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Egzystencjalizm. Obrazy. Instalacje.
Andrzej Dziubek – artysta wielowątkowy
Andrzej Dziubek (pseudonim „Nebb”), rodowity Orawianin wiele lat mieszkający w Norwegii, znany muzyk, malarz, rzeźbiarz, performer. Absolwent Szkoły Sztuki i Rzemiosła (Wydział Designu) i Akademii Sztuk Pięknych (Wydział Malarstwa) w Oslo, przez pewien czas właściciel autorskiej Galerii Nebb w tym mieście. Obecnie mieszka i tworzy w Jabłonce, w której posiada niewielki dom-pracownię. 
Jego fascynacje sztuką zawsze były (i nadal są) różnorodne i wielowątkowe. Wśród artystów, którzy mieli wpływ na twórczość Andrzeja Dziubka, w pierwszej kolejności należy wymienić nauczyciela akademickiego Ludwika Eikosa i osiadłego w Norwegii polskiego malarza Ryszarda Warsińskiego, którego obrazy znajdują się w Muzeum Narodowym w Oslo. Nieskończenie wiele razy inspirował się twórczością i działalnością artystyczną związanego  zPodhalem rzeźbiarza, malarza i scenografa Władysława Hasiora, dziełami czołowego irlandzkiego twórcy malarstwa figuratywnego Francisa Bacona i charyzmatycznego niemieckiego performera, happenera, rzeźbiarza, teoretyka sztuki, pedagoga i działacza politycznego i społecznego Josepha Beuysa. Fascynowały go obrazy holenderskiego malarza postimpresjonistycznego Vincenta van Gogha, a także sztuka norweskiego ekspresjonisty Edwarda Muncha oraz dorobek twórczy dadaistów i surrealistów (m.in. Salvatora Dali, Luisa Bunuela i Giorgio de Chirico, który de facto był prekursorem surrealizmu i twórcą malarstwa metafizycznego). Andrzej Dziubek był również pod dużym wrażeniem dzieł wybitnych przedstawicieli amerykańskiego ekspresjonizmu abstrakcyjnego, w tym action paintings Jacksona Pollocka, wytworów amerykańskich przedstawicieli pop-artu – przestrzennych kolaży Roberta Rauschenberga, a także seryjnych kompozycji przedstawiających produkty konsumpcyjne i przedmioty codziennego użytku autorstwa Andy’ego Warhola.
W swoich dziełach artysta przeprowadza widza ze świata materialnego, przepełnionego hałasem i feerią barw (żółcieni, czerwieni, zieleni, brązów z akcentami czerni), oraz ulotnych, nietrwałych kształtów, często powielanych, przez poziom pośredni – idei, tradycji, historii – do sfer właściwych boskim istotom i najczystszym ideom. Odwołuje się nie tylko do sztuk wizualnych i dzieł artystów, którzy byli i są dla niego inspiracją, lecz również do literatury. Przekształca znane motywy, które zyskują nowy wymiar w rzeczywistości przepojonej zarówno modlitewnym skupieniem, krzykiem umierających, cierpiących istot, jak i psychodelicznymi doznaniami osoby zanurzonej w pozornie pozbawionej sensu rzeczywistości z pogranicza utworów Kafki i Czechowa oraz marzeń sennych. W niektórych dziełach wyraźnie pobrzmiewają echa twórczości Witolda Gombrowicza, w tym zwłaszcza motyw człowieka uwięzionego w centrum szczególnej przestrzeni wypełnionej siecią wzajemnych, dziwacznych, czasem niedorzecznych odniesień i powiązań, skojarzeń, przeciwstawionej obiektywnym porządkom. Andrzej Dziubek zachwyca się również twórczością Norwida, ale bardziej czytelne jest to w jego utworach muzycznych. W swoich malarskich dziełach artysta chętnie odwołuje się do idei chrześcijańskich i buddyjskich, w tym do motywów marności, przemijania, tymczasowości, jedni, absolutu czy najwyższej mądrości. 
Egzystencjalizm. Krótka charakterystyka
Artystyczny projekt realizowany przez Andrzeja Dziubka w ramach inicjatywy o nazwie „Powrót do korzeni” spaja kulturę Polski i Norwegii w dwóch aspektach: szacunku dla tradycji, a także kultury w jej materialnym i niematerialnym sensie, oraz umiłowania dla otaczającej ludzki świat przyrody, która jest niszczona przez bezmyślne działania zapatrzonych w siebie ludzkich istot. Sztuka Andrzeja Dziubka wywodzi się z tradycji obu krajów. Mówi wiele o samym twórcy, który jest zakorzeniony w dwóch światach tak od siebie różnych i zarazem tak bliskich poprzez jego własną artystyczną interpretację ich historii, kultury, tradycji i dziedzictwa przyrodniczego. Naczelną ideą wspomnianego projektu jest prezentacja sztuki nowoczesnej w zabytkowych przestrzeniach dawnych zabudowań mieszkalnych i gospodarczych, w środowisku wiejskim, w miejscowościach oddalonych od większych miejskich ośrodków posiadających duże galerie artystyczne. Widz, nieprzyzwyczajony do odbioru tego typu sztuki, dzięki działaniom artysty zdobędzie umiejętność rozumienia i czytania współczesnych dzieł w kontekście tradycji, odnajdzie powiązania między dawnością i nowoczesnym dziełem, odczyta zawarte w nim kody i odniesienia do problemów dzisiejszego świata. 
Obrazy. Materiał i technika
Kolaże Andrzeja Dziubka to kompozycje złożone z różnych materiałów: drewna, tapet, cerat, plastikowych przegród do uli, koralików, metalowych elementów, gumy, organicznych szczątków zwierząt (kości, skóry), kleju, farb akrylowych. 
Artysta tworzy dzieła o bogatej fakturze i gamie kolorystycznej. Na drewniane ramy naciąga tapetę lub ceratę o wyraźnym wzorze geometrycznym lub roślinnym. Na tak przygotowaną powierzchnię wylewa akrylowe farby, po czym rozprowadza je za pomocą szpachli, tworząc odpowiednią fakturę, jednocześnie kontrolując proces przenikania się wylewanych, wyciskanych z tubek barw. Dba, by barwy odpowiednio ze sobą harmonizowały i współgrały.  Proces ten wymaga od artysty maksymalnego skupienia i szybkiej, precyzyjnej pracy szpachlą. 
Jako podobrazia artysta używa zamiast płótna ceraty, która ma gładką powierzchnię i daje  pożądany w kompozycjach efekt lśnienia, gładkości. Atutem tego materiału jest odpowiednia dla farb akrylowych przyczepność. 
Charakterystyka ekspozycji
Poprzez zastosowanie tandetnych i tanich materiałów takich jak ceraty, koraliki, cekiny, czy krzykliwych zestawień barw, twórca świadomie zbliża się do kiczu, bylejakości, jarmarcznej atmosfery. 
Andrzej Dziubek często podkreśla, że tworzy anty-sztukę. Wybrane dzieła artysty, często podszyte  ironią i zaprawione specyficznym humorem, przywołują na myśl dzieła Władysława Hasiora czy Andy’ego Warholla. W zasadzie większość prezentowanych w katalogu i na wystawie dzieł Dziubka bardziej przywodzi na myśl reliefy niż obrazy. Artysta poprzez łączenie różnych tandetnych, zużytych materiałów czy szczątków zwierzęcych nawiązuje do combine painting Roberta  Rauschenberga. 
W prezentowanych obrazach wyraźne są nawiązania do Nowej Figuracji poprzez zwrócenie uwagi na nędzę ludzkiej egzystencji, kontrastowe zestawienia kolorystyczne czystych barw, wywołujące dramatyzm ciemne gamy brązów i czerni połączone dodatkowo z bielą, żółcieniami, czerwienią, błękitami lub zielenią. Z niektórych obrazów promieniuje pesymizm, a nawet katastrofizm wyrażający się w ascetycznej, oszczędnej formie przepojonej symboliką chrześcijańską, buddyjską, etc., stanowiącej aluzję zarówno do przeszłości, jak teraźniejszości i przyszłości. Dzieła artysty cechuje również duży ładunek niepokoju, lęku czy nawet strachu, ekspresyjność i subiektywizm. Namalowane przez Dziubka ludzkie i zwierzęce formy są często rozedrgane, niejednorodne, mieniące się barwami, czasem zawartość wylewa się poza ich kontur, rozmywa. Można tu dostrzec pewne podobieństwa w traktowaniu formy i barwy do twórczości Francisa Bacona.
Dość oczywiste wydają się również nawiązania do neoekspresjonizmu, który preferował kolaż, ekspresywne, mocne, energetyczne i na pozór niedbałe pociągnięcia pędzla, poruszanie tematów z najnowszej historii, obrazowanie przemocy, agresywne barwy, jak to ma miejsce na przykład w twórczości Georga Baselitza, najważniejszego, powojennego, niemieckiego malarza i rzeźbiarza, którego twórcze poszukiwania oscylowały pomiędzy realizmem, a abstrakcyjnym ekspresjonizmem,  czy Rainera Fettiga, niemieckiego neoekspresjonistycznego malarza i rzeźbiarza, jednego z założycieli ugrupowania młodych artystów „Młodzi Dzicy”, które powstało w Berlinie pod koniec lat 70. XX wieku. Niektóre z katastroficznych, dramatycznych i zaangażowanych w teraźniejsze wydarzenia obrazów Andrzeja Dziubka są zbliżone nastrojem i kolorystyką do wybranych dzieł członków Grupy „Wprost”, w tym na przykład Macieja Bieniasza, polskiego malarza, grafika, rysownika, pedagoga, poety, współzałożyciela Grupy „Wprost”, powstałej w Krakowie w 1966 roku. Wspólne Bieniaszowi i Dziubkowi są na przykład zdeformowane, niezwykle ekspresyjnie potraktowane figury ludzkie przechodzące kryzys tożsamości, uprzedmiotowione, bezwolne. Ta deformacja u obu artystów ma jednak inne podłoże – w dziełach Bieniasza została bowiem wywołana przez traumatyczne doświadczenia, a w twórczości Dziubka dodatkowo taka kondycja istoty ludzkiej została zdeterminowana jej dwoistą naturą zawierającą pierwiastek dobra i zła, jej niegodziwością w stosunku do przyrody i przedstawicieli własnego gatunku, podatnością na wpływy totalitarnej machiny, która pozbawia człowieka wolnej woli, uczuć, duszy…
***
Wystawa obrazów Andrzeja Dziubka będzie dostępna w trzech lokalizacjach: w Galerii Nebb w Jabłonce (6 maja 2023 r.), w Muzeum Orawskim Parku Etnograficznym w Zubrzycy Górnej (28 maja 2023 r.)  i w Galleri Romma w Loten, w Norwegii (12 sierpnia 2023 r.).
Należy zaznaczyć, że planowane trzy wystawy będą się różnić od siebie układem dzieł i ich liczbą, które artysta za każdym razem będzie komponował inaczej, wedle własnego uznania i wizji artystycznej korespondującej z naturą wnętrz, w których obrazy będą eksponowane.
W katalogu przedstawiono trzydzieści siedem kolaży, które artysta wykonał w drugiej połowie 2022  i na początku 2023 roku. Zostały przez niego pogrupowane w trzy serie. 
1. seria  – Ludzki teatr
Wszystkie osiemnaście obrazów z tej serii [nr kat. 1–18] posiada, jak sam artysta mówi, formę teatralną. Twórca zastosował żywe kolory tła (róże, czerwienie, fiolety, srebro, głębokie błękity, granaty, czernie i w końcu szarości), kotary i rekwizyty (plastikowe kwiaty, naparstki, opony, miski, widelce i inne przedmioty), ale także trociny czy jedzenie stanowią swoistą scenerię dla rozgrywającego się dramatu ludzi, zwierząt i całego świata. Szczątki zwierząt – ptaków (kur, gołębia) i ssaków (owcy, kota świni, kozła, szczura, kuny, lisa, etc.) – są  niekiedy znaczącym elementem kompozycji i przyciągają uwagę widza, mówią o gwałtownej śmierci zwierzęcia, jego cierpieniu, które to elementy są wpisane w dzieje człowieka i jego kulturę [nr kat. 1, 7, 11, 12, 13, 17]. Czasem mówią również o sile przyrody, jej nadprzyrodzonych zdolnościach do odradzania się nawet w świecie zniszczonym przez człowieka, symbolicznie zobrazowanych jako głowa kozła ustawiona na korpusie ze zużytych opon i dwóch metalowych misek [nr kat. 16]. Szczątki zwierząt stają się również integralną częścią ciała człowieka, wiele mówią  o jego kondycji czy pozycji społecznej [nr kat. 9 – dwie postaci z kurzymi nóżkami], lub są ozdobą i przybraniem dla próżnej istoty ludzkiej [nr kat. 14 – Dziewczyna grabarza i nr kat. 15 – Dama z łasiczką]. Nieraz wymowa obrazów jest jeszcze bardziej dramatyczna – człowiek niszczący przyrodę, zabijający zwierzęta, unicestwiający rośliny, doprowadza do zagłady swojego gatunku i świata, co szczególnie dobitnie uwidacznia się w przedstawieniu szkieletu człowieka trzymającego dwa martwe szczury [nr kat. 2 – Szkielet i szczury] oraz w kolażu Ucho [nr kat. 6] obrazującym wnętrze rzeźni i wiszącą tu świńską tuszę z uchem, co uwidacznia przerażającą wizję zniszczonego świata. Ostatnim akordem, ostatnią sceną w tym przedstawieniu, nim opadnie kurtyna, jest śmierć ludzkiego gatunku wyrażona symbolicznie  jako siedząca postać z podkurczonymi nogami, inspirowana pozycją, w jakiej chowano Wikingów [nr kat. 3 – Siedzący człowiek] i wizja białego obiektu na czerwonym tle [nr kat. 4 – Kosmiczny pies]. Płynie stąd wniosek, że człowiek współczesny, choć teoretycznie zespolony ze światem zewnętrznym, wydawałoby się dostrojony do jego wibracji, jest jedynie samotnym bytem rabującym dusze wszystkim stworzeniom, niczym haker wykradający ważne informacje z baz danych [nr kat. 18 – Współczesny człowiek (popiersie)] tylko po to, by w ostatecznym rozrachunku ulec anihilacji [nr kat. 10 – Kobieta w masce lisa]. W tym teatrze życia widoczne jest zniewolenie ludzkich i zwierzęcych marionetek, które wykonują swój abstrakcyjny taniec, pociągane za sznurki jak teatralne kukiełki przez niewidzialną siłę [nr kat. 7 – Kot (anatomia szczura), nr kat. 10 – Kobieta w masce lisa].
2. seria – Powrót do źródła
Druga odsłona jest rozwinięciem myśli zawartych w poprzednim akcie. Kompozycje budowane są podobnie jak w poprzedniej części, choć przeważa w nich komponent malarski. Trzy obrazy – Polish folklore ukazujący dwie postaci w strojach z gorącymi bochenkami chlebów [nr kat. 24], Serce na niebieskim tle [nr kat. 23] i Ostatnia wieczerza [nr kat. 27] – wydają się być pewną nadzieją dla świata, jego ocalenia, bo trudno sobie wyobrazić, by istota ludzka ukształtowana na fundamentach chrześcijaństwa, szanująca swoją przeszłość, tradycję, skłonna do empatii i poświęceń mogła być potworem. Jednak kolejne obrazy ludzkich poczynań odzierają z tych złudzeń. Człowiek – istota w swej naturze, ograniczona i podatna na wpływy, chciwa i zawistna [nr kat. 21 – Prorocy], pełna sprzeczności, o chwiejnej, dwoistej naturze, targana namiętnościami [nr kat. 29 – Namiętność] – poprzez swoje błędne i tragiczne decyzje, wywołane wojny, wyrządzone niewinnym ofiarom krzywdy i okrucieństwa [nr kat.  26 – Wojna] doprowadza świat do katastrofy i tym samym tworzy dla siebie i wszystkich innych stworzeń piekło na ziemi [nr kat.  20 – Opuszczone świątynie, nr kat. 22 – Miasto po kataklizmie, nr kat. 25 – Źródło (Armagedon), nr kat. 28 – Moja wieś]. Końcowym akordem ludzkiej historii jest piekło jako miejsce kaźni ludzkich osobników, którzy w ziemskim życiu zostali poddani indoktrynacji i stali się bezduszni, działający według procedur, bezmyślni, niewolni, skrępowani własnymi tajemnicami  i występkami [nr kat. 19 – Biurokraci].  
3. seria – W bieli
Czy zatem nie ma już dla człowieka nadziei? Odpowiedź na to pytanie znajdujemy w wymienionym wcześniej obrazie Ostatnia Wieczerza [nr kat. 27], na którym jaśniejąca bielą i złotem nimbu postać Jezusa przyzywa nas do siebie, wskazuje drogę ucieczki, drogę zbawienia przez miłość i ostateczne poświęcenie. Biel, kolor niewinności, czystości, dominuje w tłach większości kolaży artysty. W tej serii widzimy drogę walki dobra ze złem w szerszym niż chrześcijańska myśl kontekście. Człowiek, który ma na sumieniu istnienia ludzkie i zwierzęce, tak naprawdę boi się przyrody i jej zwyczajnie nie rozumie. Stąd taki popłoch wywołuje w nagiej modelce malutka mysz [nr kat. 33 – Akt], niczym symboliczny wyrzut sumienia… Człowiek wiecznie poddawany próbie przez Szatana miota się w sprzecznościach i męczarniach. Jednak za sprawą Boga węże opuszczają udręczone ciało [nr kat. 30 – Klęczący byk (kuszenie)] i staje się cud. Zwycięska przyroda niczym mocarny koń [nr kat. 31 – Klęczący koń] obejmuje ziemię na powrót we władanie [nr kat. 35 – Totem], a świat zwierzęcy odzyskuje duszę [nr kat. 32 – Fiskeppudding (dusza)]. Ofiara i wytrwała modlitwa czynią cuda i ponownie otwierają niebo dla człowieka [nr kat. 34 – Ojciec Pio], a  życie i śmierć wzajemnie się uzupełniają [nr kat. 36 – Studium ziemniaka (Kuchnia)], wyznaczając rytm w odwiecznym przedstawieniu, w którym Feniks wciąż powstaje z popiołów, a zasłona w świątyni jerozolimskiej ciągle na nowo rozdziera się w chwili śmierci Jezusa na krzyżu [nr kat. 37 – Pęknięcie kurtyny].
Instalacja w zagrodzie w Jabłonce
[bookmark: _GoBack]Instalacja, będąca rozwinięciem myśli zawartej w 1. i 2. serii, stworzona przez Andrzeja Dziubka na terenie zabytkowej, specjalnie do tego celu wynajętej zagrody w Jabłonce, jest czytelnym nawiązaniem do wysiłku twórczego, swoistej wojny jaką musi stoczyć artysta w związku z ukazaniem idei (disegno) w swoim dziele w powiązaniu z rzeczywistością, teraźniejszością i przeszłością, Jest również nawiązaniem do okropności wojny, cierpienia dzieci, bezmyślnego niszczenia przyrody przez człowieka. Widz wnika w przerażający świat zniszczenia, cierpienia, strachu i śmierci. Nie chce tego, lecz ten świat zagarnia go, pochłania całkowicie i… zmusza do refleksji.
Instalacja w zagrodzie została podzielona przez artystę na kilka modułów: w pierwszym widzimy rozbity pociskiem czołg symbolicznie przedstawiający walkę artysty z teraźniejszością, współczesnością, z materią w tandetnym wydaniu, z której powstaje anty – sztuka podszyta ironią, dowcipem, ale też zmuszająca do refleksji. Czołg oparty jest na fragmencie pnia zwróconego korzeniami w stronę nieba (jest to swoiste postawienie na głowie i pomieszanie odwiecznych praw, w których drzewo było osią świata, pośrednikiem między niebem, do którego sięgało koroną, a światem podziemnym, światem zmarłych, w którym zanurzone było korzeniami). Zatem sfera śmierci, sfera umarłych wychodzi na zewnątrz, do rzeczywistości, która jest kreacją, jest iluzją (jak mówi sam artysta). Stąd różne poziomy, byty, warstwy przenikają się, co również widać na prezentowanych na tej wystawie obrazach - kolażach. W kolejnych aranżacjach – instalacjach, asamblażach bohaterem jest przyroda, w którą ingeruje człowiek niszcząc ją, klonując i modyfikując jej byty (mamy zatem instalację  poświęconą bobrom – „Bobry to bobry”, wraz z asamblażem: parą drewnianych kół do wozu oprawionych we współczesne opony, metalową rzeźbę ziemniaka na gigantycznym widelcu (Ziemniak klonowany), instalację „Kloaka” (bo ekskrementy ludzkość produkuje w hurtowych ilościach) i ogrodzone poletko – ugór z zasianym zbożem (instalacja „Zasione”). Nieopodal widzimy instalację „Ruch oporu” (składającą się z bezładnie porozrzucanych  i poustawianych metalowych przedmiotów, pogiętych blach i pni, gałęzi (symbol walki artysty z destrukcyjnym wpływem cywilizacji na sztukę wyrastającą z  uporządkowanego świata tradycyjnych wartości) oraz instalację „Skażone drzewo śliwy” (złożoną z porozrzucanych gałęzi drzewa, nawiązującą ponownie do niszczycielskiej działalności człowieka względem przyrody). Dalej mamy dwie instalacje w zabudowaniach gospodarczych zagrody. Przed wejściem do pierwszej witają nas drwa kolaże z lustrem pośrodku, okolonym ramą malowaną i posypaną zbożem. W tym lustrze każdy może się przejrzeć, lecz odbicie niekoniecznie może ucieszyć, gdyż jest jak rachunek sumienia: człowiek zostaje sam na sam z własnymi myślami, z własnym bagażem doświadczeń. Patrząc w to lustro doświadcza wyobcowania i totalnej samotności, pustki, ale też może sięgnąć wspomnieniami do przeszłości, do korzeni i odnaleźć własną tożsamość. W stajni i kurniku znajduje się instalacja Kurnik składająca się z fotokolaży (z kurczakami na hakach i wizerunkami rosyjskich żołnierzy) i combine painting: na metalowym prostokątnym podłożu artysta rozmieścił metalowe przedmioty, fragmenty dziecięcych wózków, plastikowe ludzkie kończyny, z namalowanym za nim graffiti z napisem Ruski Mir oraz głowicą bomby (wykonanej ze styropianu) owiniętej drutem z kurzymi łapkami. Jest to czytelne nawiązanie do wojny na Ukrainie i niewinności ofiar tego konfliktu. Po wyjściu z kurnika widzimy okaleczony plastikowy manekin oparty o zrujnowany budynek gospodarczy i gigantyczną drewnianą pułapkę na szczury (asamblaż „Pułapka na szczury”) – jak sam artysta mówi – symbolizuje ona początek ery plastiku. Na końcu zabudowań gospodarczych widzimy bardzo dramatyczną w swoim wyrazie instalację złożoną z bannerów przedstawiających więźniów obozów koncentracyjnych z datami 1942 r.  i 2022 (są tu wizerunki dzieci). W 1942 roku miały miejsce dramatyczne wydarzenia, kiedy to na ziemiach polskich okupanci utworzyli obozy zagłady: w Chełmnie nad Nerem, Bełżcu, Sobiborze i Treblince. Hitlerowcy mordowali w nich ludność żydowską z całej Europy, a także ludność cygańską (Romów), jeńców radzieckich oraz Polaków udzielających pomocy Żydom. Wśród eksterminowanych byli starcy, osoby chore, kobiety i dzieci. Na zdjęciu z 2022 r.  widzimy dzieci ukraińskie w okupowanym przez Rosjan kraju. Na cierpienie najmłodszych artysta zwraca uwagę nie tylko poprzez powiększone zdjęcia, ale także przez instalację złożoną ze sterty przedmiotów: zepsutych zabawek, narzędzi, z wózkiem dziecięcym na szczycie. Bardzo wymowny to symbol… Ostatnim akordem instalacji są trzy wyciszające widza elementy: styropianowa ryba w wiadrze z napisem „Na sprzedaż”, asamblaże wykonane z dawnych drewnianych sprzętów i narzędzi oraz dwie komnaty Kapliczka z wizerunkiem MB Częstochowskiej i Plastikowa Komnata z fotokolażami przedstawiającymi wybitne dzieła klasyków doby baroku, romantyzmu, drzeworyt z wizerunkami zbójników. Obrazy zostały częściowo pokryte cienką warstwą farby (laserunkowo) lub grubą jej warstwą tworzącą fakturę o wyraźnej miąższości (impasty) kontrastowymi barwami, figurkami zwierząt, plastikowymi żołnierzykami. Jest to widomy i \ bardzo ironiczny dialog dawnego z nowym – jakości z tandetą, idei z bezideowością, sztuki z antysztuką…
Katalog prezentowanych na wystawie dzieł Andrzeja Dziubka 
1.  seria – Ludzki teatr
1) Haftujaca owca – owca na różowym tle wyszywająca orawską parzenicę makaronem,  z naparstkami; wymiary: 100 cm × 110 cm; materiał: drewno, tapeta, klej, farby akrylowe, metal (naparstki, widelec), koraliki, impregnowany szkielet owcy, sznurek; technika: kolaż.
2) Szkielet i szczury – postać trzymająca dwa szczury w wyciągniętych rękach na fioletowym tle; wymiary: 100 cm × 110 cm; materiał: drewno, tapeta, silikon, farba akrylowa, koraliki; kolaż kości, skóra, sierść (zaimpregnowane ciała szczurów, kurze łapki); technika: kolaż. 
3) Siedzący człowiek/Kucająca postać –  wielobarwna, rozedrgana sylwetka z podkurczonymi nogami na srebrnym tle z powtórzonym motywem plakietki; wymiary: 100 cm × 110 cm; materiał: drewno, tapeta, klej, farba akrylowa; technika: kolaż.
4) Kosmiczny pies – biały obiekt na czerwonym tle; wymiary: 100 cm × 110 cm; materiał: drewno, tapeta, farba akrylowa, klej, plastik (przegrody do uli); technika:  (kolaż).
5) Jeż –  wisząca teatralna kotara z jeżem, na niebieskim tle; wymiary:100 cm × 110 cm; materiał: drewno, tapeta, farba akrylowa, klej, zaimpregnowane szczątki zwierząt (jeż i inne części organiczne: kości, skóra, sierść); technika: kolaż.
6) Ucho – wisząca tusza i świńskie ucho w rzeźni na fioletowo-brązowym tle; wymiary: 100 cm × 110 cm; materiał: drewno, tapeta, klej, farba akrylowa, koraliki, szczątki zwierzęce (świńskie ucho); technika: kolaż.
7) Kot (anatomia szczura) – rozlewająca się forma organiczna w bielach, brązach, błękitach i oranżach z martwym szczurem na szarym tle z różnobarwnymi prostokątami; wymiary:110 cm × 100 cm; materiał: drewno, tapeta, farba akrylowa, klej, koraliki, szczątki organiczne: kości, skóra, sierść (szczur); technika: kolaż.
8) Kuna – zwierzę ozdobione wielobarwnymi cekinami, ukazane w ruchu, z urwaną przednią łapą, umiejscowione w centralnej części kompozycji na srebrno-czarno- białym tle; wymiary: 100 cm × 110 cm; materiał: drewno, cerata, klej, cekiny, szczątki organiczne (zaimpregnowany szkielet ze skórą i sierścią (kuna); technika: kolaż.
9) Dwie postacie – różowe sylwetki ludzi z kurzymi nóżkami na oranżowo-błękitnym tle; wymiary: 110 cm × 100 cm; materiał: drewno, tapeta, farba akrylowa, klej, szczątki organiczne (kurze nóżki); technika: kolaż.
10) Kobieta w masce lisa – zdestruowana kobieca forma z maską lisa, z której wylała się zawartość, na srebrnym tle z prostokątnymi formami; wymiary: 110 cm × 100 cm; materiał: drewno, cerata, farba akrylowa, klej, koraliki, szczątki organiczne – kości, skóra, sierść (głowa lisa); technika: kolaż.
11) Gołąb pocztowy – na szarym tle przejechany, martwy gołąb z gałązką w dziobie, obok telefon komórkow oraz białe i czerwone róże domykające kompozycję; wymiary: 68 cm × 63 cm; materiał: drewno, cerata, farba akrylowa, klej, szczątki organiczne (spreparowane ciało gołębia), kabel, telefon komórkowy, sztuczne róże; technika: kolaż.
12) Sarkofag kota – wpisane w szczątki opony ciało kota, ozdobione sztucznymi kwiatami, w centrum kompozycji  z żółtymi, szarymi i fioletowymi kwiatami cmentarnymi okalającymi kompozycję, na wielobarwnym tle; wymiary: 115 cm × 96 cm; materiał: drewno, cerata, plastikowe przegrody do uli, farba akrylowa, klej, szczątki organiczne (zaimpregnowany kot – skóra, sierść, szkielet), plastikowe kwiaty, kokardy; technika: kolaż. 
13) Płyta grobowa – cmentarne kwiaty z jeżem na srebrno-szarym tle; wymiary: 140 cm × 47 cm; materiał: drewno, cerata, plastikowe przegrody do uli, klej, sztuczne kwiaty, szczątki organiczne (skóra i kościec jeża); technika: kolaż.
14) Dziewczyna grabarza – kobieta trzymająca obiekt (kunę) na czerwonym tle (dyptyk o wymiarach każdego skrzydła: 64 cm × 127 cm); wymiary całkowite: 128 cm × 127 cm; materiał: drewno, cerata, farba akrylowa, klej, koraliki, metal (miska), szczątki organiczne: (kościec i skóra) kuny i jeża; technika: kolaż.
15) Dama z łasiczką – klęcząca kobieta w bieli z długimi włosami, trzymająca truchło „łasiczki”, na czarnym tle; wymiary: 135 cm × 74 cm; materiał: drewno, tapeta, farba akrylowa, klej, trociny, szczątki organiczne (szkielet zwierzęcia ze skórą i sierścią), plastikowa przegroda do ula; technika: kolaż.
16) Tybetańska koza – totem zwierzęcy: głowa kozła na korpusie z opon i przeciętej na pół miski, na czerwonym tle; wymiary: 120 cm × 90 cm; materiał: drewno, tapeta, opony, metal (miska), szczątki organiczne (czaszka kozła), klej; technika: kolaż. 
17) Kosmiczna ryba – ryba w przestrzeni ze szczątkami jeżyka na szaro-brązowo- czarnym tle; wymiary: 100 cm × 110 cm; materiał: drewno, cerata, klej, farba akrylowa, szczątki organiczne (skóra jeża), koraliki; technika: kolaż.
18) Współczesny człowiek (popiersie) – różowe popiersie na fioletowym tle, obraz współczesnego człowieka, wymiary: 100 cm × 110 cm,  materiał: drewno, cerata, farba akrylowa, koraliki; technika: kolaż.
2. seria – Powrót do źródła
19) Biurokraci – czerwone sylwety urzędników z uchwytami (szufladami) w głowach i na korpusach, ogarnięci żółto-cynobrowymi płomieniami, z zabranymi do grobu tajemnicami, w otoczeniu innych potępionych dusz, na czerwonym tle; wymiary: 80 cm × 100 cm; materiał: drewno, cerata, klej, farba akrylowa, metal (uchwyty do szuflad); technika: kolaż.
20) Opuszczone świątynie – krajobraz po katastrofie, wybuchu bomby: na tle zachodzącego słońca schowanego za chmurami, na spalonej ziemi widnieją czarno- brązowe zgliszcza świątyń; wymiary: 100 cm × 80 cm; materiał: drewno, cerata, farba akrylowa; technika: akryl na tapecie.
21) Prorocy – cztery wielobarwne popiersia z uchwytami w głowach na srebrnym tle; wymiary: 80 cm × 100 cm; materiał: drewno, cerata, farba akrylowa, klej, metal (uchwyty do szuflad); technika: kolaż.
22) Miasto po kataklizmie – poczerniałe zgliszcza miasta na tle nieba po katastrofie atomowej, kompozycja utrzymana w czerni, brązach i czerwieniach; wymiary: 80 cm × 100 cm; materiał: drewno, cerata, farba akrylowa; powierzchnia spękana (celowy zabieg artystyczny); technika: akryl na tapecie.
23) Serce – krwawiące serce  z trzema metalowymi uchwytami na niebieskim tle, w glorii promienistej; wymiary: 100 cm × 80 cm, materiał: drewno, cerata, farba akrylowa, metal (uchwyty do szuflad); technika: kolaż.
24) Polish folklore – dwie postaci w wielobarwnych strojach z gorącymi bochenkami chlebów w misce, na szarym tle z zielonymi, błękitnymi i czerwonymi refleksami; wymiary: 100 cm × 80 cm; materiał: drewno, cerata, farba akrylowa, koraliki; technika: kolaż.
25)  Źródło (Armagedon) – dziedziniec z białymi arkadami, z krajobrazem i sztafażem w tle, kompozycja utrzymana w bieli, brązach, błękitach i szarych zieleniach; wymiary: 80 cm × 100 cm; materiał: drewno, cerata, farba akrylowa; technika: akryl na tapecie.
26) Wojna – rakiety spadające na przedszkole, kompozycja w błękitach, bielach, czerwieniach i żółciach, czytelne nawiązanie do wojny na Ukrainie; wymiary: 80 cm × 100 cm; materiał: drewno, cerata, farba akrylowa, klej, plastikowe przegrody do ula, szczątki plastikowych zabawek i szczątki zwierzęce (fragment skóry z sierścią); technika: kolaż.
27) Ostatnia Wieczerza – w brązach i srebrze; wymiary: 100 cm × 80 cm; materiał: drewno, cerata, farba akrylowa; technika: akryl na tapecie.
28) Moja wieś – ilustracja potopu po kataklizmie: na tle nieba i górzystego krajobrazu znajdującego się pod wodą na pierwszym planie widnieją zgliszcza budynków, na jednym ze wzgórz góruje nad wszystkim świetlista sylweta kościoła w Jabłonce na Orawie, kompozycja utrzymana w brązach, czerwieniach i błękitach z dodatkiem bieli, czerni i żółci; wymiary: 80 cm × 100 cm; materiał: drewno, tapeta, farba akrylowa; technika: akryl na tapecie.
29) Namiętność – dwa krwawiące popiersia z wieszakami przytwierdzonymi do torsów na tle górzystego krajobrazu, z płomieniami symbolizującymi namiętność, kompozycja utrzymana w błękitach, brązach i zieleniach, dopełniona czerwienią, żółcią i bielą; wymiary: 100 cm × 80 cm; materiał: drewno, cerata, farba akrylowa, klej, metal (wieszaki metalowe na ubrania); technika: kolaż.
3. seria – W bieli
30) Klęczący byk (kuszenie) – zwierzę w konwulsjach i paroksyzmie bólu, z wychodzącymi z ciała wężami, wielobarwna sylweta byka na białym tle; wymiary: 80 cm × 100 cm; materiał: drewno, cerata, farba akrylowa; technika: akryl na ceracie.
31) Klęczący koń – wielobarwna sylweta klęczącego konia z maską – czaszką dzika na białym tle; wymiary: 80 cm × 100 cm; materiał i technika: drewno, cerata, farba akrylowa, klej, czaszka dzika (?); kolaż.
32) Fiskepudding (dusza) – ciasto z ryby, z dwiema częściami foremki do pieczenia na białym tle; wymiary: 100 cm × 80 cm; materiał i technika: drewno, cerata, farba akrylowa, klej, metalowe uchwyty; kolaż.
33) Akt – zielono-żółto-kremowa sylweta kobiety i mysz oraz niebieski taboret na białym tle; wymiary: 100 cm × 80 cm; materiał: drewno, cerata, farba akrylowa, klej, mysz; technika: kolaż.
34) Ojciec Pio – dwa wizerunki Ojca Pio z sercem pośrodku na białym tle; wymiary: 80 cm × 100 cm; materiał: drewno, tapeta, cerata farba akrylowa, klej, metal (nakładka zamka do szafy); technika: kolaż.
35) Totem – zwierzęcy totem złożony ze szczątków dwóch kóz, miski i opony na białym tle; wymiary: 140 cm × 47 cm; materiał: drewno, cerata, klej, metalowe elementy (miska, uchwyty do szuflad), szczątki zwierzęce (kościec i skóra kóz), opona; technika: kolaż.
36) Studium ziemniaka (Kuchnia) –studium rozkładającego się ziemniaka; wymiary: 120 cm × 120 cm; materiał i technika: drewno, tapeta, flamaster, tusz; technika: szkic wykonany flamastrem.
37)  Pęknięcie kurtyny – górski krajobraz w szarościach, żółci i zieleni z rozdartą błękitną kotarą; wymiary: 130 cm × 90 cm; materiał: drewno, tapeta, farba akrylowa, fotografia; technika: kolaż.
Instalacja w zagrodzie w Jabłonce
38) Makieta czołgu wykonana z cienkiej blachy; wymiary: 3,40 m × 2,40 m, wysokość: 2,50 m; inne przedmioty oraz narzędzia składające się na instalację. 
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