
Rooted Design for Routed Living. Alternatyw-
ne strategie projektowania to projekt badaw-
czy i warsztatowy. Biorący w nim udział 
polscy i norwescy projektanci (grupa 
projektowa)  będą szukać możliwych 
rozwiązań dla idealnego studia – miejsca 
artystycznej rezydencji. 

Projekt jest inicjatywą Nordic Artists’ 
Centre w Norwegi (nkd) i Programu 
Pobytów Twórczych w Centrum Sztuki 
Współczesnej (a-i-r laboratory). Obie 
instytucje prowadzą programy rezydencyj-
ne osadzone w odmiennych otoczeniach. 
Nkd położone jest na wsi na zachodnim 
wybrzeżu Norwegii, natomiast a-i-r 
laboratory funkcjonuje w europejskiej 
metropolii.

Współcześni artyści wiele podróżują 
między wystawami, projektami i za-
mówieniami. W ciągu ostatniej dekady 
upowszechnił się także model przemiesz-
czania się twórców z jednej rezydencji na 
drugą. Życie przenoszących się z miejsca 
na miejsce artystów charakteryzuje brak 
zakorzenienia, co można powiedzieć 
również o często zbyt pragmatycznych 
pomysłach na wnętrza, w których się 
zatrzymują. Wspólna płaszczyzna, od któ-
rej zaczęła się wymiana między naszymi 
ośrodkami, to podobieństwo między 
programami rezydencyjnymi przy jedno-
czesnej odmienności warunków, w jakich 
odbywają się pobyty twórcze. Oba miejsca 
mogą być dla siebie nawzajem źródłem 
inspiracji, wiedzy, doświadczeń w zakresie 
możliwych i niemożliwych sposobów, 
na jakie wnętrza mogą w istotny sposób 
nawiązywać do bezpośredniego, lokalnego 
otoczenia. Sam projekt zaś został sformu-
łowany tak, by polscy i norwescy projek-
tanci prowadzili swoje działania na obcym 
gruncie.

Efektem projektu będzie stworzenie i pre-
zentacja prototypów zaprojektowanych 
specjalnie dla przestrzeni każdego z ośrod-
ków. Mamy nadzieję, że to wyposażenie 
będzie stanowiło propozycję designu w ja-
sny sposób odnoszącego się do miejscowej 
historii, estetyki i dziedzictwa. Design 
stał się współcześnie pojęciem niejasnym, 
o być może zbyt dużej skali oddziały-
wania. W tej sytuacji istotne wydaje się 
podjęcie próby odwrócenia tej tendencji. 
W naszym rozumieniu większa uwaga 
poświęcona konceptualizacji pozwala na 
uniknięcie pułapki wypracowanych sche-
matów, które ma w ogólnym ujęciu wyra-
żać design. Pomysły, które trwają w czasie, 
odznaczają się zazwyczaj pewną specyfiką 
– na przykład aspektem lokalnym lub 
osobistym. Prowadzą do pracy nad ideą 
adaptacji czy dostosowywania się do ota-
czającej nas przestrzeni. Punktem wyjścia 
projektu Rooted Design for Routed Living 
jest więc związana z kontekstem celowość 
wykonania.

Projekt zostanie zakończony w ostatnich 
miesiącach 2010 roku oraz podsumowany 
wystawami zorganizowanymi w CSW 
Zamek Ujazdowski w Warszawie oraz nkd 
w Dale. Materiały badawcze, teksty, zdjęcia 
oraz dokumentacja pracy grup warsztato-
wych zostaną zaprezentowane w postaci 
osobnej publikacji. 

Używajmy, nie przerabiajmy!
Projektujmy, nie poprawiajmy!
Wymyślajmy, nie wyważajmy 
otwartych drzwi!

Wiele przedmiotów wyrzucamy zanim 
jeszcze nadszedł ich czas. Inne psują się 
i przestają być użyteczne; wyrzucamy je 
ponieważ nie spełniały swojej funkcji tak 
długo, jak mogły i z tego powodu są mar-
notrawstwem. Jak sprawić, by rzeczy trwa-
ły dłużej? Jak możemy przedłużyć życie 
produktu?

Istnieją oczywiste odpowiedzi na te pyta-
nia i przemysł już nieraz je podejmował. 
Sądzę jednak, że dzisiaj, w społeczeństwie, 
które przywykło do wyrzucania rzeczy, 
stoi przed nami wyzwanie, jak sprawić, by 
wartość produktu nie spadała wraz z upły-
wem czasu.

Przedmioty, które mamy przez całe życie, 
to przedmioty, które są przede wszystkim 
użyteczne, wykonane solidnie i z naci-
skiem na funkcję, a nie akurat panującą 
modę. Dobrym przykładem z osobistego 
doświadczenia  może być młotek, który 
był własnością mojego dziadka, a teraz na-
leży do mnie. Nadal dobrze mi służy, robi 
dokładnie to, czego oczekuję od młotka, 
naturalnie więc nie potrzebuję wymieniać 
go na nowy. Pod wieloma względami re-
prezentuje on dla mnie także wartość sen-
tymentalną, co wzmacnia moje przywiąza-
nie do tego przedmiotu. Trwałość dotyczy 
tych wszystkich poziomów. 

„Projektowanie jest zasadniczo sprawą 
jednorazową, ma nadać charakter i natych-
miastowo przekonać patrzących do stoją-
cej za nim idei, albo uwieść ich, żeby to 
kupili, albo i to, i to. Taka krótkowzroczna 
perspektywa staje się męcząca.” 
(Ed van Hinte, Eternally Yours. Time in De-
sign: Product, Value, Sustenance, Rotterdam: 
010 Publishers; 2004, str. 75.)

Oczywiście przewidywanie przyszłości 
przedmiotu jest elementem pracy każdego 
projektanta, ale nie powinno polegać na 
odgadywaniu trendów i tendencji w mo-
dzie, bo to niechybnie stanie się przyczyną 
klęski tego dzieła, a raczej powinno być 
skoncentrowane na zapewnieniu długo-
wieczności. Długowieczności estetycznej 
i funkcjonalnej, ale i trwałości fizycznej. 

Być może zamiast jednorazowości, 
o której mówi wyżej Ed van Hinte, to 
długowieczność mogłaby stać się nową 
strategią marketingową, nową  techniką 
uwodzenia? Rzuca się w oczy, że w społe-
czeństwie, które pozbywa się rzeczy z taką 
łatwością, jako konsumenci jesteśmy od-
cięci od procesu wytwarzania przedmio-
tów, których używamy i stąd nie mamy 
przekonania o ich jakości. Nie widzimy 
też wartości w tym, że można  używać 
rzeczy dłużej. W dawnych czasach znaliby-
śmy szewca, który w pocie czoła szył nam 
buty, a  może nawet krowę, z której skóry 
zostały uszyte. Dlatego dbaliśmy o buty, 
ceniliśmy je i nosiliśmy je wiele lat. Buty 
dobrze nam służyły, starzały się z nami 
i starzały się pięknie.

Zwłaszcza w czasach recesji trzeba mą-
drzej wydawać pieniądze, być bardziej 
twórczym i bardziej dbać o swoją wła-
sność. Zagadnienie długowieczności do-
tyka sposobu wykonania przedmiotów, 
ich funkcji i estetyki, ale w ostatecznym 
rozrachunku chodzi o to, jak utrzymać ich 
wartość przez długie lata. Co sprawia, że są 
wyjątkowe?

Jedną z dróg może być różnorodność, coś, 
co nie podlega zmianom mody i tymcza-
sowym trendom, lecz jest zakorzenione, na 
przykład w specyfice miejsca; jest częścią 
kultury lokalnej, przyrody i naszej naby-
tej zaradności. Wszyscy mamy poczucie 
przynależności, mamy jakieś dziedzictwo 
i  sposób patrzenia na historię. Do takich 
czynników większość ludzi potrafi odnieść 
się naturalnie. Wspomnienia sięgają głębiej 
niż bieżące wrażenia i stąd nie są tak łatwe 
do zanalizowania.

Ważne, by taki projekt, temat nie został 
potraktowany na sposób romantyczny czy 
nostalgiczny, ale faktycznie wskazał coś 
nowego, by czerpiąc z tradycji i używając 
nowych technologii potrafił zaspokoić 
potrzeby przyszłości. Tak więc, choć na 
pierwszy rzut oka pomysł może wydać się 
nowoczesny, to jego głęboko zakorzeniony 
aspekt historyczny sprawia, że możemy 
poznać inspiracje, które do niego dopro-
wadziły i docenić go.

Może to przybrać oczywiście rozmaite 
formy, może objawić się w grafice bądź 
użytych kolorach, materiałach, z których 

jest wykonany, czy sposobie konstrukcji, 
sposobach wykorzystania tych materiałów 
w świetle dzisiejszej wiedzy i technologii. 
Pomysły mogą wywodzić się też z czysto 
użytkowego punktu wyjścia i to też może 
być właściwy krok w kierunku długo-
wieczności.

Pytania:
Czy ten temat łączy się ze wspomnie-
niami? Pamięć krótkotrwała czy pamięć 
głęboka? Pamięć krótkotrwała to, co zapa-
miętujemy z dnia codziennego i co wy-
bieramy z aktualnych magazynów o de-
signie. Jest bardziej ulotna, podczas gdy 
pamięć głęboka jest  bardziej selektywna, 
bardziej związana z emocjami, zabawkami 
i innymi przedmiotami z dzieciństwa. Co 
nam to mówi o krótkotrwałości i długo-
wieczności?

Kiedy mówimy o długowieczności, co to 
właściwie znaczy, jak długo jest dostatecz-
nie długo i jak to się zmienia w zależności 
od przedmiotu? 

Na przykład papierowy albo styropianowy 
kubek. Używa się go raptem przez kilka 
minut, a potem wyrzuca do kosza, skąd 
trafia na wysypisko bądź jest przetwarzany, 
w przeciwieństwie do metalowego kubka 
czy porcelanowej filiżanki z zastawy na-
szych przodków, która przechodzi z po-
kolenia na pokolenie. Niestety to samo 
dotyczy mebli. Życie przedmiotów jest 
krótkie. Rozpadają się albo szybko wy-
chodzą z mody ustępując miejsca nowym. 
To smutne, ale po naszej kulturze pozosta-
nie przede wszystkim wysypisko śmieci. 

Długowieczność przedmiotów
Wprowadzenie Oscar Narud, Tomek Rygalik

PROGRAM SPOTKAŃ 20.03.2009:
14.00  Oscar Narud & Tomek Rygalik: Usable, not reusable / Użyteczne, lecz nie do powtórnego użycia
14.25  Martin Kaltwasser: Neither Ikea nor Vitra but D.I.Y. The city as a resource for the art of bricolage   
 of Köbberling & Kaltwasser / Ani Ikea ani Vitra tylko Zrób To Sam. Miasto jako materiał dla sztuki   
 brikolażu Köbberling i Kaltwassera
15.30  Luis Eslava: Daily life objects, its design and its language / Przedmioty codziennego użytku, 
 ich forma i język
16.20  przerwa na kawę
16.40 Peter Marigold / OKAY studio: Decay and Design / Rozkład i design
17.45  Roberto Feo / El Ultimo Grito: Abandon/ed Architectures: ‘A Chicken In Every Pot and a Car in    
 Every Garage’ / Pozostaw/ione architektury: „Kurczak w każdym garnku i samochód w każdym garażu”
18.50  Oscar Narud & Tomek Rygalik: Podsumowanie
19.10 Dyskusja z udziałem wszystkich uczestników i publiczności

Organizacja:  
Centrum Sztuki Współczesnej Zamek Ujazdowski 
02-467 Warszawa, ul. Jazdów 2 
tel.: +48 22 628 12 71/3, fax: +48 22 628 95 50 
www.csw.art.pl

artists-in-residence laboratory
tel.: +48 22 628 12 71/3 ext.131 
www.csw.art.pl/a-i-r

Kuratorki projektu: Marianna Dobkowska, Ika Sienkiewicz-Nowacka 
Kurator ze strony nkd: Markus Degerman 
Koordynatorka projektu: Ula Siemion 
Współpraca: Anna Ptak
Fundraising: Agnieszka Sosnowska
Opieka nad projektem: Oscar Narud, Tomek Rygalik

Public Relations: 
Piotr Partyka

Partner projektu: 
nordic artists’ centre 
N-6963 Dale NORWAY
tel.: +47 5773 7220
www.nkdale.no

Dyrektor: Markus Degerman 
Koordynator: Jasmina Bosnjak 

Rooted Design for Routed Living. Alternatywne Strategie Projektowania.
www.design-in-residence.org

nordic artists’ center

Centrum 
Sztuki 
Współczesnej 
Zamek Ujazdowski

Organizatorzy:

Patron a-i-r laboratory:

Partnerzy:

Patroni medialni:

Wsparcie udzielone przez Islandię, Liechtenstein oraz Norwegię 
poprzez dofinansowanie ze środków Mechanizmu Finansowego 
Europejskiego Obszaru Gospodarczego oraz Norweskiego 
Mechanizmu Finansowego

Wstęp na spotkania jest wolny! Obowiązkowa rejestracja mailowa: open@design-in-residence.org 
W tytule prosimy wpisać: Rejestracja oraz podać swoje imię i nazwisko.
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Tytuł w żadnej mierze nie jest krytyką filozofii Zrób To Sam 
i recyklingu materiałów, lecz pod wieloma względami powinien 
być odczytany jako złożony jej hołd. Wyrażona w nim postawa 
istnieje w znacznym stopniu właśnie z powodu „klęski” 
oryginalnego przedmiotu i ograniczeń przemysłu, który 
go wytworzył. Tytuł ma sprowokować do namysłu i innego 
spojrzenia na ideę nowego produktu.

Zamiast wymyślać sposoby powtórnego użycia i przetwarzania 
starych i zużytych przedmiotów, moglibyśmy w znacznej mierze 
wyeliminować ten problem, przewartościowując nasze podejście 
do nowego przedmiotu jako takiego. Temat długowieczności 
jest o wiele mocniej spleciony z kwestiami fizycznej struktury, 
funkcji, emocji, możliwości przystosowania oraz z wyzwaniem, 
jakim jest utrzymanie wartości przedmiotu w miarę upływu 
czasu, niż z tym, co wydaje się kierować dzisiejszym przemysłem, 
czyli głównie chwilowością, trendem i modą.

Na wielu płaszczyznach okazuje się, że obecnie to przemysł 
rządzi nami, a nie na odwrót. I podczas gdy przemysł sprawia, 
że wszyscy stajemy się tacy sami, to przecież wcale tacy 
nie jesteśmy. Czy w produkcji masowej jest miejsce na 
niepowtarzalność i różnorodność?

Rozmowa będzie stanowić luźne wprowadzenie do tematu 
długowieczności w świecie produktów i wnętrz. Jej zadaniem 
będzie rozpocząć warsztaty raczej od stawiania pytań niż od prób 
znalezienia na nie odpowiedzi. Celem spotkania będzie również 
nakreślenie programu działań dla uczestników warsztatów i próba 
nadania grupie odpowiedniego kierunku.

Użyteczne, 
lecz nie do powtórnego użycia

Warsztaty

Urodzony w 1978 roku Oscar Narud wychował 
się w Oslo, gdzie większość czasu spędzał, kreśląc 
na papierze milimetrowym przekroje poprzeczne 
okrętów pirackich wypełnionych po brzegi arma-
tami, prochem i niezliczonymi skarbami. Nawet 
dziś, po przeprowadzce do Londynu, uzyskaniu 
licencjatu w Central Saint. Martins College of Art 
& Design i stopnia magistra w Royal College of 
Art, wciąż wykorzystuje wypracowane w dzieciń-
stwie zdolności rysunkowe jako „narzędzie”, które 
nadaje jego trójwymiarowym pracom charaktery-
styczny sznyt.

Przejście od rysunkowego projektu do ostatecznego 
rezultatu to przede wszystkim proces odróżniania 
tego, co zdaje egzamin, od tego, co się nie sprawdza. 
Nigdy nie dochodzi się do ostatecznych wniosków 
– ta praca to raczej ewoluujący ciąg projektów. 
W sensie materialnym prace Naruda koncentrują 
się na codziennych, domowych rytuałach i przy-
zwyczajeniach. Oferując przydatne, ale i pomysłowe 
rozwiązania, Oscar często czerpie inspirację z 
doraźnych czy „domorodnych” możliwości, jakie 
dają nam przedmioty codziennego użytku.

Poza opracowywaniem nowych produktów zaj-
muje się także projektowaniem wnętrz – jego 

najnowszym dziełem jest odnowienie jednego 
z barów w londyńskim klubie ‘Queen of Hoxton’. 
Prace Oscara prezentowano w wielu miejscach 
w Wielkiej Brytanii (w londyńskich The Aram 
Gallery, The Design Museum, Great Eastern Hotel, 
Olympia National Hall) i Hiszpanii (w Istituto 
Europeo di Design i Hotelu Puerta de America 
w Madrycie oraz w centrum sztuki LABoral w 
Gijón), w licznych galeriach w Mediolanie – w tym 
Inter Nos i Zeus – i w Niemczech, a niedawno 
także w Norwegii (Design fra Nord). Jego nazwisko 
pojawiało się również niejednokrotnie w artykułach 
zamieszczanych na łamach prestiżowych czasopism 
branży designerskiej, takich jak ‘ID Magazine’, 
‘Wallpaper’ czy ‘ICON’. Ponadto jako wolny 
strzelec współpracował między innymi z El Ultimo 
Grito i architektem Nigelem Coatesem. 

Tomek Rygalik urodził się w 1976 roku w Ło-
dzi. W dzieciństwie obserwował swojego ojca, 
który robił własnoręcznie sprzęty codziennego 
użytku, trudno dostępne w tamtych czasach – 
lampkę czy kosiarkę do trawy. To był jego pierwszy 
kontakt z projektowaniem.

Studiował Architekturę i Urbanistykę na Politech-
nice Łódzkiej oraz Industrial Design na Pratt 

Institute w Nowym Jorku (BA/Hons). Po kilku 
latach pracy dla firm projektowych w USA podjął 
studia na Royal College of Art w Londynie (MA), 
gdzie po otrzymaniu dyplomu został pracowni-
kiem naukowym.

Dziś ma na swoim koncie wiele międzynarodo-
wych nagród i wdrożonych produktów. Współpra-
cuje m.in. z Moroso, Artek, Iker, Noti, Vox, Heal’s, 
ABR, Ideal Standard. Prowadzi pracownię projek-
towania na Wydziale Wzornictwa Przemysłowego 
Akademii Sztuk Pięknych w Warszawie (PG13).

W projektach Tomka Rygalika, a także tych reali-
zowanych pod jego okiem przez studentów, widać 
wyraźnie zaradność – jak sam mówi, ważną cechę 
polskiego designu nabytą w czasach niedostatku.

Jego projekty prezentowane były na wielu wy-
stawach, m.in. w Berlinie, Londynie, Mediolanie, 
Monachium, Nowym Jorku, Tokio, Walencji.

Długa lista publikacji zawiera m.in. takie tytuły 
jak ‘Blueprint’, ‘Experimenta’, ‘ICON’, ‘Interni’, 
‘Wallpaper’, a także ‘New York Times’ i ‘Financial 
Times’.

Rozkład to rozluźnienie naszej kontroli nad światem 
materialnym: aktywny proces na przekór intencjom życia. Kiedy 
architekt chce postawić dom, rozkład dąży do tego, by ten dom 
powalić. To zarówno fizyczna, jak i psychologiczna siła, która 
nieustannie przypomina nam o kruchości naszego istnienia.

Przy użyciu bogatego zbioru ilustracji, w którego skład wchodzą 
dokumentacje z podróży, zbierane przedmioty i prace designerów 
oraz zwykłych ludzi, projektant przedstawi różne sposoby, w jakie 
ludzie odpowiadają na  rozkład: zwalczając go, projektując tak, 
by go obejść, lub włączając go w projekty. Peter Marigold 
zaprezentuje swoje prace w odniesieniu do tych tematów, 
skupiając się na pytaniu, w jaki sposób eksperymenty studyjne 
dotyczące tej problematyki mogą zamienić się w pomysły na 
projekty nadające się do masowej produkcji. 

Urodzony i wychowany w Londynie projektant przyjrzy się 
także temu, jak w trakcie jego życia rozkład wpływał na to 
rozlewające się miasto i jak to zjawisko oddziałuje na twórczość 
ludzi, którzy w nim pracują. Za przykład posłużą mu prace 
londyńskiego kolektywu Okay Studio, do którego sam również 
należy.

Urodzony w 1974 roku w Londynie Peter 
Marigold przeszedł drogę od rzeźby w Central 
Saint Martins do scenografii wydarzeń 
i scenografii teatralnej. W 2005 roku rozpoczął 
kurs Design Products (Platform 10) w Royal 
Academy of Arts pod opieką Rona Arada, 
by po ukończeniu studiów skupić się prawie 
wyłącznie na projektowaniu mebli. W 2007 
otrzymał stypendium Esmee Fairbarn za swoją 
wystawę w Muzeum Designu w Londynie. Po 
kolejnym, współorganizowanym przez British 
Council pokazie na Targach Mebli w Mediolanie 
(Milan Furniture Fair), gdzie wystąpił jako jeden 
z „Wielkich Brytyjczyków”, został zaproszony do 
realizacji parterowej instalacji dla Paula Smitha 
w Mediolanie. Kontynuując współpracę zarówno 

z galeriami. jak i producentami, wystawia swoje 
prace w Wielkiej Brytanii i na całym świecie, 
między innymi na Milan Furniture Fair, Design 
Miami, Stavenger 2008 w Norwegii i w Museum 
of Modern Art w Nowym Jorku.

»Jako dziecko miałem obsesję na punkcie rzeczy, 
które znajdowałem na ulicy, kawałków plastiku 
i metalu, dziwnych fragmentów drewna, sprężyn, 
śrubek i żarówek. Wykształciłem dziwną postawę, 
zawsze patrząc pod nogi, żeby przypadkiem 
czegoś nie przegapić, kiedy szedłem. Kierowała 
mną idea odkrycia w otoczeniu czegoś 
fundamentalnie niepowtarzalnego, czegoś 
tajemniczego, co dawałoby wgląd w podstawową 
naturę materialnego świata – tak, jakby spojrzeć 

na atom przez soczewkę. Upychałem te drobiazgi 
po pudełkach, czasami budując z nich modele 
lub zabawki, i ta metoda pracy została mi do 
dziś, najpierw obecna w sposobie wykorzystania 
znalezionych przedmiotów, a teraz w badaniu 
najprostszych możliwych modułów – form 
geometrycznych, z których zbudowany jest świat 
wokół nas. Ten proces to dla mnie coś jakby 
„archeologia idei”: proces, w którym kopiąc 
(dosłownie) w formie czy materiale, dokonuje się 
odkryć rzucających nowe światło na przedmiot«.

Rozkład i design

„Kurczak na każdym talerzu i samochód w każdym garażu” – ten 
pochodzący z 1928 roku slogan wyborczy Herberta Hoovera, 
kandydata na urząd prezydenta Stanów Zjednoczonych, wy-
znaczył sposób rozumienia społecznego dobrobytu (nadając mu 
zarazem w pewnym stopniu charakter globalny). Dziś ten sam 
cytat może być interpretowany dokładnie odwrotnie – jako wizja 
społeczeństwa kontestującego niepohamowaną konsumpcję i jej 
wpływ na nasz świat (prawdziwe jedzenie i tylko JEDEN samo-
chód w każdym garażu). Co to znaczy „zrównoważony świat”? 
Czy to jedynie kwestia tego, jak działamy? Czy może jednak 
także tego, co robimy? Czy potrzebujemy nowych pomysłów 
na identyfikację z naszym światem? A gdyby pójść dalej – może 
potrzebujemy nowych światów, z którymi moglibyśmy się iden-
tyfikować? I dlaczego by tego nie zrobić?

Pozostaw/ione architektury to centralna część trwającego obecnie 
projektu grupy El Ultimo Grito, który członkowie kolektywu 
realizują jako projektanci i kuratorzy. Postrzegając systemy (ar-
chitektury) jako zespoły reguł zapośredniczających nasze zaan-
gażowanie w otaczające środowisko i reakcje na płynące z niego 
bodźce, biorą na warsztat trzy różne interpretacje tytułu projektu. 
„Pozostaw/ione architektury” mogą być rozumiane jako 

architektury, które – bądź to fizycznie porzucone, bądź pozosta-
wione w przestrzeni publicznej – otwierają się na reinterpretacje 
kolejnych użytkowników. Mogą także być interpretowane jako 
architektury całkowicie zapomniane, które w konsekwencji 
znikły, ponieważ stały się przestarzałe lub za takie je uznano. 
Wreszcie (a może przede wszystkim) tytuł projektu można 
interpretować jako wezwanie do odejścia od utartych sposobów 
myślenia i działania, zachęcające ludzi do zdefiniowania swoich 
własnych systemów. „Muszę stworzyć własny świat, by nie znie-
wolił mnie świat Innego” (‘I must Create a System, or be enslav’d 
by another Man’s.’; William Blake, Jerusalem: The Emanation of the 
Giant Albion, R.I, wers 323.)

Roberto Feo jest designerem, kuratorem i wy-
kładowcą akademickim. Urodził się w 1964 roku 
w Londynie, ale dorastał w Madrycie. Zanim 
w 1990 roku wyjechał do Londynu, studiował 
socjologię na Complutense University of Ma-
drid. W londyńskim College of Furniture uczył 
się projektowania mebli i w 1997 roku uzyskał 
na tym kierunku stopień magisterski w Royal 
College of Art. Od 1997 razem z Rosario Hurta-
do tworzy kolektyw El Ultimo Grito i pod tym 
szyldem realizuje różnorodne prace, od komer-
cyjnego designu dla klientów takich jak Magis, 
British Airways, Marks & Spencer, Lavazza, przez 

instalacje, projekty badawcze, pisma krytyczne, po 
realizowane we współpracy z galeriami i muze-
ami projekty kuratorskie. Niezmiennym obiek-
tem zainteresowania kolektywu El Ultimo Grito 
są związki człowieka z otaczającymi go przed-
miotami i kulturą. Ich prace, niejednokrotnie 
publikowane, wystawiane i nagradzane, wchodzą 
także w skład stałych kolekcji, między innymi 
w nowojorskim Museum of Modern Art, Victo-
ria & Albert Museum w Londynie czy Stedelijk 
Museum w Amsterdamie.

Od 1999 roku Roberto Feo jest głównym wy-
kładowcą na Wydziale Wzornictwa Przemysło-

wego w Royal College of Art w Londynie, gdzie 
razem z Danielem Charnym prowadzi grupę ba-
dawczą Platform 10. Od 2006 roku jest starszym 
pracownikiem naukowym w  Departamencie 
Badań nad Designem na Kingston University.

Pozostaw/ione architektury: 
„Kurczak na każdym talerzu 
i samochód w każdym garażu”

14.00 Oscar Narud, Tomek Rygalik

Wykład Ani Ikea, ani Vitra, tylko Zrób To Sam przywołuje prace 
artystów Folke Köbberling i Martina Kaltwassera oraz zawarte 
w nich możliwości przywracania do życia i odzyskiwania. Przed-
stawia również przemianę darmowych surowców z odpadków 
znalezionych na ulicy i w innych miejscach w materiały, których 
użyli oni w swoich pracach. Ich działania artystyczne pokazują 
zatem, że można realizować ważne i efektowne projekty przy 
pomocy dobrze obmyślonej logistyki i minimalnych zasobów 
finansowych.

Artyści są przekonani, że właściwym pytaniem nie jest to, czy 
w domach powinny stać tanie wyroby niewolnicze z Ikei, czy 
luksusowe produkty Vitry. Pytaniem jest, czy istnieje alternatywa 
dla hegemonicznego dogmatu konsumpcjonizmu, pasywizmu, 
eksploatacji i destrukcji, które są obowiązującą ideologią naszego 
codziennego miejskiego życia. Köbberling i Kaltwasser podają 
przykłady alternatywnych strategii, produktów i technik, które 
mogłyby prowadzić do większej samowystarczalności, kreatyw-
ności, komunikacji, pluralizmu i identyfikacji z produktem, a tak-
że z miejską sferą publiczną i z życiem społecznym.

Artyści zaprezentują przykłady swoich prac, dając nam wgląd 
w teorię, która stoi za ich projektami. Zobaczymy filmy z ich 
projektów mieszkaniowych i badań nad darmowymi zasobami 
miejskimi. Martin Kaltwasser przekaże nam także bardzo prak-
tyczne informacje dotyczące tego, jak każdy z nas może błyska-
wicznie przemienić swoje miasto w miejsce do życia.

*) Bricolage (fr.) – majsterkowanie, rękodzieło. 
»Wciąż istnieje wśród nas pewna forma aktywności, którą (…) 
wolimy nazywać raczej „prostą” niż „prymitywną”.  Jest ona 
pospolicie nazywana w języku francuskim ‘bricolage’. W daw-
niejszym znaczeniu czasownik ‘bricoler’ stosuje się do gry w pił-
kę i w bilard, do polowania i jazdy konnej, zawsze jednak dla 
zasygnalizowania nieprzewidzianego ruchu: odbĳającej się piłki, 
psa odbiegającego samopas, konia oddalającego się od linii pro-
stej dla ominięcia przeszkody.  Dzisiaj ‘bricoleur’ to nadal ktoś, 
kto pracuje rękami, lecz w porównaniu z rzemieślnikiem używa 
nieoczywistych środków« (Claude Lévi-Strauss, The Savage Mind, 
Universitiy of Chicago Press, 1966, pp. 16–17).

Od 1998 roku artyści berlińscy Martin 
Kaltwasser (ur. 1965) i Folke Köbberling 
(ur.1969) pracują nad projektami, w których wy-
korzystują (darmowe) zasoby przestrzeni miejskiej. 
W swoich pracach – domach, instalacjach, wys-
tawach, przedmiotach i interwencjach – artyści 
krytycznie kwestionują warunki życia miejskiego 
w kontekście racjonalizacji i prywatyzacji. Ich pro-
jekty odnoszą się do tematów takich jak przestrzeń 

publiczna, kontrola, samoorganizacja i nieformalne
użytkowanie. Przestrzeń miejska jest dla nich 
miejscem eksperymentu, które można praktycznie 
przekształcić przy użyciu prostych metod i działań 
uczestniczących. Martin Kaltwasser studiował sztuki 
wizualne na Akademi Sztuk Pięknych w Norym-
berdze oraz architekturę na Berlińskiej Politechnice. 
Jego ostatnie projekty (we współpracy z Folke Köb-
berling) to, między innymi: ‘Model House’ w 

ramach projektu „Urban Realities: Focus Istanbul” 
w Martin Gropius Bau, Berlin; House building_
05-1, International Week of Informal Construction, 
Berlin-Gropiusstadt; Plan05, Forum of New Archi-
tecture, Kolonia; ‘Total Advertising’, Alexanderplatz 
Underground station, Berlin, 2004. W 2003 roku 
współorganizował wystawę ‘Learning from*’ 
w New Society for the Plastic Arts w Berlinie 
oraz w Kunsthalle Exnergasse w Wiedniu.

Ani Ikea, ani Vitra, tylko Zrób To Sam.
Miasto jako źródło zasobów dla sztuki 
brikolażu* Köbberling i Kaltwassera

14.25 Martin Kaltwasser

Nie możemy oddzielić naszego życia od przedmiotów, żyjemy 
otoczeni rzeczami – tymi okropnymi i tymi pięknymi, niezbędny-
mi i całkiem zbytecznymi – wszystkie nadają kształt naszej kul-
turze, sposobowi życia i postrzegania świata. Ich funkcja i forma 
kształtują nasze życie, stanowią znaczące elementy komunikacji 
obrazami, która istnieje pomiędzy przedmiotami i nami. W ten sam 
sposób przez cały czas trwania cywilizacji powszednie zdarzenia 
stawały się częścią historii, świadectwem naszej codzienności.

Dzięki przedmiotom codziennego użytku potrafimy rozpoznać 
charakter naszego otoczenia – ich obecność wywołuje w nas 
najróżniejsze, nierzadko sprzeczne odczucia i, bez wątpienia, 
często wchodzimy w miłosną relację z przedmiotami, które 
łączą się jakoś z doświadczanymi przez nas uczuciami miłości, 
przyjaźni czy nienawiści. Nadajemy rzeczom charakter 

symboliczny, wiążąc je na drodze sentymentalnych skojarzeń 
z ludźmi, którzy wcześniej, za nas, poznali ich źródło i pocho-
dzenie; pamięć odgrywa kluczową rolę przy powstawaniu takich 
emocjonalnych powiązań.

Od materiałów po formy, od projektu do ekonomii – przed-
mioty żyją dzień po dniu w swej własnej prostocie; ta codzien-
ność określa naszą klasę społeczną, kulturę, osobowość, to „jak” 
i „kim” jesteśmy – przedmioty stają się dla nas niezbędne. Doda-
jemy coś tu i ówdzie, by poszerzyć obszar komunikacji pomiędzy 
rzeczami a ludźmi. Jest to niezbędne zarówno dla projektantów, 
jak i użytkowników tych przedmiotów.

„Być oryginalnym znaczy powrócić do źródeł”
(Ignacio Perez-Arnal)

Luis Eslava urodził się w 1976 roku w Walencji. 
Studiował grafikę i design na Wydziale Wzornic-
twa Przemysłowego (ESDI) Uniwersytetu w Wa-
lencji. W roku 2002 dołączył do zespołu projek-
tantów firmy Camper, w którym pracował nad 
designem obuwia sportowego. W 2003 rozpoczął 
studia magisterskie w Royal College of Art 
(ukończone w 2005 roku), również w dziedzinie 
wzornictwa przemysłowego. Po ich ukończeniu 
założył własne studio designu w Londynie, które 
następnie przeniósł do Walencji, gdzie obecnie 
pracuje nad projektami produktów i wnętrz dla 
wielu firm z całego świata. Prace studia były po-
kazywane między innymi na wystawach w Lon-
dynie, Nowym Jorku, Tokio i Seulu.

Dokonania:
Nagroda Delta de Plata przyznana w 2007 roku 
przez hiszpańskie Stowarzyszenie Wzornictwa 
Przemysłowego. INJUVE, nagroda dla najlep-
szego młodego projektanta od Ministra Pracy 
i Spraw Społecznych Hiszpanii, w 2006 roku.

„Ważna jest dla mnie tożsamość materiałów, 
branie ich w naturalnym kontekście. Weźmy za 
przykład włókna kokosa. Włókno kokosowe jest 
tworzywem często używanym we wkładkach 
do butów, materacach, zawsze zakrytym. My 
tymczasem staramy się podkreślić jego piękno, 
jego fakturę i właściwości. Takie używanie 
charakterystycznych cech materiału dla redukcji 

procesu produkcyjnego jest funkcjonalne, sym-
boliczne, niesie w sobie dozę humoru i ma duży 
potencjał ekspresji graficznej. To podejście jest 
podstawą naszego eksperymentowania z nowymi 
materiałami, jak również z nowymi typologiami 
obiektów. Stoi za nim także dążenie, by humor 
traktować nieco bardziej poważnie”.

Przedmioty codziennego użytku, 
ich forma i język

15.30 Luis Eslava

16.40 Peter Marigold

17.45 Roberto Feo

pozostali uczestnicy warsztatów: 
Kuba Bąkowski
Sławomir Budaj 
Grzegorz Cholewiak 
Magda Czapiewska
Cecilia Dreyfert
Monika Elikowska-Opala
Anders Jakobsen
Lotte Karlsen
Gosia Lipińska 
Franziska Muller 
Karol Murlak
Joar Nango
Dorota Pakuła vel Rutka
Robert Pludra
Silje Figenschou Thoresen
Kim Thome
Marta Wycech
Łukasz Wysoczyński 

Liderzy grupy projektowej i autorzy warsztatów: Oscar Narud, Tomek Rygalik 

grupa projektowa: 
Øystein Austad
Maja Ganszyniec 
Amy Hunting 
Pawel Jasiewicz 
Ola Mirecka 
Trond Nicholas Perry 
Jonas Ravlo Stokke 
Jakub Szczęsny 

W dniach 21–22 marca 2009 odbędą się zamknięte warsztaty, podczas których uczestnicy będą się zajmowali 
różnymi aspektami pracy i życia artystów oraz będą poszukiwali rozwiązań przestrzennych przeznaczonych 
dla pracowni artystycznych. Zapraszamy na prezentację efektów warsztatów w niedzielę 22 marca od godz. 19.00 
w Sali Laboratorium CSW.
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