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Dziewiątej edycji Festiwalu Art Naif, którą świętuje Galeria Szyb Wilson, udało 
się zyskać rangę najważniejszego wydarzenia z zakresu sztuki naiwnej w Europie.  

Co więcej, w tym roku ta wielka wystawa jest wydarzeniem szczególnie emocjonują-
cym, jako że na motyw przewodni wybrano sztukę Hiszpanii. Jest to powód do dumy  
dla mnie,  prezesa Stowarzyszenia Hiszpańskich Malarzy i Rzeźbiarzy, reprezentują-
cego w tym tekście artystów i pasjonatów tej sztuki, niesłusznie nazywanej „prostą”. 

Udział Hiszpanii to obietnica wniesienia śródziemnomorskiej energii, tempera-
mentu i hiszpańskiego słońca do kraju, który stał się ojczyzną nieśmiertelnych 
geniuszy, takich jak Kopernik, Szopen, Maria Curie-Skłodowska, Jan Paweł II czy 
Tamara Łempicka. 

Tradycyjnie górnicze miasto Katowice, które wraz z otoczeniem stanowi jeden  
z największych obszarów metropolitalnych w Europie, to miasto wielu wpływów 
kulturowych. W latach 30. XX wieku zyskało dodatkowy koloryt w mistycznych  
i surrealistycznych obrazach artystów tzw. Grupy 
Janowskiej, którzy zyskują teraz czołową pozycję, 
stając się gośćmi honorowymi tego wielkiego święta 
sztuki naiwnej, jakim jest festiwal.

Jak już mówiłem, to dla mnie zaszczyt, że mogę 
tu zaprezentować krótki zarys tradycji malarstwa 
naiwnego w Hiszpanii, bazując  na bardziej upraw-
nionej opinii dr. Vallejo Najery. 

Pierwszy badacz i pasjonat tego tematu, pod-
jął się on w swoich książkach zadania zebrania  
i zaprezentowania w stosownej formie koncepcji 
sztuki naiwnej i niezliczonej ilości nazw, jakimi 
określa się tych artystów i ich twórczość. „Sztuka 
naiwna, sztuka prostoduszna, sztuka wrodzona, 
artyści niedzielni, urodzeni artyści, współcze-
śni prymitywiści, artyści szczęśliwi, sztuka spon-
taniczna, sztuka autodydaktyczna, wizjonerscy  
i ekstrawaganccy geniusze...” Mimo to najczęściej 
stosuje się termin „naiwizm”, „[...] pochodzący 
od francuskiego określenia naïf (l. mn. naïves), 
oznaczającego dosłownie: rdzenny, tubylczy, 

co w języku potocznym przyjęło się jako określenie tego, co szczere i naturalne”.
Wobec tylu nazw i określeń jedyne, co tak naprawdę ma znaczenie, to fakt, że ten 
obszar sztuki, wyodrębniony w XX wieku, a kontynuujący swoje istnienie i rozwój  
w wieku XXI, wciąż utrzymuje jakość swoich prac, piękno, harmonię, ład, a nawet 
„artystyczną radość”. Nie ma więc znaczenia, czy twórczość ta otrzyma etykietę na-
iwnej, szczerej, nieokrzesanej, czy też nie, wystarczy wiedzieć, że są to dzieła, które 
osiągają uniwersalność i piękno. 

Nie sposób wdawać się w debaty i rozważania filozoficzne na temat czystego naiwi-
zmu, jego początków i sielskiej prostoty. Przecież już krytyk Antonio Manuel Cam-
poy stwierdził, że być może należałoby zrewidować to, co zwykle rozumie się jako 
czystą sztukę naiwną, skoro nawet Henri Rousseau, człowiek wykształcony, urzędnik, 
muzyk i malarz, w swoich pracach niewątpliwie zaprasza nas do świata naiwizmu.  

Początek wieku XX w Hiszpanii był zdeterminowany przez serię czynników, które 
decydująco wpłynęły na konfigurację sztuki. Przezwyciężono wszelkie trudności, 

zaakceptowano kierunki awangardowe, które trium-
fowały już w innych europejskich ośrodkach arty-
stycznych, a nawet te założenia estetyczne, które się 
dopiero formowały.

Echa tych pierwszych założeń docierały do Hiszpa-
nii. Tacy artyści, jak Tápies, Tarrats, Millares, Sau-
ra i wielu innych, bez większych nadziei na sukces  
i uznanie, próbowali nowych form artystycznych  
i nowych dróg w niełatwych czasach, kiedy sztu-
ka nowoczesna była potępiana jeszcze bardziej niż  
w latach 20. i 30. ubiegłego wieku.

Ciążył jeszcze balast dziewiętnastowiecznego aka-
demizmu, ale były także wyjątki, jak  Picasso, Juan 
Gris, Gargallo, Torres-García, Miró, Julio González, 
Luis Fernández. 

Bez większego znaczenia międzynarodowego,  
na marginesie surrealizmu Dalego, Miró, Buñuela, 
a czasem Picassa, próbowali oni wprowadzać pro-
pozycje, które ostatecznie ukształtowały kierunki 
sztuki współczesnej w Hiszpanii.  
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Nurt awangardy napotykał na drodze rozwoju niezliczone trudności, a w społeczeń-
stwie tak przepełnionym artystami założenia sztuki naiwnej, podobnie jak wiele in-
nych mniej licznie reprezentowanych stylów artystycznych, rozmyły się wobec kul-
turalnej obojętności kraju, niezbyt skłonnego uznać sztukę koloru. 

Ale skoro mowa o sztuce naiwnej w Hiszpanii, należy przede wszystkim wymienić 
osobę, która całą swoją rozległą karierę artystyczną poświęciła promocji tego typu 
sztuki: Amparo Martí.

Przyjaźni z Fernando Zóbelem i wpływowi, który na nią wywarł, zawdzięczamy jej 
pasję wobec sztuki naiwnej, która trwa po dziś dzień. Impulsem, z którego zrodziła 
się jej fascynacja tym kierunkiem sztuki, było też zetknięcie się z rysunkami Bolicha, 
pełnymi szczerości, świeżości i fantazji. 

W roku 1975 w Galerii Durán nadarzyła się okazja do przeznaczenia na stałe jednej  
z sal wystawowych na rzecz sztuki naiwnej. Amparo Martí zorganizowała w niej wy-
stawę ważnego artysty Miguela Garcii Vivancosa, chociaż w tamtych czasach sztuka 
naiwna wciąż była postrzegana w Hiszpanii jako dziwna, trudna i niezrozumiała. 

Wystawa była iskrą, która roznieciła tym większy entuzjazm Amparo Martí wobec 
sztuki naiwnej. Zaczęła odkrywać jej wartości i wypromowała artystów, takich jak 
María Pepa Estrada, Rosario Areces, Isidoro Carrascal, Mercedes Barba.

Wspólnie z wielkim dr. Vallejo Najerą napisała dwie książki na temat sztuki naiwnej 
i zawiozła do Casa de España w Paryżu legendarną wystawę Dziewięciu hiszpańskich 
malarzy naiwnych. Wystawa odniosła wielki sukces i przyczyniła się do otwarcia 
drzwi temu kierunkowi sztuki i do popularyzacji wiedzy o malarzach hiszpańskich 
za granicą. 

Wraz z Nuno Lima de Carvalho stworzyła Iberyjski Salon Sztuki Naiwnej, stymulując 
tym samym nowe sukcesy hiszpańskich twórców naiwnych i kładąc podwaliny pod 
utworzenie Muzeum Sztuki Naiwnej w Jaén.

W roku 2000 zorganizowała Konkurs Hiszpańskiej Sztuki Naiwnej, który z czasem, 
dzięki sukcesowi, jakim cieszyła się ta inicjatywa, zmienił się w wydarzenie mię-
dzynarodowe. Mimo że dzisiaj już się nie odbywa, stworzył warunki do prawdziwie 
międzynarodowego spotkania miłośników „radosnej” sztuki. 

Mówienie o sztuce naiwnej wymaga także refleksji nad tym, kto jest malarzem naiw-
nym, a kto po prostu malarzem przeciętnym. Również pod tym względem Amparo 
Martí była prekursorką – do swoich wysiłków w wyszukiwaniu nowych artystów do-
łożyła starania, by z jakości uczynić czynnik nadrzędny w ich właściwej klasyfikacji.  

Kiara Gap
Hiszpania / Spain
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Malarz naiwny nie dopasowuje się do żadnej logiki ani kierunku akademickiego, być 
może nie potrafi tworzyć poprawnie w sensie plastycznym, ale dzięki swemu dziw-
nemu darowi potrafi opowiadać ciekawe rzeczy i ukazywać niezwykle prawdziwie 
i w uporządkowanej formie życie i piękno. I właśnie to udało się wyjaśnić Amparo 
Martí, bez konieczności uciekania się do prac naukowych czy doktoratów. 

Większość malarzy naiwnych to gawędziarze, którzy potrafią przekazać wiadomość  
i opowiedzieć historię w urzekającej, oryginalnej  formie, bez kopiowania kogokol-
wiek. I w taki sposób właśnie wymyślają własną sztukę, tak znaczącą i szczególną  
w przypadku każdego z nich i tak charakterystyczną dla ich osobowości. 

W Hiszpanii jest wielu wybitnych twórców naiwnych, którzy stanowią historię tego 
gatunku, i chociaż trudno byłoby wymienić wszystkich, możemy wyróżnić tych naj-
bardziej reprezentatywnych.  

Miguel García Vivancos to postać legendarna, o której André Breton napisał:  „Czar, 
który tkwi w malarstwie Vivancosa, jest darem tego, który czerpie przyjemność  
z odkrywania sztuki na własną rękę; jest uświęceniem życia być może przegranego, 
ale z możliwością rozpoczęcia go za każdym razem od nowa”.

Vicente Pérez Bueno był, zdaniem Aguilery Cerni, jednym z najlepszych twórców 
naiwnych. Posunął się on nawet do stwierdzenia, że „duża część obecnego w wielkich 
muzeach europejskich malarstwa naiwnego jest wyraźnie gorsza od tego autorstwa 
Péreza Bueno”, który z zapałem malował sceny obejrzane w kinie, na ulicach, martwe 
natury, korridy i miejsca, które były mu bliskie. 

Higinio Mallebrera, pomimo dosyć późnego wejścia w świat sztuki, oznaczał od-
rodzenie nadziei. Wspaniale rysuje, szczególną uwagę przykładając do cieniowania 
i perspektywy; bardzo charakterystyczny styl, w którym tworzy własny świat, jest 
niemożliwy do pomylenia, niezwykle mocny i ekspresyjny. Dla Vallejo Nájery „Mal-
lebrera jest jednym z najważniejszych malarzy w świecie sztuki naiwnej i samą swoją 
obecnością przeczy niektórym z najczęstszych założeń naiwizmu”. 

Mari Pepa Estrada jest artystką bezbłędną i oryginalną. „Trzeba być dorosłym, aby 
wrócić do tego, co naiwne, bo trzeba mocno cierpieć i bardzo kochać, żeby móc 
wrócić do nostalgii, poezji i tęsknoty” – deklarowała w jednym ze swoich ostatnich 
wywiadów.   

Lorenzo Aparicio, znany jako „El Boliche”, wywarł bardzo korzystne wrażenie  
na artystach swojej epoki, którzy chętnie kupowali jego rysunki pełne intrygujących, 
symetrycznych, spiralnych konfiguracji we wspaniałych kompozycjach kolorystycz-
nych. 

Isidoro Carrascal stworzył styl wizjonerski, z absolutnie oryginalnymi tematami. 
Miał bowiem magiczną intuicję, jeśli chodzi o harmonię koloru, co tworzyło z jego 
malarstwa  zbiornik, z którego łagodnie sączyła się poezja.

Rosario Areces „Rosario” stała się – dzięki krytykowi sztuki Anatolowi Jakovskiemu, 
który wypromował ją na międzynarodowym rynku sztuki naiwnej –  bohaterką baśni  
o Kopciuszku. Jej obrazy zawsze rozpoczynające się od nieba, gdzie główną rolę od-
grywa kolor indygo, ilustrują sytuacje odświętne, zabawne i wyjątkowo wzruszające. 

Manuel Moral jest, według specjalistów, wzorcem prawdziwego twórcy naiwnego, 
jako że mowa o malarzu bez wykształcenia, który odtwarza w swych pracach ży-
cie codzienne, stosując zaburzoną perspektywę, schematyczne figury i postacie oraz 
żywe kolory. Wiele z jego dzieł znajduje się w nazwanej jego imieniem sali wysta-
wowej w Międzynarodowym Muzeum Sztuki Naiwnej w Jaén, które jako jedyne  
w Hiszpanii poświęcone jest temu kierunkowi. 

Mercedes Barba jest uważana za jedną z historycznych malarek naiwnych  
i – ze względu na swój wyjątkowy język artystyczny – jedną z bardziej cenionych.  
W obrazach ukazuje własne wspomnienia, przeżycia, radość koloru i historie ze swe-
go długiego życia, z osobistymi odniesieniami religijnymi, które sprawiają, że jej styl 
i osobowość są niezwykle charakterystyczne. 

Basi López tworzy obrazy o jaskrawej, a zarazem harmonijnej kolorystyce, które, 
jak mówił Vallejo Nájera, „mają pazur i bezdyskusyjny urok”.  Dla Amparo Mar-
tí natomiast wyróżnikiem tej artystki jest „wielkie wyczucie tematu i radość, która 
promieniuje z obrazu”.

Fernando Roche zawsze cieszył się uznaniem w świecie akademickim i zyskał 
zasięg międzynarodowy, co być może jest zasługą jego życia oddanego w całości 
twórczości artystycznej. Jej rezultat, pozornie skromny i osiągnięty prostymi środ-
kami, odzwierciedla stan jego ducha i krytyczne spojrzenie na otaczający go świat.  
W swoich pracach łączył kulturę klasyczną i świat oświecony ze sprawami pospolitymi  
i współczesnym sposobem życia. Choć nie zapominał o swojej społecznej kondy-
cji – był garncarzem – jego twórczość artystyczna była coraz bardziej innowacyjna  
i eksperymentalna.   

Ten szkic nie jest – i nie udaję, jakoby był – traktatem poświęconym autorom naiw-
nym, aczkolwiek nie sposób nie uwzględnić tych najbardziej reprezentatywnych. Dro-
ga, którą obrali najpierw sami, wspierani następnie i promowani przez Amparo Martí  
i Juana Antonio Vallejo Nájerę, otworzyła drzwi wielu innym artystom, którzy podążyli 
ich śladami. Inny był styl następców, inna sztuka i pasja, ale radość i oddanie twórczości  
zawsze takie same.
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Długa jest lista nazwisk, które należałoby wymienić. Domingo Angulo Andrés  
z jego charakterystycznymi postaciami historycznymi na obrazach i kompozycjach, 
Manuel Aragón „Manuelo”, María Dolores Casanova, Argimiro España, José María 
Fino, Tomás de la Fuente, Felipe Martín Jiménez, Faustino del Rey Camarena, Fer-
nando Rodríguez „Fernando”, Carmen Rovira „Carme”, Manuel Sánchez Fernández, 
Antonia Soria Peraja, Domingo Uriarte, Pepa Clavo, Juan Guerra, El Guijo, Juan 
Romero, Isabel Villar,  Carmen Población, Evaristo Navarrete, Isidoro Carrascal, 
Maripí Morales, Pilar de Arístegui, Marta Figueroa „Jacoba”, José María Martínez 
Pardo, Chus Pérez de Castro „Población”, Carmen Ramírez, Esperanza Ridruejo 
„San Martino”, Belén Saro, Isabel Villar, Marta Vierna, Óscar Borras, Rosario Ripoll, 
Amalia Fernández de Córdoba, Inés Arias, Juan Borrás, Manolo Arce, Yiyo Moro, 
Pepa Santos, Joseph Mir, Laura Esteban, Cristóbal Martín, Marisa Norniella, Tito 
Lucaveche, Carmen Vivó, Ana María Abadal, Estela Benavides, Gracia Risueño, 
Manuel Gómez Arce,  Jaime Díaz Rittwagen... I wiele, wiele innych nazwisk, które 
świadczą, że sztuka naiwna w Hiszpanii ma się dziś dobrze. 

Na osobną wzmiankę zasługuje jeden z najznakomitszych członków Stowarzy-
szenia Hiszpańskich Malarzy i Rzeźbiarzy, któremu udało się osiągnąć znaczne 
sukcesy i który stał się uznanym autorytetem w skali międzynarodowej – Evaristo 
Guerra. 

Evaristo Guerra, jak wyjaśnia Manuel Calderón, „jest malarzem naiwnym, który 
wysublimował swoją sztywną technikę, przezwyciężył prostolinijny purytanizm, ale 
zachował świeżość koloru […] Ciągła powtarzalność tego samego elementu sprawia, 
że jego malarstwo to rodzaj ćwiczenia wzrokowego, niemal hipnoza […] Stosowane 
z większą intensywnością techniki puentylizmu, z niezauważalnymi pociągnięciami 
pędzla, które wolniej stopniują kolory […] zmieniają płótno w klepsydrę, cichą  
i delikatną”.

Pisarz José Hierro określa pejzaże Evaristo Guerry jako „roślinną pirotechnikę”, zaś 
Luis María Ansón mówi o jego malarstwie, że „jest autoportretem duszy malarza”. 
Dla wszystkich tych, którzy go znają i cieszą się jego przyjaźnią, jego dzieła są po 
prostu odbiciem duszy artysty, pełnej wrażeń, radości, koloru i samego życia, tak 
intensywnie przeżywanego w jego szczególnym wewnętrznym świecie.

Dumny jestem, że mogę opowiadać o artystach tej miary i dojść do wniosku, że 
perspektywy sztuki naiwnej w Hiszpanii są pomyślne i obiecujące, a różnorodność 
podejść i kryteriów, które obserwuje się obecnie w kręgach sztuki, pozwala zrozu-
mieć złożoną, wielokulturową rzeczywistość artystyczną. 

Dyskurs naiwny przeżywa obecnie etap krytyki wobec rzeczywistości współcze-
snego człowieka. Wykazuje w ten sposób pewnie podobieństwa z językiem awan-
gardy, która buntowała się przeciwko społeczeństwu i jego niesprawiedliwościom,  

ale w odróżnieniu od niej naiwizm ucieka i dystansuje się wobec innowacji techno-
logicznych i ich następstw. Tworzy rzeczywistość równoległą, której udaje się ukazać 
wyidealizowany świat magii i fantazji.

Wraz z rewizją ruchu hippisowskiego, którą przeżywamy, moglibyśmy przyjąć, że 
dzisiejszy naiwizm jest wyrazem odwiecznego poszukiwania szczęścia, wolności, 
życia zdrowego i harmonijnego, spokojnego i pełnego ładu, prowadzonego w oto-
czeniu naturalnym, pełnym światła, świeżości i witalności.

I poprzez to poszukiwanie, tak odzwierciedlone w tematach, dochodzi się  
do uproszczenia techniki i obrazu, właściwszego dla języka fotografii niż malarstwa. 
Bo tym, do czego się dąży, jest odwzorowanie całości, tak by na tym jednym płótnie 
zmieściła się cała obserwowana rzeczywistość, tak jak ogarnia je jedno olśnione 
spojrzenie zachłannego obserwatora, pragnącego wsiąknąć w obraz. 
 
Właśnie dlatego współcześni artyści naiwni znacznie bardziej cyzelują swoje ob-
razy i kształtują rzeczywistość siłą koloru, prostoty, spontaniczności, wyobraźni, 
z pełną świadomością aktu twórczego, który realizują w sposób indywidualny,  
a jednak docierający do wszystkich. To prace, które wydają się łatwe, ale zawierają 
niewyobrażalne bogactwo szczegółów i nie są w żadnym razie naiwne ani infantylne. 
 
Życzę bujnej i płodnej kariery naiwistom, którzy pączkują w Hiszpanii, i wszystkim 
tym, którzy w twórczej radości powołują do życia rzeczywistość, do której nas za-
praszają i gdzie możemy znaleźć ostoję spokoju w tym szalonym świecie...

José Gabriel Astudillo López 
Prezes Stowarzyszenia Hiszpańskich Malarzy i Rzeźbiarzy

(AEPE)
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The 9th edition of Art Naïf Festival organized by the Wilson Shaft Gallery managed 
to achieve the rank of the most important non-professional art event in Europe. 
Additionally, this year’s exhibition is especially exciting as the main theme is Spa-
nish art. I, as the Chairman of AEPE (the Association of Spanish Painters and 
Sculptors), am proud to present 
artists and enthusiasts of the art 
that is wrongfully called “sim-
ple”. 

Spanish participation promises 
an injection of Mediterrane-
an energy and temperament, 
as well as Spanish sun, to the 
country of immortal geniuses, 
such as Copernicus, Chopin, 
Marie Curie-Skłodowska, Pope 
Saint John Paul II or Tamara de 
Lempicka. 

A traditionally mining city of 
Katowice (which, with its sur-
roundings, is one of the biggest 
metropolitan areas in Europe) 
consists of many cultural in-
fluences. In 1930s it acquired 
additional color in mystic and 
surreal paintings created by ar-
tists from Grupa Janowska (the 
Janów Group). This group is the 
guest of honor of the magnifi-
cent event celebrating non-pro-
fessional art, which is Art Naïf 
Festival. 

As mentioned, I’m honored to 

introduce a short outline of non-professional painting tradition in Spain, which I 
will base on the more knowledgeable opinion of doctor Vallejo Nájera. He was the 
first researcher and enthusiast of naïve art to collect and present the concept and 
terms used to describe such artists and their artistic activity. “Naive art, simple-he-

arted art, innate art, Sunday artists,  
born artists, contemporary primiti-
vists, joyful artists, spontaneous art, 
self-taught art, visionaries, extrava-
gant geniuses...” Although the most 
frequently used term is naïve art 
which “stems from the French naïf 
(plural naïves), which literally me-
ans native and which colloquially 
describes something honest and 
natural.”

A crucial information among the 
multitude of terms is that this arti-
stic trend, which started in the 20th 
century and continues to develop 
in the 21st, maintains the quality of 
works, their beauty, harmony, even 
“artistic joy”. Regardless of the tag 
of being naive, honest or crude, the 
important thing is that the works 
reach universality and beauty. 

It is impossible to philosophically 
debate on pure naïve art, its be-
ginnings and idyllic simplicity. As 
a critic, Antonio Manuel Campoy, 
once argued, we should revise what 
is understood by real non-profes-
sional art, since even Henri Rous-
seau, an educated person, a musi-

9
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cian and painter, invites us in his works into the world of naïvism. 

The beginning of the 20th century in Spain was determined by several factors that 
greatly influenced art. Any obstacle was overcome and avant-garde trends, already 
triumphing in other European artistic centers, as well as the formation of new es-
thetic solutions were accepted.

The echos of those solutions encouraged artists (such as Tápies, Tarrats, Millares, 
Saura and many others) to try out new artistic forms though, anyway, they couldn’t 
count on too much success or recognition in the uneasy times when modern art 
was treated with contempt even greater than in 1920s and 30s.

The burden of the 19th century’s academic approach was still visible, but there were 
exceptions (like Picasso, Juan Gris, Gargallo, Torres-García, Miró, Julio González, 
Luis Fernández) that, with no meaningful international impact and on the verge of 
Dalí, Miró, Buñuel and sometimes even Picasso’s surrealism, tried to introduce new 
approaches that later shaped the directions of contemporary art in Spain.

Avant-garde trends encountered many problems in a society filled with artists to 
the brim. The concept of non-professional art, as well as other minority trends, got 
lost in the cultural indifference of a country that did not want to accept the art of 
colors. 

Speaking of naive art in Spain, one has to mention the person that devoted her en-
tire artistic career to promoting this type of art – Amparo Martí. 

Her friendship with Fernando Zóbel and its influence on her is what caused her 
continuous passion for non-professional art. The impulse that triggered the fasci-
nation was also seeing the honest, fresh and imaginative drawings by Boliche.

In 1975, in the times when non-professional art was seen in Spain as weird, difficult 
and obscure, there was an opportunity in the Durán Gallery to use one of the halls 
for a permanent naïve art exhibition – used by Amparo Martí to present the works 
of a very important artist, Miguel García Vivancos. 

That exhibition was a spark that kindled even greater enthusiasm towards naïve art 
in Amparo Martí. She began to discover its value and promote artists such as María 
Pepa Estrada, Rosario Areces, Isidoro Carrascal, Mercedes Barba.

Together with doctor Vallejo Nájera, she wrote two books on non-professional art 
and took the legendary exhibition “Nine Spanish Naïve Painters” to Casa de España 
in Paris. The exhibition was a great success and contributed to opening the doors 
for this artistic trend and popularizing abroad the knowledge about Spanish pain-
ters.

Along with Nuno Lima de Carvalho she created the Iberian Salon of Naïve Art 
which helped achieve even more success by Spanish non-professional artists and 
paved the way for Manuel Moral International Museum of Naïve Art in Jaén. 

In the year 2000 she organized a Spanish Naïve Art Competition which later be-
came an international event, thanks to the success of the initiative. Although it is 
not happening anymore, it created the conditions for a true meeting of internatio-
nal admirers of “joyful” art.

Talking about naïve art requires reflection on who is a non-professional painter and 
who is only a mediocre painter. Amparo Martí also in this aspect was a precursor 
– she put a lot of effort in finding new artists based on quality as the primary factor 
of selection. 

A non-professional artist does not search for any logic or academic direction. They 
might not be able to use proper technique, but thanks to their special gift, they will 
be able to tell interesting tales and show life and beauty in an unusually real and 
ordered form. This is what Amparo Martí achieved to explain without scientific 
dissertations or theses.  

Most non-professional painters are storytellers who can convey a message and tell 
a tale in a charming, original way, without mimicking anyone. This is how they 
create their own art, so important and individual, characteristic for each of their 
personalities.

Spain has many great naïve artists who create the history of this trend and even though it 
would be difficult to name them all, we can identify the most characteristic ones. 

Miguel García Vivancos is a legendary figure, whom André Breton described as 
“the gift that is in Vivancos’ paintings is a gift given by a person who draws joy from 
discovering art on their own; it’s a consecration of perhaps a lost life, but with a 
possibility of starting anew again and again.”
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Vicente Pérez Bueno was, according to Aguilera Cerni, one of the best naïve ar-
tists. Cerni went so far as to say that “a big part of non-professional paintings in 
European museums is far worse than that of Pérez Bueno” who painted scenes 
seen in movies, in the streets, still life, bullfights and places that were close to his 
heart.

Higinio Mallebrera entered the artistic stage late, but meant a renewal of hope. 
His fantastic drawings emphasize shades and perspective in a unique way that 
creates his own world. It is impossible to confuse, very strong and expressive. For 
Vallejo Nájera “Mallebrera is one of the most important non-professional pain-
ters in the world and by his very presence often defies some of the most frequent 
assumptions of naïvism.”

Mari Pepa Estrada is a perfect and original artist. “One has to be mature to come 
back to what is naïve, because one has to suffer greatly and love deeply to be able to 
feel nostalgia, poetry and longing again” - she declared in one of her last interviews.

Lorenzo Aparicio, known as “El Boliche” made a very good impression on the 
artist of his times, who often bought his drawings full of intriguing, symmetrical, 
spiral configurations in magnificent colorful compositions.

Isidoro Carrascal created a visionary style with absolutely unique themes, due to 
his magical intuition when it comes to harmony and color which let poetry gently 
trickle from his works.

Rosario Areces “Rosario”, thanks to Anatole Jakovsky (an art critic who promoted 
her on the international market of non-professional art) became a real life Cinde-
rella. Her paintings always begin with the sky where indigo is the main color and 
illustrate holiday, funny and moving situations. 

Manuel Moral is, according to experts, a model of a true naïve artist, since he 
has no education, portrays everyday life using distorted perspective, schematic 
figures and vivid colors. Many of his works are presented in the hall named after 
him in the International Museum of Naïve Art – the only place in Spain devoted 
to this artistic trend.

Mercedes Barba is a highly valued non-professional painter due to her unique 
artistic language. In her paintings she presents her own memories, experiences, 

joy of color and stories from her long life – along with personal religious references 
that make her style and personality very characteristic.

Basi López creates bright and harmonic paintings that Vallejo Nájera called “sharp 
and undeniably charming”. Amparo Martí sees in her “a great feeling for the theme 
and joy that emanates from the paintings.”

Fernando Roche was always valued in the academic community and became an in-
ternational artist thanks, maybe, to his complete devotion to art. The result, seemin-
gly modest and achieved through simple means, reflects his mood and his critical 
approach towards the world. In his works he combined classical culture and enli-
ghtened world with common issues and a modern way of life. Although he had not 
forgotten about his roots – he was a potter – his artistic activity became more and 
more innovative and experimental.

This outline was not supposed to be a thesis on non-professional artists, but it was 
impossible not to include those that are the most representative. The road which 
they initially chose alone and later was supported by Amparo Martí and Juan An-
tonio Vallejo Nájera opened the door for many other artists that followed in their 
footsteps. The style of the successors was different, it was a different art and passion, 
but the joy and devotion was always the same. 

The list of names that should be mentioned is long. Domingo Angulo Andrés with 
his characteristic historical figures, Manuel Aragón “Manuelo”, Maria Dolores Ca-
sanova, Argimiro España, José María Fino, Tomás de la Fuente, Felipe Martín Jimé-
nez, Faustino del Rey Camarena, Fernando Rodríguez “Fernando”, Carmen Rovira 
“Carme”, Manuel Sánchez Fernández, Antonia Soria Peraja, Domingo Uriarte, Pepa 
Calvo, Juan Guerra, El Guijo, Juan Romero, Isabel Villar, Carmen Población, Evari-
sto Navarrete, Isidoro Carrascal, Maripí Morales, Pilar de Arístegui, Marta Figueroa 
“Jacoba”, José María Martínez Pardo, Chus Pérez de Castro “Población”, Carmen 
Ramírez, Esperanza Ridruejo “San Martino”, Belén Saro, Isabel Villar, Marta Vier-
na, Óscar Borras, Rosario Ripoll, Amalia Fernández de Córdoba, Inés Arias, Juan 
Borrás, Manolo Arce, Yiyo Moro, Pepa Santos, Joseph Mir, Laura Esteban, Cristóbal 
Martín, Marisa Norniella, Tito Lucaveche, Carmen Vivó, Ana María Abadal, Estela 
Benavides, Gracia Risueño, Manuel Gómez Arce,  Jaime Díaz Rittwagen and many 
more are the people that prove Spanish naïve art is in a very good condition.

Evaristo Guerra, one of the greatest members of the Association of Spanish Painters 



and Sculptors, deserves a separate mention. He managed to achieve success and 
international level of recognition and authority.

Evaristo Guerra is, as explained by Manuel Calderón, “a non-professional painter 
who perfected his strict technique, overcame straightforward puritanism and yet re-
tained the freshness of color. The continuous repetition of the same element makes 
his art an exercise for the sight, almost like hypnosis (…). The use of pointillism with 
unnoticeable strokes of brush that gradates colors more slowly, changes the canvas 
into an hourglass, quiet and delicate.”

José Hierro, a writer, described Evaristo Guerra’s landscapes as “floral pyrotechnics” 
and Luis María Ansón spoke of his paintings as of “a self-portrait of a painter’s soul”. 
For all who know him and are friends with him, his works are just a reflection of 
his own soul, full of experience, joy, color and life itself, intense in his own internal 
world. 

I am proud to be able to talk about artists of this caliber and conclude that Spanish 
naïve art’s perspectives are positive and promising and the amount of approaches 
and criteria in the contemporary artistic community lets us understand the complex 
multicultural artistic reality.

Non-professional art is now going through a phase of critique towards the reality of 
the contemporary human. It shows similarities with the avant-garde that rebelled 
against society and its injustice. However, unlike avant-garde, naïvism distances it-
self from technological innovations and their consequences – it creates an alternate 
reality that shows an idealized world of magic and fantasy. 

Along with a review of the hippie movement that we are observing, we can assume 
that today’s naïve art expresses the eternal search for happiness, freedom, healthy 
and harmonic life, peaceful and arranged, in a natural surrounding, full of light, 
freshness and vitality.

This search, reflected in the themes, leads to a simplified technique and image, more 
like the language of photography than painting. The aim is to present the whole, 
so that one canvas contains the entire reality of one enlightened glance of a greedy 
observer that wants to soak into the painting.

This is why contemporary non-professional artists perfect their paintings and shape 

the reality through color, simplicity, spontaneity, imagination and full awareness of 
the act of creation they are fulfilling in an individual way that reaches everyone. The 
works seem easy, but they contain unimaginable wealth of detail and are in no way 
naive or childish.  

I wish an abundant and prolific career to naïve artists that emerge in Spain and all 
those that in their artistic joy create reality we are invited into, where we can find 
peace in this crazy world...

José Gabriel Astudillo López
Chairman of the Association of Spanish Painters and Sculptors 

(AEPE)
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Mam przyjemność zaprezentować dziewiątą już wystawę sztuki naiwnej, organizowaną 
przez Galerię Szyb Wilson. Wspieranie twórczości naiwnej i jej szeroka popularyzacja 
w świecie sztuki zasługują na duże uznanie. 

Od roku 1962 badam sztukę naiwną i upowszechniam wiedzę o naiwistach. Rezultatem 
są następujące przemyślenia o tym, czym jest w mojej opinii twórczość naiwna. 

Jak w każdej dziedzinie twórczości, i w tej istnieją dzieła lepsze i gorsze. Różne, ale  
w ich katalogowaniu należy się kierować wyłącznie jakością. Bo „naiwność” nie oznacza 
automatycznie mniejszego piękna i mniejszych wartości artystycznych w porównaniu 
z innymi nurtami, jak to się czasem w sposób aprioryczny niesłusznie zakłada. Istnieje 
sporo nieporozumień w tej kwestii, ale nie należy odnosić się do sztuki naiwnej w ter-
minach negatywnych. Czasem bowiem bywa ona przez niektórych przedstawiana jako 
wytwór niewiedzy, braku zainteresowania czy wrażliwości. 

Artysta naiwny jest anarchistą, twórcą niekonwencjonalnym, niedysponującym techniką 
i wykształceniem, ponieważ „nie zdążył” ich uzyskać. Improwizuje odważnie, „bezczel-
nie” i z tupetem to, co inni zdobywają poprzez tradycyjne wykształcenie czy „snobizmy”. 

Twórca naiwny to autodydaktyk z konieczności. Potężna wola, żeby się zamanifestować, 
wyrazić siebie samego, bez wiedzy, jak to zrobić, prowadzi go do tworzenia za pomocą 
podstawowych środków plastycznych, bez perspektywy ani planów malarskich, bez znajo-
mości kompozycji i sposobu stosowania materiałów. Kieruje się wyłącznie własną intuicją 
i porywem, w niepowstrzymanym dążeniu, by w tej naiwnej formie wypowiedzieć rzeczy 
płynące wprost z serca. 

Aby nauczono się rozumieć i szanować twórców naiwnych, potrzebna jest cierpliwa  
i konsekwentna edukacja odbiorców sztuki.

• Sztuka naiwna nie zawsze jest JASNA i RADOSNA. 
• To, co naiwne, NIE JEST DZIECINNE. 
• Twórczość naiwna jest NARRACYJNA, REFLEKSYJNA, FILOZOFICZNA. 
• Sztuka naiwna ma własną głębię i przesłanie społeczne. Mówię tutaj o prawdziwej 
sztuce naiwnej, więcej – o dobrej sztuce naiwnej. Pilar García Luque

Hiszpania / Spain

13



14

O czym opowiada sztuka naiwna? Można powiedzieć, że malarz naiwny jest zwier-
ciadłem swojego otoczenia, wiernym temu, co widzi, słyszy, obserwuje i czuje. Na-
iwista to malarz zmysłów, nie intelektu. Zmysłów – w najbardziej czystym i auten-
tycznym rozumieniu tego pojęcia.

Temat twórczości i impuls do niej przychodzą z zewnątrz, pomimo że później ob-
razy wyłaniają się z wnętrza artysty. Nie mogłoby się to odbywać w inny sposób, bo 
twórczość naiwna jest SZCZERA i BARDZO OSOBISTA. Ta zmysłowość i to „z ze-
wnątrz” mają wiele niuansów. Twórca naiwny raczej czuje, niż myśli. Jest wnikliwym 
obserwatorem, a w jego malarstwie fundamentalny jest kolor. 

Kolory i wizerunki to jego motyw zasadniczy, i w tych wizerunkach zawie-
ra wszystko to, co stanowi jego otoczenie, zarówno osobiste, jak atawistycz-
ne. Już wcześniej powiedziałam, że malarz naiwny bardziej czuje, niż myśli. 
Nie posługuje się pojęciami, ale jego wizje są bardzo wyraziste i przenosi je on  
do swojego malarstwa z cudowną szczerością i prostotą.

Naiwista tworzy z sercem na dłoni, spokojnie, bez wyrafinowanych technik czy sztu-
czek. Z natury gawędziarz, przenosi na materię obrazu wszystko to, co wie o tym, 
co maluje. Dobry znawca i dobry widz umieją odczytać jego obrazy i poprzez nie 
poznać twórcę i jego świat.  

Co różni ich twórczość od akademickiej? Artyści akademiccy analizują swoje kon-
cepcje, czynniki, które na nie wpływają, studiują różne techniki, a następnie stosują 
to wszystko, by odpowiednio kształtować pierwotną koncepcję. Naiwista natomiast, 
o ile jest prawdziwy, pod żadnym pozorem nie zmienia swoich obrazów i ich stylu. 

Może malować całe życie bez nauki malarstwa i studiów, nie interesuje go nauka 
ani jej nie potrzebuje, nie poszukuje też nowych środków technicznych. Wierzy, że 
już to wszystko ma, i słusznie, bo wiedząc to, co wie, może tworzyć, co tylko zechce.
Owszem, może malować z coraz większą wprawą, ale nigdy nie zmienia „swojego 
świata”. Nie powinniśmy popadać w stereotyp i postrzegać ich jako jednakowych, są 
różni, i to jeszcze jak! Wszyscy wiemy, że rzeczy różnią się zależnie od tego, kto na 
nie patrzy, i każdy naiwista inaczej widzi to samo i inaczej to opowiada. 
Na czym polega ta różnica? Wyznacza ją wiele czynników: szerokość geograficzna, klimat, 
kultura, gospodarka i zasobność  najbliższego otoczenia. Sytuacja społeczna środowiska 
i samego twórcy są bardzo ważne, jako że malarz naiwny nie zmyśla, lecz opisuje to, co 
go otacza, swoje tęsknoty i nostalgie. To właśnie te rzeczy popchnęły go do malowania, 
przeważnie w późnych już latach życia. 

W malarstwie naiwnym nie można poprzestawać na tym, co widzimy; jest w tym 
coś więcej, trzeba odczytać intencję twórcy. Każdy malarz, który zna odpowiednie 
techniki, mógłby namalować, gdyby chciał, obraz naiwny, ale..., nie wiadomo jak  
i dlaczego, ale czuje się, że w takim obrazie nie ma żadnej intencji, nie ma duszy, tego 

osobistego piętna, które mają obrazy prawdziwe i szczere, stworzone przez artystów 
autentycznych, którzy malują „prymitywnie”, bo inaczej nie potrafią. 

Cudownie jest wiedzieć, że na całym świecie, uczonym i niespecjalnie uczonym, biednym 
i bogatym, istnieje zbiorowość malarzy naiwnych, identycznych duchem i sposobem by-
cia ze swymi niezwykłymi dziełami. Na użytek tych, których interesują fakty, możemy  
na przestrzeni wieków wyróżnić malarstwo naiwne w starożytnym Rzymie, w Altamirze, 
w sztuce plemion afrykańskich i w ludowej twórczości amerykańskiej i azjatyckiej.  

Przy wielu okazjach ujawniają się wielkie rozbieżności w pojmowaniu sztuki naiw-
nej. I to niezależnie od wpływów kulturowych, etnicznych, geograficznych, społecz-
nych… bo koniec końców,  wszystkie one są wynikiem skłonności sztuki naiwnej, 
by nosić na sobie piętno otoczenia.

Malarstwo naiwne lub prymitywne jest z definicji narracyjne i obyczajowe, nie kon-
ceptualne. Używa barw podstawowych, nie interesuje go akademickość, a w róż-
nych częściach świata istnieją osobne prądy w ramach jednego stylu malarskiego.  
W niektórych krajach są nawet szkoły i grupy, które tworzą swoje własne malarstwo 
naiwne (Karaiby, Indonezja, Afryka…). 

Ze względu na to i na tysiące różnych tez i opinii, kiedy organizuje się światowe 
wystawy malarstwa naiwnego, wielu widzów zaskakują niektóre obrazy i patrząc na 
nie, zadają sobie pytanie: czy to jest malarstwo naiwne?  

Malarstwo naiwne nie ma stałych, niezmiennych form, nie musi być mimetyczne ani 
powtarzalne. Ma swój własny świat, zawsze właściwy, jeśli zachowuje w stanie czy-
stym tego ducha szczerości który widoczny jest u każdego z twórców. Oczywiście nie 
stosują popularnych technik, nie zważają na to, czego naucza się na akademiach, dają 
się ponosić uczuciom, stosują środki artystyczne według własnego kaprysu, nie licząc 
się z efektami, planami obrazu, pierwotnymi kolorami czy z nakładaniem warstw. 

Artysta nie potrafi objaśnić swojej sztuki, potrafi tylko malować, i tak jest  
z każdym twórcą. Sztuka w ogóle z trudem poddaje się opisowi i klasyfikacji. Niemoż-
liwe jest matematyczne wyznaczenie jej granic, nie ma jednoznacznych, stałych po-
jęć, które decydowałyby o przynależności do konkretnego stylu. A w sztuce naiwnej 
ta anarchia jest nieograniczona. Dlatego nie można tworzyć stereotypów i przykrawać 
malarstwa naiwnego do jednego prawdziwego wzorca. Liczą się przede wszystkim te 
nieuchwytne powiewy, które płyną z obrazu naiwisty, pozwalające na bezpośrednie od-
czucie świeżości spojrzenia twórcy, tego co w nim „tutejsze”, osobiste, szczere i głębokie. 

Jeśli mówić o cechach wyróżniających, to możemy się właśnie przekonać, że naszą 
hiszpańską twórczość naiwną  cechuje wielka drobiazgowość, ludowość i nieskom-
plikowanie. Odtwarzane są sceny z życia zarówno wsi, jak miasta, wszystkie surowe 
i szorstkie, przesiąknięte regionalizmem, zarówno w tematyce, jak w kolorze.  



Próba podzielenia sztuki naiwnej całego świata ze względu na styl byłaby bardzo 
ryzykowna. Tak jak ze wszystkim w sztuce – żeby zrozumieć i poznać, powinniśmy 
po prostu wiele oglądać i spróbować uchwycić to „coś”, co niełatwo przychodzi nawet 
ekspertom. 

Styl naiwny bywa mylony z impresjonizmem, kiedy indziej z art brut, a czasami 
nawet ze sztuką osób niepełnosprawnych. 

Wydaje się malarstwem łatwym, ale nim nie jest. Naiwiści, bardziej niż inni artyści, 
są  bezpośredni i autentyczni, i nawet jeśli uda im się z czasem osiągnąć dobry po-
ziom techniczny, bo się go nauczyli, ich prace pozostają proste i skromne w sensie 
materialnym, a zarazem inteligentne i pełne treści.  

Malarze naiwni wywodzą się ze wszystkich klas społecznych i kondycji, ale wspólny 
im jest duch nie infantylizmu, lecz prostoty, bazującej na szczerości i autentyczności 
w wyrażaniu siebie.

Istnieją w sztuce wpływy o zasięgu ogólnoświatowym, udowodnione historycznie. 
O wiele bardziej są one obecne dziś, gdy istnieje mnóstwo środków komunikacji, 
które przekazują nam natychmiast, niezliczonymi drogami, co dzieje się w dowolnym 
miejscu na globie. Rozmaite tendencje i kierunki artystyczne są jak powiew wiatru, 
który przenosi się błyskawicznie z kontynentu na kontynent i niemal równocześnie 
objawia we wszystkich krajach. Bo styl naiwny, ponieważ istniał od zawsze, z biegiem 
lat stał się powszechny i „aktualny” bez jakiegokolwiek lansowania się czy wysiłku. 
Twórcy naiwni są do siebie bardzo podobni wiekiem i umiejętnościami, a nawet 
więcej – są podobni z racji braku umiejętności technicznych, a bogactwa uczuć.

Sztuka naiwna nie jest nowinką ani przemijającym prądem. Jest stylem życia, spo-
sobem funkcjonowania, życiową potrzebą wspólną wszystkim, wrażliwym mężczy-
znom i kobietom, którzy mieszkając w dowolnym miejscu globu, tworzą w podob-
nych okolicznościach osobistych.

My, którzy znamy i kochamy sztukę, zgłębiamy wiedzę o niej i analizujemy ją nie-
zależnie od sposobu klasyfikacji, lokalizacji i indywidualności dzieł, które badamy. 
Próbujemy wyjaśnić sobie i innym definicje i uzasadnienia dzieł sztuki. Wszystko 
to zrobiło z krytyków sztuki uczonych i erudytów. Grupujemy, dzielimy, tworzymy 
chronologie, wyznaczamy cechy charakterystyczne i je śledzimy, bywa, że zbyt kate-
gorycznie i matematycznie. Pochłaniają nas wyjaśnienia i teorie.  

W twórczości naiwnej wszystko jest o wiele prostsze. Nie ma co szukać wyjaśnień 
ani koncepcji, nie trzeba teoretyzować; trzeba po prostu obejrzeć, poczuć, odkryć 
piękno i znaleźć w tym radość. W każdej epoce i w każdym miejscu są kobiety  
i mężczyźni, którzy, bez szkoły i odpowiedniego przygotowania, tworzą sztukę. Nie 

mając żadnej wiedzy akademickiej, zuchwale demonstrują swoje uczucia i swoją pro-
stą wizję tego, co ich otacza. Opowiadają swoje historie i przeżycia swobodną ręką  
i umysłem, bez jakichkolwiek obciążeń intelektualnych.  

I tak, sztuka naiwna wszędzie jest podobna, ale nie identyczna (ta ostatnia opinia 
czasem uchodzi za niefortunną). Taka sama bywa metoda i – czasami – forma. 
Różnice są jednak wyraźne, ponieważ na każdego twórcę wpływa jego otoczenie  
i życie osobiste. Inaczej kładą kolor i wydobywają światło, mówią o tych samych rze-
czach, ale podlegają innym wpływom. Nie szukają wyjaśnień, tylko malują i rzeźbią 
(przeważnie malarzy jest więcej), szczerze i naiwnie,  wszystko to, co widzą i kochają. 

Tematy są zazwyczaj wspólne: pejzaże, scenki rodzajowe, miasto, związane z nim 
przeżycia i wspomnienia. Czasami pojawiają się marzenia i motywy oniryczne.  

Na czym polega ich technika? Nie szukają jej, chociaż czasem znajdują ją przypadko-
wo, intuicyjnie lub poprzez praktykę. Nie jest to jednak dla nich zmartwienie. Na tym 
samym planie umieszczają postacie, domy, przedmioty, a wszystko to zgromadzone 
jest na powierzchni obrazu z doskonałą harmonią, najczęściej z użyciem mnóstwa 
kolorów – i z radością. Bo malarstwo naiwne jest radosne, zabawne, optymistyczne, 
pełne świeżości i – generalnie – podobne na całym świecie. 

Amparo Martí
Członkini Międzynarodowego Stowarzyszenia Krytyków Sztuki

oraz Hiszpańskiego Stowarzyszenia Krytyków Sztuki 
(AECA/AICA)
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I have the honor of presenting the 9th edition of naive art exhibition organized by 
the Wilson Shaft Gallery. Supporting and promoting this trend in “the artistic com-
munity” deserves recognition.

Since 1962 I have studied naive art and popularized the knowledge about non-profes-
sional artists, which resulted in the following personal thoughts on what this trend is.

As in any creative trend, there are better and worse works. All are unique, however, 
and should be judged solely according to their quality, because ”non-professional” 
does not immevdiately equal less beautiful or with fewer artistic qualities compared 
to other trends in art (as is sometimes wrongly assumed). There are many misconcep-
tions and naive art should never be viewed in negative terms – as can be seen when 
it is presented as something less skillful or created with less devotion or sensitivity.

A naive artist is an anarchist, an unconventional artist, lacking technique and educa-
tion because they could not gain them. They boldly and “insolently” improvise where 
others use traditional knowledge or snobbery.

A naive artist is self-taught out of necessity. The powerful desire to express them-
selves, without the knowledge of how to do it, leads to creating using basic means, 
without perspective, foreground or background, lacking composition or knowing 
how to use materials. They only use their intuition and the drive for presenting what 
is in their heart.

In order to teach to understand and respect naive artists, we need to patiently and 
diligently educate the viewers.

• Naive art is not always BRIGHT and CHEERFUL
• Naive DOES NOT MEAN CHILDISH
• Non-professional art is NARRATIVE, THOUGHTFUL
  and PHILOSOPHICAL

True (in my opinion also good) naive art has its own depth and social message

What is naive art’s message? A naive painter is a mirror of their surroundings, true to 
Tessa Domené Moris
Hiszpania / Spain
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what they see, hear, feel and observe. They are painters of the senses, not intellect, in 
the purest and most basic meaning of the term “sense”.

Artistic inspiration comes from the outside, although the images later emerge from 
within the author. It could not happen any other way, since naive art is very HONEST 
and PERSONAL. A naive artist more feels than thinks – they are thorough observers. 
The sensuality and “the outside” consist of many nuances and color is the most im-
portant element in non-professional paintings.

Colors and images contain everything that is in the artist’s surroundings, both per-
sonal and atavistic. As mentioned earlier, naive painters more feel than think – they 
do not use terms, but their visions are very clear, honest and simple. 

A naive artist pours their heart into their works, without the need for any sophisti-
cated techniques or tricks. They are storytellers, putting whatever they know onto 
the canvass. Expert observers are able to read the paintings and through them know 
the author and their world. 

What distinguishes their work from academic art? Educated artists analyze concepts 
and  factors influencing them; they study different techniques and then use that 
knowledge to shape the initial idea. A true naive artist never changes the paintings 
or their style. 

They can paint throughout their entire life without any formal artistic education, sin-
ce they are neither interested in it nor looking for new techniques. They believe they 
already have everything they need, as they can already create whatever they want. 
They can of course gain more proficiency, but that does not change “their world”. One 
should not fall into stereotypes and perceive them all as the same. All naive artists are 
very different from one another! We are aware that perspective matters in perception 
and each naive artist sees the same thing differently and thus describes it differently.

What makes this difference? Many factors: location, climate, culture, economy and 
neighborhood. The social situation of the author is also very important, since naive 
artists do not make up stories – they describe what they see, their desires and senti-
ment. These things encourage them to paint, often in later stages of their lives. 

However, naive art is not only about what is seen. It is a lot more and the intentions 
of the author need to be interpreted. Any painter than knows the technique could 

create a naive painting if they wanted to, but it would lack the message, the very soul 
and personal mark of true and honest “primitive” art – the only art known to a naive 
artist.

It is wonderful to know that throughout the world, the educated and not educated, 
rich and poor, there is a group of non-professional artists that are unified in spirit 
and way of life with their unique works of art. Those that like facts can distinguish 
naive art in ancient Rome, Altamira, African tribal art and American and Asian folk 
art. 

One can notice many discrepancies in the understanding of naive art, regardless of 
cultural, ethnic, geographical and social influences, that stem from non-professional 
art’s tendency to bear the mark of its surroundings.

Primitive painting is by definition narrative and dramatic, not conceptual. It uses 
basic colors and is not interested in being academic. It is also thematically varied in 
different parts of the world. Some countries even have schools and groups that have 
their own naive painting (for example the Caribbean, Indonesia, Africa).

Because of this and thousands of different theses and opinions, many viewers are 
astonished when looking at naive art on international exhibitions and ask themselves 
the question of whether this is non-professional.

Naive art has no set forms and is not mimetic or repeatable – it has its own pristine 
world, if one remembers to keep its spirit honest. It does not use any popular tech-
niques, nor does it pay attention to academic studies. It lets the author get carried 
away by emotions and use artistic means freely, without having to take into account 
effects, foreground or background, colors or layers.

An artist is unable to explain their art – they can only paint. Art in general is difficult 
to describe and classify. It cannot be measured mathematically, it has no unambi-
guous terms that would help put works in specific categories. And naive art’s anarchy 
in this respect is limitless. That is why one should not create stereotypes and put na-
ive art in one “true” art basket. It is the elusive nature of naive works that counts and 
lets us directly feel the freshness of author’s perception, their honesty and personal 
depth.

Distinguishing features of our Spanish naive art are the multitude of details and the 



simplistic and folk nature. One can notice themes from everyday life of both villages 
and cities – all strict and coarse, permeated with regional flavor in themes and colors.

An attempt to divide naive art according to style is risky – as with art in general, in 
order to understand, one should simply look at it and try to catch that “something”; 
a difficult task even for experts.

Naive art is sometimes confused with impressionism or outsider art, sometimes even 
with art created by disabled artists. 

Naive art seems easy, but that is a misconception. Naive artists, more than other 
artists, need to be direct and authentic. Even if they manage to reach proficiency 
with time, naive art always remains simple, but at the same time intelligent and full 
of content.

Non-professional artists come from all social classes, but are united in the spirit of 
simplicity based on honesty and authenticity of self-expression.

There are international, historically proven, influences present in naive art. Today 
one can see them more clearly than ever, since the many means of communication 
immediately relate what happens in any part of the world. Artistic trends spread qu-
ickly like the wind throughout the continents and exist in all countries at the same 
time. Non-professional art became widespread and “up-to-date” with time, without 
mainstream promotion or effort. Naive artists are similar in age and skill, but even 
more so in the lack of artistic education and the abundance of emotions. 

Naive art is not a passing novelty. It is a way of life, a basic need of all sensitive men 
and women who, while living in different parts of the world, create in similar perso-
nal circumstances. 

Those of us who know and love art, analyze and study it, regardless of the means of 
classification, location or quality, try to explain the definition and the reason for art’s 
existence. This made art critics into scholars and erudites. We group, divide, list, 
mark characteristic features and follow them, sometimes too mathematically and 
strictly. We are absorbed in explanations and theories.

Naive art is simpler. There is no explanation or concept, one does not need to make 
theories. All one needs is to watch the work, feel it, discover its beauty and find hap-

piness in that. In each era and in every place, there are men and women who create 
art without academic education and preparations. They daringly demonstrate their 
emotions and their simple vision of what surrounds them. They present their stories 
and feelings with ease of hand and mind, without any intellectual burdens.

This is why naive art is similar everywhere, but not identical (a view sometimes seen 
as unfortunate). The method is the same, sometimes the form is the same, but the 
differences are clear as each artist is influenced by their surroundings and personal 
experience. In order to talk about the same themes, they use different colors and 
lighting and are impacted by different factors. Without looking for an explanation, 
they just want to paint and sculpt, honestly and non-professionally, to share what 
they see and love.

Themes are usually simple: landscapes, everyday life, the city, experiences and me-
mories, sometimes with dream motifs. 

What is their technique? They do not look for one, though they sometimes find it 
by accident, intuitively or through practice. They don’t care about it too much. They 
place houses, people, items on the same ground with perfect harmony, happily, most 
often using many colors. Because naive art means happiness, joy, optimism, freshness 
and – generally – is similar all over the world

Amparo Martí
A member of the International Association of Art Critics

and a member of Spanish Association of Art Critics
(AICA / AECA)
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Grupa Janowska 2016. Sami o sobie

O Grupie Janowskiej napisano już wszystko lub prawie wszystko. Przez 70 lat ist-
nienia tego jedynego w swoim rodzaju zespołu osób połączonych pasją tworzenia 
powstało wiele książek, katalogów i opracowań, które starały się dać odpowiedź  
na nurtujące wszystkich pytanie: jak to się stało?

Jak to się stało, że właśnie w tym miejscu, czasie i przestrzeni pojawiło się nagle tylu 
ludzi z potrzebą opisywania świata poprzez swoje obrazy i rzeźby?

Jak to się stało, że nie mając artystycznego wykształcenia, malują tak, że ich dzieła 
znajdują się w polskich i zagranicznych muzeach, że chwalą się nimi prywatni ko-
lekcjonerzy? 

Jak to się stało, że dzięki nim postrzegany stereo-
typowo jako „czarny” Śląsk stał się krainą pełną 
barw, słońca i zieleni – przecież tu „tylko kopalnie 
i kominy”?

Jak to się stało, że Grupa działa już 70 lat, dzięki 
czemu ma się poczucie ciągłości istnienia czegoś 
nieuchwytnego, a potrzebnego do życia jak woda 
i powietrze?

Od 1946 roku, kiedy to Otton Klimczok sku-
pił wokół siebie zespół malarzy nieprofesjonal-
nych tworzących początkowo w świetlicy, później  
w klubie, w końcu w Zakładowym Domu Kul-
tury kopalni „Wieczorek”, w Grupie Janowskiej 
pojawiali się różni artyści. Oryginalni, utalen-
towani. Indywidualiści i tacy, którzy woleli pły-
nąć razem. Bardzo naiwni i tacy, których prace 
można powiesić obok dzieł akademików. Lubu-
jący się w fantastyce i symbolach, ale także mi-
łośnicy swojej „małej ojczyzny”, śląskich mitów 
i wierzeń. Dokumentaliści życia codziennego  

i odświętnego w najbliższej okolicy – Giszowcu, Janowie, Nikiszowcu, Szopienicach, 
malarscy archiwiści życia sprzed lat i tego, w czym uczestniczą tu i teraz. 

Rok 2016 to rok kolejnego jubileuszu istnienia Grupy Janowskiej. Dziś jej 
siedzibą jest Filia MDK „Szopienice-Giszowiec” przy ul. Hallera 28. Na  
zawsze odeszli ludzie, dzięki którym 70 lat temu wszystko się zaczęło: Otton Klim-
czok i Zygmunt Lis, oraz artyści tworzący w Grupie Janowskiej: Teofil Ociepka, Pa-
weł i Leopold Wróblowie, Ewald Gawlik, Antoni Jaromin, Bolesław Skulik, Gerhard 
Urbanek, Eugeniusz Bąk i Paweł Stolorz. Osobą łączącą historyczną Grupę Janow-
ską z Grupą dzisiejszą jest wciąż malujący Erwin Sówka, który za swą długoletnią 
twórczość został mianowany honorowym członkiem Grupy. Zaszczyt ten przypadł 

również kolekcjonerowi sztuki nieprofesjonalnej, 
Gerardowi Trefoniowi, od samego początku wspie-
rającemu i promującemu malarstwo naiwne, który  
w swych zbiorach ma także obrazy artystów Grupy 
Janowskiej.

Na najnowszej historii Grupy swój ślad pozostawił 
nieżyjący już Helmut Matura. Dzięki niemu ze-
spół istniał, tworzył, jeździł na plenery, brał udział  
w wystawach i mógł obchodzić kolejne jubile-
usze. Przyjmował też pod swoje skrzydła malarzy  
z miast, w których likwidowano domy kultury. 
Dlatego dzisiaj Grupa Janowska to nie tylko arty-
ści z Janowa, Nikiszowca, Giszowca oraz Szopie-
nic, ale także spoza Katowic, a nawet spoza Śląska!

Dziś Grupie Janowskiej przewodzi Sabina Pasoń 
– pełna energii nikiszowianka, potrafiąca scalić ze-
spół zdominowany przez mężczyzn. Oprócz niej  
w Grupie są jeszcze tylko dwie kobiety-malarki: 
Stefania Krawiec i Sylwia Gromacka-Staśko. Reszta 
to mężczyźni, wnoszący do zespołu swój nieprze-
ciętny humor, swoje pasje i pomysły: Jan Czylok, 

Ewald Gawlik
Kolekcja Barwy Śląska ze zbiorów Gerarda Trefonia



Antoni Długi, Janusz Gawlik, Andrzej Górnik, Grzegorz Haiski, Jan Jagoda, Czesław 
Jurkiewicz, Paweł Kurzeja, Andrzej Lubowiecki, Zdzisław Majerczyk, Dieter Nowak, 
Piotr Porada i Artur Śmieja.

W pracowni Grupy Janowskiej jest wiele światła – tego prawdziwego, wpadającego 
przez szyby okien i tego wewnętrznego, które bije z twarzy artystów. Każdy, kto cho-
ciaż raz poczuje atmosferę tego miejsca, zapach farb i terpentyny, usłyszy rozmowy  
i ciche pociągnięcia pędzli na płótnie, zobaczy ścianę z pracami nieżyjących już 
członków Grupy –  zrozumie, jak to się stało…

To właśnie przebywanie wśród ludzi połączonych umiłowaniem sztuki, potrzebą po-
kazania innym swojego intymnego mikroświata, umiejętnością rozumienia drugich  
i dyskutowania o swojej twórczości spowodowało, że Grupa trwa. Dzięki tym, którzy 
wciąż w niej tworzą, ma szanse na kolejne rocznice, nawet na jubileusz 100-lecia.

O Grupie Janowskiej pisało już wielu wybitnych znawców tego fenomenu. 
Dzisiaj oddajemy głos tym, którzy tworzą Grupę w roku 2016. Twórcy od-
powiedzieli na proste, ale ważne pytania: dlaczego malują, co ich pasjonuje,  
a co inspiruje, czym jest dla nich sztuka? Wypowiedzią artysty jest jego dzieło; do-
pełnienie prezentowanych na wystawie obrazów stanowią bardzo osobiste, często 
zaskakująco szczere wyznania malarzy. Dzięki temu możemy lepiej zrozumieć świat 
ludzi, którzy umieją zatrzymać się na dłużej w codziennym biegu, potrafią robić „coś 
innego”, nowego, oddają się twórczości z pełnym poświęceniem. Nie każdy jest do 
tego zdolny… 

Bożena Donnerstag
Dział Etnologii Miasta - Oddział Muzeum Historii Katowic
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Grupa Janowska 2016 (The Janów Group.) About themsleves

Everything or almost everything has already been written about Grupa Janowska. 
For 70 years of the existence of this unique team of people connected by the passion 
to create, many books, catalogs and studies tried to answer one nagging question: 
how’s it possible?

How was it possible that in that particular place and moment so many people sud-
denly appeared with the urge to describe the world through 
their sculptures and paintings?

How is it possible that without artistic education they create 
works that are placed in Polish and foreign museums and 
are admired by private collectors?

How is it possible that thanks to them the stereotypical 
“coal” Silesia has become a land full of colors, sun and 
greenery – if all that is here are “only mines and chimneys”?

How is it possible that the Group exists for 70 years, giving 
us the feeling of continuity of something elusive and yet es-
sential like air and water?

Since 1946, when Otton Klimczok gathered a group of non-
-professional painters who initially created in a common 
room, then a club and finally Wieczorek Coal Mine’s Com-
munity Center, Grupa Janowska included many different 
original and talented artists, both individualists and those 
who preferred working in a team. Some very non-profes-
sional and others that created works that could be displayed 
next to the works of academics. Some loving fantasy and 
symbols and others favoring their “local homeland”, Sile-
sian myths and beliefs. Chroniclers of everyday and holiday 
life of the neighborhood – Giszowiec, Janów, Nikiszowiec 
and Szopienice Districts. Artistic archivists of the past and 
present.

The year 2016 is another jubilee of the group’s existence. Nowadays they create in 
the Szopienice-Giszowiec Municipal Community Center at Hallera 28 street. Otton 
Klimczok and Zygmunt Lis – people who made it all happen 70 years ago – as well 
as Teofil Ociepka, Paweł and Leopold Wróbel, Ewald Gawlik, Antoni Jaromin, Bo-
lesław Skulik, Gerhard Urbanek, Eugeniusz Bąk and Paweł Stolorz – artists involved 
in Grupa Janowska – are gone forever. The person linking the historical with the 

present group is Erwin Sówka, who is still creating works 
of art and was nominated as the group’s honorary member 
for his many years of artistic activity. The honor was sha-
red by a non-professional art collector Gerard Trefoń, who 
supported and promoted naïve art since the very beginning 
and also has paintings by Grupa Janowska in his collection.

Late Helmut Matura also left a mark on the group’s latest 
history. Thanks to him, Grupa Janowska continued to cre-
ate, went on open-air art festivals, took part in exhibitions 
and was able to celebrate next jubilees. He also supported 
painters from cities where community centers were shut 
down, which is why Grupa Janowska today includes artists 
not only from Janów, Nikiszowiec, Giszowiec and Szopienice 
Districts, but also people from cities other than Katowice 
and even outside of Silesia!

Today the leader of the group is Sabina Pasoń, a person 
from Nikiszowiec who is full of energy and capable of brin-
ging together a team consisting mostly of men. Two more 
women are part of the group – painters Stefania Krawiec 
and Sylwia Gromacka-Staśko. The rest are men who bring 
their outstanding sense of humor, hobbies and ideas into 
the team: Jan Czylok, Antoni Długi, Janusz Gawlik, Andrzej 
Górnik, Grzegorz Haiski, Jan Jagoda, Czesław Jurkiewicz, 

Paweł Kurzeja, Andrzej Lubowiecki, Zdzisław Majerczyk, 
Dieter Nowak, Piotr Porada and Artur Śmieja. Erwin Sówka

Kolekcja Barwy Śląska ze zbiorów Gerarda Trefonia



Grupa Janowska’s workshop has a lot of light, both natural coming in through the 
windows, as well as the inner light coming from each and every artist. Anyone who 
even once feels the atmosphere of the place – the smell of paint and turpentine, the 
sound of conversations and quiet strokes of brush on a canvas, the sight of the wall 
with the works of members that passed away – will understand how it was possible...

Being among people linked by the love of art, the need to show their personal mi-
cro-world, the ability to understand others and talk about their creative work, made 
it possible for the group to exist. Those that are still part of Grupa Janowska make it 
possible for the team to celebrate next anniversaries, maybe even centennial. 

Many well-known experts of the phenomenon wrote about the group. Today we give 
the floor to those who are its current members. The artists answered simple but cru-
cial questions: why they paint, what fascinates them, what inspires them and what art 
is for them. An artist’s answer is in their work of art; their personal, often surprisingly 
honest confessions are an addendum. This helps us better understand the world of 
people who can stop in everyday chase, who are able to do “something else” and new, 
who can fully devote themselves to art. Not everyone is capable of that...

Bożena Donnerstag
City Ethnology Department - Museum of Katowice History
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Śląsk w malarstwie i rysunku Pawła Wróbla
„Jest prawdą, że w cieniu sławy i uznania wiele przykrości i rozczarowań spotyka-
ło go niemal stale i do końca jego dni, przez co był człowiekiem rozgoryczonym  
i mimo trzymania fasonu, udawania zawadiactwa, umiejętności krycia uprzejmym 
uśmiechem wewnętrznych rozterek – naprawdę nie wierzył nikomu i w nic” – pisał 
o Pawle Wróblu Seweryn Wisłocki.

Patrząc na obrazy Wróbla, trudno uwierzyć w powyższe słowa. Wielobarwne pejza-
że, kolorowe przedstawienia scen rodzajowych, częste motywy zabaw czy miejskich 
festynów wydają się tworzyć wizję wesołego usposobienia artysty. Jednak Wróbel był 
człowiekiem bardzo mocno pokrzywdzonym przez los. Urodził się 13 czerwca 1913 
roku w Szopienicach. Dorastał w skrajnej biedzie, bawiąc się i równocześnie pracu-
jąc u podnóży hałd. Większą część dorosłego życia spędził w ciemnych kopalnia-
nych korytarzach. Ucieczką od przykrej codzienności stało się więc dla niego bogate  
w kolory malarstwo, do którego talent ujawnił już w dzieciństwie. 

Bazą inspiracji i przewodnim tematem twórczości był region, w którym żył. Obrazy 
zawsze nawiązywały treścią do jego małej ojczyzny, stając się pamiętnikiem mi-
nionych już czasów. Artysta miał głęboką świadomość, że świat, który obserwuje, 
zmienia się bezpowrotnie. Nie mógł temu zapobiec, więc pamięć o ginącym na jego 
oczach Śląsku przenosił na płótno. 

Swój warsztat malarski Paweł Wróbel doskonalił w przy-
kopalnianym zespole plastyków amatorów, szerzej zna-
nym pod nazwą Grupa Janowska. Wkrótce jego prace 
zaczęły odnosić niespodziewane sukcesy artystyczne. 
Wystawy jego obrazów odbywały się w Warszawie, Krako-
wie, Katowicach, a nawet w Paryżu. Aleksander Jackowski 
w Sztuce zwanej naiwną pisze o Wróblu jako o człowie-
ku smutnym, jednak cieszącym się każdym swoim, naj-
mniejszym nawet sukcesem. Ogromną gorycz, jaką nosił 
w sobie, próbował tłumić bezkrytycznym przyjmowaniem 
komplementów oraz wyolbrzymianiem pochwał. Tworzył 
mity na temat swojej twórczości, jak choćby ten mówiący 
o wspólnej wystawie z Picassem. 

Lata 60. były dla Wróbla okresem spadku formy arty-
stycznej oraz popularności. Bardzo mocno przeżywał 
brak atencji, co wzmagało jego chorobę alkoholową. 

Zmarł 19 stycznia 1984 roku, wyniszczony wieloma chorobami oraz nałogiem. 

„Zanim zaczna malować, najpierw sie długo wszystkiemu przypatruja, a po-
tem roz dwa przeciepuja to widziane na płótno… A co maluja? No cóżby inne-
go – śląski krajobraz mo sie rozumieć… Jo od tego nigdy nie odleca, bo jo to 
ukochoł”. O zamiłowaniu Pawła Wróbla do śląskiego folkloru świadczą liczne 
rysunki. Szkice codziennych, jak i odświętnych czynności Ślązaków znalazły się  
na skrawkach papieru, biletach, różnego rodzaju kartonikach – czyli tym, co artysta 
miał w danym momencie pod ręką. Obrazy rzeczywistości przenosił później na 
płótno, intensyfikując barwę, bo jak mówił: „[…] chory jestem jak nie wydostana 
koloru. Kaj na Śląsku jest szaro?”. 

Na obrazach często widniały pejzaże miejskie, będące zlepkiem poszczególnych 
obserwacji artysty. Krajobraz miejski przesycony jest kolorem i różnorodnymi ele-
mentami, takimi jak karuzele, namioty cyrkowe, budy odpustowe. W dali pojawia 
się nader częsty i mocno zaakcentowany pejzaż przemysłowy – budynki kopalniane, 
kominy, hałdy. Całość przedstawienia dopełniają sylwetki ludzi, tłumnie zgroma-
dzone na obrazach. Nie jest to jednak zwykły tłum. Wróbel nie radził sobie z malo-
waniem rysów twarzy, tworzył więc schematyczne sylwetki ludzkie; nie radził sobie 

również z ludźmi w realnym życiu, z ich niezrozumieniem 
i obelgami rzucanymi pod adresem jego twórczości. Za 
pośrednictwem swych obrazów zamknął więc usta set-
kom osób, na zawsze pozbawiając ich możliwości krytyki.

Katarzyna Kościelny
Muzeum Śląskie

Paweł Wróbel
Ze zbiorów Muzeum Śląskiego w Katowicach



Silesia in Paweł Wróbel’s paintings and drawings

“It is true, that in the shadow of fame and recognition he had been constantly suffe-
ring from hardship and disappointment till the end of his days. This made him bitter 
despite trying to keep up appearances of happiness. He covered inner dilemmas 
with a kind smile, but in reality he didn’t believe in anyone or anything” as Seweryn 
Wisłocki wrote about Paweł Wróblel1.

It is difficult to believe in the above-mentioned words when one looks at Wróbel’s 
paintings. Colorful landscapes, portrayal of everyday life and city carnivals seem 
to present author’s happy nature. Paweł Wróbel, however, was a person who didn’t 
lead a happy life. He was born on June 13th 1913 in Szopienice and grew up in 
extreme poverty, playing and working at the same time on slag heaps. The majority 
of his adult life was spent in dark mining tunnels. Picturesque paintings, which he 
showed talent for in childhood, provided an escape from the sad reality. The region 
where he lived was his main inspiration and theme of his works. His paintings de-
picting the “Local Homeland” became a monument of the past era. The artist knew 
that the world he is looking at is irreversibly chan-
ging. He could not prevent it, so he transferred 
his memory of the dying Silesia onto the canvas.   

Paweł Wróbel perfected his technique in a group 
of amateur artists known as Grupa Janowska (The 
Janów Group) who created in the mine’s commu-
nity center. Soon his works became surprisingly 
successful. Exhibitions of his paintings were held 
in Warsaw, Cracow, Katowice and even Paris. 
Aleksander Jackowski writes in Sztuka zwana 
naiwną (Art called naive) that Paweł Wróbel was 
very sad and yet capable of finding happiness in 
even the smallest of his successes. The great bit-
terness that he carried within, he tried to suppress 
with taking compliments uncritically and exagge-
rating praises. He created myths concerning his 
works, such as the one about a joined exhibition 
with Picasso.
1 Translator’s own translation

The 60s brought a drop in his artistic form and popularity. He was deeply hurt by 
the lack of attention, which intensified alcoholism. He died on January 19th 1984, 
weakened by many illnesses and addiction.

“Before I start paintin’, I watch for a long while and then quickly throw that on the 
canvas... What am I paintin’? What else – Silesia, of course.... I’m never goin’ to 
change that – I love it”2. Paweł Wróbel’s love for Silesian folklore can be seen in his 
many drawings of everyday, as well as holiday themes which he drew on everything 
he had close at hand – pieces of paper, tickets, cardboard. Later he transferred those 
onto a canvas intensifying the colors, since, as he said: “(...) I’m ill if I don’t get color. 
Where do you see gray in Silesia?”

Paintings often include urban landscapes that consist of bits and pieces of what the 
artist observed. They are saturated with colors and details, such as carousels, circus 
tents, church-fair market. In the background one can often notice strongly emphasi-

zed industrial landscape – mining facilities, shafts, 
slag heaps. The picture is completed by crowds of 
silhouettes. These are not typical crowds, however. 
Paweł Wróbel had difficulties with drawing facial 
features, so he created human-like shapes. This was 
mirrored by his problems in dealing with people in 
real life – their misunderstanding and mockery of 
his artistic vision. Therefore he silenced the people 
in his paintings, depriving them of the ability to 
criticize.

Katarzyna Kościelny
Silesian Museum

2 Translator’s own translation – original text is written in the Sile-
sian dialect

Paweł Wróbel
Ze zbiorów Muzeum Śląskiego w Katowicach
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Największa w Polsce kolekcja współczesnej karpackiej rzeźby ludowej liczy około ty-
siąc dwieście eksponatów. Powstała głównie w efekcie czterech konkursów na ludową 
rzeźbę karpacką, które Muzeum Okręgowe w Nowym Sączu zorganizowało w latach  
1972–1984. Obejmuje prace wykonane w drewnie, glinie, kamieniu i metalu, przy czym 
zdecydowaną większość stanowią prace z drewna. Pomysłodawcą i kuratorem pierw-
szych trzech konkursów był pracujący wówczas w sądeckim muzeum etnograf Antoni 
Kroh, znawca problematyki kultury ludowej Karpat, zaś w pracy jury uczestniczyli tak 
wybitni etnografowie i artyści, jak m.in. prof. Roman Reinfuss, Aleksander Jackowski, 
rzeźbiarz prof. Bronisław Chromy czy malarz prof. Tadeusz Brzozowski. W konkur-
sach wzięło udział w sumie ponad dwustu rzeźbiarzy z terenu całych polskich Karpat,  
a w zgromadzonym materiale konkursowym, liczącym w sumie ponad trzy tysiące prac, 
zaprezentowane zostało wszystko co najlepsze we współczesnej ludowej rzeźbie karpac-
kiej. Na bazie tegoż materiału konkursowego zbudowana została kolekcja rzeźby ludowej  
w sądeckim muzeum.

Przyjęta przez organizatorów metoda pracy polegała na bezpośrednim kontakcie komisarzy 
konkursów z twórcami w terenie. Dzięki temu została  równocześnie zgromadzona obszer-
na naukowa dokumentacja etnograficzna, dotycząca rzeźbiarzy ludowych, którzy działają 
w Karpatach, i ich warsztatu.

Lata 70. i 80. XX w. były okresem szczególnie korzystnym dla uprawiania rzeźby ludo-
wej. Moda na „ludowość” w sferze kultury masowej zaowocowała m.in. rozwojem ru-
chu kolekcjonerskiego. Popularnym zjawiskiem, szczególnie wśród inteligencji miejskiej, 
stało się kolekcjonowanie „świątków”, jak popularnie określano rzeźby ludowe. Wytwo-
rzył się prawdziwy rynek tej twórczości, co stanowiło istotną szansę i zachętę dla mło-
dych, zdolnych rzeźbiarzy wiejskich do uprawiania rzeźbiarstwa i rozwoju własnego 
talentu. Także i starsi, najbardziej autentyczni rzeźbiarze, których wiele prac zaprezen-
towanych jest na obecnej wystawie, zostali na fali popularności tej dyscypliny zauwa-
żeni i docenieni. Ich dzieła wzbogaciły w pierwszej kolejności właśnie zbiory muzealne  
i najcenniejsze kolekcje prywatne, takie jak np. Ludwiga Zimmerera, który w tamtych la-
tach wielokrotnie odwiedzał Sądecczyznę, dokonując tu zakupu wielu cennych prac do 
swojej najbogatszej w Polsce kolekcji współczesnej sztuki ludowej. Należy także wspomnieć  
o znaczącym w tamtych latach mecenacie państwa nad sztuką ludową, realizowanym 
m.in. poprzez działalność dysponujących odpowiednimi środkami muzeów i regionalnych 
ośrodków kultury, a w sferze marketingu – poprzez pracę spółdzielni przemysłu ludowego  
i artystycznego CEPELIA.

Współczesna rzeźba
ludowa Karpat Polskich
w zbiorach Muzeum Okręgowego
w Nowym Sączu

Helena Orlecka
Chrystus u słupa
Ze zbiorów Muzeum Okręgowego w Nowym Sączu
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Wojciech Oleksy
Zdjęcie z krzyża
Ze zbiorów Muzeum Okręgowego w  Nowym Sączu
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Od lat 90. XX w. rozpoczyna się trudniejszy okres dla rzeźby ludowej. Mija masowa 
moda na jej kolekcjonowanie, która stwarzała twórcom możliwość w miarę syste-
matycznej sprzedaży swoich prac, co powoduje, że ubywa bodźców do uprawiania 
twórczości szczególnie przez młodszych artystów. W tych także latach powoli od-
chodzi pokolenie „klasyków” współczesnej rzeźby ludowej, prawdziwych mistrzów 
rzeźbienia, chociaż często byli oni ludźmi żyjącymi, z różnych przyczyn, gdzieś na 
marginesie lokalnych społeczności – by przypomnieć takich twórców, jak np. Woj-
ciech Oleksy i Stanisław Mika z Paszyna, Stanisław Hołda z Nowego Sącza, Piotr Ze-
lek z Berestu czy Julian Stręk z Pustkowa k. Dębicy. (Pracami Stręka zachwycił się np. 
wybitny reżyser filmowy Krzysztof Krauze, goszczący w sądeckim muzeum w trakcie 
przygotowywania filmu Mój Nikifor. Po obejrzeniu trwającej akurat wystawy prac 
Stręka wyraził opinię, że dzieła tego skromnego artysty mogłyby być pokazywane  
w każdej galerii w Europie.) 

Prace wszystkich wymienionych wyżej twórców zaprezentowane są na wystawie. 
Obok nich umieszczono prace tak wybitnych i znanych rzeźbiarzy ludowych, jak 
m.in. bracia Władysław i Józef Chajcowie z Kamienicy Grn. k. Jasła, Józef Hulka  
z Łękawicy k. Żywca, Piotr Kwit z Zalesia, Ryszard Biel oraz Anna i Jan Ficoniowie 
z Wieprza k. Żywca, Franciszek Sekuła z Krużlowej, Marian Karol Leja z Łukowicy, 
Władysław Kastelik z Gilowic, bracia Stanisław i Jan Niewola z Muszyny, Antoni 
Bolek z Załęża k. Jasła, Ewa Pogwizd z Mystkowa, Piotr Kożuch, Andrzej Drożdż, 
Mieczysław Piwko, Stanisław Stanek, Michał Jasiński, bracia Józef i Zdzisław Orleccy, 
wszyscy z Paszyna, i wielu innych.

Tematyka zdecydowanej większości rzeźb jest tradycyjna, religijna, co odpowiada 
ciągle silnej ludowej religijności mieszkańców Karpat. Najczęstsze tematy prac to 
przedstawienia Chrystusa Frasobliwego, sceny ukrzyżowania i upadku pod krzyżem 
i inne sceny Męki Pańskiej, różne wyobrażenia Matki Boskiej oraz postacie świętych 
patronów. Jako regionalnych świętych można wskazać np. św. Kingę na Sądecczyźnie, 
patronkę Ziemi Sądeckiej, związaną ze słynnym klasztorem sióstr klarysek w Starym 
Sączu. W regionie żywieckim szczególną popularnością cieszy się św. Franciszek. 
Rozpowszechniony w całych Karpatach kult św. Floriana i św. Jana Nepomucena 
także znajduje wyraźne odzwierciedlenie w tematyce współczesnej rzeźby ludowej. 

Prace o tematyce świeckiej najczęściej ilustrują życie i pracę na wsi. Niektóre sceny, 
zwłaszcza te związane z przedstawieniem dawnych obyczajów i obrzędów, często 
traktowane są przez twórców na wesoło. W podobny sposób rzeźbiarze ludowi zwy-
kle przedstawiają diabły i anioły, jako postacie nie tyle groźne lub święte, co bar-
dziej swojskie, trochę wiejskie, żyjące za pan brat ze zwykłymi ludźmi. Okazjonalnie 
pojawiają się w rzeźbie i postacie historyczne, np. bohaterowie narodowi, politycy, 
sportowcy. W tej grupie osobno potraktować trzeba postać Ojca Świętego Jana Pawła 
II, któremu w sztuce ludowej poświecono bardzo wiele dzieł. 

Większość współczesnych rzeźb ludowych jest polichromowana, chociaż są i tacy 

twórcy, którzy z zasady pracują wyłącznie w surowym drewnie. Są zdania, że tylko 
takie wykończenie prac daje możliwość ukazania prawdziwego kunsztu rzeźbienia 
w drewnie.

Niemal połowę kolekcji stanowią rzeźby z ośrodka sztuki ludowej w Paszynie k. No-
wego Sącza. To tam w latach 70. XX w. miało miejsce niezwykłe zjawisko artystyczne, 
za jakie należy uznać powstanie w ubogiej wsi wiodącego w tamtych latach w Polsce 
ośrodka rzeźby ludowej. Biorąc pod uwagę, jak wielu mieszkańców wsi zaintereso-
wało się czynnie rzeźbieniem oraz fakt, że kilkunastu z nich osiągnęło bardzo wysoki 
poziom artystyczny i że twórczość ludowa stała się w powszechnej opinii miejsco-
wego środowiska źródłem prestiżu, zjawisko to w literaturze etnograficznej zostało 
określone mianem „paszyńskiego fenomenu”. Wszystko to dokonało się za sprawą 
wieloletniej pracy religijnej i pedagogicznej miejscowego proboszcza, ks. Edwarda 
Nitki (zm. 1981 r.), który z paszyńskiej plebanii uczynił prawdziwy wiejski ośrodek 
kultury, chociaż pracował w warunkach, kiedy ówczesna władza państwowa niechęt-
nie patrzyła na działania księży wykraczające poza sferę ściśle religijną. Obecnie na 
dawnej plebanii w Paszynie działa Muzeum parafialne im. ks. Edwarda Nitki. 

Po 2000 roku kolekcja Muzeum Okręgowego w Nowym Sączu w istotny sposób 
wzbogaciła się o cenne prace wykonane w kamieniu, w wyniku organizowanych 
przez muzeum we współpracy z Regionalnym Ośrodkiem Kultury w Bielsku-Białej 
trzech międzynarodowych konkursów na współczesną karpacką rzeźbę ludową  
w kamieniu. Prace z kolekcji sądeckiego muzeum eksponowane są na stałej wysta-
wie w Galerii Rzeźby Karpackiej w Miasteczku Galicyjskim na terenie Sądeckiego 
Parku Etnograficznego. Pojedyncze rzeźby znajdują się też w kapliczkach na eks-
pozycji plenerowej w sądeckim skansenie.

Mamy nadzieję, że prezentacja kolekcji karpackiej rzeźby ludowej na tak znaczącym 
międzynarodowym wydarzeniu kulturalnym, jakim jest Art Naif Festiwal, przypo-
mni szerszej publiczności te znakomite zbiory.

Zbigniew Wolanin
Kurator kolekcji współczesnej sztuki ludowej 

w Muzeum Okręgowym w Nowym Sączu



Contemporary folk sculpture from Polish Carpathians 
in the collection of Nowy Sącz District Museum

The biggest collection of contemporary Carpathian folk sculpture in Poland has abo-
ut 1200 exhibits.  It was created as a result of four competitions which were organized 
by the Nowy Sącz District Museum in the years 1972-1984. It includes pieces made 
of wood, clay, stone and metal, with the majority being works in wood. The idea 
came from the curator of the first three competitions, An-
toni Kroh – an ethnographer working in the museum at the 
time and an expert in Carpathian folk culture. Jury consisted 
of such outstanding ethnographers and artists as professor 
Roman Reinfuss, Aleksander Jackowski, professor Bronisław 
Chromy (sculptor) or professor Tadeusz Brzozowski (pain-
ter). Over 200 sculptors took part in the competitions from 
all over Polish Carpathians and the materials, consisting of 
over 3000 works, presented everything that is best in the 
contemporary Carpathian folk sculpture and later became 
the base of the collection of folk sculpture in the museum 
in Nowy Sącz. 

The organizers directly contacted competition commissio-
ners with artists in the field, which is how vast scientific do-
cumentation on Carpathian folk artists and their techniques 
was simultaneously created. 

In 1970s and 80s folk sculpture was very popular, due to a 
trend for “rural character” in mass culture. This initiated a 
collector’s movement among urban intelligentsia to gather 
“holy images” - which is what folk sculptures were called. 
Opportunities created by the emerging market encouraged 
young talented sculptors to create and improve. Also older, 
original artists – whose works are part of the present exhi-
bition as well – have been noticed and appreciated. Their 
works enriched museum and most valuable private col-
lections, like the one of Ludwig Zimmerer who visited the 
Sądecka region many times in those years to buy precious 

pieces for his collection of contemporary folk art, which is the biggest in Poland. 
One should also mention important state patronage over folk art at that time, which 
consisted of funding museums and regional community centers, as well as marketing 
in the form of folk and artistic industry central CEPELIA.

1990s mark a tougher period for folk sculpture. The mass 
trend to gather folk art was passing which discouraged 
young artists from creating, due to the lack of opportunity 
to sell their works. These were also the years of passing away 
of the generation of “classics” of contemporary folk art – real 
masters of carving, although living on the verge of local so-
ciety for different reasons. One should mention artists like 
Wojciech Oleksy and Stanisław Mika from Paszyn, Stanisław 
Hołda from Nowy Sącz, Piotr Zelek from Berest or Julian 
Stręk from Pustkowo near Dębica. (Stręk’s works were admi-
red by the outstanding film director Krzysztof Krauze who 
visited the museum in Nowy Sącz while preparing his movie 
“Mój Nikifor”. He said that the works of such a humble artist 
could be shown in any gallery all over Europe.)

Works of all above-mentioned artists are presented on the 
exhibition, along with the works of great and well-known 
folk sculptors, like brothers Władysław and Józef Chajec 
from Kamienica Górna near Jasło, Józef Hulka from Łę-
kawica near Żywiec, Piotr Kwit from Zalesie, Ryszard Biel 
and Anna&Jan Ficoń from Wieprz near Żywiec, Franciszek 
Sekuła from Krużlowa, Marian Karol Leja from Łukowica, 
Władysław Kastelik from Gilowice, brothers Stanisław and 
Jan Niewola from Muszyna, Antoni Bolek from Załęże near 
Jasło, Ewa Pogwizd from Mystkowo, Piotr Kożuch, Andrzej 
Drożdż, Mieczysław Piwko, Stanisław Stanek, Michał Jasiń-
ski, brothers Józef and Zdzisław Orlecki, all from Paszyn 
and many others.

Jan Potoniec
Para góralska
Ze zbiorów Muzeum Okręgowego  
w Nowym Sączu
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The themes of the majority of the sculptures are traditional and religious, which corresponds with the 
strong religiousness of the inhabitants of the Carpathians. One can notice Sorrowful Christ, Cruci-
fixion and Falling under the weight of the Cross, as well as other scenes from the Passion; many dif-
ferent images of the Heavenly Mother and patron saints, most notably St. Kinga of Poland, the patron 
saint of the Sądecka region  (connected with the well-known convent of the Order of Saint Clare in 
Stary Sącz), St. Francis, who is very popular in the Żywiec region, as well as St. Florian and St. John of 
Nepomuk, both very important in the Carpathians. 

Laical works most often present the life and work in the countryside. Some portraying old traditions 
are presented in a non-serious fashion. In the same way artists usually showed angels and devils – not 
as formidable or saint, but “familiar”, living closely with normal people. One can also notice sculptures 
of historical figures: national heroes, politicians and athletes (for example Pope Saint John Paul II who 
is very popular among folk artists).

Most of contemporary folk sculptures is polychrome, but there are some artists that work only in 
unseasoned wood, as they are of the opinion that it shows the real talent in wood carving. 

Almost half of the collection is from the Folk Art Center in Paszyn near Nowy Sącz. In 1970s there 
was an unusual artistic occurrence taking place there, as the main Polish center of folk sculpture was 
created in a poor village. Given how many inhabitants was actively interested in sculpting and that 
some reached a very high level of artistic quality, as well as the fact folk art became a source of prestige 
in the region, this event has been called “the Paszyn phenomenon” in ethnographic literature. All of 
that was possible due to the many years of work of the local parish priest, Edward Nitka (died in 1981), 
who made the Paszyn clergy house into a folk community center, even though he was working in the 
times when the state authority was unfavorable to priest activities that go beyond strict religion. Today 
the former clergy house is the Edward Nitka Parish Museum. 

After the year 2000 the collection of the Nowy Sącz District Museum was enriched by works in stone, 
thanks to the three international competitions organized by the museum in cooperation with the 
Regional Community Center in Bielsko-Biała. The works from the collection are presented in the Car-
pathian Sculpture Gallery in the Galicia Area of Sądecki Ethnographic Park. Individual sculptures can 
also be found in shrines in the open-air exhibition in the mentioned above Sądecki open-air museum. 
We hope that presenting Carpathian folk sculpture on such an important international cultural event 
like Art Naif Festival will make these works more widely known to the public. 

Zbigniew Wolanin
The curator of the contemporary folk art collection 

in Nowy Sącz District Museum
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św. Jan Nepomucen
Ze zbiorów Muzeum Okręgowego w Nowym Sączu



Dawna twórczość rzeźbiarska na obszarze Polski środkowej koncentrowała się 
wokół tematyki sakralnej. Sztuka, jaką spotykamy w kościołach, kaplicach i ka-
pliczkach, a także zgromadzona w zbiorach muzealnych, inspiruje współczesnych 
artystów ludowych.

Na uwagę – obok artystycznych wyobrażeń Matki Boskiej – zasługują bez wątpie-
nia wizerunki Chrystusa, wyjątkowo bliskie ludziom. Bliskość ta wynika z faktu 
ukazywania Boga jako cierpiącego, pełnego miłości człowieka.

Twórcy ludowi upodobali sobie Chrystusa Frasobliwego i Mękę Pańską. Frasobli-
wy to postać Syna Bożego po ludzku zmęczonego i zadumanego nad losem świa-
ta. Natomiast przedstawienia Męki to najczęściej postać Chrystusa ze związanymi 
rękami, przy słupie, biczowanego, ukoronowanego cierniem, upadającego pod 
ciężarem krzyża i ukrzyżowanego – często ze stojącymi obok osobami.

Wszystkie te wizerunki przybliżają wielkie cierpienie Jezusa, świadczące  
o jego miłości do grzesznika. Nie wyczerpują one jednak tematu ukazywania 
Syna Bożego w rzeźbie. Liczne są  także  przedstawienia Chrystusa jako Dobre-
go Pasterza, z otwartym sercem, Zmartwychwstałego i Miłosiernego, świadczące  
o nadziejach, jakie pokładali w nim twórcy.

Na szczególną uwagę wśród współczesnych ukazujących Chrystusa realizacji 
rzeźbiarskich zasługują artystyczne wyobrażenia jego kaźni. Dzieła te, podobnie 
jak dawniej, mają przede wszystkim wstrząsnąć widzem. Dłuto rzeźbiarza odrzu-
ca zbędne elementy, operuje jedynie takimi, które podkreślają poniżenie tego, co 
w Zbawicielu ludzkie, ukazując tragizm jego cierpienia.

Przedstawienia Jezusa zaprezentowane przez poszczególnych twórców z pewno-
ścią poruszą serca zwiedzających ekspozycję.

Bożenna Magdalena Liberska-Marinow
Wystawa przygotowana 

przez Łódzki Dom Kultury

Nie tylko Frasobliwy...

Józef Bogusławski
Chrystus Zmartwychwstały
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Henryk Chałubiec
Biczowanie

Andrzej Wojtczak
Chrystus ze św. Magdaleną
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Not only Sorrowful...

Sculpture in the past concentrated in central Poland on religious themes. Art 
we see in churches, chapels and shrines, as well as museum collections, inspires 
contemporary folk artists.

Apart from artistic images of the Mother of God, the images of Jesus Christ, that 
are so close to people’s heart, are undoubtedly worthy of attention. The closeness 
results from God being shown as a hurting and loving human being. 

Folk artists developed a liking for Sorrowful Christ and the Passion. The Sorro-
wful Son of God is shown as being tired like a normal human, deep in thought 
over the fate of the world. The Passion is most often presented as Jesus with hands 
bound, being flogged, crowned with thorns, falling under the weight of the cross 
and crucified – often with other people standing by.

All the images of Christ’s suffering are to prove his love for sinners. However, they 
are not all of the themes that are used in sculptures presenting the Son of God. 
There are many works showing Jesus as the Good Shepherd with an open heart, 
Resurrected and Merciful, demonstrating artists’ hopes connected with him. 

Special attention among contemporary religious sculptures should be paid to 
images of his execution which, like it was also in the past, are primarily aimed 
at shaking the audience. Sculptors cast aside all irrelevant elements, using only 
those that emphasize the humiliation of what is human in the Savior, stressing 
the tragic nature of his suffering. 

The images of Jesus Christ presented by individual artists will surely move the 
exhibition’s audience. 

Bożenna Magdalena Liberska-Marinow
Exhibition organized

by the Community Center in Łódź

Zbigniew Fabijański
Frasobliwy
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Stanisław Szymczyk
Frasobliwy

Jerzy Żandarowski
Frasobliwy
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Galeria Szyb Wilson działa od 2001 roku na terenie nie istniejących już szybów Ko-
palni Węgla Kamiennego „Wieczorek”. Jest jednym ze sztandarowych przykładów 
rewitalizacji postindustrialnego dziedzictwa na Górnym Śląsku. Ceglane budynki 
zaprojektowane przez Emila i Georga Zillmannów, budowniczych Nikiszowca, dzię-
ki inicjatywie Johanna Brosa i Moniki Pacy-Bros płynnie zmieniły swoją rolę z prze-
mysłowej na kulturotwórczą. 

Galeria liczy 2500 m2 przestrzeni ekspozycyjnej podzielonej między Małą, 
Średnią i Dużą Galerię, co czyni z niej największą prywatną galerię sztuki  
w Polsce. Oprócz wpisanych w istotę jej działania wystaw sztuki, Galeria Szyb Wilson 
udostępnia swoje wnętrza w celu organizacji szeroko rozumianych działań kultural-
nych, takich jak koncerty, spektakle teatralne czy wykłady. Wszystkie te działania wpi-
sują się jednocześnie w nadrzędny dla twórców galerii cel –  rewitalizację społeczną 
sąsiadujących terenów. 

Galeria Szyb Wilson prowadzona jest przez Fundację Eko-Art Silesia, która zajmu-
je się przede wszystkim wspieraniem młodych, utalentowanych twórców z regionu, 
animacją i edukacją kulturalną oraz promocją sztuki współczesnej. Ponadto fundacja 
popularyzuje wiedzę ekologiczną i promuje zrównoważony rozwój na terenach po-
przemysłowych. 

Galeria Szyb Wilson
ul. Oswobodzenia 1, 40-403 Katowice
tel. + 48 32 730 32 02
www.szybwilson.org

Galeria jest otwarta codziennie od 9.00 do 19.00.

Wstęp wolny

Galeria Szyb Wilson i Fundacja Eko-Art Silesia

Stanisław Rogalski
Polska / Poland
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The Wilson Shaft Gallery was opened in 2001 in the area of former Wieczorek 
Coal Mine shafts. It is one of the best examples of revitalization of Upper Silesian 
postindustrial heritage. Brick buildings designed by Emil and Georg Zillmann, 
the builders of the Nikiszowiec District, smoothly changed the role from indu-
strial to cultural thanks to the initiative of Johann Bros and Monika Paca-Bros. 

The gallery has a total exhibition area of 2500 m2 which is divided into Small, Me-
dium and Large Gallery. This makes it the largest private art gallery in Poland. 
Apart from art exhibitions, the Wilson Shaft Gallery also makes the area available 
for cultural events, such as concerts, performances or lectures. Everything is part 
of the primary goal of the place’s creators – to socially revitalize the neighborhood. 

The gallery is run by Eko-Art Silesia Foundation which aims at supporting young 
and talented artists of the region, culturally animating and educating, as well as 
promoting contemporary art. Additionally, the foundation popularizes ecolo-
gical education and supports sustainable development of postindustrial areas.

The Wilson Shaft Gallery 
address: Oswobodzenia 1, 40-403 Katowice
telephone no. +48 32 730 32 02
www.szybwilson.org

Open everyday from 9 am to 7 pm
Free of charge  

The Wilson Shaft Gallery and the Eko-Art Silesia Foundation
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Nikiszowiec, jedna z najbardziej rozpoznawalnych i jednocześnie najbardziej malow-
niczych dzielnic Katowic, powstał w latach 1908–1919 według projektu architekto-
nicznego kuzynów Emila i Georga Zillmannów. W swoim zamyśle nie był wyłącznie 
osiedlem mieszkaniowym, ale swoistym mikrokosmosem, zapewniającym pracow-
nikom kopalni Giesche niezbędny program socjalno-usługowy, wiążąc ich jeszcze 
bardziej z miejscem pracy. 

Wszystko to widać w zwartej, zamkniętej zabudowie kompleksu i ładzie przestrzen-
nym, które wyróżniają Nikiszowiec na tle innych osiedli górniczych. To między inny-

mi te jego cechy przyczyniły się do wpisania osiedla w 2011 roku na listę pomników 
historii. 

Dzisiaj ceglane budynki z malowanymi na czerwono framugami okien oraz fasadami 
zdobionymi ceramicznymi detalami tworzą jedno z najbardziej charakterystycznych i 
atrakcyjnych turystycznie miejsc regionu. Przyciągają także wielu animatorów kultu-
ry, fotografów, malarzy i filmowców –  Nikiszowiec można zobaczyć m.in. w filmach 
Kazimierza Kutza, Lecha Majewskiego czy Janusza Kidawy Błońskiego.

Nikiszowiec
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The Nikiszowiec District

One of the most recognizable and picturesque districts of Katowice – Nikiszowiec 
– was constructed in years 1908-1919 according to the design of two cousins, Emil 
and Georg Zillmann. It was not supposed to be solely a housing estate, but a spe-
cial complex that provided the employees of the Giesche Mine with the necessary 
social facilities and services, which were to connect them more strongly with the 
workplace. 

This is visible in the tight, closed structure and spacial order that distinguish the 
district from among other mining settlements. These features contributed to the 

place being registered on the list of historical monuments in 2011. 

Today the brick buildings with red window frames and facades embellished with ce-
ramic details make Nikiszowiec the part of the region that is one of the most charac-
teristic and attractive for tourists. They also draw the attention of cultural animators, 
photographers, painters and filmmakers – you can see the district in the movies by 
among others Kazimierz Kutz, Lech Majewski and Jan Kidawa-Błoński.

Sylwia Gromacka-Staśko
Polska / Poland





Mar Torres Cánepa
Hiszpania / Spain
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Crucita Gutiérrez Segovia
Hiszpania / Spain
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Marian Molina Gámez
Hiszpania / Spain
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Virtudes Molina Gámez
Hiszpania / Spain

Cristina de la Hoz
Hiszpania / Spain
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Carmen García Agüera
Hiszpania / Spain
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Cristina Verda
Hiszpania / Spain
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Ángeles Violán
Hiszpania / Spain
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Lola López Fernández
Hiszpania / Spain
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Ana Sánchez Marín
Hiszpania / Spain



47

Manuel Gómez Arce
Hiszpania / Spain



48

Andrée Darlas
Francja / France



49

Ada Breedveld
Holandia / The Netherlands



50

Marja-Muusa Hämäläinen
Finlandia / Finland



51

Sinikka Hurskainen
Finlandia / Finland



52

Debora Gutman
Niemcy / Germany

Mihai Dascalu
Rumunia / Romania
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Ottilia Cormos
Rumunia / Romania

Yana Ilieva
Bułgaria / Bulgaria



Barbara Sala
Kanada / Canada

Pragati Sharma
Indie / India
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Noemi Eshet-Rosenzweig
Izrael / Israel



Eliza Tajuddin
Malezja / Malaysia
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Hemedi Mbaluku
Tanzania / Tanzania



Grzegorz Król
Polska / Poland

Constantina Voicu
Rumunia / Romania
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Dorota Stanicka
Polska / Poland

Martine Guin-Guiand
Francja / France



Minna Lehväslaiho
Finlandia / Finland
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Corinne Delhaye
Belgia / Belgium



Catherine Carlier
Francja / France
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Adriana Giancrisostomo Santucci
Argentyna / Argentina
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Angela Gomes
Brazylia / Brasil
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Józef Stańczyk
Polska / Poland

64



Maria Helena da Silva Salvatori
Brazylia / Brasil

65



Nataša Knjazovic
Serbia / Serbia

66



Tatiana Ovchatova
Gruzja / Georgia

67



Merete Mortensen
Dania / Denmark

68



Sabina Pasoń
Polska / Poland

69



Nehama Bar-Nissan
Izrael / Israel

70



Jana Chroustová
Czechy / Czech Republic

71



Ann-Christine Jensmar
Szwecja / Sweden

72



Carlos Rojas
Wenezuela / Venezuela

73



Batia Mitrani
Izrael / Israel

74



Marie-Claude Bosc
Francja / France

75



Susan Medyn
USA / USA

76



Alessandra Cimatoribus
Włochy / Italy

77



Rouli Boa
Grecja / Greece
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Romario
Haiti / Haiti

Jean Ricado
Haiti / Haiti

Robert Balan
Haiti / Haiti

M. Ralph
Haiti / Haiti

Tunis Lixon
Haiti / Haiti

Michel Brutel
Haiti / Haiti
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José Manuel Escobar Ríos
Peru / Peru
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Eugeniusz Zegadło
Polska / Poland
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Stefan Kołodziej
Polska / Poland

Yoely Alegre Nuñez
Chile / Chile



Gabriel Riggioni
Kostaryka / Costa Rica
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Hanne Gøtske
Dania / Denmark

83



Dionizy Purta
Polska / Poland

84

Piotr Garncorz
Polska / Poland



Anna Demianiuk
Polska / Poland
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Katarzyna Meres
Polska / Poland

86



Magdalena  Shummer
Polska / Poland
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Tomasz Raczyński
Corrida

Ewelina Adamczyk

Konrad Kubański
Byk

Krystian Skorupa
Made in Spain

Krystian Skorupa
Fernando

Michał Kaczmarek
Don Kichot i Sanczo Pansa

Magdalena Kruszyńska
Tancerka

Artur Kielczyk
Adam Kowalski
Torreadorka
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ARGENTYNA/ARGENTINA
de Dominicis Gabriela
Fabbri Marga
Giancrisostomo Santucci Adriana
Liljesthrom Karen

AUSTRALIA/AUSTRALIA
Elliott Wayne
Walker Bernie

BELGIA/BELGIUM
Delhaye Corinne
Hock Joaquim

BRAZYLIA/BRAZIL
Farias Elsa
Gomes Angela
Lima Pereira Deivison 
Salvatori da Silva Maria Helena

BUŁGARIA/BULGARIA
Ilieva Yana

BURKINA FASO/BURKINA FASO
Nabole Henri

CHILE/CHILE
Alegre Nuñez Yoely

CZECHY/CZECH REPUBLIC
Chroustová Jana

DANIA/DENMARK
Gøtske Hanne 
Lifsches Iwona
Mortensen Merete
Oskar Jan
Ravn Małgorzata
Zenth Britt

FINLANDIA/FINLAND
Aho Kia-Maria
Alsta Kaarina
Hämäläinen Marja-Muusa
Hämäläinen Timo
Hammar Sirpa
Hurskainen Sinikka
Koivisto Rauni
Lehväslaiho Minna
Meuronen-Majamaa Hanna
Nyrén Kikka

FRANCJA/FRANCE
Beaujard Elżbieta
Bosc Marie-Claude
Bron Odile
Carlier Catherine
Cavin Nini
Darlas Andrée
Fraga-Frenot Christine
Guin-Guand Martine
Huidobro-Marais Katia
Kelly Antoinette
Maurer Chantal
Vergne Marie

GRECJA/GREECE
Boua Rouli
Doulgeris Harris

GRUZJA/GEORGIA
Ovchatova Tatiana

HAITI/HAITI
Aristild Fonteneld 
Balan Julio 
Balan Robert
Bellony Caleb
Blanc Gardy 
Brutel Michel 
Dorsaint Ellien 
Doudy
Exavier Jean 
Genel Louis 
Jonas
Jourdan Gerard 
Lixon Tunis  
M. Ralph
Montes Paul  
Orelus Dieuvais 
Osnel Louis 
Pierre Garry 
Prophete Jimmy 
Ricardo Jean 
Romario
Vielle Herold 

HISZPANIA/SPAIN
Clavo Alicia (Mundo Piedra)

Lista artystów / List of artists
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Clavo Pepa
de la Hoz Cristina
Domené Moris Tessa
Esteban Ferreiro Laura
García Agüera Carmen
García Luque  Pilar
García Pujol Clara (Kiara Gap)
Gómez Arce Manuel 
Gonzalez Milós
Gutiérrez Segovia Crucita
López Fernández Lola
Molina Gámez Marian
Molina Gámez Virtudes
Sánchez Marín Ana
Torres Cánepa Mar
Verda Cristina
Violán Ángeles

HOLANDIA/THE NETHERLANDS
Breedveld Ada

INDIE/INDIA
Sharma Pragati

IZRAEL/ISRAEL
Bait Geula
Bar-Nissan Nehama
Eshet-Rosenzweig Noemi
Gandelman Ola Natashina
Geva Orna
Goldshtein Efrat
Gome David
Govhary Shay
Karpati Carolina
Kfir Izabella
Kimchi Lihi
Lubanov Nira
Mitrani Batia

Nachmias Menachem
Orlich Liat
Rozin Elena
Sender Yechezkel
Seppanem Victoria
Shimon Diana
Vainunska Jacques
Yitzhaki Yudit

KAMBODŻA/CAMBODIA 
Delaprée Stéphane

KANADA/CANADA
Sala Barbara

KOSTARYKA/COSTA RICA
Avila Ricardo
Barrionuevo Eugenia
Car Wong Isidro
Gómez Adrian
Riggioni Gabriel

LITWA/LITHUANIA
Burinskaite Alina
Draskinaite Jolita
Gylienė Ramutė
Juodžbalienė Regina
Juškevičienė Margarita
Kvietinskas Cirilis
Makūnas Tadas 
Maziliauskas Saulius
Mikolėnienė Jolanta
Sadauskienė Aldona
Simanaitienė Teresė

MALEZJA/MALAYSIA
Tajuddin Eliza

NIEMCY/GERMANY
Gutman Debora
Rehmann Miki
Ruhnke Evelyn
Ulbricht Olaf

PERU/PERU
Escobar Ríos José Manuel

POLSKA/POLAND
Adamczyk Henryk
Banik Regina
Bielas-Hapeta Lilianna
Bigaj Marzena
Bogucka Anna
Bogucki Eugeniusz
Bogusławski Józef
Brandys Jerzy
Broncel Longina
Brzeska Aldona
Chałubiec Henryk
Chudy Grzegorz
Czech Edward 
Czernecka Jadwiga
Czylok Jan
Cypriak vel Czupryniak Joanna 
Demianiuk Anna
Długi Antoni
Doleżoł Piotr
Drela Adam
Fabijański Zbigniew
Fastnacht Jadwiga
Fiedor Józef
Fulara Karina
Garncorz Paweł 
Gaweł-Krajska Aleksandra
Gawlik Janusz
Giesek Magdalena
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Głatki Agata
Głuszek Adam
Głuszek Anna
Głuszek Jacek
Głuszek-Nowicka Agnieszka
Golec Sybilla 
Goszczycka Elżbieta
Górnik Andrzej
Graja Paweł
Gromacka-Staśko Sylwia
Grzegorczyk Ewa
Grzędowski Wojciech
Guzy Marcin
Haiski Grzegorz
Hajduk Ludwik
Hernant Henryk
Hetman Józef
Jagoda Jan
Jakubowska Anna
Janowski Janek
Jarosz Jacek
Jarząbek Teresa
Johanson Alex
Józefowicz Barbara
Jurkiewicz Czesław
Kamiński Antoni
Kassner Jarosław
Kępiński Józef
Kiwer-Kowolik Teresa
Klimczak Urszula
Kołaczek Grzegorz
Kołodziej Stefan 
Koniusz Arkadiusz
Korycik Antoni
Kosińska Małgorzata

Kowalczyk Halina
Krawczyk Renata
Krawiec Stefania 
Król Grzegorz
Księżnik Kamilla
Kubica Otylia
Kubica Sylwia 
Kuczyńska Grażyna
Kurzeja Paweł
Lis-Dąbrowska Anna
Lubowiecki Andrzej
Łakomy Stanisław
Machura Maria
Majerczyk Zdzisław
Marciniak Józef
Marek Lidia
Martha
Matusiak Jadwiga
Matyja Dorota
Matysiewicz Janina
Mazurkiewicz Teresa
Mecner Alicja
Meres Katarzyna
Mogilany Jan
Motłoch Tomasz
Muszalski Karolina
Nagórski Wojciech
Nawrat Sabina
Nowak Dieter 
Pasoń Sabina
Patejuk Henryk
Pisarczyk Alicja
Porada Piotr 
Prokopiuk Sławomir

Przepióra Anna
Ptaszek Krystyna
Purta Dionizy
Pyrcz Maria
Rogalski Stanisław
Rosiek Mieczysław
Rurarz Jacek
Serafin Dorota
Shummer Magdalena
Sidoruk Jan
Sitek Barbara
Skrzypczyk Jolanta
Sobczyk Marek
Stanicka Dorota
Stańczyk Józef
Staszko Henryk
Stępień Jadwiga
Straszewicz Ewelina
Strugała Jacek
Studnik Joanna
Suchan Mikołaj
Suchodolski Sławomir
Szala Krzysztof
Szymański Jan
Szymczyk Stanisław
Szypuła Józef 
Śmiech Piotr
Śmieja Artur
Świderek Ela
Tengli-Truchel Anna
Thiel-Melerska Danuta
Urbańczyk Jan
Wasiak Jan
Webs Krzysztof
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Widera Paweł
Wojtczak Andrzej
Wolna Wanda
Wosik Małgorzata
Wydra-Horwat Jolanta
Wysocka Katarzyna
Zając Florian
Zdebik Lucyna
Zegadło Eugeniusz
Żandarowski Jerzy

ROSJA/RUSSIA
Villone Natasha

RUMUNIA/ROMANIA
Clit Gheorghe
Cormos Ottilia
Dascalu Mihai 
Farkas Viorica Ana
Moldoveanu Doina
Nichitoi Madalina-Maria
Voicu Constantina

SERBIA/SERBIA
Knjazovic Ana
Knjazovic Nataša

SŁOWACJA/SLOVAKIA
Harňáková Nina
Jankovska Anna

SŁOWENIA/SLOVENIA
Stopar Rudi

SZWAJCARIA/SWITZERLAND
Bauen Kate

SZWECJA/SWEDEN
Jensmar Ann-Christine

TANZANIA/TANZANIA
Abdelehmani Shukuru
Bakiri Hasani
Chiwinya Stephan
Kamundi Max
Kapanda Noel
Lilanga Hendrick
Masawe Nangida
Mbaluku Hemedi
Mzuguno Kipara
Omary Adam Allys
Omary Ibrahim
Rafiki Abbasi
Riame Duke
Rubuni Rashidi
Salaimann Omari
Thabiti Sefu

UKRAINA/UKRAINE
Liapin Oleksandr
Lyapin Dmytro
Shynkarov Anatoly

USA/USA
Medyn Susan

WENEZUELA/VENEZUELA
Rojas Carlos

WŁOCHY/ITALY
Cimatoribus Alessandra
de Gobbi Manola
Maglio Maurizio 
Molino Alexia
Orsini Annunziata
Pierini Piero
Vedovato Guido


