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         EKSPRESJONIZM  ABSTRAKCYJNY

             II wojna światowa stała się wielkim dramatem również dla sztuki, wielu artystów torujących nowe drogi w sztuce musiało wyjechać z Europy ,wielu wyemigrowało  do Stanów Zjednoczonych, powodując jednocześnie to , że sztuka mogła znacznie poszerzyć swoje wpływy poza stary kontynent. 

Wyjechali między innymi : Max Ernst, Piet Mondrian, Marc Chagall , Fernand Leger i Marcel Duchamp. Na miejsce swojego pobytu wybrali Nowy Jork i tutaj ich wpływ na rozwój sztuki amerykańskiej w mieście - symbolu wolności stał się niewątpliwie znaczący. Artyści amerykańscy w latach 40-tych i 50-tych , którzy zaprezentowali nową  wizję - ekspresjonizm abstrakcyjny , po raz pierwszy w historii malarstwa zyskali liczącą się pozycję w skali międzynarodowej.

  Ekspresjonizm abstrakcyjny nie był stylem jednolitym, to raczej postawa , światopogląd.

Również nie wszystkie dzieła określane tym mianem były abstrakcyjne i nie wszystkie były ekspresyjne. Wspólną cechą był ładunek , często przytłaczający, wręcz tragiczny.

Dla artystów tworzących w tym stylu najważniejszy był indywidualizm , spontaniczność , improwizacja. Wraz z pojawieniem się abstrakcji ekspresyjnej zanikło pojęcie stylu.

" Sprzeciwiamy się nacjonalizmowi artystycznemu, który podważa znaczenie światowej tradycji jako fundamentu sztuki nowoczesnej "

- tak brzmiała wstępna deklaracja amerykańskiego Związku Malarzy i Rzeźbiarzy Nowoczesnych, ogłoszona na inauguracji jego działalności w roku 1940. Członkowie stowarzyszenia między innymi: Milton Avery, Adolph Gottlieb, Mark Rothko i Barnett Newman stawiali sobie za główny cel organizację corocznych wystaw.

Przecieranie nowych szlaków w sztuce nie było łatwe, częste ataki ze strony dziennikarzy" New York Timesa" zmusiły do wystosowania listu skierowanego do krytyka sztuki pracującego dla  nowojorskiego dziennika, Edwarda Aldena Jewella . W tym liście , datowanym 7 czerwca 1943 , piszą, iż artyści awangardowi nie zamierzają bronić swych obrazów , ponieważ ich zdaniem prace te mówią same za siebie : 

"... Odmawiamy ich obrony nie dlatego , że nie potrafimy sprostać zadaniu (...). Żaden komentarz nie mógłby objaśnić naszych obrazów. Zrozumieć je i docenić można wyłącznie przez 'skonsumowanie' związku  pomiędzy obrazem i widzem , co wymaga prawdziwej więzi duchowej . W sztuce , jak w małżeństwie , związek nieskonsumowany uważa się za niebyły ".

 Tekst ten potwierdza zasadniczą zmianę w sposobie myślenia nowej generacji twórców, którzy nabierają przekonania o własnej wartości. Od tej pory malarze szkoły nowojorskiej będą przeciwstawiali się państwowym instytucjom artystycznym i opowiadali się za sztuką abstrakcyjną wyrażającą emocje.

 Artyści pracujący w Nowym Jorku znajdują własny ton wypowiedzi , zyskują zwolenników i umacniają swoją pozycję. 13 października 1943 roku w audycji radiowej  Gottlieb i Rothko jeszcze raz wyjaśniają reguły , jakimi się kierują : 

" Nasza twórczość (...) ma urągać tym, których duchowe potrzeby zaspokaja dekoracja wnętrz , obrazy  nad kominkiem, sceny z amerykańskiego życia, obrazy społecznie zaangażowane, tym którzy podziwiają pracowitych laureatów nagród, National Academy , Whitney Academy, Corn Belt Academy etc".  

  Istotnym malarzem , który pokazał  nową drogę był Jackson Pollock. Swoimi pierwszymi  kapanymi obrazami z roku 1947 pokazał nowe możliwości rozwiązań malarskich. 

 Ważny jest tutaj sam akt tworzenia, spontaniczne, wręcz odruchowe działanie, które zostało uznane przez artystę za jedyny autentyczny sposób wyzwolenia energii twórczej. Obrazy Pollocka odzwierciedlają podświadomość twórcy- widoczny  w nich jest gest malarza. On pierwszy odrzucił pędzel i paletę i zlekceważył wszystkie konwencje kompozycji. Rozkładał płótno na ziemi i "tańczył wokół niego w twórczej ekstazie", wylewając farbę strugami . 

  Innym bardzo ważnym malarzem ekspresjonizmu abstrakcyjnego jest Mark Rothko. Z oceną jego twórczości jest tak samo jak z oceną twórczości Pollocka , którego jedni bronią a inni krytykują. Obrazy Rothki nie bywają na ogół eksponowane tak, jak by artysta sobie życzył. On chciał, żeby wisiały w słabo oświetlonym pomieszczeniu , którego atmosfera skłaniałaby do kontemplacji. Mówił też, że temat jego obrazów przeniknie tylko ten , kto skupi się nad nim w samotności. W czasie swojej drogi twórczej Rothko przekształca asymetryczne formy barwne w wielkie prostokąty o nieregularnych krawędziach. Zachowuje w każdym obrazie tylko dwa lub trzy prostokątne elementy o podobnej szerokości . Jednocześnie , rozmieszczając te formy jedną nad drugą, upraszcza kompozycję. Często powtarzał , że nie jest kolorystą , że nie korzysta ani ze zmysłowych , ani z dekoracyjnych atrybutów koloru, sens jego sztuki wykracza poza zwykłą przyjemność , jaką daje kolor. 

 I tak w obrazie  "Żółte-złote" pola barwne mają oddziaływać na widza bezpośrednio , wchłonąć go , wprowadzić w stan transcendentalnej medytacji i ekstazy. Modulacja odcieni transformuje płaskie prostokątne plamy w zespoły barwnych przestrzeni. Widz czuje się wciągany w głąb barwnych pól, przekształconych w zamglone przestrzenie.

Rothko mówił: " Interesuje mnie wyłącznie wyrażanie elementarnych emocji  - rozpaczy, ekstazy i rezygnacji wobec nieuchronności przeznaczenia - a fakt , iż wiele osób załamuje się i płacze patrząc na moje obrazy dowodzi, że udaje mi się te emocje przekazać".

Opracowując swoje kompozycje artysta zwracał uwagę  nie tylko na emocjonalny aspekt koloru, ale również na samą płaszczyznę barwną. Pragnąc szczególnie zaakcentować jej rolę, pozostawiał płótno bez ramy i zamalowywał także jego podwinięte brzegi, które w większości najważniejszych dzieł mocował z tyłu blejtramu . Eliminował ramy i pokrywał farbą boki obrazów , ponieważ zależało mu na tym , aby jego prace postrzegano jako elementy większej wizualnej całości. Przyznawał wprawdzie , że są one dziełami autonomicznymi , ale jednocześnie uważał , że każda z nich stanowi integralną część jego twórczości rozpatrywanej jako całość.

  Jedną z najciekawszych postaci Szkoły Nowojorskiej był Barnett Newman, początkowo jako krytyk sztuki wspierał malarzy ekspresjonizmu abstrakcyjnego , potem sam próbuje swoich sił jako malarz. " Żóty obraz" jest doskonałym przykładem jego twórczości . Dwie proste białe linie przecinają żółtą płaszczyznę po obu bokach. Czysta biel lini podkreśla bogactwo kanarkowej żółci . Po chwili wpatrywania się w obraz odkrywamy jeszcze jedną bladożółtą linię przecinającą płótno na dwie równe części. Już sam rozmiar płótna i jego prostota nie pozwalają nam oderwać wzroku od obrazu . Im dłużej się wpatrujemy , tym silniej do nas przemawia czystość koloru. Dzieła Newmana są zwiastunami dekoracyjnie pojętych płaszczyzn kolorystów i surowych płócień minimalistów.

   Kolejną ważną postacią w świecie abstrakcji ekspresyjnej był Willem De Kooning. Dzięki obrazom Henri Matisse'a i Paula Klee , Kooning odkrywa świat abstrakcji niczym nie skrępowanej, tak różnej od sztywnej abstrakcji artystów z ruchu De Stijl. Pod koniec lat czterdziestych maluje cykl czarno-białych abstrakcji ,do których należą m.in.: "Attic" i "Zurich", używając tutaj tylko czerni i bieli  odwraca zasady malarstwa .Wynika to ze świadomej chęci zrewolucjonizowania sztuki malarskiej oraz zaproponowania czegoś nowego. Bardzo pochlebny artykuł o artyście napisze Clement Greenberg : " Ów pierwszorzędny rysownik , używając głównie czerni, szarości , brązu i bieli, z powodzeniem zdołał sięgnąć szczytów swych ograniczonych raczej zdolności kolorysty. Czerń przestaje tu być jedynie neutralną strukturą rysunku, staje się kolorem i to w pełnym tego słowa znaczeniu, poddanym wszelkim wibracjom, dwuznaczności i zmienności pryzmatu . Czerń , równomiernie rozłożona ciężkimi, ograniczonymi formami na dość mizernie zamalowanym płótnie, w sposób zdecydowany wyznacza plan fizyczny obrazu, co inni malarze osiągają jedynie poprzez punktowanie kleistą masą gruzełkowatych pigmentów. Gładka powierzchnia obrazów de Kooninga świadczy o jego poszukiwaniu czystości , sztuki odwołującej się jedynie do wyobraźni wizualnej ". Począwszy od lat 40-tych de Kooning zaczyna być uważany za jednego z najważniejszych twórców sztuki amerykańskiej. Dla malarzy abstrakcyjnych jest mistrzem. Jego twórcze nieskrępowanie i techniczny wigor nie pozostają bez wpływu na wielu młodych artystów rozrzuconych po całym świecie.

    Twórców abstrakcji ekspresyjnej czy może bardziej " action painting " ( malarstwa gestu) tym bardziej , że malarze amerykańscy wyraźnie odrzucają ideę wiązania ich kierunku  z niemieckim ekspresjonizmem , łączył nie tyle styl malarski, co poglądy - duch buntu i wiara w prawo artysty do swobody ekspresji. Termin 

" action painting" jako pierwszy użył Harold Rosenberg , który zwracał uwagę na fizyczną stronę aktu malarskiego. Aspekt twórczy nabierał  istotnej wartości, figuratywność schodziła na dalszy plan. 

   Abstrakcjonizm ekspresyjny i dzisiaj dziwi, oburza , zastanawia, w dalszym ciągu daje do myślenia. Współcześni abstrakcjoniści bliscy są młodej generacji, wykształconej, ciekawej świata. To do niej przemawia język abstrakcji , doskonały pomimo pozornie trudnej estetyki.

