
W ramach projektu Kropka, kreska – jak to widzisz? serdecznie za-
praszamy dzieci wraz z  rodzicami/opiekunami na wyjątkową wy-
stawę graficzną Florentyny Nastaj.
Słynne golasy w sztuce to świetna okazja do przełamywania barier 
i stereotypów związanych z nagością.

Ciało człowieka, niczym kosmos, od zawsze stanowi dla ludzi frapu-
jącą zagadkę. To także jeden z najbardziej interesujących i nieprze-
mijających tematów w  sztuce od początków jej istnienia. Sposób 
w jaki widzimy i przedstawiamy nasze ciała, a także to, jak o nich 
mówimy, pozwala nam dowiedzieć się więcej o nas samych. Przy-
glądając się własnemu ciału i  patrząc na wizerunki innych ludzi, 
zadajemy sobie pytania o to, kim jesteśmy, czego chcemy, co mo-
żemy i  potrafimy jako istoty ludzkie, co akceptujemy, a  czego się 
obawiamy. 
Wystawa jest pierwszą częścią cyklu Kropka, kreska – jak to wi-
dzisz? przygotowanego z myślą o najmłodszych odbiorcach i od-
biorczyniach.

Lista prac 

1. Wenus z Willendorfu, paleolit

Wenus z  Willendorfu jest jedną z  najstarszych rzeźb, 
jakie znamy. Pochodzi sprzed 25 000 lat. Naukowcy 
twierdzą, że Wenus była przeznaczona do trzymania 
w dłoni i noszenia przy sobie, ponieważ figurka ma 
około 11 cm wysokości, nie ma i nigdy nie miała stóp, 
na których można by ją postawić, za to wspaniale 
pasuje do ludzkiej ręki. Według historyków ta mała 
rzeźba przedstawia najprawdopodobniej prehisto-
ryczną boginię płodności i urodzaju. Twierdzi się, że 
jej krągłe kształty – duża pupa i  piersi – uznawane 

były w czasie, kiedy powstała, za piękne i świadczyły o zdrowiu. Stąd dzi-
siejsza nazwa figurki: Wenus – tak na imię miała (w zupełnie innych cza-
sach) grecka bogini piękna i miłości. 

Wenus z Willendorfu to absolutnie wyjątkowa rzeźba, która tak napraw-
dę wciąż pozostaje dla nas tajemnicą i której funkcji być może nie rozu-
miemy. Jest dla nas bezcenna jako świadectwo ludzkiej potrzeby two-
rzenia własnej podobizny. 

2. Wenus z Milo, około 130 lat p.n.e.

Rzeźba została znaleziona w 1820 roku na greckiej 
wyspie Milos. Posąg wykonany jest z marmuru i ma 
204 cm wysokości, jego twórcą mógł być Aleksan-
der z Antiochii. To jedna z najsłynniejszych starożyt-
nych rzeźb greckich. Przyjmuje się, że przedstawia 
grecką boginię piękna i  miłości Afrodytę (w  staro-
żytnym Rzymie nazywano ją Wenus i  to imię za-
chowało się w  nazwie rzeźby). Wenus z  Milo łatwo 
rozpoznać wśród innych posągów starożytnych bo-
giń, ponieważ nie ma rąk, ale kiedyś najprawdopo-

dobniej je posiadała. W jednej z nich mogła trzymać jabłko, które było 
atrybutem, czyli znakiem, symbolem tej bogini. 

3. Spinario (Chłopiec wyciągający cierń ze stopy), około 150 p.n.e 

Na pewno spotkaliście się kiedyś z wize-
runkami nagich dzieciątek zdobiących 
fontanny miejskie czy unoszących się na 
skrzydełkach nad postaciami dorosłych 
na obrazach i  w  grupach rzeźbiarskich. 
Te słodkie i  ujmujące golaski nazywamy 
puttami lub amorkami. W tym kontekście 
wyjątkowo, bo zupełnie inaczej, prezen-
tuje się rzeźba nagiego chłopca znana 
jako Spinario. Przedstawia ona drobną 
siedzącą postać pochyloną w  skupieniu 
nad swoją lewą stopą. Poza chłopca jest 
skomplikowana i  uchwycenie jej z  pew-
nością wymagało niezwykłych zdolności 
i doskonałej znajomości ludzkiej anatomii. 

Mówiąc o  rzeźbie greckiej, zazwyczaj mamy na myśli wizerunki bo-
gów i bogiń lub dzielnych herosów. W tym przypadku przedstawiono 
zwykłego chłopca, który wykonuje zwyczajną czynność wyciagania 
ciernia ze stopy. Każdy i każda z nas jest w stanie przywołać w pamię-
ci moment, w którym mieliśmy potrzebę przyjrzeć się swoim stopom. 
Nieznany autor rzeźby doskonale uchwycił właśnie taką chwilę, jakby 
kliknął w ikonkę aparatu fotograficznego. Stworzył dzieło, które do dziś 
inspiruje innych artystów i artystki – istnieją liczne kopie tej pracy i wa-
riacje na jej temat. 

4. Masaccio (Tommaso di Ser Giovanni di Monte Cassai),  
Wygnanie z raju, 1426

Według Pisma Świętego Bóg stworzył pierw-
szych ludzi w postaci Adama i Ewy. Żyli oni szczę-
śliwie w raju, w którym nie znali grzechu. Jednak 
pewnego dnia zostali z  tego wspaniałego miej-
sca wygnani po tym, jak sprzeciwili się woli swo-
jego Stwórcy. Ewa, skuszona przez węża, spró-
bowała zakazanego owocu z  drzewa poznania 
dobra i zła, a następnie dała ten owoc Adamowi. 
Nieposłuszeństwo obojga miało okrutny skutek. 
Bóg wygnał ich z raju, a oni stali się śmiertelni. 

Scena wygnania pierwszych rodziców inspirowa-
ła wielu artystów i była bardzo popularna w epoce średniowiecza i re-
nesansu. Adam i Ewa, żyjąc w raju, nie znali wstydu, poznali to przykre 
uczucie dopiero po zjedzeniu owocu, kiedy płacząc i  żałując swojego 
czynu, zaczęli zasłaniać swoją nagość. Moment ten przedstawił na ścia-
nach florenckiego kościoła Santa Maria del Carmine Masaccio, włoski 
mistrz wczesnego renesansu. 

5. Sandro Botticelli, Narodziny Wenus, 1483–1485 

Kobieta, na którą patrzycie, to Wenus – bo-
gini miłości i piękna – z dzieła renesansowe-
go mistrza Sandro Botticellego pod tytułem 
Narodziny Wenus. Na obrazie znajduje się 
ona w środku pomiędzy innymi postaciami. 
Stoi na ogromnej muszli unoszącej się na 
wodzie. Jest wspaniała, z długimi blond wło-
sami falującymi na wietrze. Po prawej stronie 
obrazu inna kobieca postać zamierza okryć 
płaszczem dopiero co narodzoną boginię 
(tak! Wenus narodziła się z  piany morskiej 
jako dorosła kobieta!). Z lewej strony Wenus 
unoszą się w powietrzu dwie obejmujące się 
postacie – skrzydlaty bóg wiatru Zefir i jego żona Chloris, bogini roślin. 
Zefir dmucha w stronę Wenus, której muszla dociera właśnie do brzegu, 
a sama bogini zejdzie z niej niebawem na ląd.

Ciekawe jest to, że wiele osób badających ten obraz zauważa drobne 
niezgodności w anatomii, czyli budowie ciała Wenus, która uchodziła za 
ideał piękna! Mówi się o tym, że Wenus ma zbyt długą szyję i stoi w nie-
naturalnej pozycji. Jednak możliwe, że malarz namalował ją tak celowo 
po to, żeby wydawała nam się jeszcze piękniejsza!

6. Michał Anioł (Michelangelo di Lodovico Buonarroti Simoni),  
Dawid, 1501–1504

Ta rzeźba to jedno z  najbardziej zna-
nych dzieł Michała Anioła, włoskiego 
mistrza renesansu. Renesans to epoka 
w  dziejach ludzkości przypadająca na 
wiek XVI. W  tym okresie prowadzono 
szczególnie dużo wnikliwych badań 
nad ludzkim ciałem: jak jest zbudowa-
ne, jakie są jego proporcje, jak się poru-
sza. Artyści koncentrowali się na nagim 
ciele ludzkim i próbowali jak najdokład-
niej oddać każdy jego mięsień i  gest, 
aby popisać się swoją zręcznością.

Dawid Michała Anioła ma około 520 cm 
wysokości i  przedstawia biblijną postać 
bohatera, który zasłynął tym, że jako jedyny zdecydował się na walkę 
z  o  wiele silniejszym Goliatem, przeciwnikiem tak ogromnym, że nie 
chcieli się z nim zmierzyć nawet zawodowi żołnierze. Dawid jednak po-
konał wroga jednym celnym rzutem kamienia. Michał Anioł przedstawił 
go nagiego, niczym greckiego boga, na chwilę przed tym, jak Dawid roz-
pocznie walkę z olbrzymem. Artysta tak starannie odtworzył w marmurze 
postać mężczyzny, że widać nawet jego naczynia krwionośne. 

7. Hans Memling, Sąd Ostateczny, 1467–1473

Jednym z  dzieł powstałych pod koniec śre-
dniowiecza, a  właściwie we wczesnej epo-
ce renesansu, na którym odnajdziemy całą 
masę golasów, jest tryptyk (czyli praca skła-
dająca się z trzech części) pod tytułem. Sąd 
Ostateczny namalowany przez wielkiego mi-
strza niderlandzkiego Hansa Memlinga. Ob-
raz ten jest jednym z najwspanialszych dzieł 
tego malarza, a  ponadto żeby go obejrzeć, 
nie trzeba wcale jechać do Holandii lecz do 
Muzeum Narodowego w Gdańsku, gdzie się 
znajduje. Obraz przedstawia moment, kie-
dy Chrystus w  roli sędziego rozdziela ludzi, 
wysyłając sprawiedliwych do nieba, a grzeszników do piekła. Wszyscy 
sądzeni są nadzy, tak jak się urodzili. Pełne spokoju i skromności nagie 
ciała, tych którzy idą do nieba kontrastują z powyginanymi, przerażony-
mi i walczącymi ciałami zaganianymi w czeluści piekielne przez diabły. 

8. Sodoma (Giovanni Antonio Bazzi), Święty Sebastian, 1526–1531

Ciekawym i  trochę zatrważającym tematem 
w  sztuce, często związanym z  nagością, jest 
cierpienie ciała. Istnieje wiele obrazów, któ-
re pokazują herosów umierających w  walce, 
grzeszników cierpiących katusze w  piekle 
czy świętych męczenników, którzy pomimo 
straszliwych nieraz tortur nie wyrzekli się 
swojej wiary. Wizerunki tych ostatnich są od 
czasów średniowiecza do dziś ważnym te-
matem w  sztuce religijnej i  świeckiej (czyli 
niereligijnej). Jednym z  takich męczenników 
jest Święty Sebastian przedstawiany zwykle 
jako młody mężczyzna przywiązany do drze-
wa bądź słupa i przeszyty strzałami. Nad jego 
głową widnieje karta z wyrokiem skazującym 
na śmierć. Męczennik ten często ma na sobie 

jedynie przepaskę zakrywającą biodra, tak aby widz mógł poczuć mie-
szankę podziwu i przerażenia, patrząc na jego piękne, umierające ciało. 
Święty Sebastian żył w III wieku i był dowódcą straży cesarza Dioklecjana, 
a jednocześnie dzielnym człowiekiem, który bronił chrześcijan podczas 
prześladowań. Podobno skazany został na śmierć przez cesarza, za to że 
zwrócił władcy uwagę na cierpienie chrześcijan i przeciwstawił się mu. 

9. Peter Paul Rubens, Trzy Gracje, 1630–1635

Boginie i bohaterki z greckiej mitolo-
gii były w  sztuce częstym tematem, 
który wiąże się z nagością. Tak właśnie 
przedstawiali je starożytni greccy mi-
strzowie i  tak ukazywano je w  kolej-
nych epokach. Oddanie ideału kobie-
cego ciała niektórzy artyści traktowali 
wręcz jako wyzwanie i  sprawdzian 
własnych umiejętności. 

Jednym z  chętnie malowanych mito-
logicznych tematów były trzy Gracje 
– Aglaja, Taleja i Eufrozyna, urocze bo-
ginie, opiekunki sztuk pięknych. Uka-
zywano je zazwyczaj jako nagie lub 
półnagie trzymające się za ręce mło-
de kobiety.  Peter Paul Rubens, jeden 
z najważniejszych malarzy epoki baroku, przedstawił je w pozie niemal 
tanecznej. Boginie na jego obrazie mają bujne i krągłe kształty, zwane 
dziś rubensowskimi i naturalne, nieidealizowane ciała, uważane przez 
wielu ówczesnych widzów za wyjątkowo piękne. 
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10. Édouard Manet, Olimpia, 1863

Olimpia Maneta to wyjątkowy 
obraz znajdujący się dziś w  Mu-
sée d’Orsay w  Paryżu, jednym 
z najważniejszych muzeów Euro-
py. Z  obrazem tym wiąże się in-
teresująca historia, wspominana 
chyba zawsze, kiedy o nim mowa. 
Nagość, choć to jeden z  naj-
bardziej popularnych tematów 
w sztuce, wywołuje silne emocje 

i spory, czasem nawet skandale. W czasach Maneta powstawało wiele 
obrazów przedstawiających nagie kobiety, ale prawie zawsze były to 
boginie albo inne postacie mitologiczne. Ciała tych bogiń były piękne 
i  dostojne. Olimpia Maneta była zupełnie inna, choć ktoś patrzący na 
nią w dzisiejszych czasach może tego nie widzieć. Olimpia nie jest bo-
ginią, lecz zwykłą kobietą, nie została wyidealizowana, lecz pokazana 
naturalistycznie, a w dodatku patrzy z obrazu prosto na widza i wcale 
się nie wstydzi, jakby chwaliła się tym, że jest naga! Co gorsza, u jej stóp 
malarz namalował kota, który symbolizuje swobodę, bo zawsze chodzi 
własnymi ścieżkami, nie okazuje posłuszeństwa. Niektórzy widzowie, 
w tym krytycy sztuki, długo nie mogli malarzowi wybaczyć, że w galerii 
dostępnej dla wszystkich tak bezczelne pokazał obraz przedstawiający 
tak brzydką, ich zdaniem, kobietę. Skandal wydarzył się w 1865 roku, 
a dziś obraz Maneta znajduje się w każdym poważnym podręczniku hi-
storii sztuki. 

11. Maria Pinińska-Bereś, Czy kobieta jest człowiekiem?, 1972

Rzeźba Marii Pinińskiej-Bereś wygląda jak 
gładko przylegający do ciała damski strój ką-
pielowy z wzorkiem w różowe usteczka. Praca 
została umieszczona w  gablocie niczym pro-
dukt do sprzedania. Do tego przymocowana 
jest do podłoża za pomocą patyka z zatkniętą 
na wierzchołku karteczką, na której zapomnia-
no uzupełnić datę produkcji i ważności. Praca 
wygląda ładnie, ale tak naprawdę jest bardzo 
gorzka. Dotyczy spaw związanych z byciem ko-
bietą, takich gorsze traktowanie i uprzedmio-
towienie, czyli na przykład oceniane jedynie 
po wyglądzie. Przeciwieństwem uprzedmio-

towienia jest upodmiotowienie, czyli uznanie czyjejś wolności i prawa 
do decydowania o sobie. Kiedyś, niewiele ponad 100 lat temu, kobiety 
nie mogły brać udziału w wyborach i miały zajmować się głównie do-
mem i dziećmi. Taka sytuacja spowodowała, że zaczęły walczyć o swo-
je prawa. Po latach ten kobiecy ruch nazwano feminizmem. Pinińska- 
-Bereś uważana jest za jedną z  pierwszych polskich artystek femini-
stycznych – tych, które poprzez swoją sztukę mówią o sprawach zwią-
zanych z równouprawnieniem mężczyzn i kobiet czy ogólnie równych 
prawach wszystkich ludzi. 

12. Keith Haring, rysunek na ciele Billa T. Jonesa, fotografię wyko-
nał Tseng Kwong Chi, 1983

Może nawet nie wiecie, że znacie rysun-
ki Keitha Haringa: nosicie z  nimi koszul-
ki albo pijecie w  kubkach z  ludzikami, 
czaszkami, zwierzakami czy UFO wymy-
ślonymi przez słynnego artystę rysowni-
ka z Nowego Jorku. Widzieliście kiedyś na-
rysowaną jedną kreską, schematyczną po-
stać ludzką otoczoną, niczym słońce, wia-
nuszkiem promieni? To zapewne radiant 
baby – czyli ikoniczny rysunek Haringa.

Keith Haring żył krótko, zmarł w  wieku 
32 lat na chorobę zwaną AIDS, ale jego 
sztuka podbiła serca tysięcy, jeśli nie 
milionów, widzów na całym świecie. Był 

on artystą street-artowym – często malował w przestrzeni publicznej, 
a  jednym z  jego ulubionych miejsc działania było nowojorskie metro. 
Tworzył łatwo rozpoznawalne wzory i rysunki, za pomocą których ko-
mentował różne sprawy. Walczył swoimi rysunkami o tolerancję i szacu-
nek dla wszystkich ludzi. 

Rysował również na ludzkim ciele. Jedna z  takich prac powstała na 
skórze Billa T. Jonesa, tancerza i choreografa. Artysta użył ciała swoje-
go przyjaciela jak płótna i pomalował go calutkiego, od stóp do głów, 
w rytmiczne wzory, kreski, kółka, fale, zygzaki. Po kilku godzinach malo-
wania Jones został uwieczniony na fotografiach, na których przyjmował 
różne pozy. „Czułem się pełen mocy, jak aborygen, jak szaman, jak an-
tyczna postać. Czułem się większy niż jestem” – mówi starszy już Jones 
na zamieszczonym na YouTubie filmiku, wspominając szalony dzień, 
w którym został pomalowany przez obsesyjnego rysownika. 

13. Guerrilla Girls, Czy dziewczyny muszą być nagie, żeby dostać sie 
do muzeum Metropolitan?, 1989

W  1985 roku w  Nowym Jorku w  Muzeum Sztuki Nowoczesnej zorga-
nizowano ogromną wystawę malarstwa i  rzeźby, na której zaprezen-
towano prace 156 artystów i  zaledwie 13 artystek. To wywołało ostry 
sprzeciw i gniew wielu kobiet artystek i krytyczek sztuki oraz innych ak-
tywistek. Powstała wówczas grupa pod nazwą Guerilla Girls (po polsku 
Partyzantki lub Partyzanckie Dziewczyny), która za cel przyjęła sobie 
ujawnienie niesprawiedliwości związanej z gorszym traktowaniem ko-
biet artystek w zdominowanym przez mężczyzn świecie sztuki, wywo-
łanie dużej dyskusji na ten temat i zmianę sytuacji. Aktywistki z grupy 
Guerilla Girls działały anonimowo – chodziły na protesty i umieszczały 
plakaty w przestrzeni publicznej w maskach goryli. Na jednym ze swo-
ich plakatów Partyzantki pytają: czy kobiety muszą być nagie, żeby 
dostać się do muzeum? Jest to gorzki komentarz do faktu, że kobieca 
nagość jest w sztuce bardzo częstym tematem, a prace kobiet artystek, 
w przeciwieństwie do prac mężczyzn, pojawiają się w wielkich muzeach 
bardzo rzadko.

14. Lucian Freud, Akt męski, widok z tyłu, 1991–1992

W  historii sztuki znajdziemy wiele obrazów na-
giego ciała. Często są to ciała wyidealizowane 
– czyli takie, których kształty i  proporcje uważa 
się za doskonałe. Mają one wywoływać uczucie 
podziwu, zachwytu czy wzruszenia u  odbiorcy. 
W takich przypadkach artyści czy artystki nieko-
niecznie starają się oddać cechy realnych ludzi, ra-
czej tworzą wizerunki, które przewyższają swoim 
pięknem rzeczywistość. Zazwyczaj są to boginie 
i bogowie lub wielcy bohaterowie czy bohaterki. 

Ale bywa też tak, że artyści malują ciała bez pró-
by upiększania ich. Takie dzieła mogą wynikać 

z potrzeby opowiedzenia o rzeczywistości, która jest różnorodna i bywa 
daleka od ideału. Zdarza się, że artyści/artystki celowo pokazują niedo-
skonałości ludzkiego ciała, jego kruchość, chorobę, czasem brzydotę. 

Siedząca tyłem postać nagiego mężczyzny namalowana przez Luciana 
Freuda nie jest idealna, wręcz przeciwnie. Malarz przedstawił na obrazie 
znanego projektanta mody i artystę performera, a zarazem swojego do-
brego znajomego. Ukazał go w niezbyt „heroicznej” pozie, podkreślając 
ciężkość i wielkość jego ciała oraz wyraźnie zaznaczając fałdy i niedo-
skonałości skóry. 

15. Katarzyna Kozyra, Łaźnia, 1997

Ciekawym i  ważnym tematem 
dotyczącym nagości jest pod-
glądanie. Podglądanie łączy się 
z  intymnością i  wstydem. Intym-
ność to wszystko co jest bardzo 
osobiste, tylko nasze, jak na przy-
kład ciało, o którym nikt inny nie 
powinien decydować, a wstyd to 
uczucie, które pojawia się, gdy 
ktoś intymność narusza; choć jest 
odczuwany jako coś nieprzyjem-
nego, odgrywa dużą rolę w kultu-
rze i w relacjach między ludźmi. 

Polska artystka Katarzyna Kozyra stworzyła pracę, która polegała na 
tym, że za pomocą ukrytej kamery nagrała nagie kobiety spędzające 
czas w łaźni – miejscu, gdzie ludzie zajmują się swoim ciałem, odpoczy-
wają, korzystają z sauny, myją się, suszą. Nagrane przez Kozyrę kobiety 
nie wiedziały, że stają się bohaterkami jej filmu i zachowywały się jak 
zawsze, gdyby odgadły, że patrzy na nie ukryte oko kamery, zapewne 
od razu zareagowałyby wstydem. 

Dostosowanie naszego zachowania do spojrzenia innych dotyczy oczy-
wiście nie tylko sytuacji, kiedy jesteśmy nadzy i  wstydzimy się tego, 
ale większości naszych zachowań. Nawet przed lustrem, gdy patrzymy 
sami na siebie i nikt nas nie obserwuje, przyjmujemy pozy i odgrywamy 
scenki ciekawi tego, jak wyglądamy i kim możemy być.

16. Marina Abramović, Autoportret ze szkieletem, 2003

Autoportret ze szkieletem to 
praca o  śmierci. Fotografia 
przedstawia nagą kobietę, na 
której leży szkielet. Niektó-
rych to zdjęcie może przera-
zić, a  niektórych skłonić do 
rozmyślań nad tym, co dzieje 
się z  nami, kiedy umieramy. 
W  sztuce śmierć pojawia się 
bardzo często (nie zawsze jako 
szkielet, czasem jako ponura 

postać, cień, zwiędnięte kwiaty albo ludzka czaszka), ponieważ sztuka 
jest tą dziedziną w życiu człowieka, która gotowa jest podjąć się każde-
go, nawet najbardziej strasznego tematu. Jednym z takich tematów jest 
materialność ciała, czyli jego przemijalność – prosty fakt, że rodzimy się, 
rośniemy, a potem starzejemy się i umieramy.

Jeśli jakiś temat, kompozycja lub ujęcie w sztuce powtarza się często, 
mówimy o motywie artystycznym – jednym z nich jest właśnie śmierć 
i  dziewczyna, czyli przedstawienie młodej kobiety w  towarzystwie 
szkieletu. 

17. Spencer Tunick, Codzienni ludzie, 2010

Spencer Tunick robi intrygujące zdjęcia pełne nagich ludzi. Zdjęcia te 
wykonywane są w przestrzeni publicznej i to nie w miejscach ukrytych 
czy mało znanych, lecz w uczęszczanych, ważnych, a czasem prestiżo-
wych lokalizacjach. Bywa, że w  akcji robienia tych zdjęć biorą udział 
tysiące nagich ludzi. Co więcej, są to ochotnicy, wolontariusze, którzy 
odpowiadają na ogłoszenie zamieszczone przez artystę. I tak na przy-
kład w 2007 roku w Meksyku artysta sfotografował 18 000 nagich osób 

leżących na ziemi na głównym placu 
miasta zwanym Zócalo. Tych 18 000 
wybrano z  40 000 chętnych. Ogólnie 
nagość w  miejscach publicznych jest 
zabroniona i za obnażanie się można 
zostać zatrzymanym przez policję. 
Nikt jednak nie aresztował ludzi na 
placu w  Meksyku, ponieważ Tunick 
uzyskał pozwolenie od prezydenta na 
swoje działanie. Gdyby go nie miał, policja musiałaby zabrać z miejsca 
publicznego wszystkie te osoby. Czasami granica między sztuką a rze-
czywistością jest tylko pewną umową.

18. Kara Walker, A Subtlety, or the Marvelous Sugar Baby, 2014

Rzeźba Kary Walker przedstawia 
gigantyczną pokrytą cukrem nagą 
kobietę o afrykańskich rysach. Ko-
bieta ma turban na głowie i  leży 
w  pozie sfinksa, czyli mityczne-
go stworzenia przedstawionego 
w sztuce jako potwór o głowie ko-
biety i uskrzydlonym tułowiu lwa. 
Sfinks strzegł starożytnego miasta 
Teby, wpuszczając do niego tylko 
tych, którzy poprawnie odpowiedzieli na zadaną przez niego zagadkę. 
Dostojną, pełną siły i  spokoju białą rzeźbę Walker otaczały naturalnej 
wielkości, wykonane z cukru i żywicy figurki ciemnoskórych chłopców 
z koszami i tacami. Wysoka na niemal 11 i długa na 12 metrów figura 
zaprezentowana została w  szczególnym miejscu – przeznaczonej do 
rozbiórki cukrowni na Brooklynie w Nowym Jorku. Tytuł pracy Kary Wal-
ker brzmi trochę dziwnie w kontekście rozmiarów rzeźby – Subtelność 
lub cudowny cukiereczek, sugerując coś niewielkiego i sympatycznego. 
Jeszcze bardziej niepokojący jest jej podtytuł, który mówi o przepraco-
wanych i biednych rzemieślnikach pracujących na polach trzciny cukro-
wej i  w  kuchniach Nowego Świata po to, aby dbać o  słodkości, które 
spożywamy.

 

19. Sara Lukas, Sugar, 2020

Rzeżba Sary Lukas przedstawiająca sie-
dzące na krzeszle długie cienki nogi i bu-
kiet piersi jest śmieszna, okropna, cieka-
wa i  przerażająca, a  przede wszystkim 
zaskakująca. Praca wykonana jest z wyp-
chanych pończoch. 

Artystka znana jest z tego typu prac, a na 
jej wystawę rodzice mogliby nie chcieć 
zabrać dzieci. Może i  niektórzy sami nie 
chcieli by na taką wystawę pójść, co wcale 

nie jest takie dziwne. Sztuka współczesna pełna jest zaskakujących dzieł 
nie dbających o bycie „ładnymi i przyjemnymi” i podejmujących trudne 
tematy, o których czasami nie chcemy mówić. Tak jest z tą pracą poka-
zującą kobietę jako zbitek wybranych części ciała. Ta antropomorficzna – 
przypominająca kształtem człowieka – istota pochodzić może z jakiegoś 
szalonego snu, z wyobraźni, w której wszystko jest możliwe. Co to za po-
stać, czy jest żywa, czy nie? Gdzie ma głowę, twarz z oczami, ustami i no-
sem?! Dlaczego nazywa się Słodziutka, skoro to niezbyt do niej pasuje? 

Jednych ta rzeźba rozbawi, innych obrzydzi, a jeszcze inni dostrzegą, że 
ważną jego częścią jest ironia, czyli złośliwa albo bolesna wypowiedź, 
która tylko udaje wesołą, miłą, grzeczną albo śmieszną.
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