charakterze 
dialogicznym,  zazwyczaj włączające publiczność w sam proces kreacji. Są wśród 
nich akcje o wiele mówiących tytułach: Edyta Stein – kamień i papier (2002), Misja 
(2009), Umywanie rąk (2008).   

Obok rzeźb takich, jak wzmiankowane Pieta, św. Andrzej, Ecce Homo, radykalnie 
uproszczonych, sztywnych, niekiedy monumentalnych w kształcie i dramatycznych 
w wyrazie, istnieją figury odmienne formalnie – harmonijne i wysublimowane, jak 
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Dziewczynko wstań (2013) oraz Jutrznia (2017). Mimo skrupulatnego wykonania 
wielu detali oraz gładko wypolerowanej powierzchni drewna, nie są to dzieła par 
excellence realistyczne. Grzegorz Niemyjski pozbawiając swe figury niektórych czę-
ści ciała, przedkłada fragment ponad całość. Fragmentaryczność nie jest tu jednak 
oznaką udręki, nośnikiem zatrważających treści, ani jedynie zabiegiem formalnym. 
Sprawia raczej wrażenie zalążka całości, zdaje się dążyć do jakiejś przedustawnej 
pełni, docelowej integralności. 

W multimedialnej twórczości artysty nie mogło też zabraknąć dzieł o charakterze 
wprawdzie abstrakcyjnym, jednak z zakodowaną treścią religijną, jak znana nam 
już Szczelina (2008), Runo Gedeona (2015), Ognisty krzew (2017), Nieskończoność, 
Gorzkie żale (2017).  

Niezależnie od czasu powstania dzieła, rodzaju dziedziny artystycznej bądź formuły 
obrazowania, Grzegorz Niemyjski sumiennie szlifuje swój warsztat, testuje różne 
konwencje i środki wyrazu w poszukiwaniu mediów i form najbardziej „transpa-
rentnych”, przydatnych do wyrażenia tego, co tajemnicze i nieogarnione. Czyni to 
z zamiarem „osadzenia” swej sztuki na granicy rzeczywistości, a niejedynie w jej 
ramach, w szczelinie/prześwicie między światem a zaświatem. 

Renata  Rogoz ińska | S z c z e l i n a .  G r z e g o r z  N i e m y j s k i
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L A M E N T A C J E
styropian, 2016
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P I E T A 
drewno pol ichromowane,  230 x 180 cm,  2013
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R E L I K W I A R Z
ceramika angobowana, wys. 90 cm, 2021
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Z M A R T W I O N Y  B I S K U P
ceramika angobowana, wys. 80 cm, 2021
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P I E T A
rysunek na kartonie, 200 x 300 cm, 2016

I N R I
rysunek i akryl na kartonie, 200 x 300 cm, 2016
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M A N D Y L I O N
piaskowiec, 30 x 40 cm, 2018

M A N D Y L I O N
granit, 30 x 39 cm, 2018
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W K L Ę S Ł A
drewno olejowane, 70 x 100 cm, 2019

K U S Z E N I E  Ś W .  A N T O N I E G O
drewno polichromowane, wys. 240 cm, 2013



60 Grzegorz  Niemyjsk i

S Z C Z E L I N A

R E L I K W I A R Z
ceramika angobowana, wys. 90 cm, 2021
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J U T R Z N I A
drewno woskowane, wys. 220 cm, 2017



66 Grzegorz  Niemyjsk i

S Z C Z E L I N A

E L O I ,  E L O I . . .
rysunek i akryl na kartonie, 45 x 69 cm, 2017

P O M I Ę D Z Y
rysunek i akryl na kartonie, 53,5 x 50 cm, 2017
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M A N D Y L I O N
rysunek i akryl na kartonie, 33,5 x 48,5 cm 

T R Z E B A  C H O D Z I Ć  D O  K O Ś C I O Ł A
rysunek i akryl na papierze, 150 x 200 cm, 2018
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S Z C Z E L I N A
drewno, wiklina, 160 cm, 2008



72 Grzegorz  Niemyjsk i

S Z C Z E L I N A

D Z I E W C Z Y N K O  W S T A Ń 
drewno, 130 cm, 2013
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A R K A
ceramika i drewno, 60 x 50 cm, 2021

P E J Z A Ż
rysunek i akryl na kartonie, 68 x 96 cm, 2017
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Ś W .  A N D R Z E J
drewno, wys. 230 cm, 2013
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C Y K L  M A N D Y L I O N Ó W
rysunki i akryl na papierze, 2018-2020
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P Ł O N Ą C Y  K R Z E W
ceramika, szlakmetal, 45 x 50 cm, 2017
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Galeria Sztuki Współczesnej Akademii Lubrańskiego rozpoczęła  
swoją działalność na przełomie 2020 i 2021 roku. Współczesne dzieła  
religijne w zasadzie nie funkcjonują w szerokim, galeryjno-muzealnym 
obiegu, dlatego stworzenie przestrzeni, w której systematycznie będą  
promowane najciekawsze, najlepsze zjawiska artystyczne w tej dziedzinie, 
wydaje się szczególnie aktualne i ważne.

Misją Galerii jest prowadzenie działalności wystawienniczej i edukacyjnej, 
upowszechnianie wiedzy o sztuce współczesnej – artystach znanych  
i uznanych, wyznaczających najnowsze kierunki twórcze, ale także  
o twórcach młodych, z trudem przebijających się, a zasługujących  
na zainteresowanie. Naszym marzeniem jest, aby w gmachu historycznej 
Akademii Lubrańskiego obok stałej wystawy Muzeum Archidiecezjalnego 
systematycznie prezentować dzieła sztuki współczesnej. Będą to przede 
wszystkim prace o inspiracjach chrześcijańskich, niemniej deklarujemy 
otwartość na dialog i współistnienie różnych formuł artystycznych  
oraz źródeł duchowych inspiracji.

Nad linią programową galerii czuwać będzie Rada Programowa w składzie:

Renata Rogozińska, prof. UAP, historyk sztuki, krytyk sztuki

Jarosław Przyborowski, kolekcjoner i promotor sztuki

Michał Haake, prof. UAM, historyk sztuki, krytyk sztuki

Paweł Napierała, artysta malarz, konserwator sztuki

Ks. Jerzy Stranz, dyrektor Muzeum Archidiecezjalnego w Poznaniu
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