Józef Czerniawski

Po cichutku po malutku (trwało to 35 lat) za plecami  niewrażliwych, lub skupionych na własnym poletku lokalnych krytyków, pod okiem nieistniejących trójmiejskich marszandów sztuki współczesnej, niepostrzeżenie wyrósł niezwykle konsekwentny malarz i potężny artysta. Gdyby miejscem jego artystycznej działalności  była inna metropolia, niż Trójmiasto i gdyby potrafił mówić o sobie i swojej twórczości z wymaganą w mediach swadą, gdyby zakochała, lub zakochał się w nim wybitny polski, a jeszcze lepiej europejski krytyk sztuki, to może nazwisko Czerniawskiego plasowano by tuż obok Carlosa Cruz Diaz, Richarda Anuszkiewicza, czy Bridget Riley, ale nie mam pewności, czy nadal piłby z nami wódkę i tańczył do rana w Spatife, czy Sfinksie. Jednym słowem nie ma tego złego, co by na dobre nie wyszło.

Na szczęście w naszej lewitującej na obrzeżach cywilizacji  Metropolii, w której nie ma ani jednej cenionej w kraju galerii skoncentrowanej na sprzedaży sztuki współczesnej, jest kilka instytucji promujących tę sztukę.  Państwowa Galeria Sztuki założona na gruzach sopockiego BWA przez arcyrewolucjonistę i mini szarlatana Ziarkiewicza ponownie staje się jednym z ważniejszych miejsc na polskiej mapie wystawienniczej. To tu na pierwszym Triennale Sztuki Pomorskiej Józef Czerniawski zdobył Grand Prix i chociaż wystawa do której katalogu piszę te słowa, nie jest pokłosiem tej nagrody, to trzeba przyznać, że zgrabnie zgrywa się w czasie. 

Wracając do Czerniawskiego, to mój rówieśnik, czyli stary koń, choć malarz w kwiecie wieku. Korzenie rodzinne sięgają terenów obecnej Białorusi, stąd może w sztuce Czerniawskiego determinacja i konsekwencja godna Łukaszenki, ale efekty na szczęście  znacznie piękniejsze. Na wspomniane piękno efektów zapewne miały wpływ pejzaże  rodzimego Myśliborza, oraz szkoła średnia, której namiastkę pokazał Federico Fellini w filmie „Amarcord”. Zapewne malarstwo Kacha Ostrowskiego oraz Jackiewicza, a może i Pietkiewicz z Państwowej Wyższej Szkoły Sztuk Pięknych w Gdańsku, w której studiował , też miało istotny wpływ na pogłębienie przekonań estetycznych i utwierdzenie twórczych. 

Serię nagród, wyróżnień i wystaw inauguruje w 1977 r. Wystawa Najlepszych Prac Dyplomowych w warszawskiej Zachęcie. Chyba nie ma polskiego konkursu z tradycjami, w którym, w którejś z kolejnych edycji Czerniawski nie zdobyłby pierwszego, czy drugiego miejsca, lub przynajmniej wyróżnienia.  Na przestrzeni ponad 35 lat, które minęły od czasu ukończenia uczelni, twórczość Czerniawskiego przechodziła liczne metamorfozy i dotyczyła wielu dyscyplin, ale zawsze towarzyszyło jej przewrotne wysublimowanie estetyczne. Najwcześniejsze prace, które poznałem,  to „Piaski”. Obrazy powstające z przyklejenia do podobrazia piasku. Dzieła te charakteryzowały się  minimalizmem zarówno kompozycji, materii, czy  koloru piasku, purystycznie zachowując ich barwy w naturalnym ich bogactwie.  Zaskakiwały mocą przekazu, nawet jeśli odbiorca nie miał świadomości, że piaski te często pochodziły z dalekich i mistycznych miejsc z Ziemią Świętą włącznie. Ważnym etapem dla artysty i bodajże pierwszym mocnym sygnałem drogi opartowskiej były ławice neonowych rybek. W połowie lat osiemdziesiątych pojawiły się czasem  surrealistycznie  w pejzażu z chmurami, a niekiedy  całymi ławicami  neonowych wrzecionek, płynęły po ciemnych, czarnych lub granatowych tłach małych i wielkich krosien, by po wielu latach wpłynąć na jeden z potężnych zaspiańskich murali. W czasie gdy pierwsze rybki przekładały teorię chaosu na język malarstwa, pojawiły się wspaniałe eksperymenty z przypalaniem ryz papieru i rozkładanie ich w pełne dramaturgii pejzaże. Nieprzygotowanym do konsumpcji  dóbr kultury wizualnej  odbiorcom, a  nawet niektórym  krytykom sztuki wychowanym na lingwistycznych teoriach i reprodukcjach malarstwa,  sztuka materii potrafi sprawiać kłopot w odbiorze. Często nie zdają sobie sprawy z wyrafinowanej rozgrywki między teksturą a kompozycją. Mam wrażenie, że  abstrakcyjne prace kładące istotny akcent na materii dla niewrażliwego oka wydają się być proste do wykonania, wręcz banalne w swoim kształcie. A właśnie nic bardziej mylnego. Józef często przytacza za Gombrowiczem, że „najtrudniejsza w sztuce jest łatwość”.  Nie dziwi zatem, że gdy Czerniawski na krosna nakładał watoliny, koce, folię aluminiową, tapety i papierowy sznurek, nie znalazł u szerokiej publiczności  łatwego poklasku. Jeszcze trudniej było z reprodukcjami takiej twórczości. Obecni 20 i 30 latkowie nie są w stanie wyobrazić sobie siermiężności polskiej poligrafii końca lat osiemdziesiątych. Z przewozem sztuki do Berlina, Paryża, czy w ogóle za granicę państwa też nie było łatwo. Wszystkie prace musiały być ostemplowane i zapisane w specjalnym karnecie. Musiały wrócić do kraju, albo trzeba było zapłacić cło. Wiadomym było, że często po prostu przemycało się swoją sztukę, lub drastycznie zaniżało jej wartość. W jednym z takich przypadków przyłapany na gorącym uczynku Czerniawski pokazał przemycane obrazy z watoliny i innych dziwnych materii,  wywołało to  szyderczy śmiech niemieckich celników nieświadomych, że ich rechot jest tożsamy z tym, który wydali  blisko 65 lat  wcześniej nowojorscy stróże granicy uznając rzeźby Constantina Brancusiego za złom. Po uiszczeniu kilkunastu marek cła za pozornie bezwartościowe płótna Czerniawski mógł spokojnie jechać na ważną i intratną wystawę do Paryża. Niestety, niezrozumienie w sztuce rzadko bywa dla artysty korzystnym rozwiązaniem. 

Przytoczone przeze mnie wcześniej metamorfozy, czy przemiany w twórczości Czerniawskiego są procesami ciągłymi,  nie skokowymi i często artysta wraca do dawnych tematów, czy rozwiązań teksturalnych. Można uznać, że to nie abstrakcja, czy przedstawianie są istotą, a emanacja energii estetycznej, czy jak on to nazywa kontemplacyjnej. Wielokrotnie obserwowałem jak artysta brał na warsztat tematy realistyczne i z niebywałą lekkością na nierzadko  dużych formatach. Czasem były to ściany sopockiego Sfinksa, gdzie malował  figuracje od wczesnego Egiptu po późny barok, czy erotykę japońską. Obserwowałem jak w 1991 roku na wystawę erotyki do berlińskiej galerii „Aue”, artysta łączy prawie abstrakcyjną kompozycję kobiecych torsów uciętych nad biustem i na pierwszych centymetrach ud (czyniąc niekłamany ukłon w kierunku prof. Jackiewicza), z międzyudziem utrzymanym w klimacie japońskim, z delikatnym, perwersyjnym realizmem zwieńczonym  smakowitym  różem pęknięcia. Smakowitość była oczywista nie tylko dla mnie, gdyż dyrektorzy domu towarowego KDW jednego z dwóch w Europie słynących z najwspanialszych działów spożywczych zakupili je natychmiast.

 Lata 90-te to bardzo burzliwy okres w twórczej działalności Czerniawskiego. Jedną z emanacji tej twórczości była grupa COX . W swoistej preambule możemy przeczytać : ”Ugrupowanie artystyczne założone w Berlinie w 1992 r.  z inicjatywy Józefa Czerniawskiego i Kacpra Ołowskiego. Grupa zajmuje się działaniami w zakresie malarstwa, grafiki, fotografii, muzyki, filmu, instalacji, aranżacji wnętrz, happeningu”. Skrót COX oznaczał C, czyli Czerniawski, O, czyli Ołowski i X, to ten, lub Ci, którzy w danym momencie dołączą do grupy, a było ich wielu, w tym kilku znamienitych. Zdarzeń ważnych, nieprawdopodobnych i skrajnie kontrowersyjnych w działalności grupy było wiele, przytoczę tylko kilka. Na koncercie pierwszej Orkiestry Świątecznej Pomocy w gdańskim klubie „Kwadratowa” wchodzi na scenę witana oklaskami grupa COX w składzie: Czerniawski i Ołowski na akordeonach oraz Jacek Olter na perkusji. Ze sceny płyną abstrakcyjne dźwięki akordeonów z mistrzowską próbą uporządkowania prowadzoną natchnionymi pałkami Oltera. Na sali skupienie w odbiorze muzyki rodem z „Warszawskiej Jesieni” a nie rockowego koncertu. Przede mną dwóch młodych ludzi donośnym  szeptem prowadzi dyskusję:  „Czy oni grają czy próbują?” - mówi pierwszy,  „Próbują”- mówi drugi. „Nie, oni już grają” - mówi pierwszy. „A skąd wiesz?” – mówi drugi. „Bo właśnie skończyli”– kwituje pierwszy. Po czym nastąpiły oszałamiające oklaski dla grupy COX. Należy zaznaczyć, że grupa ta często po swoich akordeonowych koncertach otrzymywała gromkie oklaski, gdyż na wszelki wypadek dodawała do swoich występów oklaski zarejestrowane po plenerowym koncercie Keith'a Jarretta w Kolonii. Dowodem na to, że twórczość duo Czerniawski, Ołowski sprawiała czasem problemy w odbiorze, był dzień otwarty podczas wspólnych warsztatów artystycznych grupy artystów związanych ze Sfinksem, z naszymi niemieckimi kolegami z Kilonii. Pokłosiem tych warsztatów była lekko skandalizująca wystawa w holu głównym Parlamentu Landu Szlezwik-Holsztyn. Na dniu otwartym grupa COX zaprezentowała film wcześniej pokazywany na Gdańskim Festiwalu Szekspirowskim w ramach „Midnight Shakespeare”. Film, w którym występowali: Krzysztof Dziemaszkiewicz jako Romeo i Bożena Eltermann jako Julia, był taneczno – muzyczną interpretacją klasyka ze Stratford. Muzykę, oprócz duo akordeonowego COX, zrobili: Jacek Olter i Mikołaj Trzaska. Scenę balkonową nagraną na loggii i w salonie mieszkania, które wynajmowaliśmy przy ulicy Parkowej, reżyserski tandem zwieńczył fragmentem filmu pornograficznego. Na dzień otwarty w trakcie warsztatów przybyli kilońscy artyści, radni miasta i parlamentu wraz z rodzinami, oraz przyjezdna grupa studentów Historii Sztuki Uniwersytetu Warszawskiego. Po obejrzeniu różnorakich dzieł w trakcie procesu twórczego goście zostali zaproszeni do zapoznania się z twórczością grupy COX, która dopiero co zjechała na rzeczone warsztaty. Rodziny z małymi dziećmi usiadły w pierwszym rzędzie, a za nimi stanęła reszta publiczności. Mnie przytrafiło się sąsiedztwo studentów UW. Widać i słychać było, że nie mogą całkiem rozkminić, które fragmenty szekspirowskiego dramatu wytańcowują Eltermann i Dziemaszkiewicz. Aż doszło do sceny balkonowej. W chwili, gdy Romeo wspinał się po aluminiowej drabinie na loggię pierwszego piętra, jeden ze studentów z nieskrywaną ulgą szepnął „wiem, który to fragment”. Jednak nie cieszył się długo swoim sukcesem. Po kilkusekundowej  porno wstawce, którą zarówno niemieckie dzieci, jak i ich rodzice znieśli z dyplomatyczną rezerwą, prowadzący grupę polskich studentów historii sztuki i być może przyszłych krytyków sztuki, z nieskrywanym obrzydzeniem zarządził „proszę grupy, wychodzimy!”. Film „Romeo i Julia” nie był ulubioną pozycją na mojej osobistej liście przebojów grupy COX. Moimi faworytami do dnia dzisiejszego są: Pokoik Śląsko-Kaszubski ze sfinksowego balu „Sól Ziemi Czarnej z Odrobiną Jodu” (niestety to bodajże najwspanialsze dzieło dwóch wybitnych instalatorów spłonęło razem z częścią zaplecza zanim doszło do balu), drugim kamieniem milowym była instalacja i performance na balu „Red Again”, też w Sfinksie. W tym projekcie Czerniawski I Ołowski w pseudobarokowych wnętrzach  kapiącego niby-bogactwem  pokoju, odgrodzeni od widzów kratami zajadali się wykwintnymi delikatesami, posługiwał  im lokaj, podczas, gdy reszta rewolucyjnej braci bawiła się o wódzie i głodzie. W kulminacyjnym momencie nachlany, rozbawiony, ale też wkurzony tłum zmasowanym atakiem chciał wyrwać kraty i rozprawić się z ewidentną niesprawiedliwością. Efekt był piorunująco autentyczny. Czy to na międzynarodowym Festiwalu w niemieckim Broelin obudowując potężne drzewo cegłami z obalonego komina, czy malując na ścianach nieistniejącej już gdańskiej  galerii „Delikatesy Avangarde” gównem zwierzęcym zbieranym w oliwskim Zoo, przez blisko 10 lat współpracy byli zaangażowanymi do granic perfekcjonistami, choć czasem przewrotnymi do bólu. 

Perfekcjonizm to jeden z niezbywalnych atrybutów Czerniawskiego, zderzony z jego miłością do koloru i szacunkiem do materii daje jego dziełom poczucie siły. Kiedyś napisałem o Józku: „Tym, czym człowiek przesiąkł, artysta potrafi emanować”. Tak jak Edouard Vuillard wyniósł z krawiectwa matki wzorzystość tkanin i przełożył to na płótno wielkiego francuskiego malarstwa, tak Czerniawski
z krawiectwa ojca wyniósł szacunek do materii, do tkanin i sztucznych futer, nieznany w sztuce tworzonej między Odrą a Bugiem. Perfekcyjną sprawność w wyklejaniu i słabość do  tapet, sztukaterii i plafonów zdobył w Paryżu w połowie lat 80-tych, gdzie zatrudnił się w ekipie remontującej wytworne rezydencje. Jeśli dołożymy do tego naturalną miłość do pejzażu i ciąg ku abstrakcji jako sztuce absolutu, to nie należy się dziwić, że na wystawach z przełomu wieku wodospad z białego futra mógł wisieć obok  obrazu  świeżo zaoranego  pola z ciemnofioletowego futerka pociętego srebrnymi bruzdami farby, a ten z kolei wisiał obok całkiem abstrakcyjnego obrazu zakomponowanego z tapety i sztukaterii, ale obleczonego taką szatą wytrawnego koloru, że palce lizać. Kachu Ostrowski obrazy z plafonami czasem złośliwie nazywał „cukiernictwem”. Nie wiadomo, czy słowa Kacha zapadły Józkowi w serce, czy sam się znudził, ale od dawna nie stosuje styropianowych plafonów w swoich dziełach. Może to zabrzmi banalnie, ale prace Czerniawskiego promieniują radością tworzenia. Tak jakby były sposobem oczyszczania się, modlitwą o lepszy świat, swoistym  lekiem na wszystkie bóle. Naturalna, nieskrępowana swoboda poruszania się po tematach i konwencjach bierze się z malarskiej filozofii Józefa Cz. W jednym z wywiadów stwierdził: „Staram się budować w swoich obrazach harmonię i nie ulegać modom w sztuce. Powinno się malować dla siebie. Wszystko dla siebie robi się najlepiej, a wówczas powstają wartości również dla innych”. Ta lekkość poruszania się po tematach
i konwencjach czasem wyprowadza komentatorów i dziennikarzy na manowce. W tygodniku „Newsweek Polska” artykuł o warszawskiej wystawie Czerniawskiego był zatytułowany „Pejzaż
z Futra”, a towarzysząca mu reprodukcja przedstawia abstrakcyjny obraz prostokąta z czarnego futra otoczonego bordiurą ze sztukaterii łazienkowej lub kuchennej. Trudno powiedzieć kiedy Czerniawski został okrzyknięty pejzażystą, ale przewód doktorski robił z pejzażu malowanego w rzadko stosowanej już technice akwareli, a tematem habilitacji Czerniawskiego na gdańskiej ASP (gdzie uczy młodzież podstaw rysunku i malarstwa) był „Krajobraz jako przestrzeń twórcza”. Nie dziwi zatem, że olbrzymia większość prac pierwszej dekady tego wieku inspirowana była pejzażem. Mam wrażenie, że odejście od pełnej abstrakcji i zakotwiczenie tematu w pejzażu choćby najbardziej umownym spowodowało, że niepokorne eksperymenty z różnorakimi materiami zostały łatwiej przyjęte przez większość, i to zarówno laików, jak i profesjonalistów. To tak jakby musiał nam pokazać, że to nie fanaberia artysty, tylko sposób komunikowania piękna. Tak piękna, gdyż Józef Czerniawski Wielkim Estetą Jest. Gdy wszyscy przyzwyczailiśmy się do Józka pejzażysty ten wykonuje kolejną woltę. Tak jak większość nas jest na tym świecie dzięki wspaniałemu przypadkowi, tak sztuką też często rządzi przypadek. Przypadek chciał, że Czerniawski stał się malarzem zaangażowanym. Obraz, który powstał  z tego zaangażowania, stał się protoplastą całej serii obrazów patriotycznych związanych z barwami narodowymi. Było to nieduże, prostokątne płótno, którego dolna połowa była czerwona, zaś górna wyklejona była futerkiem w czarne kropki - nazywają to dalmatyńczyk.  Ale oddaję głos autorowi: „Rzadko nadaję tytuły swoim pracom. Pozostawiam interpretację odbiorcom. Raz popełniłem taki obraz … polityczny. Było to wtedy, gdy polskie siły zbrojne wkroczyły do Iraku. 
 Niecałe dwa lata temu po prezentacji jednego z biało - czerwonych obrazów zaproponowano Czerniawskiemu wystawę obrazów inspirowanych polską flagą. W ciągu roku Czerniawski stworzył kilkadziesiąt płócien: najpierw wyłącznie biało – czerwonych,
a następnie biało - czerwonych przedzielonych srebrem lub prawie nieistniejącymi pasemkami czerni. Wszystko zaczynało migotać i mżyć. Józek może znudzony poziomami, czy w poszukiwaniu lepszej kompozycji zaczął obrazy stawiać do pionu. Gdy wystawa patriotyczna okazała się mirażem urzędników od kultury, Czerniawski odetchnął, bo jego machina malarska rozpędzona kreowała coraz to bardziej swobodne interpretacje. Malarz, który od dawna miał miłość do pasów i  pasków układających się w pejzaże, nagle odrzucił jarzmo krajobrazu i barw narodowych  i w abstrakcie sztuki czystej, szlachetnymi przetrawionymi kolorami  ułożonymi obok siebie pasków kreuje i mami nasze oczy powidokami, w których  widzimy obrazy bardziej duszy, niż natury. Cytując samego artystę:„Chodzi o kontemplację. Formy najprostsze, abstrakcyjne, pozwalają się zatopić w niczym niezmąconej kontemplacji. Obraz jest emanacją, jeżeli jest w nim ład, to ten ład promieniuje i przemienia nas wewnętrznie”. Ten ład Czerniawski osiąga metodą prób i błędów pieczołowicie kładąc jeden pasek koloru obok drugiego, kładąc niekończące się ławice pasków, odchodząc i podchodząc do płótna, obserwując, zmieniając po wielokroć grubość, czy kolor paska, lub pasków, albo nakładając jeszcze inne. Kolory, które fizycznie leżą na płótnie, to nie te  które my widzimy. To co widzimy to nadnaturalny twór kolorów i kształtów wkomponowanych  w misterną współzależność przez artystę, ale dopiero nasze oko, nasze podejście i odejście od płótna, nasze przesunięcie głowy w lewo, czy w prawo uruchamia tę wysublimowaną optyczną symfonię. Ostatnie obrazy Czerniawskiego są zwieńczeniem długiej, meandrycznej drogi, bardzo osobistej i niepowtarzalnej. Nieprzewidywalne i bardzo intrygujące jest jaki będzie następny etap tego wykwintnego estety i niepokornego malarza.

