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Wystawa „Rapsodie i Kontrapunkty” to zaproszenie do świata, w którym wzrok spotyka się

z emocją, a malarstwo staje się formą zapisu energii. Przemko Stachowski, jeden z najbardziej

wyrazistych współczesnych polskich kolorystów, prezentuje w Sannikach dopełniające się 

cykle, które stanowią kulminację jego wieloletnich poszukiwań twórczych.

Przemko Stachowski to twórca, którego droga artystyczna jest procesem nieustannego

„wychodzenia z czerni” ku światłu. Jego dorobek został dostrzeżony nie tylko w kraju, ale i na

arenie międzynarodowej.

W 2026 roku artysta odebrał w Palazzo Borghese we Florencji prestiżową nagrodę 

International Prize Artist in the History of Art.

Jego interdyscyplinarny projekt „REZONATOR IV”, zrealizowany w industrialnej przestrzeni

Elektrowni Scheiblera w Łodzi, stał się symbolem łączenia malarstwa z performansem

i architekturą.

Britishpedia: Biografia artysty oraz jego wkład w kulturę wizualną zostały uwiecznione

w Encyklopedii Osobistości Rzeczypospolitej Polskiej.

Koloryzm Liryczny: Świat odkrywany na nowo

Podstawą wystawy jest autorska koncepcja Stachowskiego – Koloryzm Liryczny. To filozofia

patrzenia, której credo brzmi: „Codziennie patrzę przez to samo okno i widzę świat zawsze 

nowy, niepowtarzalny, zaskakujący”.

W tym nurcie malarstwo nie polega na kopiowaniu natury, lecz na jej syntezie. Artysta

rezygnuje z detalu na rzecz esencji pejzażu. Kolor zostaje uwolniony od funkcji opisowej 

– nie mówi nam, jak wygląda przedmiot, ale jak smakuje emocja z nim związana.
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Rapsodie i Kontrapunkty: Muzyczność malarstwa

Oba tytułowe cykle bezpośrednio nawiązują do struktur muzycznych, co w Koloryzmie 

Lirycznym ma kluczowe znaczenie dla rytmu kompozycji.

Rapsodie (od 2019): To utwory malarskie o swobodnej, wręcz epickiej formie. Charakteryzują 

się emocjonalną intensywnością i płynnością. W tych obrazach kolor „płynie” przez płótno, 

budując nastroje od radosnych uniesień po melancholijną zadumę.

Kontrapunkty (od 2023): To cykl oparty na dialogu i napięciu. Podobnie jak w muzyce, gdzie

niezależne linie melodyczne współbrzmią ze sobą, w obrazach Stachowskiego ścierają się 

ze sobą różne warstwy barwne, gesty i faktury. To malarstwo kontrastu, które szuka harmonii 

w różnorodności.

A.Z.

2026



Koloryzm Liryczny to autorska koncepcja malarska Przemko Stachowskiego, zakorzeniona 

w tradycji europejskiego koloryzmu, lecz przekształcona w język głęboko osobisty, emocjonalny 

i współczesny. Artysta czerpie z postimpresjonistycznej wiary w kolor oraz z kapistowskiej 

autonomii barwy, nadając im nowy wymiar — liryczny, introspektywny i abstrakcyjny.

U podstaw tej koncepcji leży przekonanie, że świat nieustannie się zmienia, nawet jeśli patrzymy 

na niego z tego samego miejsca. Jak pisze sam artysta:

„Codziennie patrzę przez to samo okno i widzę świat zawsze nowy, niepowtarzalny, zaskakujący.”

To zdanie stanowi credo Koloryzmu Lirycznego — sztuki, która nie odtwarza rzeczywistości, lecz ją

odkrywa.

Kolor jako główny narrator

W Koloryzmie Lirycznym kolor jest wartością nadrzędną. Nie opisuje przedmiotów, lecz tworzy 

własną przestrzeń znaczeń. Barwa staje się nośnikiem emocji, nastroju i energii. To kolor

prowadzi widza przez obraz, buduje jego rytm, napięcie i atmosferę. Stachowski uwalnia kolor

odfunkcji ilustracyjnej. Nadaje mu autonomię - pozwala mu istnieć jako czystej, intensywnej 

obecności.

Pejzaż wyabstrahowany

Choć wiele obrazów wyrasta z obserwacji natury, pejzaż w ujęciu Stachowskiego nie jest

przedstawieniem miejsca. Jest ideą pejzażu, jego esencją. Artysta syntetyzuje formę, rezygnuje

z detalu, wydobywa strukturę i światło. Pejzaż staje się przestrzenią emocjonalną - bardziej 

pamięcią i przeżyciem niż topografią.

Gest, faktura, energia

Ważnym elementem Koloryzmu Lirycznego jest spontaniczny, dynamiczny gest. Artysta często

pracuje impastowo, budując fakturę, która sama w sobie staje się źródłem światła. Farba nie

tylko opisuje — ona promieniuje. Wibracja koloru, rytm pociągnięć pędzla i napięcia między 

warstwami tworzą malarską materię, która żyje.

KOLORYZM LIRYCZNY

6



Indywidualny język i dialog z widzem

Koloryzm Liryczny to świadome poszukiwanie własnego języka malarskiego. To odejście od

dogmatów na rzecz intuicji, emocji i osobistej wrażliwości. Obraz jest efektem wewnętrznego

przeżycia artysty, ale także zaproszeniem do dialogu. Widz nie ma odczytywać obrazu - ma wejść 

w jego przestrzeń, poczuć jego rytm, światło i kolor.

Najważniejsze cykle Koloryzmu Lirycznego

   • Wychodzę z Czerni jak z Egiptu (od 1993)

   • INSKRYPCJE (od 1994)

   • Widok na ogrody (2004–2010)

   • KAPRYSY (od 2007)

   • Pejzaż wyabstrahowany (od 2009)

   • Fosforos (od 2015)

   • Linea (od 2016)

   • Rapsodie (od 2019)

   • Polifonie (od 2003)

   • REZONATOR (od 2016)

   • Z życia wzięte (od 2007)

   • Niesłychane rzeczy w tym ogrodzie (od 2023)

   • Kontrapunkty (od 2023)
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1. Credo: Osobiste Odkrycie Rzeczywistości

Credo twórcze Stachowskiego można ująć w słowach, które sam umieszcza na swojej stronie:

"Codziennie patrzę przez to samo okno i widzę świat zawsze nowy, niepowtarzalny, zaskakujący."

To zdanie jest kluczem do zrozumienia jego sztuki. Malarstwo nie jest dla niego mechanicznym

odtwarzaniem rzeczywistości, lecz ciągłym odkrywaniem i subiektywną interpretacją dobrze 

znanych motywów, jak krajobraz czy natura. Jest to postawa aktywnego, lirycznego 

(emocjonalnego) obserwatora, który filtruje świat przez swoją wrażliwość.

2. Postulat Dominacji Koloru

Kolor jest nadrzędnym elementem kompozycji, a jego wartość jest autoteliczna (ma wartość

samą w sobie, a nie tylko opisową). Wyzwolenie Koloru: Kolor nie jest jedynie służebny wobec 

kształtu czy światłocienia, ale staje się głównym narratorem i budulcem obrazu. Artysta dąży do 

maksymalnego nasycenia i głębi barw. Emocjonalny Walor Barwy: Barwa jest nośnikiem liryki, 

nastroju i emocji. Użycie konkretnych zestawień kolorystycznych ma za zadanie wywołać w widzu 

określone, subiektywne przeżycia (stąd człon "Liryczny").

3. Postulat Abstrakcji Pejzażu (Pejzaż Wyabstrahowany)

Mimo zakorzenienia w motywach natury, twórczość Stachowskiego dąży do uogólnienia

i syntetyzowania formy. Synteza Formy: Artysta odchodzi od detalu na rzecz istoty i struktury

pejzażu. Obraz staje się mniej topograficzny, a bardziej esencjonalny.

Abstrakcja Liryczna: Pejzaż, choć wciąż rozpoznawalny w swoich elementach (drzewa, niebo, 

woda), zostaje przekształcony przez emocjonalną wizję malarza. Staje się wyabstrahowany, czyli

wydobyta zostaje z niego jedynie czysta idea, nastrój, gra barw i światła, a nie konkretny widok.

4. Postulat Spontaniczności i Faktury

Sposób kładzenia farby jest dynamiczny i celowy.

Energia Malarska: Wiele prac cechuje się swobodnym, spontanicznym duktem pędzla, a farba 

często jest kładziona grubo, impastowo. Faktura staje się istotnym elementem wyrazowym, 

dodając obrazowi wibracji i głębi.

Światło w Materii: Światło nie jest tylko efektem optycznym, ale staje się częścią samej materii

malarskiej, wydobywanej przez nasycone kolory i zróżnicowaną fakturę.
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5. Postulat Indywidualizmu i Dialogu

Koloryzm Liryczny to świadome odejście od dogmatów na rzecz osobistego języka malarskiego.

Autorski Język: Celem jest stworzenie unikalnego stylu, który łączy kapistowską wiarę w kolor

z nowoczesną, niemal abstrakcyjną wrażliwością.

Malarstwo jako Przeżycie: Obraz ma być efektem głębokiego przeżycia twórcy i jednocześnie ma

prowokować do osobistego, emocjonalnego dialogu z widzem, przekazując mu liryczną (osobistą,

intymną, poetycką) wibrację koloru.

Podsumowując, Koloryzm Liryczny w ujęciu Przemko Stachowskiego to połączenie tradycyjnego

kultu koloru z lirycznym subiektywizmem i abstrakcyjną syntezą formy. To malarstwo jest aktem

osobistego widzenia i przeżywania świata, w którym kolor jest nośnikiem emocji.

Koloryzm Liryczny to malarstwo, w którym kolor staje się językiem emocji, a obraz - przestrzenią

osobistego doświadczenia. To sztuka, która nie opisuje świata, lecz go przeżywa.

A.Z. 2025
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MANIFEST KOLORYZMU LIRYCZNEGO

Wychodzę z czerni, bo czerń jest ciszą poprzedzającą pierwszy dźwięk i mrokiem, z którego

wyłania się byt. Moje malarstwo nie jest odtwarzaniem widzialnego – jest wizualizacją energii,

która sprawia, że świat w ogóle staje się widzialny.

Świat nie składa się z linii prostych. Porzucam martwą geometrię euklidesową na rzecz geometrii

organicznej i nieeuklidesowej. Moim alfabetem jest geometria fraktalna – to w niej odnalazłem

klucz do spójności między makro- i mikrokosmosem. Fascynuje mnie ziarnista, atomowa

struktura materii; to, co pod powłoką przedmiotu jest nieustannym drżeniem korpuskuł. Zgodnie

z teorią Benoita Mandelbrota, szukam samopodobieństwa w chaosie, budując kompozycje, które

są echem naturalnego porządku wszechświata.

Maluję „trwanie”, a nie moment. Idąc śladem Henriego Bergsona, odrzucam analityczny intelekt,

który tnie życie na statyczne stopklatki. Wybieram intuicję – to jedyne narzędzie zdolne

przeniknąć do wnętrza rzeczy i uchwycić ich „pęd życiowy” (élan vital). Moje płótna nie są martwą

naturą; są zapisem procesu, strumieniem przeżyć, czystym „dzianiem się” koloru w czasie.

Obraz jest partyturą. Pod warstwą farby ukryta jest struktura muzyczna – rapsodyjny rozmach

i kontrapunktyczna precyzja. To Koloryzm Liryczny: unikalna fuzja racjonalnej konstrukcji

fraktalnej z nieskrępowaną, emocjonalną wolnością.

Nie szukajcie tu anegdoty. Szukajcie rezonansu.

Moje dzieło jest skończone dopiero w Państwa spojrzeniu. To od Waszej subiektywnej gotowości

do patrzenia i słuchania zależy, czy dostrzeżecie w tym płótnie wszystko, czy nic.

Zapraszam do współodczuwania rytmu bytu.

Przemko Stachowski
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CREDO I POSTULATY KOLORYZMU LIRYCZNEGO

Koloryzm Liryczny w kontekście twórczości Przemko Stachowskiego to jego autorska,

indywidualna koncepcja, która czerpie z tradycji koloryzmu (post-impresjonizmu

ikapizmu), ale nadaje mu bardzo osobisty, emocjonalny i abstrakcyjny wymiar.

1. Credo: Osobiste Odkrycie Rzeczywistości

Credo twórcze Stachowskiego można ująć w słowach, które sam umieszcza na swojej stronie:

"Codziennie patrzę przez to samo okno i widzę świat zawsze nowy,

 niepowtarzalny, zaskakujący."

To zdanie jest kluczem do zrozumienia jego sztuki. Malarstwo nie jest dla niego mechanicznym 

odtwarzaniem rzeczywistości, lecz ciągłym odkrywaniem i subiektywną interpretacją dobrze 

znanych motywów, jak krajobraz czy natura. Jest to postawa aktywnego, lirycznego 

(emocjonalnego) obserwatora, który filtruje świat przez swoją wrażliwość.

2. Postulat Dominacji Koloru

Kolor jest nadrzędnym elementem kompozycji, a jego wartość jest autoteliczna (ma wartość 

samą w sobie, a nie tylko opisową).

   • Wyzwolenie Koloru: Kolor nie jest jedynie służebny wobec kształtu czy światłocienia, 

ale staje się głównym narratorem i budulcem obrazu. Artysta dąży do maksymalnego nasycenia 

i głębi barw.

   • Emocjonalny Walor Barwy: Barwa jest nośnikiem liryki, nastroju i emocji. 

Użycie konkretnych zestawień kolorystycznych ma za zadanie wywołać w widzu określone,

subiektywne przeżycia (stąd człon "Liryczny").



3. Postulat Abstrakcji Pejzażu (Pejzaż Wyabstrahowany)

Mimo zakorzenienia w motywach natury, twórczość Stachowskiego dąży do uogólnienia 

i syntetyzowania formy.

   • Synteza Formy: Artysta odchodzi od detalu na rzecz istoty i struktury pejzażu. 

Obraz staje się mniej topograficzny, a bardziej esencjonalny.

   • Abstrakcja Liryczna: Pejzaż, choć wciąż rozpoznawalny w swoich elementach 

(drzewa, niebo, woda), zostaje przekształcony przez emocjonalną wizję malarza. 

Staje się wyabstrahowany, czyli wydobyta zostaje z niego jedynie czysta idea, nastrój, gra barw 

i światła, a nie konkretny widok.

4. Postulat Spontaniczności i Faktury

Sposób kładzenia farby jest dynamiczny i celowy.

   • Energia Malarska: Wiele prac cechuje się swobodnym, spontanicznym duktem pędzla, a farba

często jest kładziona grubo, impastowo. Faktura staje się istotnym elementem wyrazowym, 

dodając obrazowi wibracji i głębi.

   • Światło w Materii: Światło nie jest tylko efektem optycznym, ale staje się częścią samej

materii malarskiej, wydobywanej przez nasycone, często ciepłe kolory i zróżnicowaną fakturę.

5. Postulat Indywidualizmu i Dialogu

Koloryzm Liryczny to świadome odejście od dogmatów na rzecz osobistego języka malarskiego.

   • Autorski Język: Celem jest stworzenie unikalnego stylu, który łączy kapistowską wiarę w kolor 

z nowoczesną, niemal abstrakcyjną wrażliwością.

   • Malarstwo jako Przeżycie: Obraz ma być efektem głębokiego przeżycia twórcy i jednocześnie 

ma prowokować do osobistego, emocjonalnego dialogu z widzem, przekazując mu liryczną 

(osobistą, intymną, poetycką) wibrację koloru.

Podsumowując, Koloryzm Liryczny w ujęciu Przemko Stachowskiego to połączenie tradycyjnego 

kultu koloru z lirycznym subiektywizmem i abstrakcyjną syntezą formy. To malarstwo jest aktem 

osobistego widzenia i przeżywania świata, w którym kolor jest nośnikiem emocji.

A.Z.
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„Mój obraz jest zapisem stanu… To się dzieje. To proces tworzenia.”¹

To zdanie można uznać za credo całej jego twórczości.
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KRYTYCZNY ESEJ O TWÓRCZOŚCI PRZEMKO STACHOWSKIEGO 

Wprowadzenie

Twórczość Przemko Stachowskiego stanowi jeden z najbardziej konsekwentnych 

i wielowarstwowych projektów malarskich we współczesnej sztuce polskiej. 

Od początku lat 90. artysta rozwija własny język wizualny, który łączy intuicję 

i geometrię, emocję i strukturę, światło i materię, a także mikrokosmos i makrokosmos. 

Jego malarstwo — od monumentalnych fresków dyplomowych po najnowsze cykle 

Rhapsody, Kontrapunkty i Rezonator — jest nie tyle reprezentacją świata, ile procesem 

jego poznawania.

Stachowski traktuje obraz jako wydarzenie, a nie przedmiot; jako zapis stanu, a nie 

ilustrację; jako rezonans, a nie opis. 

Jak pisze:

1. Ontologia obrazu: od „Osobliwego Obiektu” do współczesności

W pracy dyplomowej Osobliwy Obiekt (1994) Stachowski formułuje radykalną definicję obrazu:

„Osobliwy obiekt jest faktem. Faktem wymagającym metafory poetyckiej.”²

Obraz nie jest tu ani rzeczą, ani alegorią, ani reprezentacją. Jest faktem, który domaga się

interpretacji, ale jej nie determinuje. To przesunięcie - od obrazu jako przedmiotu do obrazu jako

zdarzenia — staje się fundamentem całej późniejszej praktyki.

W tym sensie Stachowski wyprzedza współczesne nurty fenomenologii obrazu (Merleau-Ponty,

Marion), w których dzieło sztuki jest przestrzenią ujawniania się świata, a nie jego

odwzorowaniem.



2. „Wychodzę z czerni jak z Egiptu”: mit założycielski

Jednym z najważniejszych tekstów artysty jest fragment:

„Czerni używam jako pewnej metafory… Oto z niej wychodzę tworząc swój system mnemoniczny.”³

Czerń staje się figurą:

   • nieświadomości,

   • potencjalności,

   • inicjacji,

   • przed-światła.

To z niej wyłaniają się kolejne cykle: Fosforos, Rezonator, Rhapsody, Kontrapunkty.

W monumentalnych realizacjach z Portfolio (np. Wychodzę z Czerni jak z Egiptu, 1993–2023)

czerń staje się przestrzenią przejścia — dramatycznym progiem, z którego rodzi się kolor.

3. Linia jako archetyp: między geometrią a wibracją

W tekście Linia (1994) artysta pisze: „Uchwycić w linii sens najgłębszy… to zająć się wibracją 

(naturalną).”�  Linia nie jest konstrukcją geometryczną, lecz śladem energii, zapisem ruchu 

materii. Stachowski przeciwstawia:

   • linię mechaniczną — „abstrakcyjnie doskonałą, ale martwą”,

   • linię spontaniczną — „organicznie niedoskonałą, aczkolwiek żywą”.⁵

W cyklu Linea (2018–2023) linia staje się figurą drżenia, kierunku, napięcia i procesu.

W reprodukcjach z Portfolio linia zarówno porządkuje, jak i destabilizuje obraz.

4. Koloryzm Liryczny: autorska teoria koloru

Stachowski tworzy własny nurt - Koloryzm Liryczny - który łączy tradycję kapistów z nowoczesną 

fenomenologią światła. Jego credo brzmi: „Codziennie patrzę przez to samo okno i widzę świat 

zawsze nowy, niepowtarzalny, zaskakujący.”⁶

Kolor jest tu:

   • autoteliczny — ma wartość samą w sobie,

   • emocjonalny — niesie nastrój i liryczną wibrację,

   • strukturalny — organizuje przestrzeń obrazu,

   • poznawczy — staje się narzędziem badania rzeczywistości.

W cyklach Fosforos, Pejzaże wyabstrahowane i Rhapsody kolor staje się światłem, a światło 

- materią.
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5. Fraktalność i geometria naturalna: nowa ontologia pejzażu

W cyklu Paesaggio Estratto oraz w tryptyku Rhapsody. Mundus in Infinitum artysta pisze:

„Fascynuje mnie ‘ziarnista’, atomowa, korpuskularna struktura materii… Obraz komponowany 

jest w oparciu o geometrię naturalną, której kluczem jest geometria fraktalna.”⁷

Pejzaż nie jest tu przedstawieniem natury, lecz modelem materii — dynamicznej, samopodobnej,

pulsującej struktury obecnej na wszystkich poziomach: od atomowego po kosmiczny.

Geometria organiczna jako język natury

W przeciwieństwie do geometrii euklidesowej — opartej na idealnych liniach prostych

i regularnych figurach — geometria organiczna opisuje świat takim, jakim jest: nieregularny,

pulsujący, samopodobny, dynamiczny.

To geometria:

   • gałęzi drzew,

   • układów chmur,

   • linii brzegowych,

   • układów nerwowych,

   • rozgałęzień rzek,

   • struktur galaktyk,

   • ziarnistości materii.

To geometria, która wyłania się, a nie jest wykreślana.

Mandelbrot i koniec euklidesowego paradygmatu

Benoît Mandelbrot, formułując geometrię fraktalną, stworzył pierwszy matematyczny język zdolny

opisać realne formy natury. Jego słynne zdanie:

„Chmury nie są kulami, góry nie są stożkami, linie brzegowe nie są okręgami.”(Mandelbrot, 1982)

można uznać za manifest końca euklidesowego paradygmatu.

Dlaczego geometria euklidesowa jest dziś anachroniczna

W epoce teorii chaosu, fizyki złożoności i współczesnej kosmologii opieranie opisu świata

wyłącznie na geometrii euklidesowej jest — jak trafnie zauważa Stachowski — radykalizmem

anachronicznym.
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Euklides opisuje to, co:

   • idealne,

   • statyczne,

   • martwe.

Fraktalność opisuje to, co:

   • żywe,

   • dynamiczne,

   • organiczne.

Dlatego Stachowski nie może malować świata „od linijki” — bo świat nie jest od linijki.

Pejzaż jako struktura fraktalna

W Pejzażach wyabstrahowanych pejzaż staje się:

   • procesem, a nie widokiem,

   • stanem, a nie miejscem,

   • energią, a nie topografią.

Artysta przedstawia:

   • samopodobność,

   • ziarnistość,

   • pulsację,

   • rozgałęzienia,

   • drgania.

To pejzaż atomowy, kosmiczny, energetyczny, matematyczny i liryczny zarazem.

Fraktalność jako fundament Koloryzmu Lirycznego

Koloryzm Liryczny nie jest tylko teorią koloru — jest teorią:

   • światła,

   • materii,

   • percepcji,

   • struktury.
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Fraktalność:

   • tłumaczy ziarnistość światła,

   • uzasadnia warstwowość obrazu,

   • wyjaśnia kolor jako energię,

   • pozwala łączyć intuicję z geometrią,

   • umożliwia malowanie „trwania”, a nie „rzeczy”.

Geometria fraktalna jest tu rdzeniem filozofii malarskiej Stachowskiego.

6. Rezonans i performatywność: projekt REZONATOR

Cykl REZONATOR (2016–2025) przekracza granice malarstwa. To projekt:

   • performatywny,

   • przestrzenny,

   • energetyczny,

   • dialogiczny.

W Rezonatorze II (2016) monumentalne płótno powstaje w trakcie choreografii; w Rezonatorze III

(2017) natura staje się współtwórcą; w Rezonatorze IV (2025) architektura Elektrowni Scheiblera

rezonuje z gestem malarskim.

To malarstwo jako wydarzenie, akcja, współobecność.

7. Intuicja i geometria: synteza przeciwieństw

W eseju Intuicja i geometria (2021) artysta pisze:

„Intuicja i geometria są komplementarnymi wartościami i narzędziami do opisu,

konstruowania i wzbogacania naszego świata.”⁸

To zdanie stanowi filozoficzny fundament jego twórczości. W tle pobrzmiewa koncepcja Henriego

Bergsona, którego filozofia intuicji (intuition bergsonienne) odgrywa tu kluczową rolę.

Intuicja jako dostęp do „trwania”

Bergson przeciwstawiał intuicję intelektowi, twierdząc, że intelekt „rozczłonkowuje” 

rzeczywistość na statyczne fragmenty, podczas gdy intuicja pozwala uchwycić trwanie (la durée) 

— nieprzerwaną, żywą płynność życia. Stachowski operuje dokładnie w tym duchu: jego obrazy

są zapisami procesu, ruchu, ciągłości.
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Intuicja staje się:

   • narzędziem wglądu w dynamikę materii,

   • sposobem „wejścia w rzecz”,

   • metodą współodczuwania z naturą, światłem i kolorem,

   • aktem poznawczym.

To intuicja pozwala mu malować élan vital — pęd życiowy organizujący materię.

Geometria jako struktura świata

Geometria — zwłaszcza naturalna, fraktalna — nadaje kompozycji rytm, proporcję i wewnętrzną

logikę. W cyklach Paesaggio Estratto, Rhapsody i Kontrapunkty struktura geometryczna

organizuje obraz.

Synteza

W twórczości Stachowskiego:

   • intuicja wprowadza ruch, energię, emocję, trwanie,

   • geometria wprowadza porządek, rytm, proporcję, formę.

Ich dialog generuje sens. Ich napięcie tworzy obraz.

8. Malarstwo jako zapis stanu: fenomenologia procesu

Stachowski nie maluje rzeczy — maluje proces. Nie przedstawia świata — wydobywa go. Nie 

opisuje — przeżywa. W tym sensie jego twórczość jest bliska fenomenologii Merleau-Ponty’ego, 

dla którego percepcja jest wydarzeniem, a nie stanem.

Zakończenie: artysta jako badacz światła i materii

Twórczość Przemko Stachowskiego to jeden z najciekawszych projektów malarskich współczesnej

Sztuki. Łączy:

   • intuicję i geometrię,

   • emocję i strukturę,

   • światło i materię,

   • mikrokosmos i makrokosmos,

   • proces i formę.

Jego obrazy są partyturami światła, mapami świadomości, modelami materii, rezonansem emocji.

To malarstwo, które nie przedstawia świata — lecz go wydobywa, przetwarza i przeżywa.
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Analiza twórczości Przemko Stachowskiego

Twórczość Przemko Stachowskiego stanowi jeden z najbardziej konsekwentnych przykładów

współczesnego malarstwa procesualnego w Polsce. Od początku lat 90., począwszy od pracy

dyplomowej Osobliwy Obiekt (1994), artysta rozwija spójną koncepcję poznawczą, w której

malarstwo funkcjonuje jako narzędzie badania rzeczywistości, a nie jedynie jej reprezentacji.

Jego praktyka — obejmująca malarstwo sztalugowe, monumentalne, mozaikę, projekty

interdyscyplinarne oraz refleksję teoretyczną - sytuowana jest na styku fenomenologii percepcji,

teorii materii oraz współczesnych badań nad relacją między intuicją a geometrią.

1. Ontologia „Osobliwego Obiektu” — ku epistemologii obrazu

W tekście Osobliwy Obiekt Stachowski formułuje podstawowe założenia swojej filozofii obrazu.

Już pierwsze zdania wskazują na odrzucenie tradycyjnych kategorii estetycznych:

„Osobliwy obiekt jest faktem. Faktem wymagającym metafory poetyckiej.”¹

Artysta dokonuje tu przesunięcia ontologicznego: obraz nie jest ani alegorią, ani rzeczą, ani

przedmiotem, ani podmiotem. Nie należy do geometrii euklidesowej, nie jest też częścią całości,

choć „bez niego całość by nie istniała”². Ta negatywna definicja prowadzi do koncepcji obrazu 

jako wydarzenia poznawczego, które wymaga aktywnego udziału widza.

2. „Wychodzę z czerni jak z Egiptu” — geneza osobistej mitologii twórczej

W kolejnym fragmencie dyplomu artysta opisuje czerń jako stan pierwotny, odpowiadający

nieświadomości:

„Czerni używam jako pewnej metafory… Oto z niej wychodzę tworząc swój system

mnemoniczny.”³

Czerń staje się figurą inicjacji, a zarazem początkiem epistemologicznego procesu. Motyw ten

powróci w późniejszych cyklach — Fosforos, Rezonator, Rapsodie, Kontrapunkty — gdzie światło

staje się kategorią ontologiczną, a nie jedynie wizualną.

MIĘDZY EPISTEMOLOGIĄ OBRAZU A FENOMENOLOGIĄ ŚWIATŁA



3. Linia jako archetyp — między geometrią a wibracją

W części poświęconej linii Stachowski pisze:

„Uchwycić w linii sens najgłębszy… to zająć się wibracją (naturalną).”�
Linia nie jest tu konstruktem geometrycznym, lecz śladem energii — zapisem ruchu materii.

Artysta przeciwstawia linię mechaniczną („martwą”) linii spontanicznej, która jest „żywa”

i „figuratywna”, ponieważ niesie w sobie ślad człowieka. Ta myśl zostaje rozwinięta w cyklu 

Linea (2020), gdzie artysta pisze:

„Pierwsza [linia] jest abstrakcyjnie doskonała ale martwa, druga zaś emocjonalnie

i organicznie niedoskonała aczkolwiek żywa.”⁵

W ten sposób Stachowski formułuje własną teorię nowej figuratywności, w której figurą jest

nie przedmiot, lecz energia.

4. Dialog z tradycją — Vermeer i Rembrandt jako modele poznawcze

Rozbudowany dialog między Vermeerem a Rembrandtem pełni funkcję paraboli

epistemologicznej. Vermeer reprezentuje porządek, światło, klasycyzm i idealizm; Rembrandt 

— cielesność, materię, pasję i procesualność. 

Rembrandt mówi:

„Ja po prostu wchodzę w Nią… czuję wibrację, pulsujące zamieszanie ducha i Materii.”⁶

To zdanie można uznać za klucz do całej twórczości Stachowskiego: poznanie jest możliwe tylko

poprzez zanurzenie się w materii, a nie jej obserwację z dystansu.

5. Intuicja i geometria — synteza przeciwieństw

W tekście Intuicja i geometria (2021) artysta formułuje dojrzałą wersję swojej teorii:

„Intuicja i geometria… są komplementarnymi wartościami i narzędziami do opisu,

konstruowania i wzbogacania naszego świata.”⁷

To zdanie stanowi fundament Koloryzmu Lirycznego — nurtu, który łączy emocjonalność koloru

z racjonalnością struktury. Stachowski nie przeciwstawia tych dwóch porządków, lecz traktuje je

jako antynomie twórcze, których napięcie generuje sens.
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6. Fraktalność i atomizacja — nowa ontologia pejzażu

W cyklu Paesaggio Estratto oraz w tryptyku Rhapsody. Mundus in Infinitum artysta rozwija

koncepcję pejzażu jako struktury fraktalnej:

„Fascynuje mnie ‘ziarnista’, atomowa, korpuskularna struktura materii… Obraz komponowany 

jest w oparciu o geometrię naturalną, której kluczem jest geometria fraktalna.”⁸

Pejzaż nie jest tu przedstawieniem natury, lecz modelem materii — jej kodem, powidokiem,

zasadą. Stachowski tworzy obrazy, które można czytać zarówno w skali mikro, jak i makro,

co wpisuje jego twórczość w kontekst współczesnych badań nad teorią chaosu i strukturami

samoorganizującymi się.

7. Malarstwo jako zapis stanu — fenomenologia procesu

W jednym z późniejszych tekstów artysta pisze:

„Mój obraz jest zapisem stanu… To się dzieje. To proces tworzenia.”⁹

To zdanie można uznać za credo jego twórczości. Obraz nie jest obiektem, lecz wydarzeniem

- dynamicznym, nieustannie zmieniającym się zapisem relacji między światłem, materią 

i świadomością.

8. Konkluzja — artysta jako badacz materii i światła

Twórczość Przemko Stachowskiego stanowi wyjątkowy przykład malarstwa, które łączy:

   • intuicję i geometrię,

   • emocję i strukturę,

   • mikrokosmos i makrokosmos,

   • proces i formę,

   • światło i materię.

Od Osobliwego Obiektu po Rhapsody i Kontrapunkty artysta rozwija spójną teorię obrazu jako 

aktu poznawczego, w którym światło, kolor i wibracja stają się narzędziami epistemologii. 

Jego twórczość można interpretować jako próbę stworzenia nowej ontologii obrazu — obrazu, 

który nie przedstawia świata, lecz go wydobywa, przetwarza i przeżywa.
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Studium teoretyczne w kontekście twórczości Przemko Stachowskiego

Wprowadzenie

W twórczości Przemko Stachowskiego geometria, światło i intuicja tworzą nierozerwalną triadę

poznawczą. Artysta — zarówno w swoich tekstach teoretycznych, jak i w praktyce malarskiej —

konsekwentnie rozwija tezę, że geometria organiczna stanowi adekwatny język opisu

rzeczywistości, podczas gdy geometria euklidesowa pełni jedynie funkcję uzupełniającą.

Równocześnie Stachowski podkreśla fundamentalną rolę intuicji jako narzędzia poznania, które

umożliwia dostęp do dynamiki świata, niedostępnej dla czysto racjonalnych metod.

W niniejszym studium analizuję prawdziwość tej tezy, odwołując się do współczesnej nauki,

filozofii i teorii sztuki, a także do tekstów samego artysty.

1. Definicja geometrii organicznej

Geometria organiczna to sposób opisu rzeczywistości, który wyrasta z obserwacji natury i jej

procesów. W przeciwieństwie do geometrii euklidesowej, opartej na idealnych figurach (prosta,

okrąg, trójkąt), geometria organiczna:

   • opisuje formy nieregularne,

   • jest fraktalna i samopodobna,

   • jest procesualna,

   • jest dynamiczna,

   • jest nieciągła,

   • jest bliższa naturze niż abstrakcyjne modele matematyczne.

Najpełniejszym matematycznym wyrazem geometrii organicznej jest geometria fraktalna Benoîta

Mandelbrota, który pisał:

„Chmury nie są kulami, góry nie są stożkami, linie brzegowe nie są okręgami.”¹

To zdanie jest manifestem końca euklidesowego paradygmatu.

Geometria organiczna nie jest przeciwieństwem geometrii euklidesowej - jest jej przekroczeniem.

Euklides opisuje świat idealny.

Mandelbrot opisuje świat realny.

GEOMETRIA ORGANICZNA I INTUICJA A OBRAZ ŚWIATA



2. Geometria euklidesowa jako narzędzie ograniczone

Geometria euklidesowa jest narzędziem:

   • statycznym,

   • uproszczonym,

   • idealizującym,

   • oderwanym od dynamiki natury.

Świat natury nie zna linii prostych ani idealnych okręgów.

Natura jest:

   • ziarnista,

   • chropowata,

   • nieregularna,

   • pulsująca,

   • chaotyczna,

   • fraktalna.

Dlatego geometria euklidesowa opisuje jedynie fragment rzeczywistości — tę część, 

którą człowiek uprościł, aby móc ją mierzyć, budować i klasyfikować.

To narzędzie cywilizacji, ale nie narzędzie pełnego poznania.

3. Geometria organiczna jako narzędzie pełnego obrazu świata

Geometria organiczna:

   • opisuje proces, nie stan,

   • opisuje zmianę, nie strukturę,

   • opisuje życie, nie martwą formę,

   • opisuje światło i materię, nie ich abstrakcyjne modele.

W twórczości Stachowskiego jest to widoczne w cyklach:

   • Paesaggio Estratto,

   • Rhapsody. Mundus in Infinitum,

   • Fosforos,

   • Kontrapunkty,

   • Rezonator.
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To malarstwo, które nie przedstawia świata — ono odtwarza jego dynamikę.

Geometria organiczna jest więc językiem natury, a geometria euklidesowa - językiem człowieka.

Dopiero ich połączenie daje pełnię.

4. Intuicja jako brakujące ogniwo poznania

Współczesna nauka i filozofia potwierdzają to, co artyści wiedzieli od zawsze:

intuicja jest formą poznania, nie przeciwieństwem rozumu.

Henri Bergson — intuicja jako dostęp do trwania

Bergson twierdził, że intelekt „rozczłonkowuje rzeczywistość”, a intuicja ją „wchłania”.

Intuicja pozwala wejść w trwanie (la durée) — w żywą, nieprzerwaną dynamikę świata².

To dokładnie to, co robi Stachowski w malarstwie.

Maurice Merleau-Ponty — percepcja jako współobecność

Merleau-Ponty pisał, że percepcja jest „współobecnością ciała i świata”³.

Intuicja jest więc spotkaniem, nie analizą.

Werner Heisenberg — nieoznaczoność i uczestnictwo

Zasada nieoznaczoności mówi, że obserwator wpływa na obserwowane zjawisko�.
Intuicja jest właśnie tym momentem współuczestnictwa.

Carl Gustav Jung — intuicja jako funkcja poznawcza

Jung uważał intuicję za jeden z podstawowych sposobów poznania — dostęp do nieświadomej

wiedzy, archetypów i struktur głębokich⁵.

Goethe — fenomenologia koloru

W Zur Farbenlehre Goethe twierdził, że kolor jest „czynem i cierpieniem światła”⁶.

To intuicyjne, fenomenologiczne podejście do koloru - bliższe Stachowskiemu niż fizyka Newtona.
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5. Intuicja w sztuce — rola niedoceniana, a fundamentalna

Intuicja:

   • widzi całość, nie fragment,

   • rozpoznaje wzorce, zanim staną się świadome,

   • jest szybsza niż analiza,

   • jest głębsza niż logika,

   • jest bardziej adekwatna do opisu świata organicznego.

W sztuce intuicja jest:

   • źródłem gestu,

   • źródłem koloru,

   • źródłem kompozycji,

   • źródłem decyzji,

   • źródłem sensu.

Twórczość Stachowskiego jest tego dowodem.

6. Wniosek: geometria organiczna + intuicja = pełnia poznania

Teza Stachowskiego jest prawdziwa:

Geometria organiczna jest narzędziem do stworzenia pełnego obrazu świata,

a geometria euklidesowa jedynie go dopełnia.

Dlaczego?

Bo:

   • świat jest organiczny, nie euklidesowy,

   • percepcja jest intuicyjna, nie analityczna,

   • światło jest procesem, nie linią,

   • materia jest fraktalna, nie idealna,

   • człowiek jest całością, nie sumą części.

Intuicja jest więc nie tylko narzędziem sztuki, ale narzędziem poznania świata.
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REZONATOR I - IV. PRZESTRZEŃ, GEST I REZONANS

W twórczości Przemko Stachowskiego cykl REZONATOR zajmuje miejsce szczególne - jako

projekt, który przekracza granice malarstwa i staje się performatywnym laboratorium energii,

światła i współobecności. Od pierwszej realizacji w 2016 roku, poprzez kolejne odsłony rozwijane

w przestrzeniach naturalnych, miejskich i industrialnych, REZONATOR wyrósł na jedną 

z najbardziej charakterystycznych i interdyscyplinarnych wypowiedzi artysty. To właśnie

REZONATOR IV, prezentowany w 2025 roku w secesyjnej Elektrowni Scheiblera w Łodzi, został

wyróżniony i opublikowany w katalogu prestiżowej nagrody International Prize Artist in the

History of Art, którą Stachowski odebrał w Palazzo Borghese we Florencji w 2026 roku.

REZONATOR jako proces - malarstwo w działaniu

REZONATOR nie jest tylko cyklem obrazów, lecz również sytuacją twórczą, w której malarstwo

zostaje poddane próbie: konfrontacji z przestrzenią, ruchem, dźwiękiem i obecnością innych osób.

W kolejnych odsłonach projektu Stachowski współpracował m.in. z teatrem ruchu, choreografami 

i muzykami, tworząc środowisko, w którym gest malarski staje się częścią większej,

wielowarstwowej kompozycji performatywnej.

W REZONATORZE malowanie nie jest czynnością zamkniętą - to akcja, zapis energii, która

przepływa między artystą, przestrzenią i uczestnikami. Powstające w trakcie performansu

monumentalne płótna, tkaniny lub instalacje są jedynie jednym z rezultatów procesu. Równie

ważny jest czas, ruch, światło, a także rezonans emocjonalny, który projekt wywołuje.

REZONATOR I – IV. Ewolucja idei

REZONATOR I (2016) - pierwsza odsłona, zrealizowana w przestrzeni pracowni, stanowiła próbę

uchwycenia energii gestu w warunkach kontrolowanych, niemal laboratoryjnych.

REZONATOR II (2016) - projekt przeniesiony w przestrzeń publiczną i współtworzony z aktorami

teatru ruchu; malarstwo staje się częścią choreografii, a choreografia - częścią obrazu.

REZONATOR III (2017) - realizacja plenerowa, w której natura - las, woda, światło - staje się

równorzędnym partnerem procesu twórczego; monumentalne formaty i praca na tkaninie

podkreślają fizyczność gestu.

O sztuce Przemko Stachowskiego.



REZONATOR IV (2025) - kulminacja dotychczasowych poszukiwań, zrealizowana w historycznej

Elektrowni Scheiblera w Łodzi; projekt łączy malarstwo, światło, architekturę i performans,

tworząc przestrzeń o silnym ładunku symbolicznym i emocjonalnym. To właśnie ta odsłona 

została wyróżniona przez międzynarodowe jury we Florencji.

Wszystkie części cyklu łączy idea rezonansu - przepływu energii między medium, przestrzenią 

i człowiekiem. REZONATOR jest więc nie tylko projektem artystycznym, lecz także metaforą

relacji, jakie tworzymy z otaczającym światem.

Koloryzm Liryczny - fundament języka Stachowskiego

Choć REZONATOR jest najbardziej spektakularnym projektem artysty, jego źródła tkwią

w autorskiej koncepcji Koloryzmu Lirycznego. To język malarski, który Stachowski rozwija od lat

90., oparty na przekonaniu, że świat nieustannie się zmienia, nawet gdy patrzymy na niego z tego

samego miejsca. Kolor - autonomiczny, emocjonalny, wyzwolony z funkcji opisowej - staje się tu

nośnikiem nastroju, energii i wewnętrznego światła. Koloryzm Liryczny jest sztuką subiektywnego 

widzenia, w której pejzaż zostaje przekształcony w ideę pejzażu, a gest - w zapis emocji. 

To właśnie ta filozofia patrzenia i przeżywania świata stanowi fundament, z którego wyrasta 

REZONATOR: projekt, w którym kolor i gest zostają przeniesione w wymiar performatywny.

Cykle i wątki malarskie - wielogłos jednej wrażliwości.

Twórczość Stachowskiego obejmuje kilkanaście rozbudowanych cykli, m.in. INSKRYPCJE, Pejzaż 

wyabstrahowany, Linea, Rapsodie, Polifonie, Fosforos, Kontrapunkty - każdy z nich rozwija inną 

odsłonę Koloryzmu Lirycznego: od światła i struktury, przez rytm i gest, po abstrakcyjną syntezę 

pejzażu. To wielogłos, który konsekwentnie buduje spójny, rozpoznawalny język artysty.

Nagrody i wyróżnienia

Oprócz wyróżnienia REZONATORA IV we Florencji, twórczość Stachowskiego została uhonorowana

również w innych kontekstach. British Publishing House zamieściło jego biografię i reprodukcję

obrazu w ekskluzywnej, limitowanej edycji Encyklopedii Osobistości Rzeczypospolitej Polskiej

- Britishpedia, podkreślając znaczenie jego dorobku dla współczesnej kultury wizualnej.

Artysta jest także laureatem innych nagród i wyróżnień za twórczość malarską i działania

interdyscyplinarne.
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Podsumowanie

REZONATOR I - IV to jeden z najważniejszych projektów w polskiej sztuce współczesnej - cykl,

który łączy malarstwo, performans, przestrzeń i światło, tworząc doświadczenie o wyjątkowej

intensywności. Wpisany w szerszy kontekst Koloryzmu Lirycznego i wielowątkowej twórczości

Przemko Stachowskiego, projekt ten ukazuje artystę jako twórcę konsekwentnego, odważnego

i otwartego na dialog między medium a światem.

A.Z.

11.02.2026
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Do katalogu wystawy w Rzymie, 2026

Wprowadzenie

Twórczość Przemko Stachowskiego (ur. 1961) zajmuje istotne miejsce w pejzażu współczesnego

polskiego malarstwa abstrakcyjnego. Absolwent Wydziału Malarstwa Akademii Sztuk Pięknych w

Warszawie (1989–1994), uczeń prof. Stefana Gierowskiego, artysta od ponad trzech dekad rozwija

autorską koncepcję Koloryzmu Lirycznego — nurtu, w którym kolor, światło i intuicja tworzą

spójną ontologię obrazu. Jego dorobek obejmuje liczne cykle malarskie, realizacje w przestrzeni

publicznej, mozaiki oraz projekty interdyscyplinarne, w tym REZONATOR I–IV, z których część

została uhonorowana międzynarodowymi wyróżnieniami, m.in. International Prize Artist in the

History of Art (Florencja, 2026). Biografia artysty została opublikowana w limitowanym wydaniu

Encyklopedii Osobistości Polskich – Britishpedia.

W 2020 roku Stachowski stworzył cykl LINEA — serię prac, która stanowi istotne rozszerzenie

jego dotychczasowych poszukiwań. W odróżnieniu od intensywnie kolorystycznych cykli

rapsodyjnych czy pejzażowych, LINEA koncentruje się na linii jako podstawowym znaku

egzystencji, kierunku i relacji. Jest to cykl o charakterze konceptualnym, a zarazem głęboko

emocjonalnym, wpisujący się w filozoficzne zainteresowania artysty antynomią między geometrią

racjonalną a geometrią organiczną.

1. Linia jako symbol i struktura poznawcza

W autorskim komentarzu Stachowski pisze:

„Linia jest symbolem. Dwa połączone punkty — narzędziem precyzyjnym lub ręką.

Obie linie mają wiele podobieństw, ale w przeciwny sposób opisują świat.”¹

W cyklu LINEA linia staje się podstawową jednostką znaczenia. Linia kreślona narzędziem —

idealna, abstrakcyjna, geometryczna — reprezentuje porządek rozumu, świat matematycznej

precyzji i euklidesowej doskonałości. Linia rysowana ręką — organiczna, drżąca, niejednorodna —

jest śladem człowieka, zapisem emocji, intuicji i cielesności.

Antynomia ta odsyła do kluczowych kategorii obecnych w całej twórczości Stachowskiego: mikro 

i makro, chaos i porządek, intelekt i intuicja, geometria euklidesowa i geometria organiczna.

PRZEMKO STACHOWSKI - LINEA 2020 - 2024
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2. Geometria organiczna a geometria racjonalna

Cykl LINEA wpisuje się w rozwijaną przez artystę koncepcję geometrii organicznej, rozumianej

jako opis rzeczywistości opartej na nieregularności, procesualności i dynamice. W przeciwieństwie

do geometrii euklidesowej — statycznej, idealizującej i abstrakcyjnej — geometria organiczna

odzwierciedla prawdziwą strukturę natury, zgodną z intuicjami Mandelbrota, Bergsona czy

Merleau-Ponty’ego².

W tym kontekście linia ręczna staje się gestem życia, a linia mechaniczna — gestem konstrukcji.

Ich zestawienie tworzy napięcie, które jest jednym z głównych tematów cyklu.

3. Linia jako fragment nieskończoności

Stachowski formułuje szereg definicji linii:

   • „Linia jest fragmentem nieskończoności.”

   • „Linia wyznacza kierunek.”

   • „Linia łączy.”

   • „Linia oddziela.”

   • „Linia porządkuje.”

   • „Linia wyznacza granice.”³

W cyklu LINEA te stwierdzenia stają się zasadami konstrukcyjnymi. Linia nie jest jedynie

elementem formalnym — jest kategorią ontologiczną. Wyznacza relacje, kierunki, napięcia i pola

znaczeń.

4. Ocean zdarzeń: mikro i makro

Artysta opisuje przestrzeń cyklu jako „bezmiar oceanu zdarzeń w skali mikro i macro, gdzie relacje

wydają się przypadkowe i niepowiązane”. To obraz świata, w którym:

   • struktury są ukryte,

   • relacje nieoczywiste,

   • porządek nie jest dany, lecz tworzony.

Linia pełni tu funkcję narzędzia orientacji — aktu nadawania sensu. W tym sensie cykl LINEA

jest bliski fenomenologii percepcji Merleau-Ponty’ego, dla którego widzenie jest aktem

współuczestnictwa, a nie biernej obserwacji�



5. Kontekst pandemiczny

Cykl powstał w roku 2020, w czasie globalnego kryzysu pandemicznego. Stachowski zauważa:

„Dziś, w epoce bezprecedensowego kryzysu pandemicznego, to stwierdzenie może nabrać 

szczególnego znaczenia.”⁵

Linia staje się metaforą:

   • izolacji i połączenia,

   • granicy i drogi,

   • kierunku i zagubienia,

   • kruchości i trwania.

W tym kontekście LINEA nabiera wymiaru egzystencjalnego.

6. LINEA a Koloryzm Liryczny

Choć cykl LINEA różni się formalnie od intensywnie kolorystycznych cykli Stachowskiego,

pozostaje głęboko zakorzeniony w jego filozofii Koloryzmu Lirycznego. Łączą je:

   • intuicyjny charakter gestu,

   • organiczna struktura kompozycji,

   • procesualność obrazu,

   • przekonanie, że sztuka jest formą poznania.

W Koloryzmie Lirycznym kolor jest nośnikiem emocji; w cyklu LINEA tę funkcję przejmuje linia

— ascetyczna, lecz równie ekspresyjna.

Zakończenie

Cykl LINEA stanowi ważny etap w twórczości Przemko Stachowskiego. Jest to projekt, który:

   • rozwija jego koncepcję geometrii organicznej,

   • pogłębia refleksję nad relacją między rozumem a intuicją,

   • wpisuje się w filozofię Koloryzmu Lirycznego,

   • a jednocześnie otwiera nowy, bardziej konceptualny rozdział jego sztuki.

LINEA jest medytacją nad linią jako znakiem, gestem i ideą — nad tym, jak człowiek wyznacza

sens w świecie pozornie chaotycznym. To cykl, który łączy precyzję i emocję, abstrakcję 

i cielesność, intelekt i intuicję — w duchu konsekwentnie rozwijanej przez artystę filozofii światła 

i formy.
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Wprowadzenie

Metafora „Wychodzę z czerni jak z Egiptu” pojawiła się po raz pierwszy w 1994 roku, podczas

obrony dyplomu na Akademii Sztuk Pięknych w Warszawie. Towarzyszyła monumentalnej

realizacji malarskiej — dyptykowi freskowemu o powierzchni około 36 m² oraz sześciu obrazom 

na płótnie (150 × 130 cm), wykonanym i zaprezentowanym w auli prof. Stefana Bryły na Wydziale

Architektury Politechniki Warszawskiej. Był to projekt o wyjątkowej skali i intensywności,

w którym artysta po raz pierwszy nazwał doświadczenie wychodzenia z ciemności — zarówno 

w sensie malarskim, jak i symbolicznym. Promotorem części teoretycznej i praktycznej dyplomu 

był prof. Stefan Gierowski, którego wpływ — intelektualny, kolorystyczny i duchowy — stał się

jednym z fundamentów późniejszej filozofii twórczej Stachowskiego. To właśnie w tamtym

momencie metafora wyjścia z czerni zaczęła żyć własnym życiem, stając się osią, do której

artysta powracał przez kolejne dekady.

Czerń, od której zaczyna się ta opowieść, nie jest jedynie barwą. Jest przestrzenią początkową —

gęstą, milczącą, pełną niewidocznych jeszcze znaczeń. W tradycjach dawnych była zarówno

zasłoną, jak i łonem: miejscem, w którym rodzi się światło, ale także tą warstwą, która ukrywa to,

co najważniejsze. W metaforze „Wychodzę z czerni jak z Egiptu” splatają się więc trzy porządki:

mit, historia i kolor. A pod nimi — czwarty, najcichszy — porządek osobisty, który nie domaga się

wyznania, lecz zrozumienia.

Egipt w tej metaforze nie jest miejscem geograficznym. Jest stanem świadomości, przestrzenią

dojrzewania do światła. W opowieściach biblijnych to kraina, z której wychodzi się ku obietnicy; 

w tradycji egipskiej - miejsce inicjacji i przemiany; w historii sztuki - kolebka pierwszych znaków,

pierwszych linii, pierwszych prób opisania świata. W tym kontekście Egipt staje się cieniem

przeszłości, która była obecna, lecz nieujawniona; pamięcią, która czekała na swoje odsłonięcie. 

To przestrzeń, w której rodzi się pytanie o własne pochodzenie — nie wprost, nie w deklaracji, 

lecz w intuicji, że to, co ukryte, współtworzy tożsamość równie mocno jak to, co widoczne.

WYCHODZĘ Z CZERNI JAK Z EGIPTU



Czerń, z której wychodzi artysta, nie jest pustką. Jest jak ziemia, w której dojrzewają korzenie.

Jak genealogia, która — choć przez lata przemilczana — wciąż pulsuje pod powierzchnią. Czasem

człowiek odkrywa, że jego historia biegnie dwoma nurtami: jednym jawnym, drugim cichym;

jednym zapisanym, drugim przekazywanym półgłosem lub wcale. W takich momentach czerń

nabiera nowego znaczenia — staje się przestrzenią, w której dojrzewa świadomość, że tożsamość

nie jest jednowymiarowa. Że składa się z warstw, które trzeba dopiero odczytać. Że w głębi

milczenia kryją się opowieści, które domagają się światła.

W malarstwie Stachowskiego czerń jest zawsze początkiem. Jest gruntem, który przyjmuje kolor;

jest przestrzenią, która pozwala światłu zaistnieć. Goethe pisał, że kolor rodzi się z napięcia 

między światłem a ciemnością¹ — i w tym sensie każdy obraz jest aktem poznania. Czerń jest 

niewiedzą, światło — odkryciem. Kolor jest drogą między nimi. Wychodzenie z czerni jest więc 

procesem twórczym: powolnym rozświetlaniem płótna, wydobywaniem barwy, budowaniem 

przestrzeni, w której świat zaczyna nabierać sensu.                                   .

Proces malarski staje się tu metaforą życia. Każdy obraz zaczyna się od ciemności, ale nie każdy

kończy się światłem. Czasem czerń zostaje — jako ślad, jako pamięć, jako fundament. Czasem

trzeba ją zostawić widoczną, bo to ona niesie prawdę o początku. Wychodzenie z czerni nie 

oznacza jej porzucenia. Oznacza jej zrozumienie. Oznacza zgodę na to, że to, co ukryte, jest 

równie ważne jak to, co odsłonięte.

W tej metaforze Egipt jest pracownią. Miejscem, w którym człowiek uczy się widzieć. Miejscem, 

w którym dojrzewa do tego, by przyjąć własną historię — nawet jeśli była przez lata zasłonięta.

Miejscem, w którym rodzi się świadomość, że tożsamość jest zbudowana z wielu nici: jedne są

jasne i znane, inne ciemniejsze, splątane, wymagające cierpliwości. Wychodzenie z Egiptu 

jest  więc aktem twórczym: tworzeniem siebie na nowo, scalaniem rozproszonych wątków, 

nadawaniem sensu temu, co wcześniej było niejasne.

Czerń pozostaje. Ale już nie jako zasłona. Jako początek.
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A światło — nie jako nagroda, lecz jako droga.

A.Z. 2026
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Dialog, który Przemko Stachowski prowadzi w tekście Rozmowa między Vermeerem a

Rembrandtem (1993/94), należy do najciekawszych współczesnych prób reinterpretacji dwóch

przeciwstawnych modeli widzenia i rozumienia obrazu. Tekst ten — pozornie lekki, literacki, pełen

humoru i rubaszności — jest w istocie filozoficzną rozprawą o naturze malarstwa, zakorzenioną

zarówno w tradycji europejskiej, jak i w osobistej mitologii twórczej autora.

Stachowski świadomie sięga po formę dialogu, która od czasów Platona stanowiła narzędzie

dochodzenia do prawdy poprzez konfrontację dwóch odmiennych sposobów myślenia¹. W jego

ujęciu Vermeer i Rembrandt nie są jedynie postaciami historycznymi, lecz archetypami dwóch

modeli percepcji: kontemplacyjnego i immersyjnego, świetlistego i cielesnego, idealistycznego 

i materialnego. Ich rozmowa staje się przestrzenią, w której ścierają się dwie ontologie obrazu 

— i w której rodzi się trzecia: ta, którą Stachowski rozwija w swojej twórczości.

Vermeer: światło jako idea

W postaci Vermeera Stachowski przywołuje tradycję malarstwa, w którym światło jest

porządkiem, a obraz — konstrukcją intelektualną. To światło z Czytającej list (ok. 1657)²,

z Dziewczyny z perłą (ok. 1665)³ czy z Alegorii malarstwa (ok. 1666–1668)�:� światło, które

nie dotyka materii, lecz ją organizuje.

Vermeer w dialogu Stachowskiego jest strażnikiem harmonii, proporcji, klarowności —

reprezentuje tę część europejskiej tradycji, która wierzy, że obraz powinien być światłem rozumu.

Rembrandt: materia jako życie

Rembrandt natomiast — począwszy od Żydowskiej narzeczonej (ok. 1665)⁵, od portretów Saskii⁶,

od autoportretów, w których twarz jest mapą czasu⁷ — jest u Stachowskiego figurą zanurzenia 

w materii.

Jego światło nie jest ideą, lecz wydobyciem: światłem, które rodzi się z ciemności, z grubo

kładzionej farby, z dotyku, z gestu.

Słowo wstępne do

„ROZMOWY MIĘDZY VERMEEREM A REMBRANDTEM”



Rembrandt w dialogu mówi:

„Ja po prostu wchodzę w Nią… czuję wibrację, pulsujące zamieszanie ducha i Materii.”

To zdanie jest kluczem do całej konstrukcji tekstu. Rembrandt reprezentuje poznanie poprzez

uczestnictwo, nie poprzez obserwację. Jest bliski fenomenologii Merleau-Ponty’ego, dla którego

ciało i świat tworzą jedną, dynamiczną całość⁸.

Dialog jako zwierciadło twórczości Stachowskiego

Stachowski nie stawia się po żadnej ze stron.

Jego dialog nie jest sporem o wyższość jednego modelu nad drugim, lecz próbą ich pogodzenia.

W istocie Vermeer i Rembrandt są tu dwoma biegunami, między którymi rozpięta jest cała jego

twórczość:

   • światło i materia,

   • intuicja i geometria,

   • porządek i wibracja,

   • kontemplacja i zanurzenie,

   • idea i ciało.

To napięcie jest obecne zarówno w Wychodzę z Czerni jak z Egiptu, jak i w Fosforos, Pejzażach

wyabstrahowanych, Rhapsody czy Kontrapunktach.

Dialog Vermeera i Rembrandta jest więc autoportretem artysty, który dopiero buduje swój język

— ale już wie, że będzie on oparty na syntezie przeciwieństw.

Dlaczego dialog? Dlaczego ci dwaj?

Wybór Vermeera i Rembrandta nie jest przypadkowy.

To dwie figury, które w historii malarstwa reprezentują dwa skrajne sposoby rozumienia światła:

   • u Vermeera światło jest czyste, jednorodne, intelektualne,

   • u Rembrandta — ziarniste, materialne, emocjonalne.

Stachowski, który w swojej twórczości bada zarówno ziarnistość materii, jak i strukturę światła,

potrzebuje obu.

Dialog jest więc nie tylko literacką zabawą, lecz metodą myślenia o obrazie.
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Platoński rodowód

Forma dialogu odsyła do Platona nie tylko formalnie.

U Platona prawda rodzi się pomiędzy rozmówcami, w przestrzeni napięcia, ironii, nieporozumień 

i wzajemnych prowokacji⁹.

U Stachowskiego jest podobnie: Vermeer i Rembrandt nie dochodzą do wspólnego stanowiska —

ale właśnie w ich sporze rodzi się trzecia perspektywa, która jest fundamentem Koloryzmu

Lirycznego.

Dialog jako preludium do Koloryzmu Lirycznego

Czytając Rozmowę… z perspektywy lat, widać wyraźnie, że jest to tekst programowy.

Zawiera wszystkie elementy, które później staną się filarami twórczości Stachowskiego:

   • światło jako materia,

   • czerń jako potencjalność,

   • linia jako wibracja,

   • pejzaż jako struktura fraktalna,

   • intuicja jako narzędzie poznania,

   • geometria jako porządek świata.

Dialog Vermeera i Rembrandta jest więc mitologią założycielską sztuki Stachowskiego —

opowieścią o dwóch mistrzach, którzy w rzeczywistości są dwoma aspektami jednego artysty.

To poetycka, filozoficzna przypowieść o dwóch sposobach widzenia świata — racjonalnym

i intuicyjnym — które ścierają się, uzupełniają i wzajemnie potrzebują, by powstała pełnia

doświadczenia.

&

„Rozmowa między Vermeerem a Rembrandtem” to nie tylko literacki eksperyment.

To wielowarstwowa przypowieść o naturze sztuki, poznania i człowieka.

   • Filozoficznie — to spór o prawdę.

   • Psychologicznie — to starcie archetypów psyche.

   • Artystycznie — to konfrontacja dwóch ontologii światła.

   • W tradycji dialogu — to współczesna reinterpretacja platońskiego sporu.

Malarstwo Stachowskiego — łączy intuicję i geometrię, światło i materię, chaos i porządek.
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Rozmowa między Vermeerem a Rembrandtem stanowi jeden z najbardziej niezwykłych fragmentów

wczesnej twórczości Przemko Stachowskiego. Tekst ten, powstały jako część pracy dyplomowej 

na Wydziale Malarstwa Akademii Sztuk Pięknych w Warszawie (1994), jest nie tylko literacką

fantazją, lecz także filozoficznym traktatem o naturze malarstwa, zakodowanym w formie

dialogu dwóch wielkich mistrzów niderlandzkiego Złotego Wieku.

Wybór formy dialogu nie jest przypadkowy. Stachowski świadomie sięga do tradycji dialogów

platońskich, w których prawda nie jest dana, lecz rodzi się w napięciu między rozmówcami¹.

Podobnie jak u Platona, rozmowa nie zmierza ku jednoznacznej konkluzji; przeciwnie — jej celem

jest ujawnienie różnicy, która sama w sobie staje się narzędziem poznania.

1. Vermeer i Rembrandt jako archetypy dwóch sposobów widzenia

W dialogu Stachowskiego Vermeer i Rembrandt nie są jedynie postaciami historycznymi, lecz

archetypami dwóch odmiennych ontologii obrazu.

Vermeer — światło jako idea

Vermeer reprezentuje postawę kontemplacyjną, bliską klasycznemu racjonalizmowi. Jego światło

— znane z Czytającej list (ok. 1657–1659)², Dziewczyny z perłą (ok. 1665)³ czy Alegorii malarstwa

(ok. 1666–1668)����jest światłem porządkującym, niemal metafizycznym.

W dialogu mówi:

„Światło jest tym, co ustanawia rzecz, nie tym, co ją dotyka.”

To zdanie streszcza jego postawę: światło jest ideą, a obraz — konstrukcją intelektualną.

Rembrandt — materia jako życie

Rembrandt natomiast uosabia romantyczną immersję, zanurzenie w materii i emocji. 

Jego Żydowska narzeczona (ok. 1665)⁵, portrety Saskii⁶, portret matki⁷ czy liczne autoportrety⁸ 

ukazują światło, które nie oświeca, lecz wydobywa — z ciała, z czasu, z doświadczenia.

W dialogu Rembrandt mówi:

„Wchodzę w Nią… czuję wibrację, pulsujące zamieszanie ducha i Materii.”

To zdanie jest artystyczną parafrazą zasady nieoznaczoności Heisenberga:

nie ma poznania bez uczestnictwa.
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2. Spór jako metafora epistemologiczna

Dialog Stachowskiego jest w istocie sporem o naturę prawdy:

   • dla Vermeera prawda jest jedna, jasna, obiektywna;

   • dla Rembrandta — wielość, zmienność, relacja.

To echo konfliktu między fizyką klasyczną a fizyką kwantową.

Heisenberg pisał, że „obserwator wpływa na obserwowane zjawisko”⁹ — Rembrandt intuicyjnie

powtarza tę tezę, odrzucając dystans i obiektywizm.

Vermeer natomiast reprezentuje świat, w którym światło jest stabilne, a rzeczywistość —

geometryczna i przewidywalna.

3. Dziewczyna-cud jako figura świata

Postać dziewczyny czytającej list — wyraźnie inspirowana ikonografią Vermeera — staje się

lustrem, w którym odbijają się obie postawy.

Dla Vermeera jest ideą, alegorią, dla Rembrandta — człowiekiem, żywą materią.

Dla jednego — symbolem, dla drugiego — ciałem.

Wianek, po który obaj wracają, jest symbolem:

   • pożądania,

   • inicjacji,

   • tajemnicy,

   • nieświadomego impulsu, który łączy przeciwieństwa.

4. Styl dialogu: humor, ironia, napięcie

Stachowski tworzy dialog pełen:

   • ironii,

   • przekomarzań,

   • gwałtownych wybuchów Rembrandta,

   • chłodnych ripost Vermeera.

To nie tylko literacka gra — to psychodrama dwóch temperamentów, które reprezentują dwa

bieguny ludzkiej natury: logos i eros, porządek i chaos, światło i cień.
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5. Okoliczności powstania utworu

Dialog powstał w szczególnych okolicznościach.

Stachowski pisał go jako część pracy dyplomowej pod kierunkiem prof. Stefana Gierowskiego —

jednego z najwybitniejszych polskich malarzy abstrakcji i teoretyków koloru.

Forma dialogu była wybiegiem, który pozwolił młodemu artyście mówić o sprawach

fundamentalnych — o świetle, materii, prawdzie, percepcji — w sposób swobodny, nieograniczony

akademicką konwencją.

Zwykła rozmowa nie dawała takiej przestrzeni.

Dialog — tak.

W ten sposób Rozmowa między Vermeerem a Rembrandtem stała się pierwszym manifestem

Stachowskiego, zapowiedzią jego późniejszej filozofii malarstwa, opartej na napięciu między

intuicją a geometrią, światłem a materią, porządkiem a wibracją.

A.Z. 2026
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Z cyklu: Kontrapunkty Dantesque Counterpoint. Contrapunctum a Dante.

Olej na płótnie - 100cm x 70 cm

2023



47

Z cyklu: Rhapsody Mundus in infinitum.

Olej na płótnie - 90cm x 90cm

2022



Z cyklu: Rhapsody. Tenebroso. Mundus in infinitum.

Olej na płótnie - 90cm x 90cm

2023
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Z cyklu: Rhapsody. Mundus in infinitum.

Olej na płótnie - 50cm x 50cm

2024
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Z cyklu: Pejzaż Wyabstrahowany.

Olej na płótnie - 100cm x 100cm

2018
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Z cyklu: Linea 

Olej na płótnie - 50 cm x 50 cm

2020
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Z cyklu: Rhapsody. Tenebroso. Wychodzę z Czerni jak z Egiptu

Olej na płótnie - 190 cm x 120cm

2023
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Z cyklu: Rhapsody. Tenebroso Wychodzę z Czerni jak z Egiptu II

Olej na płótnie - 190 cm x 120cm

2023
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Z cyklu: Wychodzę z Czerni jak z Egiptu. Fosforos

Olej na płycie - 50 cm x 50 cm

2016
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Z cyklu: Wychodzę z Czerni jak z Egiptu. Fosforos

Olej na płycie - 50 cm x 50 cm

2016
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Z cyklu: Rhapsody. Blue Dyptyk

Olej na płótnie - 240 cm x 190 cm

2021
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Z cyklu: Rhapsody.

Olej na płótnie - 80 cm x 60 cm

2026
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Z cyklu: Pejzaż Wyabstrahowany

Olej na płycie - 100 cm x 70 cm

2017
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Z cyklu: Pejzaz wyabrahowany.

Olej na płótnie - 80 cm x 60 cm

2026
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Z cyklu: Linea

Olej na płótnie - 100 cm x 70 cm

2025
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Z cyklu: Linea

Olej na płótnie - 100 cm x 70 cm

2025
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Z cyklu: Rezonator, Rezonator III

(fragment poliptyku)

Technika własna na tkaninie - 12 x (360cm x175 cm)

2017

62



Z cyklu: Rezonator, Rezonator II

(fragment)

Technika własna na tkaninie - 800 cm x 200 cm

2016
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Z cyklu: Rhapsody.

Olej na płótnie - 50 cm x 50 cm

2026
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Z cyklu: Rhapsody & Counterpoint

Olej na płótnie - 70 cm x 50cm

2026
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Podziękowanie

Pragnę wyrazić moją głęboką wdzięczność Pani Dyrektor Europejskiego Centrum Kultury 

w Sannikach, Monice Patrowicz, za otwartość, życzliwość i stworzenie wyjątkowych warunków 

do realizacji wystawy „Rapsodie i Kontrapunkty”.

Szczególne podziękowania kieruję do Kuratora wystawy, Krzysztofa Kocimskiego, za jego 

profesjonalizm, wrażliwość i twórczy dialog, który znacząco wzbogacił ostateczny kształt 

projektu.

Dziękuję również darczyńcom, sponsorom oraz wszystkim firmom i instytucjom 

zaangażowanym w realizację tego przedsięwzięcia — za wsparcie, zaufanie i współpracę, 

bez których wystawa nie mogłaby powstać.

Najbardziej osobiste słowa wdzięczności kieruję do mojej żony, za jej obecność, cierpliwość 

i nieustające wsparcie, które towarzyszy mi na każdym etapie pracy twórczej.

Przemko Stachowski
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Przemko Stachowski (ur. 1961) — polski malarz współczesny, twórca autorskiej koncepcji

Lirycznego Koloryzmu, rozwijanej konsekwentnie od lat 90. XX wieku. Jego praktyka artystyczna

obejmuje malarstwo sztalugowe, realizacje monumentalne, projekty interdyscyplinarne oraz działania 

w przestrzeni publicznej. Charakterystyczną cechą jego twórczości jest traktowanie koloru jako 

autonomicznej struktury poznawczej oraz badanie relacji między światłem, pamięcią i organiczną 

geometrią obrazu.

Stachowski ukończył Akademię Sztuk Pięknych w Warszawie w 1994 roku, w pracowni prof. Stefana 

Gierowskiego, którego wpływ kolorystyczny i intelektualny odegrał kluczową rolę w kształtowaniu 

jego języka malarskiego. Jego dyplom — monumentalny freskowy dyptyk o powierzchni ok. 36 m² oraz 

cykl sześciu obrazów na płótnie, wykonany dla Auli prof. Stefana Bryły na Politechnice Warszawskiej 

— stanowi jedno z najważniejszych wczesnych osiągnięć artysty. Podczas obrony tego projektu po raz 

pierwszy pojawiła się metafora „Wychodzę z czerni jak z Egiptu”, która z czasem stała się jednym 

z głównych motywów jego filozofii twórczej. W dorobku Stachowskiego znajdują się liczne cykle 

malarskie, w tym konceptualny projekt LINEA, badający napięcie między geometrią euklidesową 

a geometrią organiczną, oraz czteroczęściowy cykl REZONATOR I–IV, za który artysta otrzymał 

International Prize Artist in the History of Art we Florencji (2026). Jego biografia została opublikowana 

w prestiżowej Encyclopedia of Polish Personalities – Britishpedia przez British Publishing House.

Prace Stachowskiego były prezentowane w Polsce i za granicą, m.in. w Warszawie, Rzymie, Barcelonie, 

Wiedniu, Monachium, Berlinie, w instytucjach muzealnych, galeriach publicznych i przestrzeniach 

niezależnych. Artysta realizuje również projekty angażujące architekturę i przestrzeń publiczną, 

poszerzając tradycyjne rozumienie malarstwa o wymiar przestrzenny i procesualny. Stachowski 

prowadzi aktywną działalność społeczną i edukacyjną, współpracując z instytucjami kultury, 

programami artystycznymi oraz inicjatywami wspierającymi rozwój lokalnych społeczności. Jego 

praktyka artystyczna i refleksja teoretyczna sytuują go w nurcie współczesnej abstrakcji europejskiej, 

ze szczególnym akcentem na fenomenologię percepcji i rolę koloru w budowaniu doświadczenia 

wizualnego. Artysta mieszka i pracuje w Polsce, pozostając aktywnym uczestnikiem międzynarodowej 

sceny artystycznej.

A.Z. 2026

Strona artysty: www.decoarch.com

email: przemko.stachowski@gmail.com

Przemko Stachowski - Biografia
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