


DIALOGI.
Alternatywna historia sztuki wedtug Jerzego Kosatki

Prezentowana w legnickiej Galerii Sztuki wystawa DIALOGI.
Alternatywna historia sztuki wedtug Jerzego Kosatki jest rozwinieciem
pomystéw zasygnalizowanych w marcu 2018 roku na wystawie
we wroctawskiej galerii Entropia. DIALOGI czyli dialogowanie

z twdérczosceig innych artystdéw to jeden z waznych watkdéw
przewijajacych sie w caltej twdrczosci Kosatki, co najmniej
od czaséw stworzenia butelki Cosatcoli (1985) odnoszacej sie
do Andy Warhola czy stynnej Bitwy pod Klobuckiem (1986)

— nawigzujacej do najstynniejszego polskiego obrazu — Bitwy
pod Grunwaldem. Choé¢ bowiem sztuka Kosalki reaguje chetnie

i czesto na konkretne wydarzenia spoteczno-polityczne,

ten biezacy aspekt jest kontrapunktowany rama szerszej
perspektywy, jaka daje wtasnie nawigzanie do powszechnie
znanych dziel. W ten sposdb autonomia sztuki wysokiej,
rodzgcej sztuke dla sztuki — hermetycznq i spoczywajgca

w muzeach — zostaje przeksztalcona i uzyta w ten sposdb,

by zaistnieé¢ w debacie publicznej i trafié¢ ,pod strzechy”.
Kosatka do swych komentarzy oraz medialnych interwencji
chetnie wykorzystuje dzieta wielkich, swiatowych mistrzéw
sztuki, najczesciej XX wieku (Malewicza, Duchampa, Warhola,
Beuysa), choé zdarzaja sie tez dialogi z artystami renesansu
(Leonardo da Vinci), jednak chyba szczegdlnie chetnie siega

— jako artysta sytuujacy sie bardzo swiadomie w obrebie
prowincjonalnej lokalnosci — po polskich twércéw (Lachowicz,
Mazurkiewicz, Kalina, Krasiriski), w tym takze swoich kolegéw
(Jakubowicz, Jarodzki).

Legnicka wystawa jest tylez spacerem po swiecie sztuki
— na zasadzie przyjemnosci jaka daje ogladanie rzeczy
juz znanych - co biegiem z przeszkodami, bo bardzo
znane dzieta, znanych artystéw umieszczone zostaly w
zaskakujgcym czesto kontekscie, co wymaga zastanowienia
sie takze nad samym sobg — widzem, w nietatwym s$wiecie
politycznych wybordéw i etycznych zaniechan. Do aktywizacji
widza artysta uZywa réznych strategii artystycznych raz
jest to pastisz, innym razem persyflaz, nlgdy nie brakuje
w tych interwencjach inteligentnej refleksji i poczucia
humoru. Kosalka — zartobliwie reklamujacy siebie jako
,wielbiciela post-prawdy” — ,,odpowiadajac na potrzebe czasu
i postugujac sie popularna ostatnio metoda relatywizacji
ocen historycznych, prezentuje swoje wersje wydarzen,
ktére miaty miejsce w historii sztuki”. Jednym z aspektéw
tego rodzaju przekomarzania sie z osiggnieciami sztuki



powstalymi na tzw. Zachodzie, jest to, ze autor tworzac
figure narratora — prowincjonalnego artysty demaskuje sam
siebie i swojg pozycje, sugerujac iz pozostaje mu jedynie
zaczepianie Wielkich Mistrzdéw, by zwrdcié na siebie uwage.
To zatem wyjsciowa ironia w stosunku do samego siebie
powoduje, ze widz — wchodzac w swiat Kosalki — nie boi
sie, niejako za jednym zamachem, odnies$é sie ironicznie
nie tylko do wy$miewajgcego sie z siebie artysty, ale
réwniez — do samego siebie. Niewatpliwie, wpisywanie

sie w to, co juz zostalo powiedziane moze by¢ odebrane
wrecz jako przyznanie sie do wtasnej bezsilnosci, bycia
~czlowiekiem bez wtasciwosci”, starajagcym sie dla prestizu
i bezpieczenistwa jedynie powtarzaé to, co juz zostalo
powiedziane gdzie indziej i kiedy indziej. W tym aspekcie

— obnazania konformizmu postaw — najciekawsza staje

sie wtadnie swoista ambiwalencja projektu: otwartosé

i kreatywnos¢ wobec swiata kultury moze sie niemal
niezauwazalnie zmienié¢ we wtasna karykature czyli
powtarzanie utartych banatéw. Nadaje to projektowi
DIALOGI charakter przesmiewczy i uszczypliwy, gdy chodzi
o0 rozpoznanie sposobdéw miedzypokoleniowe]j transmisji
kulturowej, ktéra pod szczytnymi hastami dziedzictwa
uzywana jest do spoltecznego dyscyplinowania i ujarzmiania.
Dlatego zresztg by¢ moze na wystawie najciekawsze sg
prace powstate w ramach opowiesci z historii sztuki, ktére
nie istniejg dotad w oficjalnej narracji, a zebrane zostaly
dzieki licznym rozmowom z artystami i historykami sztuki.
Wykorzystanie alternatywnych, kontrfaktycznych narracji
ma bowiem aspekt krytyczny, ukazujac napiecie miedzy
oficjalna i meoﬁqalnq historig sztuki oraz swoiste negocjacje
miedzy réznymi koncepqaml ujmowania artystycznych
dziejow, konsolidujgcych sug na naszych oczach. Strategie
artysty tylko z grubsza wpisa¢ mozna w nurt popularnego
d21s1aJ research artu, nurtu tamigcego granice miedzy nauka
(m.in. antropologia, badaniami historycznymi) a sztuka.
Artystyczni ,riserczerzy” tworza bowiem z nadzieja na
muzeum, Kosatka — tricksterujac — cieszy sie raczej chwilg
aktualng i doraznym charakterem swych interwencji, nie
mierzac w Wiecznosé.

Sztuka Jerzego Kosatki, figuratywna i narracyjna
czesto gubi tropy interpretacyjne, unikajac zaangazowania
po okreslonej stronie i raczej starajac sug ukazadé
wieloaspektowosé konkretnej sytuacji, nie wahajgc sie pytacé
»,Co by byto, gdyby?...”.

Jerzy Kostecki



——— DO WIDZENIA

instalacja, 2017

Na oryginalnym obrazie Leonarda siedzaca mltoda dziewczyna ukazana jest w momencie,
gdy swymi szczuplymi rekami piesci futrzaste zwierzatko. Badacze sg dos$é¢ zgodni, ze
pieszczoty te to metafora relacji jaka tgczyta dziewczyne z poteznym mediolaniskim
ksieciem Federico Sforzg, zwanym prywatnie Ermelino. Natomiast w ujeciu polskiego
artysty wspolczesnego tasiczka wydaje sie mieé dosé petnienia funkeji metafory; prébuje
uciec z pelnego symboli obrazu by zazyé wolnosci. Wydaje sie, ze nie chce nikogo
reprezentowad i byé po prostu jedynie sobg, catkowicie niezalezng. Pomyst powstat

po zakupie przez Polske w 2016 r. stynnego dzieta Leonarda da Vinci.



NOWY JORK
(Andrzej Lachowicz i Joseph Kosuth na chwile przed obaleniem teorii kontekstualizmu Jana $widziriskiego,
w obecnos$ci Natalii LL), makieta, 2018

Bohaterami alternatywnej historii sztuki przedstawionej w makiecie Nowy Jork sg Andrzej
Lachowicz i jego zona Natalia LL — wazne postaci wroctawskiej sceny neoawangardowej.

Do stworzenia pracy uzyto makiety z lalkami pochodzgcymi z dzieciecego $wiata Barbie

i Kena. Jak wiadomo z historii sztuki, istnial pewien spdr, a pdzniej nawet powazny konflikt
miedzy Andrzejem Lachowiczem a Janem Swidzinskim, ktéry tworzac kontekstualizm jako
nowy artystyczny kierunek, probowal podwazaé idee sztuki konceptualnej. W roku 1976
Andrzej Lachowicz i Natalia LL, bedgc w Nowym Jorku na Stypendium Kosciuszkowskim,
odwiedzili mieszkanie Josepha Kosutha, jednego z gtéwnych twércdw i teoretykdow
klasycznego konceptualizmu. Byta to s$wietna okazja do promowania sztuki Natalii LL, ktéra
uczestniczyla wtedy w nowojorskich akcjach sztuki feministycznej. Z relacji Lachowicza
wynika, ze to wlasnie podczas tego towarzyskiego spotkania odbytla sie kultowa juz

dyskusja, podczas ktérej podwazone zostaly podstawowe koncepcje kontekstualizmu,
wymyélonego przez Swidziniskiego. Oficjalna wersja gtosi réwniez, ze tej intelektualnej
rozprawie towarzyszyt tylko alkohol, bo inne srodki psycho-stymulujgce proponowane przez
amerykanskiego artyste, nie znalazly aprobaty artystow polskich, ktérzy stanowczo odmodwili
ich konsumpcji. Notatki Lachowicza znalezione niedawno w jego pracowni, zdradzajg po
latach szczegdtly z tego spotkania, na ktérym zmiazdzono intelektualnie kontekstualizm Jana
Swidzinskiego, co wydarzyto sie jednak nie przy winie, ale z pomoca duzych iloéci kokainy.



—— DUSSELDORF

(Alfons Mazurkiewicz i Joseph Beuys wymieniajg sie prezentami i poglgdami na temat pedagogiki)
makieta, 2018

Zmarty w 1975 r. Alfons Mazurkiewicz to wybitna posta¢ wroctawskiego srodowiska malarzy — znany
tylez z wlasnej sztuki, co z eksperymentatorskiej dziatalnosci pedagogicznej (pod jego skrzydtami
we wroctawskiej PWSSP zakwitly talenty wielu mtodych konceptualistéw). Urodzony w Disseldorfie,
do Polski przyjechal dopiero po wojnie. Jednym z najbardziej tajemniczych epizoddéw jego zycia
jest wyjazd do rodzinnego miasta w 1972 r., gdzie spotkal sie z Josephem Beuysem. Poniewaz obaj
stuzyli w niemieckiej armii w czasie II wojny $wiatowej, fakt ten ze zrozumiatych wzgledéw zostat
w okresie PRL-u wyciszony. Historie spotkania Kosatka przedstawil w formie sceny rodzajowej za
pomoca makiety z sugestywnym podtytutem.

Wedlug najnowszych badan nad historig sztuki wroctawskiej, okazalo sie ze Mazurkiewicz odbyt
swoje pierwsze spotkanie z Beuysem ponad dziesie¢ lat wezeséniej niz sie dotad sadzito, bo w roku
1961. Byto to w Dusseldorfie, dokad Beuys wtasnie sie przeprowadzit i gdzie objat stanowisko
wyktadowcy na artystycznej uczelni, a Mazurkiewicz odwiedzal rodzinne miasto. W czasie
spotkania w kultowe]j pracowni niemieckiego artysty panowie wymienili sie prezentami. Beuys
podarowatl Mazurkiewiczowi model samolotu Junkers, ktérym latal i zostal zestrzelony w czasie
wojny, a ten zrewanzowal sie modelem todzi podwodnej U-Boot, na ktérej odbyt wojenng stuzbe.
Jednak najwazniejszym elementem spotkania byta obszerna opowiesé Mazurkiewicza o wlasnej
nowej koncepcji pedagogicznej, ktérg nazwat , programem otwartym” (i probowal zastosowaé z
marnym powodzeniem dopiero w 1969 r., gdy otrzymatl wltasng pracownie na wroctawskiej uczelni).
Z odnalezionych notatek Mazurkiewicza wynika, ze w czasie rozmowy opowiadal Beuysowi

tez o pomysle ,wolnego uniwersytetu”. Beuys zachwycony ta ideg, przywtaszczyt jg i jak swoja
natychmiast wdrozyt na akademii w Diisseldorfie, co przyniosto mu swiatowa stawe.



DYSCYPLINA PRACY
obiekt, 2010

W roku 2010 Jerzy Kosatka brat udzial w zbiorowej wystawie Sgsiedzi — wqtki niemieckie w polskiej
sztuce wspoétczesnej, ktora odbytla sie w gdarniskim Centrum Sztuki Wspdlczesnej ,Laznia”. Wsrdd
zaproszonych artystéw byt takze Rafat Jakubowicz ze stynng, wielokrotnie komentowang
praca Arbeitsdisziplin (2002), nalezgca do klasyki tzw. sztuki krytycznej. Na instalacje sktada
sie zdjecie poznanskiej fabryki Volkswagena prezentowane w formie video, light-boxu, jak
rowniez w formie pocztéwek, ktére sg integralng czescig dzieta. Po skoniczonej wystawie
Jerzemu Kosalce odestano jego dzieto w kartonowym pudle, ktére bylo za duze na przesytke,
wiec wolne miejsce uszczelniono pocztéwkami Jakubowicza i w ten sposdb czesé wybitnej
pracy stala sie zwyklym technicznym wypelniaczem pocztowej paczki. Kosatka postanowil na
nowo przywrdécié pocztédwkom status dzieta sztuki i stworzy¢ z nich nowy artystyczny obiekt,
nawigzujgcy jednak do tytutu, choé w ,,mylnej” interpretacji. W oryginale ,, dyscyplina pracy”
odnosita do bowiem do powstatej pod Poznaniem montowni samochoddéw marki Volkswagen,
ktéra zostala obwarowana kolczastymi murami i pilnie strzezona przez uzbrojonych
cerberdw, co nawigzywalo do niechlubnej nazistowskiej historii popularnej niemieckiej
marki, poréwnanej przez Jakubowicza — to z kolei wywolalo protesty wlodarzy miasta,
wdziecznych za miejsca pracy zmniejszajgce bezrobocie w regionie — do wspdtczesnych
praktyk wielkich koncernéw przemystowych. W nowym odczytaniu Arbeitsdisziplin wymaga
jedynie duzej dyscypliny pracy przy tworzeniu, trywializuje wiec powage krytycznego ostrza
pracy Jakubowicza, zgodnie z degradacjg pracy do poziomu ,wypelniacza” pocztowej paczki.
Z kartek pocztowych bowiem Kosatka zbudowat kruchy i latwy do zdmuchniecia domek

z kart. Taki projekt mial w intencji artysty stworzy¢ alternatywny obieg sztuki z dzietami
tworzonymi tylko z artystycznych odpaddéw lub z dziel nieudanych, wiec porzuconych.

Obiekt zrealizowany zostal za zgoda Rafala Jakubowicza.



— KOPISTA KOPISTA POD ZACHETA

performens w Moskwie, 2014 performens w Warszawie, 2020

Instalacja Kopista jest rezultatem dokamerowego performensu jaki Jerzy Kosatka wykonat
w Galerii Trietiakowskiej w Moskwie w 2014 roku. Stal wéwcezas przed stynnym, dlugo
zakazanym i niewystawianym w sowieckiej Rosji obrazie, ze szkicownikiem w dtoni i
prébowat zglebié geniusz artysty, kopiujac dostownie jego forme. Choé forme dato sie
(oczywiscie mniej wiecej) przekopiowad, to dotarcie do duchowych przemysélen artysty
spelzlo na niczym. Formalne podobienistwo okazalo sie raczej putapka niz punktem wyjscia
do rozwazan o sztuce awangardy. Rozumieé to mozna bardzo réznie: jako przekraczanie
kwestii czystej wizualnosci w sztuce, niemoznoséé¢ dotarcia do duchowej gtebi w czasach
inflacji obrazdéw. Instalacja Kopista wykonana zostata we Wroctawiu na Przeglad Sztuki Survival
w 2016 r. Sktada sie z fotografii przedstawiajacej performens w Galerii Trietiakowskiej,

oraz oprawionego identycznie jak oryginal Czarnego kwadratu na biatym tle, a ponadto ze
zrekonstruowanej metalowej barierki oddzielajagcej w moskiewskiej galerii obraz od widza.



NIEUDANA KOPIA ,,CZARNEGO KWADRATU NA BIALYM TLE”
akryl, ptétno, 2018

Po instalacji Kopista powstata Nieudana kopia ,,Czarnego kwadratu na biatym tle”. Niezdarne

i chybione skopiowanie tak prostego (wrecz najprostszego na swiecie, jesli nie liczy¢
monochroméw) obrazu mozna odczytywacd jako komentarz do roli uczciwego rzemiosta,
mistrzowskiej techniki, problemu oryginalnosci w sztuce oraz praw autorskich

we wspolczesnej sztuce. Przede wszystkim jednak dzieto zdaje sie reanimowac¢ dyskurs aury
i jej utraty, a przeto takze — w interpretacjach psychoanalitycznych — odnosié¢ sie moze do
pozadania jako czynnika tamigcego zastany porzadek i budujgcego pozadana tozsamosé.

Za ironig skrywadé sie wiec moze pragnienie afirmacyjnego przestania.



— BERESIOWY ZAGAJNIK

(Hommage dla Jerzego Beresia), obiekt, 2020

Jest to propozycja stworzenia zagajnika, ktéry bedzie sie sktadal z drzew spreparowanych
tak jak w projekcie ,Zywy pomnik ARENA”, ktéry Jerzy Bere$ zaproponow! na Sympozjum
Plastycznym w 1970 roku. Nalezy wykorzysta¢ powalone drzewa, najlepiej deby, ktére

po obcieciu korony nalezy wstawié¢ w ziemie pomalowanymi na zielono korzeniami

do gdéry. Proponowane usytuowanie instalacji to dzielnica Szczepin, przy nowym
przystanku kolejowym na ulicy Dlugiej, tak by zagajnik byl widoczny nie tylko z ulicy, ale
tez dla pasazerdw pociggu. Zagajnik znajdzie sie tez na trasie zwiedzania pozostatych
zrealizowanych projektéw z Sympozjum:

1. Zywy pomnik ARENA - Jerzy Bere$

2. Usytuowanie krzesta — Tadeusz Kantor (obecnie Krzesto Kosatki)

3. Beresiowy zagajnik — Jerzy Kosatka

4. Trwanie — Barbara Kozlowska (wg. St. Drézdza)



BOHATER
makieta, 2018

Jest to makieta performensu, w ktérej artysta wykorzystal swojg umiejetnosé ziania
ogniem do walki z krakowskim Smokiem Wawelskim. Inaczej niz szewc Dratewka, ktéry
uzyl podstepu, Kosatka postanowit wyzwacé krakowskiego smoka na pojedynek. W tym
Smialym gescie widoczny jest powrdt do obyczajow dawnej artystycznej bohemy: Karola
Stryjenskiego walczacego w pojedynku z Witkacym czy Leona Chwistka — z Wtadystawem
Dunin-Borkowskim. Szermierka na ogient z pyska zmienia sie jednak z postszlacheckiej
obrony honoru w cyrkowa sztuczke.



"ADAM RZEPECK!
P ODWYZSZA,

4988 r

——— RZEPECKI PODNOSI RYSY

makieta, 2019

To makieta w skali 1:20 przedstawiajaca konceptualny performens Adama Rzepeckiego z
1988 r. Akcja krakowskiego artysty polegala na wnoszeniu kamieni na szczyt Tatr Wysokich,
lezacych na granicy polsko-stowackiej. Géra ma trzy wierzchotki, z ktérych najwyzszy lezy
po stronie stowackiej. Nie wiadomo czy podniesienie wysokosci géry o metr odnosito sie

do narodowego (polsko-stowackiego) wspdtzawodnictwa, czy do porzadkowania nietadu
natury, gdyz wszystkie wierzchotki majg wysokos$é wyrazajaca sie w liczbach z wartosciami
po przecinku (polski szczyt ma 2498,7 — 2499,6 m). By¢é moze chodzito o wyréwnanie
polskiego wierzchotka do 2500 metréw. Porzadkujgca interwencja w chaotyczny swiat u progu
nieustannej katastrofy odnosi sie do zbawczo-terapeutycznych dziatan artystéw-szamanédw,
takich jak m.in. Joseph Beuys. Romantyczny paradygmat szczegdlnie wyraziscie rezonuje w
polskiej kulturze, czynigc prace ciggle aktualna. Jednak zaproponowanie przez niemieckiego
artyste w 1964 roku podwyzszenia muru berliniskiego o 5 centymetréw, w celu osiggniecia
lepszych proporcji, odnosi sie do estetyzacji polityki i zamiatania pod dywan jej brudnych
aspektéw, co nieobce jest przestaniom sztuki tak Rzepeckiego jak Kosatki.



FONTANNA, Z CYKLU: PARDON, MARCEL

instalacja wodna, 1995

Fontanna z cyklu Pardon, Marcel dialoguje z twérczoscig Marcela Duchampa. Fontanna (1917)
francusko-amerykanskiego artysty to najstynniejszy tamacz systemu sztuki XX wieku, jeden
z kluczowych ready-mades ktéry zaistniatl na poczatku XX wieku na poziomie plotki (gdyz nie
udalo sie go wystawié na pokazie Stowarzyszenia Niezaleznych Artystéw w Nowym Jorku w
1917 roku) oraz dzieki stynnemu zdjeciu Alfreda Stieglitza. Wyabstrahowany z codziennosci
przedmiot codziennego higienicznego uzytku zostal na zabawnym zdjeciu Stieglitza
ironicznie uwznioslony, czego $wiadectwem staly sie liczne komentarze poréwnujace
odwrdécony gérag w dét i subtelnie odwietlony pisuar do Buddy tazienki, kobiety w welonie czy
wrecz do Mony Lizy. Kosatka bezlitoénie degraduje te aspiracje i sprowadza przedmiot

z powrotem do poziomu zwyklego obiektu uzytecznosci. Pisuar staje sie po prostu fontanng,
potegujac dadaistyczny absurd. Praca pokazywana wielokrotnie, spopularyzowana dzieki
okladce magazynu Format z 2012 roku, wystawiona zostata m.in. przez BWA w Opolu

i wzbudzala tam — w przeciwienstwie do Fontanny Duchampa — pozytywne reakcje, polegajace na
obfitym wrzucaniu monet do instalacji, traktowanej nieledwie jako lokalna Fontanna di Trevi.



MONA LIZA
instalacja, 1995

Dialog Jerzego Kosatki z dwiema
pracami Marcela Duchampa:
L.H.0.0.Q. (1919) oraz wykonanej
niedlugo przed $miercig artysty
L.H.0.0.Q. Rasée nosi tytul Mona Liza
(z cyklu Pardon, Marcel).

Na pierwszej z tych prac artysta
domalowal na reprodukecji Mony
Lizy hiszpanskie wasiki i kozig
brédke, na drugiej — ukazal
reprodukcje stynnego obrazu

z Luwru, przedstawiajgca tylez
kupcowa panig Gioconda, co
samego florenckiego geniusza,
juz bez zarostu. Instalacja
Jerzego Kosalki proponuje niemal
dziecinng zabawe we fryzjera:
ponizej reprodukeji L.H.0.0.Q.
powieszono pdteczke z przyborami
do zgolenia zarostu. Mimetyczny
charakter zdjecia i rzeczywiste
utensylia toaletowe zestawiono

w poetyce snu.



MAKE LOVE NOT WAR
kolaz, 1993

Tytul Make love not war to nie tylko hasto zbuntowanych dzieci-kwiatéw rewolty mtodziezowej
lat 60. XX wieku (czaséw amerykanskiej wojny w Wietnamie), ale réwniez hasto

pokolenia wchodzgcego w dorostos$é w latach 80., po stanie wojennym, ktére z dystansem
traktowalo polaryzacje na twardogtowych komunistéw i walczgcych z nimi bohaterskich
opozycjonistéw. Twoérczos$é Jerzego Kosatki wpisuje sie w wielokrotnie opisywang
~chromatyke trzeciego miejsca” czy ,trzecig droge” polskiej kultury, tylez chwalona za
potencjat dezideologizacji co ganionej za egoizm. Do zestawu fotomontazy Make love not

war, stworzonego tradycyjng metoda wycinania zdjeé nozyczkami i recznego klejenia uzyto
zdjeé z propagandowego albumu z czaséw PRL-u Wojsko polskie w plastyce. Artysta postanowit
odczarowadé ideologie wojny i zestawil reprodukcje konkretnych dziet, wybranych z albumu
z erotycznymi zdjeciami mtodych kobiet, jakie pojawily sie w Polsce w obficie wydawanych
— juz oficjalnie po upadku realnego socjalizmu — pisemkach pornograficznych. Praca
zabawnie ukazuje transformacje z realnego socjalizmu do kapitalistycznej wolnosci poprzez
mozliwo$é tatwego zakupu doznan erotycznych. To w gruncie rzeczy bardzo gorzka refleksja
nad zmianami, jakie przynidst nowy ustréj.



JERZY KOSALKA
"Ta$ma bialo-czerwona na wysokosci 130 cm,
czyli jak przerobi¢ sztukg wspotczesng
na sztuk¢ narodowg".
2016r.

TAélV!A BIALO-CZERWONA NA WYS.130 CM, CZYLI JAK PRZEROBI¢ SZTUKE
WSPOLCZESNA NA SZTUKE NARODOWA

instalacja, tasma samoprzylepna, 2018

Tasma Krasinskiego wykonana zostata na wystawe Odcienie bieli i czerwieni w Galerii sztuki w
Legnicy (2018) i jest reakcjg na sytuacje polityczng w kraju i narastajg opresje cenzury,
symbolizowang przez normalizujgco-dyscyplinujacy bialo-czerwony pasek. W oryginale
Edwarda Krasinskiego niebieska tasma (blue scotch) to pomyst na znakowanie przestrzeni,
realizowany przez poprzez naklejanie na wysokosci 130 centymetréw samoprzylepnej tasmy.
Interwencja przestrzenna Krasiniskiego otwarta byta na rézne interpretacje, a przy tym dystansowata
sie — w przeciwienstwie do pracy Kosatki — od konkretnych uwarunkowan politycznych.



AKT MESKI

WCHODZACY PO SCHODACH
obiekt, 2010

Akt wehodzqgey po schodach uznad
mozna z grubsza za ready-made,

jest to bowiem znaleziony w lesie
korzen, przypominajgcy kroczgcego
mezczyzne pokonujgcego schody.
Praca nawigzuje do stynnej
malarskiej pracy Duchampa z 1912
roku, Aktu schodzqcego po schodach.
Wersja Kosatki zmienia pteé i
kierunek ruchu - to akt meski
wchodzacy po schodach, powstatych
z fragmentéw budki dla ptakdéw takze
znalezionej w lesie. Dzieto — choé
odwoluje sie do Duchampa — oscyluje
wiasciwie miedzy zapomniang
koncepcja kultury organicznej
pierwszej awangardy (vide: korzenne
rzezby Michaita Matiuszyna z

pocz. lat 20. XX w.), a uprawiang

na lekcjach plastyki (szczegdlnie
namietnie w okresie PRL-u)
korzenioplastyka, gdyz ready-mades
to dzieta kultury przemystowe;j.




—  PRZEJSCIE

instalacja, 2011

Praca pierwotnie pokazana we wroctawskim parku Stanistawa Tolpy, w ramach festiwalu
Przeglad Sztuki Survival (2011). Poniewaz jest to pastisz pracy Jerzego Kaliny Przejscie, po jego
zakoniczeniu zostat skonfrontowany z oryginatem i przeniesiony — jako efemeryczna interwencja
— na skrzyzowanie ulic Pitsudskiego i Swidnickiej we Wroctawiu, gdzie od 2005 roku znajduje
sie rzezba Kaliny. Egzystencjalne i martyrologiczne tresci naroste wokét pracy Kaliny zostaly
strywializowane niczym uczniowska reakcja na pompatyczne przekazy z lekeji historii.



SLYNNY SKOK SLYNNY SKOK
olej, ptétno, 2011 makieta, 2009

Praca z serii Rekonstrukcja najwazniejszych wydarzen z historii Polski jest odtworzeniem stynnego
wydarzenia fundujgcego najnowsze dzieje Polski — budzgcego dzis wiele sporéw skoku Lecha
Watlesy przez mur Stoczni Gdaniskiej w czasie strajku w 1980 roku. Przybyly spézniony

na strajk przywddca Solidarnosci twierdzit, ze przeskoczyt przez mur, by dostaé sie do
strajkujacych kolegéw. Antagonisci Walesy twierdzg jednak uparcie, ze zostatl przywieziony
motoréwkg Marynarki Wojennej na polecenie stuzby bezpieczenistwa. Makieta pozornie
gloryfikuje wersje bohatera, jednoczesnie aranzujgc przywoddce robotnika jako showmana

i celebryte. Zwraca uwage na przerdbke faktéw w mit, a aspiracje historii do przedstawiania
wydarzen ,jak bylo” — wikta w fikcje.
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DRABINKA, Z CYKLU POLSKI POP-ART
obiekt, 2020

Praca wyrasta z twdrczosci amerykanskiego artysty pop-artu Cleasa Oldenburga, ktéry
powiekszal przedmioty codziennego uzytku, a nastepnie umieszczat je w przestrzeni
publicznej. Termin ,pop art”, ktéry w wersji amerykanskiej oznacza sztuke popularng,

w polskiej modyfikacji moze spokojnie wybrzmieé jako ,sztuka populizmu”. Przedmiot,

ktéry zostal wybrany do powiekszenia jest zwykta trzystopniowa drabinka. Z pozoru banalna
rzecz w tym wypadku nabiera szczegdlnego znaczenia, bowiem stowa wypowiadane przez
czlowieka stojacego na szczycie tej drabinki posiadaly szczegdlng site: moc przekonywania

i moc sprawcza. Mala drabinka dokonata wielkiej rewolucji.



KRZESLO KOSALKI

performens, makieta performensu, 2020

Na wroctawskim Sympozjum Plastycznym w 1970 roku Tadeusz Kantor zaproponowat
postawienie w przestrzeni publicznej duzego betonowego krzesta o wysokosci 9 m., co
zrealizowano dopiero w 2011 roku. Dwa lata pdzniej, podczas remontu jezdni zdemontowano
tabliczke z podpisem tej rzezby.

Projekt polega na artystycznym zawtlaszczeniu krzesta przez zasiedzenie. W polskim
Kodeksie Cywilnym, w rozdziale II, art. 172, par. 1, istnieje zapis: Posiadacz nieruchomosci nie
bedgqcy jej wtascicielem nabywa wtasnosé, jezeli posiada nieruchomos$é nieprzerwanie od lat dwudziestu
przez zasiedzenie. Podczas performensu, wlasnym gestem artystycznym, artysta skrécit 20 lat
do 20 minut, siedzac przez ten czas na krzesle. Schodzac przyczepit do krzesta tabliczke z
wlasnym nazwiskiem. W ten sposdb nastgpito artystyczne zawlaszczenie dziela Kantora.



—— BRODY ART

obiekty, technika wtasna, 2019

Cykl Brody art to kompozycje bedace rysunkami, stworzone z wtosdéw-linii czyli fragmentéw
obcietych bréd nalezgcych do czterech wroctawskich artystéw-brodaczy: Andrzeja Dudka-
Direra, Marcina Harlendera, Stanistawa Sielickiego oraz Lecha Twardowskiego. Artysta
nie ingerowal w naturalny ukltad wtoséw, jedynym gestem bylo zawlaszczenie (pozyskanie)
autentycznych fragmentdéw zarostu. Brody zostaly wystawione na ekspozycji Wroctawska sztuka
od rzeczy, zorganizowanej przez Jerzego Kosaltke w galerii Entropia w 2019 r. Towarzyszylta
ona promocji ksigzki Anny Markowskiej Sztuka podreczna Wroctawia. Od rzeczy do wydarzenia
(2018). Brody byty ilustracjg hasta ,broda”, zawartego w ksigzce i odnosily sie do koncepcji
potencjatu zmiany rzeczy, ich mozliwosci transformacji, zgodnie z duchampowska zasada
przerdbki obrazu Rembrandta w deske do prasowania, choé — co wazne — bez aspektu
nihilistycznej destrukcji. Sprawcze przedmioty pokazane na wystawie Kosalki i w ksigzce
Markowskiej posiadajg moc przekraczania granic sztuki i bez-sztuki dlatego, ze sg zwykte

i niepozorne, a nie dlatego ze sg szczegdlnie cenne.



Paczka Dom Statyw z aparatem

RZEZBY Z RYSUNKOW
obiekty, 2019

Cykl Rzezby z rysunkéw wykonany zostal z rysunkéw Pawta Jarodzkiego i sktada sie z pieciu
obiektéw prezentowanych pod szklanymi kloszami: 1. Drabina, statyw, aparaty Ropieckiego,

2. Blok, winda, szescian, okno, 3. Kapliczka, trumna, 4. Figura szachowa, joint, 5. Poduszka.

Rysunki Jarodzkiego, z ktérych artysta wykonal rzeZzby, powstaty jako ilustracje do

ksigzki Anny Markowskiej Sztuka podreczna Wroctawia. Od rzeczy do wydarzenia (2018) i zostaty
podarowane autorce. Udostepniono je Jerzemu Kosalce jako kuratorowi wystawy Wroctawska
sztuka od rzeczy w galerii Entropia (2019). Wystawa prezentowala przedmioty opisane w
ksigzce, ktorym towarzyszyty rysunki. Inspiracjg do stworzenia cyklu byta metoda samplingu:
budowanie wtasnej kompozycji sktadajgcej sie z fragmentéw twdrczosci innych artystow,

na zasadzie postprodukecji i pasozytowania na twdérczosci innych. Jest to jednoczesnie
odwrdcenie sytuacji pierwotnej: wykorzystanie ptaskiego rysunku, by stworzy¢ bryte 3D.



OCET NA ZIELONYM TLE, Z CYKLU POLSKI POP-ART
szablon, akryl, ptétno, 1986

Praca w przewrotny sposob nawigzuje do multiplikacji débr konsumpcyjnych na obrazach

i grafikach Andy Warhola w czasach socjalistycznego niedoboru towaréw i zalamania
gospodarczego Polski po stanie wojennym. Ocet to w latach 80. XX w. czesto jedyny
asortyment dostepny bez kolejki, a jego powszechno$é na sklepowych pdétkach panstwowego
obrotu towarowego to trafna metafora czaséw dogorywajacego realnego socjalizmu.




Jerzy Kosatka - urodzony w 1955 r. Dyplom z malarstwa uzyskat na PWSSP

we Wroctawiu w 1981 r. Zajmuje sie dziatalnoscia interdyscyplinarng. Uzywa réznych
technik i mediéw, maluje, rzezbi, buduje obiekty, tworzy instalacje, uprawia perfor-
mens, dziala w przestrzeni publiczne]j. Wspdttwérca sukcesdw Legendarnej Grupy
LUXUS. Bral udziat w ponad 170 wystawach zbiorowych i ma w swoim dorobku 55 poka-
zow indywidualnych.

Born in 1955; diploma in painting at the Academy of Fine Arts in Wrocltaw in 1981.
Involved in interdisciplinary activities, Kosaltka uses various techniques and media, he
paints, sculptes, builds objects, creates installations, performs, works in public space.
Co-creator of the successes of the Legendary LUXUS Group. He has participated in
over 170 group exhibitions and has 55 individual shows.



DIALOGUES.
An alternative history of art according to Jerzy Kosatka

The exhibition DIALOGUES. An alternative history of art
according to Jerzy Kosatka presented at the Gallery of Art in
Legnica is a development of the ideas signalled in March
2018 at the exhibition at the Entropia gallery in Wroctaw.
DIALOGUES, i.e. conversing with other artists’ works, is
one of the important threads that have been present in
the whole of Kosatka’s work, at least since the creation
of the Cosalcola bottle (1985) referring to Andy Warhol or
the famous Battle of Klobuck (1986) — to the most famous
Polish painting, the Battle of Grunwald.

Although Kosatka’s art willingly and frequently reacts
to specific social and political events, this current
aspect is counterpointed by the framework of a broader
perspective provided by the reference to commonly
known works. Thus, the autonomy of high art, resulting
in art for art’s sake - hermetic and resting in museums
- has been transformed and used in this way to appear
in public debate and enter common households. In his
commentaries and media interventions, Kosatka willingly
uses the works of great world masters, most often of
the 20th century (Malewicz, Duchamp, Warhol, Beuys),
although there are also dialogues with Renaissance artists
(Leonardo da Vinci). Still, as an artist consciously situated
within his provincial locality, he seems particularly
keen on reaching out to Polish artists (Lachowicz,
Mazurkiewicz, Kalina, Krasinski), including his colleagues
(Jakubowicz, Jarodzki).

Legnica exhibition is both: a walk through the world
of art — based on the pleasure of seeing familiar things
— and a hurdle race, since very well known works by
famous artists have been placed in surprising contexts,
which requires from the viewer some self-reflection in
the context of a difficult political choices and ethical
omissions. To activate the viewer, Kosatka uses various
artistic strategies: it might be a pastiche or a persiflage,
but there is always an intelligent reflection and a sense of
humour in his interventions. Kosatka jokingly advertises
himself as an “admirer of post-truth”, stating that this
time, “responding to the need of time and using the
recently popular method of relativization of historical
evaluations, he will present his own versions of events that
took place in the history of art”. One of the aspects of this
kind of bantering with the achievements of art created in



the so called “West” is the fact that creating the figure of
a narrator — provincial artist, the author exposes himself
and his position, suggesting that all that is left for him to
do is bug the Grand Masters in order to attract attention.
This way the initial author’s self-irony makes the viewer
enter Kosatka’s world without fear of ironic reference to
the self-mocking artist as well as to himself. Undoubtedly,
inscribing oneself into what has already been said can

be interpreted as an avowal of one’s own helplessness,

of being a “man without qualities”, trying to repeat, for
the sake of prestige and safety, what was already said

in another place and at another time.In this exposition

of the conformism of attitudes, the most interesting

is the specific ambivalence of the project: openness

and creativity towards the world of culture can almost
imperceptibly turn into its own caricature, i.e. repeating
trivialities. This gives the DIALOGUES project a mocking and
biting character when it comes to recognizing the ways of
intergenerational cultural transmission, which under the
noble slogans of heritage is used for social disciplining
and taming. Therefore, perhaps the most interesting
works in the exhibition are those created within the
framework of art history stories, which do not yet exist
in the official narrative and have been collected through
numerous conversations with artists and art historians.
The use of alternative, counterfactual narratives has a
critical aspect, showing the tension between official and
unofficial art history and a specific negotiation between
different concepts of perceiving art history, consolidating
before our eyes. The artist’s strategies can only be roughly
inscribed in the trend of currently popular research

art, a trend breaking the boundaries between science

(e.g. anthropology, historical research) and art. Artistic
researchers create in the hope fora museum, Kosatka

— a trickster - enjoys the current glory and temporary
character of his interventions, not aiming at Eternity.

Jerzy Kosatka’s art, figurative and narrative, often
loses its interpretative trails, avoiding involvement on a
particular side and trying to show the multi-facetedness
of a particular situation, not hesitating to ask “what
would happen if...”

Jerzy Kostecki



GOODBYE
installation, 2017

In Leonardo’s original painting, a seated young girl is shown caressing a
furry animal with her slender hands. Researchers are quite consistent that
these caresses are a metaphor of the relationship between the girl and the
powerful Milanese prince Federico Sforza, privately known as Ermelino.
However, in the interpretation of a contemporary Polish artist, the weasel
seems to be fed up with the function of a metaphor; it tries to escape from
the image full of symbols, in order to experience freedom. It seems that it
does not want to represent anyone and just be itself, completely indepen-
dent. The idea came to the artist after Poland bought this work.

NEW YORK

(Andrzej Lachowicz and Joseph Kosuth just before overthrowing Jan Swidzinski's
theory of contextualism, in the presence of Natalia LL), mock-up, 2018

The protagonists of the alternative art history presented in the
New York model are Andrzej Lachowicz and his wife Natalia LL - im-
portant figures of Wroctaw’s neo-avant-garde scene. The work was
created using a mock-up with dolls from the children’s world of
Barbie and Ken. The object has a developed subtitle and is accom-
panied by the following text: As we know from art history, there
was a certain dispute, and later even a serious conflict between Andrzej Lachowicz and Jan
Swidzinski, who, by creating contextualism as a new artistic direction, tried to undermine the
ideas of conceptual art. In 1976 Andrzej Lachowicz and Natalia LL, while in New York on the
Kosciuszko Scholarship, visited Joseph Kosuth’s (one of the main artists and theoreticians of
classical conceptualism) apartment. This has been a great opportunity to promote the art by
Natalia LL, who participated in the New York feminist art actions. The accounts by Lachowicz
show that it was during this social meeting that the already iconic discussion took place, un-
dermining basic concepts of the contextualism invented by Swidzinski. The official version
also states that this intellectual disquisition was accompanied by alcohol only, because other
psycho-stimulative substances proposed by the American artist were rejected by the Polish
guests. Lachowicz’s notes, which were recently found in his studio, reveal details of this
meeting where Jan Swidzinski>s intellectual contextualism was crushed, which happened,
however, not while drinking wine but with the help of large quantities of cocaine.

DUSSELDORF
(Alfons Mazurkiewicz and Joseph Beuys exchange gifts and views on pedagogy)
mock-up, 2018

Alfons Mazurkiewicz, who died in 1975, is the protagonist of another alternative tory by Jerzy
Kosatka. Mazurkiewicz was an outstanding figure among Wroctaw painters - known as much
for his art as for his experimental pedagogical activity, since the talents of many young con-
ceptualists blossomed under his wings at the State School of Fine Arts in Wroctaw. Born in
Dusseldorf, Mazurkiewicz came to Poland only after the war. One of the most mysterious



episodes of his life is the trip to his hometown in 1972, where
he met Beuys. Since they both had served in the German army
during World War II, this episode was understandably silenced
during the communist era. The story of the meeting was pre-
| sented by Kosatka in the form of a genre scene with the help
of a mock-up in which the characters are dolls, and the whole
thing has a suggestive subtitle. The object is accompanied by
the following explanatory text:According to the latest research
into the history of Wroctaw art and recent scientific discover-
ies, it turns out that Alfons Mazurkiewicz’s first meeting with
Joseph Beuys, not so far believed to have taken place in 1972, happened in fact over ten
years earlier, in 1961, in Dusseldorf, where Beuys had just moved and become a lecturer at
an art college, and Mazurkiewicz was visiting his hometown. During the meeting, which took
place in the cult studio of the German artist, the gentlemen exchanged gifts. Beuys gave Ma-
zurkiewicz a model of a Junkers plane which he had flown during the war and in which had
been shot down, and Mazurkiewicz gave the German artist a model of a U-Boot submarine
on which he had served during the war. However, the most important element of the meet-
ing was Mazurkiewicz’s extensive story about his own new pedagogical concept, called “the
open program” (which he tried to apply with little success only in 1969, when he received his
own studio at the university in Wroctaw). From retrieved Mazurkiewicz’s notes we know that
during the converstaion he told Beuys about his idea of a “free university”. Beuys was delight-
ed with the concept, appropriated it and started to implement immediately at the Disseldorf
academy, which brought him worldwide fame.

WORK DISCIPLINE
object, 2010

In 2010 Jerzy Kosatka took part in the collective exhibition Neigh-
bours - German themes in Polish contemporary art, held at the LaZnia
Centre for Contemporary Art in Gdansk. Among the invited artists
was Rafat Jakubowicz with his famous, much commented work Ar-
beitsdisziplin (2002), which belongs to the classics of the so-called
critical art. The installation consists of a photograph of the Poznan
Volkswagen factory presented in the form of a video, light-box as
well as postcards that are an integral part of the piece. After the
exhibition, Jerzy Kosatka’s work was sent back to him in a card-
board box too big for its contents, so the free space was filled with
Jakubowicz’s postcards and this way a part of an outstanding work
became an ordinary technical filler for a parcel. Kosatka decided
to restore the status of a work of art to the postcards and to work
them into a new artistic object referring to the title of the origi-
nal piece, albeit in an “erroneous” interpretation. Originally, the
“work discipline” referred to the Volkswagen car factory, built near
Poznan, which was fortified with barbed-wired walls and closely guarded by armed cerbers,
which brought to mind the infamous Nazi history of the popular German brand. Jakubowicz




compared this image to the contemporary practices of large industrial concerns, which in
turn triggered protests by the city authorities, grateful to Volkswagen company for work-
places reducing unemployment in the region. In the new rendering, Arbeitsdisziplin requires a
great deal of discipline only at the time of making, so it trivializes the seriousness of Jakubo-
wicz’s critical work, in line with the degradation of work to the level of a “filler” for a postal
parcel. This is because Kosatka built a fragile and easy to blow house of cards from postcards.
Such a project was intended by the artist to create an alternative art circulation with works
created only from artistic waste or from unsuccessful and thus abandoned works. The object
was made with Rafal Jakubowicz’s consent.

COPYIST COPYIST IN FRONT OF ZACHETA

g performance in Moscow, 2014 performance in Warsaw, 2020

The installation Copyist is the result of an in-front-of-the-camera performance
done by Jerzy Kosatka at the Trietyakovska Gallery in Moscow in 2014. He
stood in front of the famous, long forbidden and not exhibited in Soviet Rus-
sia painting, with a sketchbook in his hand and tried to explore the artist’s
genius by literally copying the picture. Although the form could be (more or
less) copied, the author’s spiritual reflections remained obscure. The formal
similarity turned out to be more of a trap than a starting point to reflect on
the avant-garde art. One can understand this very differently: as transgress-
ing the issue of pure visuality in art, inability to reach spiritual depths in the
times of image inflation. The installation Copyist was made in Wroctaw for
. the Survival art review in 2016. It consists of a photograph depicting a perfor-
mance at the Trietiakowska Gallery, Black Square in a White Background framed
identically to the original, and a reconstructed metal railing separating the
picture in the Moscow gallery from the viewer.

A FAILED COPY OF
“THE BLACK SQUARE ON THE WHITE BACKGROUND”

acrylic on canvas, 2018

A Failed Copy of “The Black Square on the White Background” was painted
after the installation Copyist. A clumsy and missed copy of such a
simple (actually the simplest in the world, if you exclude mono-
chromes) picture can be read as a commentary on the role of true
craftsmanship, masterly technique, the problem of originality in art
and copyright in contemporary art. Above all, however, the work




seems to resuscitate the discourse of aura and its loss, and thus - in psychoanalytical inter-
pretations - it can also refer to desire as a factor that breaks the existing order and builds the
desired identity. Therefore, the irony may conceal a desire for an affirmative message.

A GROVE BY BERES
(Hommage to Jerzey Bereg), object, 2020

It is a proposal to create a grove consisting of trees craft-
ed like the tree in the project “A living monument entitled
ARENA”, which Jerzy Bere$ proposed at the Art Sympo-
sium in 1970.

Fallen trees should be used, preferably oaks, which af-
ter cutting off their crowns should be inserted into the
ground with their roots upwards and painted green.

The proposed location of the installation is Szczepin, near the new railway stop on Dltuga
Street, so that the grove is visible not only from the street, but also to train passengers.
The grove will also be set up on the sightseeing route with other completed projects from
the Symposium:

Living Monument entitled Arena — Jerzy Bere$

Location of the Chair — Tadeusz Kantor (now Kosatka’s Chair)
A grove by Jerzy Bere$ — Jerzy Kosatka

Persistence — Barbara Koztowska (based on St. Drézdz)

AUWp*-

HERO
mock-up, 2018

This is a mock-up of a performance in which the artist used his ability
to breathe fire and it was a ‘fight’ with the Wawel Dragon of Cracow. Un-
like the cobbler Dratewka, who used trickery to fight, Kosatka decided to
challenge the Cracow dragon to a duel.

This bold gesture shows a return to the habits of the old artistic bohemia:
These include Karol Stryjeriski duelling with Witkacy or Leon Chwistek
duelling with Wtadystaw Dunin-Borkowski.

Fire-breathing fencing, however, turnes from a post-noble defence of
honour into a circus trick.




ADAM RZEPECKI RAISES RYSY PEAK
mock-up, 2019

Rzepecki raises Rysy is a 1:20 scale mock-up of Adam Rzepec-
ki’s conceptual performance from 1988. The Cracow artist
was bringing stones to the top of the High Tatras, situat-
ed on the Polish-Slovakian border. The mountain has three
tops, the highest of which is on the Slovakian side. It is not
known whether the increase of the mountain height by one
metre referred to the Polish-Slovakian competition or to or-
dering the disorder of nature, as all the vertices have the
height expressed in numbers with decimal values (the Polish peak is 2498.7 - 2499.6 m).
Perhaps the aim was to level the Polish peak to 2500 metres. An ordering intervention in a
chaotic world at the threshold of a constant disaster refers to the salutary and therapeutic
actions of artists-shamen, such as Joseph Beuys, among others. The romantic paradigm
resonates particularly clearly in Polish culture, making the work still valid. However, the
German artist’s proposal in 1964 to raise the Berlin Wall by 5 centimetres in order to achieve
better proportions refers to the aestheticization of politics and turning a blind eye to its
dirty aspects, which is present in the works by Rzepecki as well as Kosatka.

FOUNTAIN, FROM THE CYCLE: PARDON, MARCEL

water installation, 1995

The Fountain from the Pardon, Marcel series, obviously dialogues
with the work of Marcel Duchamp. The Fountain (1917) by the
French-American artist is the most famous art system breaker
of the 20th century, one of the key ready-mades that emerged
at the beginning of the 20th century on the level of gossip (as
it was not exhibited at the show of the Association of Inde-
pendent Artists in New York in 1917) and thanks to the famous
photo by Alfred Stieglitz. The object of everyday hygienic use,
abstracted from everyday life, has been ironically elevated in
a funny picture of Stieglitz, as evidenced by numerous com-
ments comparing the upside-down and subtly lit urinal to the
Buddha Bathroom, the Lady with the veil or even the Mona Lisa.
Kosatka mercilessly degrades these aspirations and brings the
object back to the level of an ordinary utility object. The urinal
simply becomes a fountain, intensifying the Dadaist absurdity. The work has been shown
many times, popularized thanks to the cover of “Format” magazine from 2012. It has been
exhibited, among others, by BWA in Opole, and has evoked there - in contrast to Duchamp’s
Fountain - positive reactions, consisting in abundant coin throwing into the installation, treat-
ed almost as a local Fontanna di Trevi.



MONA LIZA
installation, 1995

Jerzy Kosatka’s dialogue with two works by Marcel Duchamp:
L.H.0.0.Q. (1919) and L.H.0.0.0.Q. Rasée, made shortly before his
death, is called Mona Lisa (from the Pardon, Marcel series). On the
first of these works, the artist painted Spanish moustaches and a
goatee on the reproduction of Mona Lisa, on the other - he shows
a reproduction of the famous painting from the Louvre, depicting
Mrs. Gioconda, a merchantess, as well as the Florentine genius him-
self, without any beard this time. Jerzy Kosatka’s installation offers
an almost childish game of hairdressing: below the reproduction of
L.H.0.0.Q. a shelf with shaving accessories was hung. The mimetic
character of the photograph and the real toilet utensils are juxta-
posed in the poetics of a dream.

MAKE LOVE NOT WAR
collage, 1993

The title Make love not war is not only a slogan of the rebellious
flower-children of the youth revolt in the 1960s (during the
American war in Vietnam), but also a slogan of the generation
entering adulthood in the 1980s, after martial law, which re-
mained sceptical while witnessing the polarization of hard-head-
ed communists and heroic opponents fighting against them.
Jerzy Kosatka’s work is in line with the “third place chromat-
ics” or “third way” in Polish culture, praised for its potential for
deideologisation and reproved for its egoism. The set of photo-
montages Make love not war, created with the traditional method of cutting out photographs
with scissors and gluing them together by hand, features photographs from a propaganda
album Polish army in visual arts from the times of the People’s Republic of Poland. The artist
decided to disenchant the ideology of war and juxtaposed reproductions of specific works
selected from the album with erotic photos of young women that appeared in Poland in por-
nographic magazines published officially after the fall of real socialism. The work amusingly
shows the transformation from real socialism to capitalist freedom through the possibility
to easily buy sexual intercourse. In fact, it is a very bitter reflection on the changes brought
about by the new system.




WHITE AND RED TAPE AT 130 CM HEIGHT,
OR HOW TO TURN CONTEMPORARY ART
INTO NATIONAL ART

installation, adhesive tape, 2018

Krasinski’s tape was made for the exhibition Shades of
White and Red in Legnica (2018) and is a reaction to the
political situation in the country and a growing oppres-
sion by censorship, symbolized by the normalizing and
disciplining white and red strip. In Edward Krasinski’s
original, blue tape (blue scotch) is a way to mark space,
which the Warsaw artist realized by sticking self-adhesive tape at the height of 130 cen-
timetres. Krasiriski’s spatial intervention was open to various interpretations, and at the
same time distanced itself - unlike Kosatka’s work - from specific political conditions.

| MALE NUDE GOING UP THE STAIRS
| object, 2010

Nude Ascending a Staircase can be roughly considered a ready-made,
as it is a root resembling a man walking down the stairs, found in
the forest. The piece refers to the famous painting by Duchamp
from 1912, the Nude Descending a Staircase. Kosatka’s version changes
the sex and movement direction - it is a male nude climbing the
stairs, created from fragments of a bird shelter also found in the
. forest. The work - although it refers to Duchamp - actually oscil-
" lates between the forgotten concept of organic culture of the first
avant-garde (see: root sculptures by Mikhail Matiuszyn from the
early 1920s), and the “rootart” practiced in arts classes at schools
(especially during the communist era), as ready-mades are works
of industrial culture.

| PASSAGE

g installation, 2011

" The work was originally shown at the Survival Festival in
Wroctaw, in Stanistaw Totpa Park (2011). Since it is a pastiche
of Jerzy Kalina’s work Przejscie (Passage), after the Festival it




was confronted with the original and moved - as an ephemeral intervention - to the inter-
section of Pitsudskiego and Swidnicka streets, where the sculpture by Kalina has been locat-
ed since 2005. The existential and martyrological content accumulated around Kalina’s work
has been trivialized like a student’s reaction to the pompous messages from history lessons.

THE FAMOUS JUMP THE FAMOUS JUMP

oil, canvas, 2011 mock-up, 2009

| The work from the series Reconstruction of the most im-
&l portant events in Polish history is a reconstruction of the
§ famous event which founded the most recent history
| of Poland - the controversial Lech Walesa’s jump over
the Gdarisk Shipyard wall during the 1980 strike. The
Solidarity leader, who was late for the strike, claims
that he jumped over the wall to get to his striking col-
leagues. Walesa’s antagonists, however, insist that he was brought by a Navy motorboat
at the behest of the security service. The model seemingly glorifies the hero’s version,

while at the same time portraying the worker’s leader as a showman and celebrity. It
draws attention to the transformation of facts into a myth, and history’s aspirations to
present events “the way they were” get involved in fiction.

&=  THE LITTLE LADDER (THE POLISH POP-ART CYCLE)

installation, 2011

The work grows out of the work of the American pop-art
artist Cleas Oldenburg, who enlarged everyday objects
and then placed them in public space. The term ,,pop art”,
which in the American version means popular art, in the
Polish modification can easily sound as the ,art of popu-
lism”. The object that has been selected for enlargement is
an ordinary three-step ladder. A seemingly trivial thing in
this case on acquires a special meaning, because the words
spoken by the man standing at the top of this ladder had
a special power: the power of persuasion and the power to make things happen. The little
ladder made a great revolution.



KOSALKA’S CHAIR

installation, 2011

At the Wroctaw Fine Arts Symposium in 1970 Tadeusz Kantor
proposed placing a large, 9-meter high concrete chair in the
public space. The project was only completed in 2011. Two
years later, during the renovation of the roadway, the plaque
describing the sculpture was removed. The project consists
in an artistic appropriation of the chair by means of a sei-
zure. In the Polish Civil Code, in chapter II, article 172, para-
graph 1, there is a provision: The possessor of real estate who is not
its owner acquires ownership if he has held the real estate continuously
for twenty years by acquisitive prescription.

During the performance, by his own artistic gesture, the art-
ist reduced 20 years to 20 minutes, sitting on the chair for
that time. On his way down, he attached a plaque with his own
name to the chair. In this way, Tadeusz Kantor’s work was ap-
propriated artistically.

BEARD ART

objects, own technique, 2019

The Beards Art series are compositions which are drawings cre-
ated from hair-lines, i.e. fragments of cut off beards belonging
to four Wroctaw-based bearded artists: Andrzej Dudek-Durer,
Marcin Harlender, Stanistaw Sielicki and Lech Twardowski.
The artist did not interfere with the natural arrangement of
the hair, the only intervention was taking over (acquiring) au-
thentic fragments of the beards. The beards were displayed at
the Entropia gallery exhibition Wroctawska sztuka od rzeczy, 2019
(Wroctaw’s art from things), organized by Jerzy Kosatka, accom-
panying the promotion of a book by Anna Markowska Sztuka
podreczna Wroctawia. Od rzeczy do wydarzenia, 2018 (Handy art of
Wroctaw. From things to happenings). Beards were an illustration
of the “beard” slogan contained in the book and referred to the
concept of the potential to change things, their transformation
potential, in accordance with the Duchamp principle of transforming a Rembrandt painting
into an ironing board, though - importantly - without the nihilistic destruction aspect. The
causative objects presented at the Kosatka exhibition and in the book by Markowska have
the power to transcend the limits of art and artlessness because they are ordinary and in-
conspicuous, not because they are particularly valuable.




SCULPTURES FROM DRAWINGS
objects, 2019

The series of Sculptures from Drawings was made of Pawel Jarodz-
ki’s drawings and consists of five objects presented under glass
lampshades: 1. a ladder, a tripod, Ropiecki’s apparatus, 2. a block of
flats, a lift, a cube, a window, 3. a chapel, a coffin, 4. a chess figure, a
joint, 5. a pillow. Jarodzki’s drawings were made as illustrations
for the book by Anna Markowska Sztuka podreczna Wroctawia. Od
rzeczy do wydarzenia, 2018 (Handy art of Wroctaw. From things to hap-
penings). and were given to the author. They were made avail-
able to Jerzy Kosatka as the curator of the exhibition Wroctawska
sztuka od rzeczy, 2019 (Wroctaw’s art from things) at the Entropia
gallery. The exhibition presented objects described in the book
and the drawings accompanied them. The series was inspired
by the method of sampling: building one’s own composition consisting of fragments of oth-
er artists’ works, on the basis of post-production and parasitism on the creations of others.
It is also a reversal of the original situation: using a flat drawing to create a 3D solid.

VINEGAR ON A GREEN BACKGROUND,
§ FROM THE CYCLE POLISH POP-ART

g template, canvas acrylic, 1986

The work perversely refers to the multiplication of consumer
goods in Andy Warhol’s paintings and graphics in times of so-
cialist shortage of goods and Poland’s economic collapse after
martial law. Vinegar was often the only product available with-
out queuing in the 1980s, and its popularity on the shop shelves is an apt metaphor for the
times of real socialism crawling towards its end.
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