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Labirynt, czyli metafora ludzkiego losu. Labirynt, czyli metafora losu artysty. 
Życie jest drogą, sztuka jest drogą, poszukiwaniem, wędrówką. Brzmi banalnie, 
a przecież nie sposób powiedzieć nic bardziej prawdziwego. 

W malarstwie Łukasza Majcherowicza stale powraca motyw labiryntu. 
Z każdym obrazem artysta zagłębia się w wędrówkę po swojej podświadomości, 
po manowcach rzeczywistości. Stara się zrozumieć siebie i świat. Stawia pyta-
nia, nie udziela odpowiedzi. Nie on jeden. 

Jedno mnie tylko obchodzi: czy zbliżam się powoli, okólnie, krążąc to tam, 
to tu, oddalając się, wracając, ale zawsze z jasnym celem. Zbliżam się do czego? 
Do wiedzy, choć jakiej, nie wiem, do bilansu, do zrozumienia — pisał Czesław 
Miłosz w tomie poetyckim Nieobjęta ziemia. 

A pisarz John Barth stwierdza tak: Labirynt jest miejscem idealnie uciele-
śniającym wszystkie możliwości wyboru kierunku, które należy wyczerpać, zanim 
osiągnie się środek. 

Jeśli osiągnie się środek… 
Chcemy zrozumieć, przeczuć cel, odnaleźć go, osiągnąć. I uogólnić tę jed-

nostkową drogę do symbolu drogi ludzkości. Tyle tylko, że znajdujemy się w labi-
ryncie, a nić Ariadny to tylko mit. 

Można powiedzieć, że motyw labiryntu jest stary jak świat, a przynajmniej 
tak stary jak kultura minojska. Łukasz Majcherowicz wie, że malując labirynty, 
wchodzi w głęboki dialog z historią cywilizacji, sztuki, filozofii. W swoich nowo-
czesnych, abstrakcyjnych obrazach dotyka problemów i lęków egzystencjalnych 
naszych czasów, ale przecież przed nim, przed nami, przeżywały i przeżywają je 
całe pokolenia. 

Meander, labirynt, punkt gdzieś w oddali, na końcu świata, na końcu obra-
zu. Stając przed obrazami Łukasza Majcherowicza, stajemy na początku drogi 
do zrozumienia, odczucia, odkrycia. Bardziej odczucia, niż zrozumienia. Bardziej 
dotknięcia nieuświadomionych treści, niż ich odczytania. Kontemplacja obrazu 
może okazać się podróżą w głąb własnej podświadomości. W tych abstrakcjach 
jest transcendencja, siła i uniesienie podobne średniowiecznym ikonom czy 
buddyjskim mandalom. 

Meander — manowczyk to labirynt, kręcenie się, poszukiwanie — stwierdza 
Majcherowicz. — To nieustanne wędrowanie, podążanie przed siebie. Droga do 
celu. Czasami tylko droga. Jak życie. Jak malowanie. 

Krzysztof Penderecki tak mówił o dwóch labiryntach, które stworzył w par-
ku w Lusławicach: Są dla mnie symbolem artystycznych poszukiwań. Nie zawsze 
przecież można iść prostą drogą, czasami dochodzi się do ściany i trzeba za-
wrócić, spojrzeć wstecz. 

Małgorzata Czyńska, Wojciech Tuleya



A labyrinth, or a metaphor of the human condition. A labyrinth, or a metaphor of 
an artist’s condition. Life is a road, a search, a journey. It sounds banal, but you 
could hardly say anything more true.

The labyrinth is a recurring theme in Łukasz Majcherowicz’s art. With each 
painting the artist ventures deeper on the journey into his unconscious, down the 
byways of reality. He tries to understand himself and the world. He poses ques-
tions but offers no answers. He’s not the only one:

I care about one thing only: am I drawing closer? Circuitously, wandering 
here and there, now receding, now returning, but always with a clear aim. Drawing 
closer to what? To knowledge, although I know not of what kind, to a reckoning, to 
understanding, wrote Czesław Miłosz in the poetry collection Unattainable Earth.

In his influential essay The literature of Exhaustion the novelist John Barth 
said: A labyrinth, after all, is a place in which, ideally, all the possibilities of choice 
(of direction, in this case) are embodied and must be exhausted before one 
reaches the heart.

If one reaches the heart.
We wish to understand, to intuit the aim, to find it. And to generalise that 

individual path into a symbol of humanity’s journey. But we are in a labyrinth, and 
Ariadne’s thread is only a myth.

We could say that the motif of the labyrinth is as old as the hills, or at least 
as old as Minoan culture. Łukasz Majcherowicz knows that by painting labyrinths 
he enters into a profound dialogue with the history of civilization, of art, of phi-
losophy. In his modern, abstract paintings he touches the problems and exis-
tential fears of our times; but they have been experienced by whole generations 
before us.

A meander, a labyrinth, a point in the distance, at the edge of the world, at 
the edge of the painting. Standing in front of Łukasz Majcherowicz’s pictures we 
stand at the beginning of the road to understanding, to feeling, to discovery. It is 
feeling more than understanding; touching unrealised truths rather than reading 
them. The contemplation of a painting may turn into a journey into the depths of 
one’s unconscious. There is transcendence in these pictures, a power and exalta-
tion similar to that in medieval icons or Buddhist mandalas. 

It’s a maze, going in circles, searching, says Majcherowicz. — It’s a constant 
wandering, walking ahead. A path towards an aim. Sometimes only a path. Like 
life. Like painting. 

Krzysztof Penderecki said of the two garden mazes he created in his park 
in Lusławice: To me they symbolise artistic exploration. You can’t always follow 
a straight path; sometimes you reach a wall and have to turn back. 

Małgorzata Czyńska, Wojciech Tuleya
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Większość niewielkich obrazów Łukasza Majcherowicza 
z ostatnich lat prezentuje się na pierwszy rzut oka jako 
abstrakcyjne. Na ogół przedstawiają zarysy prostoką-
tów wytworzonych przez linie niekiedy poszerzające się 
w pasma, prowadzone swobodnie, ale nie budzące wąt-
pliwości co do intencji malarza. W wolnym polu najczę-
ściej zaznaczane bywa coś jeszcze, w podobny sposób — 
paskami prowadzonymi horyzontalnie lub skosem, choć 
nieraz nadal wertykalnie. W innych pracach linie biegną 
meandrycznie, nazbyt jednak gęsto, by utworzyć znany 
ozdobnik, a za mało zawile, by mogły się stać labiryn-
tem. W tymże czasie powstawały również płótna artysty 
zbudowane inaczej, było ich jednak stosunkowo niewiele. 

W charakterystycznych obrazach Majcherowicza 
uderza oszczędna kompozycja, często ograniczają-
ca się do układów linii — dość swobodnych, ale usta-
wianych w  czytelnym szyku. Albo stanowią one swego 
rodzaju bordiury, poszerzają się w pasy, pozostawiając 
przestrzenie, w których dzieje się coś jeszcze, albo — 
wyraźnie zagęszczone — stają się konstrukcją mało 
rozbudowanych labiryntów i portali. Obok układów na 
pierwszy plan wydobywa się kompozycja barw. Powstaje 
więc wrażenie, że artysta intensywnie pracuje nad kolo-
rystyką: obrazy mają wspólny ton. 

Kameralne prace Majcherowicza — poza regułami 
widocznych układów — determinuje wszakże jeszcze ich 
zaznaczony w tytule temat. Tytuł nie jest jednak pełnym 
przekazem zamierzonych przez artystę treści. Można 
też sądzić, że jego obecność nie została podyktowana 
wyłącznie chęcią ukierunkowania interpretacji (u tych 
odbiorców, którym nie wystarczałaby sama formalna 
gra zestawów barwnych pasów). Kryje się w tym metoda 
artystycznego postępowania. 

Prześledźmy przeprowadzane w obrazach z ostat-
nich lat zabiegi malarza — nie tyle dla ich rzeczowego 
określenia czy zinterpretowania, ile po to, by ukazać 
konsekwencję w ich stosowaniu, a przy tym zróżnicowa-
nie sposobów poszukiwania wyrazu i znaczeń prostych 
układów, wreszcie dlatego, że praca nad nimi okazała się 

Firanka / Curtain 
2017
techn. olejno-żywiczna, 
płótno / oil-resin 
technique on canvas
41 × 33 

Laurka / A Card
2016
olej, płótno / oil on canvas
41 × 27 *

* �wymiary wszystkich 
obrazów podane w cm / 
all the measurements are 
given in centimeters
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nadspodziewanie owocna. Oczywiście nie wyczerpują one 
wszystkich widocznych na obecnej wystawie doświad-
czeń malarza, nie są też rejestrem wszelkich prób doko-
nywanych w ostatnich kilkunastu latach, choć z pewno-
ścią wspomniane zabiegi należą do ważnych dla niego 
— zasady wyboru wystawianych w Galerii ART obrazów 
opierały się na kryteriach kuratora ekspozycji. 

Połowa zaprezentowanych na wystawie obrazów 
przedstawia serie wpisanych w siebie prostokątnych 
ramek, niekiedy nie zamykanych do końca, często ma-
lowanych silnie skontrastowanymi barwami: dzięki kom-
pozycyjnym podkreśleniom bądź wyodrębnieniu którejś 
z nich i niewielkim przekształceniom zasadniczego ukła-
du Majcherowicz stara się malarsko wytworzyć wizualne 
oparcie dla powiązanej z tytułem znaczeniowej asocjacji. 
Wyraźne jest to w większości omawianych obrazów. 

W Laurce (2016) ku tytułowi prowadzi najmniej-
szy, centralnie położony prostokąt, zbudowany w od-
miennych proporcjach niż inne, wyodrębniony ciepłym 
różem i wypełniony serią poziomych linii — przypomina-
jący zapisaną kartkę. W Lesie (2017) seria symetrycz-
nie rozłożonych, barwnych, wertykalnych linii, poprze-
dzielanych szarymi pasami, pojawia się na organicznym 
ugrowobrunatnym podłożu: zróżnicowane barwy pod-
kreślane kontrastami mogą sprawiać wrażenie natural-
nych wzmocnień światła bądź obszarów nagłego mroku 
w  leśnym gąszczu. Firanka (2017) — w konstrukcji już 
nie otaczana konsekwentnie zamkniętymi prostokątami, 
lecz sygnalizującymi je pasami, które fragmentarycz-
nie budują wgłębiającą się przestrzeń okna — ujawnia 
się jako płaska forma delikatnie przyszarzona okala-
jącymi barwami o wyraźnej fakturze płóciennego pod-
obrazia. Lustro (2017), dla odmiany, dzięki kontrasto-
wi zamkniętych prostokątów: błękitnego i czerwonego, 
silnie eksponuje swą świecącą biel. W prostokątnym, 
zniszczonym Oknie (2015) ukazuje się pusty i  prosty, 
horyzontalnie przecięty, zachmurzony zimowy pejzaż, 
równie ubogi jak ono samo. Podobne poziome podziały 
barwne na środkowym polu obrazu artysta zwielokrotnia 

Lustro / Mirror
2017
akryl, płótno / acrylic on 
canvas
60 × 40 
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w Pejzażu  (2015) — tym razem duża plama ciepłego 
koloru przywołuje z pewnością upalne lato. Z kolei w Wi-
doku z okna (2016), w którym obiekt pozwalający nam 
zobaczyć tytułowe treści skonstruowany został tak jak 
inne, więc przestrzennie, malarz wprowadził wielobarw-
ne, skośne, zróżnicowane grubością linie o przeciwnej 
temperaturze, co w  oczywisty sposób zdynamizowa-
ło temat. Skosy pojawiają się także w Wydmie (2014) 
i  Tęczy (2016) — za każdym razem są zorganizowane 
w inny sposób: ze względu na tytułowy temat, oczekiwa-
ne przez autora skojarzenia, konkretne środki malarskie 
wreszcie. 

Nie są to wszystkie transformacje serii zmniejsza-
jących się prostokątów — zainteresowań Majcherowicza 
nie ograniczyły krajobrazy najczęściej pojawiające się 
w oknach. W Ambonie (2017) układ prostokątnych, róż-
nobarwnych ramek przenikają przepływające nieregular-
nie w poprzek strumienie światła. W tym przypadku nie 
jest to sugestia tego co widzialne, raczej tego, co może 
zostać przybliżone dzięki padającym z tego miejsca 
słowom. W Promieniu światła (2016) zmniejszające się 
i różniące się świetlistością błękitne prostokąty, obwie-
dzione niezbyt szerokimi czerwonymi ramkami, zamyka-
ją w środku wąski pomarańczowy pasek — zjawisko, któ-
re trudno dostrzec jako pojedyncze. Równie symbolicz-
nie, jako światło — oranżami i żółcieniem — oznaczony 
został Archanioł Michał (2014). O jego wodzowskim cha-
rakterze przypominają ostre i nieregularne linie barwy, 
sięgające położonych dalej kolorowych pól. Analogiczną 
próbą przybliżenia poprzez barwę i konstrukcję zmniej-
szających się prostokątów są też obrazy Morze czarne 
(2011) i Morze czerwone (2011). W tych dwóch pracach 
celem zabiegów Majcherowicza stały się nie tyle asocja-
cje odnoszące się do konkretów czy kulturowe symbole 
natury duchowej, oba wielkie akweny są przecież błę-
kitne; artystę zajęły same nazwy i ich międzykulturowy 
usus. W większym stopniu symboliczne wyobrażenie 
esencji szerszych zjawisk dotyczyło podobnie skonstru-
owanego dyptyku Nepal-Indie (2017), nie wystawianego; 

Widok z okna / A View from  
a Window
2016
techn. olejno-żywiczna, 
płótno / oil-resin technique 
on canvas
31 x 26 
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w tym przypadku pomocny był kontrast topograficz-
ny, wpływający na charaktery obu terytoriów. 

W innych obrazach, poza eksploatacją ramowych 
konstrukcji prostokątów, artystę od lat pociągała dość 
bliska im forma meandra. Wyznaczała drogę prowa-
dzoną odśrodkowo w taki sposób, by mogła się stawać 
swego rodzaju labiryntem. Czerwony Meander (2010) 
stał się wyłącznie okazją do budowania przestrzenno-
ści; inny obraz o tym samym tytule ukazywał parę nie-
łączących się ze sobą meandrów o różnie położonych 
ośrodkach — już dzięki temu stwarzał możliwość róż-
nych interpretacji. Dalsze jego warianty, jakimi stały 
się obrazy Manowczyk I (2017) i Manowczyk II (2017), 
to dwa połączone meandry. Wyrażają odmienne tre-
ści za pomocą lekko przekształconej formy. Pierwszy 
ukazuje drogi poszerzające się bądź zwężające, za-
leżnie od tego, gdzie biorą początek — przy obecnych 
w pobliżu przejściach innych, niezmiennych, nie tra-
cących swej szerokości — a jednocześnie podkreślają 
podobieństwo miejsc wyjścia do miejsc dojścia. Drugi 
uwypukla wyłącznie ostatni aspekt drogi przy braku 
jakiejkolwiek formalnej zmiany. 

W rozbudowanym Pejzażu polskim (2017) arty-
sta wykorzystał swoje doświadczenia z meandrycz-
nymi przejściami i konstrukcjami prostokątów: po-
wstała trudna do przebycia, zamknięta szklącymi się 
ścianami, piętrowa przestrzeń, otwierająca się w nie-
znaną głębię i dzieląca na części pokaleczone naro-
dowe barwy flagi. Konstrukcja służy tu zaznaczonemu 
w  tytule metaforyczno-symbolicznemu przybliżeniu 
obecnego stanu społecznej zbiorowości. 

Cykl ten reprezentują Portal 1 (2015) i Portal 2 
(2015). Stanowią one fragmentaryczne rozwinięcie 
innych kompozycji, nieuwzględnionych na wystawie. 
Same obrazy — przygotowane w wariancie pionowym 
i poziomym — ukazują po dwa połączone ze sobą 
portale w sposób, który uniemożliwia jakiekolwiek do 
nich wejście. W  tym miejscu wypada krótko wspo-
mnieć o istotnych transfiguracjach zestawów portali 

Ambona / The Pulpit 
2017 
techn. olejno-żywiczna, 
płótno / oil-resin 
technique on canvas
50 x 35 
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w serii Rotacje, nie w pełni w ekspozycji uwzględnionej. 
W pracach z tego cyklu, w różnych kompozycjach, po-
między cztery portale, w  zmienny sposób ustawiane, 
coraz wyraźniej włączana bywała czerniejąca linia — łą-
cząca je, a jednocześnie wykluczająca możliwość wej-
ścia do nich. Zamieniała się ona coraz wyraźniej w na-
zistowski znak. W tej serii prac artysta najczęściej sto-
sował prostsze metody uwyraźniania treści: głównie 
dodawał nowe konstrukcyjne elementy lub zasadniczo 
przebudowywał kompozycję. 

Znaczenia Portali budowane były przez transfor-
macje kompozycji pojedynczych obrazów; w przypadku 
rozbudowanego cyklu Rotacji ruch zastosowanych form 
powoływał warianty treści, stanowiące rozwinięcie tego, 
co zostało już powiedziane. 

W zaprezentowanym w Galerii ART zestawie Łu-
kasz Majcherowicz nie ograniczył się do wspomnianych 
zabiegów. W innych abstrakcyjnych pracach, w których 
także wykorzystywał linie — jak w Kropce (2016) opartej 
na kompozycji kwadratów — pozwalał sobie na jeszcze 
bardziej swobodne malarskie ich traktowanie, podobnie 
w ciemnej Nocy (2012) o pasmowej budowie zwieńczo-
nej łukiem, czy w Komecie (2010), odśrodkowo budowa-
nej zróżnicowanymi, barwnymi, płynnie zakrzywiającymi 
się liniami. 

W Niepodległości trójkątów (2016) — nazwa wzię-
ta od tytułu dramatu Witkacego — poza tytułowymi fi-
gurami wprowadzał nieregularne czworoboczne formy; 
swój wyraz płótno zawdzięcza głównie kompozycji sa-
mego koloru. Tak samo działo się w Żaglu Odysa (2012). 
Artysta wykorzystał tu zgeometryzowane formy, ale 
dodał ponadto wyrazistą, ciemną, nieregularną plamę 
o podłużnym kształcie, symbolizującą zagrożenia spa-
dające na herosa. 

Mimo częstego stosowania zgeometryzowanych 
kształtów inne obrazy Majcherowicz traktował w całości 
metaforycznie, na przykład Piramidę (2015), utrzymaną 
w  typowej stylistyce niegdysiejszej abstrakcji lirycznej. 
Melancholia (2012) została spreparowana jako kolaż czy 

Archanioł Michał /  
The Archangel Michael
2014
akryl, olej, płótno / acrylic, 
oil on canvas
70 × 50 
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raczej tradycyjny asamblaż, utworzony na podkładzie 
„rzeczy znalezionej” — niewielkiej ramy drzwiczek starej 
szafy. 

Artysta ciągle dąży ku pełniejszemu zrealizowaniu 
własnej idei malarstwa. Obecną prezentację „stanu po-
siadania” należy traktować jako pewien etap, choć warte 
podkreślenia jest jej znaczenie. Poza serią prostych, uda-
nych zabiegów konstrukcyjnych zostały przez Majche-
rowicza także wypracowane zręby indywidualnej, cha-
rakterystycznej kolorystyki, nie tracącej na naturalności. 
Wywołuje ona wrażenie organiczności tworzywa, o co wy-
raźnie troszczy się artysta, wiążąc nawet zróżnicowane 
składniki spoiw pigmentów przy uwzględnianiu swoich 
malarskich celów. Dba przy tym o uwidacznianie jakości 
materii podłoża — tkaniny, płyty czy deski — zachowując 
najprostszy sposób prowadzenia pędzla: operuje ciągłą, 
pozornie prostą linią, jak przy malowaniu jakiegokolwiek 
przedmiotu, przypominającym funkcjonalne pokrywanie 
powierzchni kolorem. W tym przypadku Majcherowicz nie 
tylko korzysta z wielu różnych technologii — znanych mu 
lepiej niż malarzom posługującym się rutynowo technika-
mi akrylowymi czy olejnymi — ale stara się też odkrywać 
i wykorzystywać w swoich niewielkich obrazach sztalugo-
wych jakości znamienne dla malarstwa ściennego oraz 
stosowane w polichromiach. 

Przy okazji podkreślmy: zakres działalności arty-
sty jest znacznie szerszy niż malarstwo sztalugowe — 
obejmuje również malarstwo ścienne, nauczanie jego 
technologii i technik na warszawskiej Akademii Sztuk 
Pięknych, a także konserwację malowideł ołtarzy, figur 
oraz architektonicznych dekoracji w kościołach i zabyt-
kowych budowlach. Twórczość sztalugowa jest najbar-
dziej prywatną częścią jego aktywności. 

Maluje płasko, matowo, często temperując proste 
acz wysmakowane barwy bielą, na ogół nie nasycając 
ich do pełnego brzmienia; w miarę potrzeb nie stroni 
od ich wygłuszania czy patynowania, choć posługuje się 
także czerniami czy brązem, kiedy zgodnie z jego za-
mierzeniami w obrazach ma się pojawiać inny nastrój 

Manowczyk I / Meander I
2017
techn. olejno-żywiczna, 
płótno / oil-resin 
technique on canvas
60 × 30 
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albo wzmocnienie kontrastu wobec zarysowującego się 
dźwięku łagodnej świetlistości. Majcherowicz buduje 
różne kolorystyczne gamy, korzysta z ugrów, brązów, 
rudości wpadających w czerwienie. Preferuje tonacje 
cieplejsze, choć stosuje także głębokie zielenie, nasy-
cone błękity, barwy zgrzebnych materii. Troska artysty 
o komponowanie akcentowanej gamy widoczna jest 
w  większym stopniu niż osobiste upodobania, najczę-
ściej ujawnia się poprzez wytrawne zestawienia i spo-
sób ustawiania kontrastu. Towarzyszą temu, oczywiście, 
formalne operacje z linią, dodatkowo rozmalowywaną. 
Dodajmy, że malarz najczęściej zabiega o zestawienia 
rzadsze; w doborze barwy można także dostrzec ciągłą 
pracę nad minimalizowaniem środków i starania o świe-
cenie kolorów bez używania prostych stereotypowych 
chwytów. Majcherowicz dba o świecenie bieli, ciepłych 
tonacji — żółcieni, oranży, czerwieni, różów — nieraz 
błękitów. Może nawet bardziej mu zależy na ukazaniu 
zmiennego życia koloru. Kiedy z dystansu patrzy się na 
jego prace, zmienia się ich ton: gasną konflikty barw, 
które wiążą się w nowe harmonie, emanują spokojem, 
jakby to, co ważne i dynamiczne w zbliżeniach, w szer-
szej perspektywie okazywało się mało istotne, chwilowe 
i lokalne. Podkreślanie równowagi, obecności wewnętrz-
nej harmonii, choćby ukrytej i odległej, zachowanie spo-
koju wobec ciągłych przemian, mieści się w intencjach 
malarza. 

Artystyczną konstrukcję wspomaga kształtująca 
obrazy linia — element ich budowy, lepiej uzmysła-
wiany w malarstwie od czasu nowego wprowadzania 
abstrakcji do sztuki europejskiej. Ta tradycja obecna 
jest także w Polsce w wielu odmianach. Nietrudno spo-
rządzić listę antenatów zabiegów twórczych Łukasza 
Majcherowicza. 

Prawie sto lat temu Wasyl Kandinsky po cyklu wykła-
dów w Bauhausie utrwalił w książce Punkt i linia a płasz-
czyzna wnioski dotyczące typów podstawowych linii i ich 
funkcji, przede wszystkim w malarstwie abstrakcyjnym 
stosującym formy geometryczne; odkrywał przy tym ich 

Manowczyk II / Meander II
2017
techn. olejno-żywiczna, 
płótno / oil-resin 
technique on canvas
60 × 30 
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różne znaczenia w obrazie i związki z kolorem, co stało 
się dobrym punktem wyjścia dla malarstwa późniejszych 
artystów. Malewicz ukrył w swoich obrazach linie istot-
nych napięć kierunkowych w przestrzeni, ograniczył się 
do ujawniania form poprzez krawędzie barw; Mondrian 
podzielił zneutralizowanymi kolorystycznie pasami pola 
energii, ukazywane w postaci niebieskich, czerwonych 
i żółtych prostokątów. Strzemiński, już na gruncie sztuki 
polskiej, z analizy dynamizmu kontrastowych linii domi-
nujących w sztuce od baroku, przy jednoczesnej ich nie-
spójności z funkcjami kompozycji kolorystycznej, wycią-
gnął wniosek o konieczności wprowadzenia linii nowego 
typu — unistycznej — tożsamej z  barwą i fakturalną 
materią obrazu; na tym głównie polegały jego zabie-
gi malarskie. Stażewski ograniczał się do podkreślania 
konstrukcyjnej i emocjonalnej wagi linii: poszukiwał wy-
trawnych barw. 

Już poza obszarem sztuki abstrakcyjnej, na którym 
traktuje się linię jako jeden z najważniejszych elemen-
tów konstrukcji, artyści uprawiający malarstwo mieli do 
niej często stosunek osobisty. Skłaniająca się ku eks-
plorowaniu podświadomości Erna Rosenstein, w której 
obrazach jakieś nagłe zakreślenia stawały się nośnikami 
znaczeń burzących opowieści, mawiała, że linia jest dla 
niej czymś jak rana, agresja, niespodziewane zadrapa-
nie przestrzeni. Jan Dobkowski, przez dziesięciolecia 
eksperymentujący z możliwościami wyrażenia treści 
poprzez różnorodne przekształcanie linii — i stale je wy-
korzystujący — powtarzał, że cały czas uprawia własny 
kierunek, linearyzm, a rozwijająca się linia jest śladem 
jego myślenia… 

Łukasz Majcherowicz maluje swobodne barwne 
linie przy wpisanych w  pamięć oczywistych układach 
form geometrycznych, głównie prostokątów bądź kwa-
dratów, przekształcając je stosownie do jeszcze innych 
celów obecnych podczas malowania. Pozostaje w kręgu 
abstrakcji — poszerza jej obszar, a jednocześnie po-
głębia różnorodne tematy dotyczące widzialnych rze-
czy, sytuacji i szerszych zjawisk, które przy prostszych 

Pejzaż polski / Polish 
Landscape
2017 
tempera, akryl, płótno / 
distemper, acrylic on canvas
50 × 30 
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sposobach przedstawiania — ograniczonych do wizual-
nej namacalności i czytelnych aluzji — byłyby pozbawio-
ne niedopowiedzenia, aury poetyckości, pojawiającego 
się niespodziewanie uogólnienia, a także bezpośrednio 
ujawnianej siły i znaczenia konstrukcji, ładu, radości ko-
loru. To wszystko pojawia się w obrazach artysty. Maj-
cherowicz czerpie z kilku źródeł, pozostając w zakre-
sach znaczeń pojawiających się przy uruchomieniu ich 
wszystkich naraz. To jego własny, zindywidualizowany 
sposób wykorzystywania znanego, prostego środka. 

Portal Nazi / The Nazi Gate
2015 
olej, płótno / oil on canvas
50 × 50 
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Most of small-sized paintings created by Łukasz Majche-
rowicz within the last several years look abstract at the 
first sight. Most of them represent outlines of rectangles 
formed by lines which are sometimes transformed into 
wider bands and which seem effortless but, at the same 
time, quite clear when it comes to the painter’s inten-
tions. In places left empty there are other things marked 
in a similar way — with horizontal or diagonal, though 
sometimes even vertical stripes. In his other works, the 
course of those lines is meandering, though too dense 
to produce a popular ornament and not enough winding 
to build a complete labyrinth… The artist also painted at 
the same period other kinds of canvases, but there were 
quite few of them. 

What makes those peculiar works of Majcherowicz 
really stand out is their minimalistic composition, often 
limited to layouts of lines, which seem quite effortless but 
follow a clear order. They create some kind of borders, en-
large into stripes, leaving behind spaces where something 
else happens or, clearly denser, become a system of quite 
simple labyrinths and gantries. Apart from layouts, it is 
the composition of colours that comes to the fore. What is 
left is the impression that the artist is quite serious about 
colours, cause his paintings share the same tonality. 

What is determinant, apart from layout rules, of 
those intimate works by Majcherowicz, is also their topic 
suggested in the title which, however, does not fully re-
flect the content intended by the artist. A conclusion can 
be drawn that the reason behind each topic is not only 
the willingness to guide, in their interpretation of the re-
spective work, those viewers for whom the formal game 
between colourful stripes is not enough to understand 
that the painter goes beyond simple rules he follows. 
There is an artistic code of conduct behind it. 

Let’s track together the tricks the painter has been 
using in his recent works, exhibited these days at Galeria 
ART, not so much to define or construe them accurately, 
but rather to emphasize the consistent yet diversified 
ways of searching for expression and meanings of simple 

Huśtawka / Swing 
2016 
akryl, techn. olejno-żywiczna, 
płótno / acrylic and oil-resin 
technique on canvas
65 × 40 

Złota brama / Golden Gate
2018
tempera, techn. olejno- 
-żywiczna, płótno / distemper, 
oil-resin technique on canvas
90 × 60 
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layouts the artist has willingly discussed. One of the rea-
sons to do it is that his work has turned out particularly 
effective. It is evident that those forms of expression do 
not encompass all of the painter’s experiences reflected 
by the exhibition, nor are they a register of all the at-
tempts made by him within the last several years, but 
they are considered by the artist himself as important. It 
must be emphasized, however, that it is the curator of the 
exhibition who set the criteria for selection of Majchero-
wicz’s paintings exhibited in ART. 

The artist’s interests are much wider than the can-
vases exhibited — he also paints on walls, teaches wall 
painting techniques and technologies at the Academy of 
Fine Arts in Warsaw and restores paintings and architec-
tural ornaments in churches and historic buildings. Easel 
painting is, however, the most private part of his artistic 
activities. 

Half of the paintings shown at the exhibition are rep-
resented by a series of rectangular frames inscribed one 
in another, some of which are left open and which have 
often been painted in colours which strongly contrast with 
each other. By emphasizing or distinguishing one of them 
and slightly transforming their initial layout, Majcherowicz 
attempts to get as close as possible to the intended title 
of his work and to create a visual support whose purpose 
is to generate a significance association connected with 
the title. It can be seen in most of the exhibited paintings. 

In A Card (2016), the central, smallest rectangle 
constructed in different proportions than the other ones 
was highlighted in warm pink and filled in with a series of 
horizontal lines. It reminds of a card full of letters and it 
makes a reference to its title. In Forest (2017) a series of 
symmetrically distributed, vertical lines separated from 
each other with grey stripes is depicted on an organic, 
mauve background: diversified colours emphasized by 
contrasts can encourage in their viewers an impression 
of light reflections or sudden obscurity in a forest thicket. 
Curtain (2017)— its structure does not involve consist-
ently closed rectangles but stripes which suggest them 

Wydma / Dune
2014 
żywica akrylowa, piasek 
i pigmenty, płótno / acrylic 
resin, sand and pigments 
on canvas
70 × 50 
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and systematically build a window which seems deep-
er and deeper — it reveals itself as a flat shape subtly 
greyened with surrounding colours with the texture of 
a canvas warp: as for Mirror (2017), it strongly exposes 
its shiny whiteness thanks to a contrast between the 
surrounding blue and red rectangles. In the rectangular, 
destroyed Window (2015) you can see a simplistic and 
empty, cloudy winter landscape, horizontally cut in half, 
as miserable as the window itself; the artist multiplies 
horizontal contrasts of colours in the center of another 
painting — The Landscape (2015): this time, a large stain 
of a warm color is reminiscent of a hot summer. In an-
other painting — A View from a Window (2016) — where 
the object which enables us to see title contents was 
constructed in the same way as other ones — spacially 
— the painter introduced multicolored, slanting lines of 
various widths, which dynamized the topic in an evident 
way; slants also appeared in the painting called Dune 
(2014) and in The Rainbow (2016)— each time they are 
organized in another way in terms of the title topic, as-
sociations expected by the author, and, finally, painting 
techniques used. 

The aforementioned works do not include all of 
the transformations of layouts constructed as series of 
smaller and smaller rectangles — Majcherowicz’s inter-
ests are not restricted by landscapes often seen through 
windows. In The Pulpit (2107) layouts of rectangular, 
multicolored frames are penetrated crosswise by irregu-
larly flowing streams of light which brightens everything; 
in this case it is not a suggestion of what can be seen 
but rather what can be approximated with words com-
ing from that place. In The Ray of Light (2016) blue rec-
tangles with various luminosities, which become smaller 
and smaller and which are bordered with not too wide red 
frames, lock inside a narrow orange stripe — they define 
a hardly noticeable phenomenon; in the same symbolic 
way, The Archangel Michael (2014) was marked as light 
— with orange and yellow colours. His commanding char-
acter finds its reflection in sharp and irregular color lines, 

Piosenka miłosna / The Song 
of Love 
2017 
akryl, techn. olejno-żywiczna, 
płótno / acryl, oil-resin 
technique on canvas
100 × 70 
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which reach colorful fields located further on. A similar 
attempt to zoom in with a color and structure of rectan-
gles which get smaller and smaller is made in The Black 
Sea (2011) and The Red Sea (2011)— in those two works, 
it is not that much of associations with concrete things 
or culture symbols of spiritual nature that were targeted 
by Majcherowicz’s efforts (cause both great seas are blue 
after all) but their names and intercultural usus. Symbol-
ic representations of the essence of larger phenomena is 
what characterizes to an even larger extent the diptych 
Nepal-India (2017), which has not been exhibited yet 
— in this case a topographic contrast which affects the 
specificities of both territories turned out to be helpful. 

Apart from exploration of rectangle frames, the 
artist has been long attracted by the shape of meander, 
which outlines the way in a centrifugal manner which al-
lows it to become a sort of labyrinth — that’s how con-
tents different from each other have been created with 
ease. The red Meander (2010) became a mere opportu-
nity to build spatiality, another painting with the same 
title depicts a pair of separate meanders with centers lo-
cated in different points, which is enough to leave room 
for various interpretations. Its further variants — that is 
Meander I (2017) and Meander  II (2017) — two inter-
connected meanders — express different contents with 
a form which is only slightly transformed: the first one 
represents roads which get broader and broader or nar-
rower and narrower, depending on where their beginning 
is according to you, and other passages with an invari-
able width along their way and, at the same time, em-
phasize the similarities between departure and destina-
tion places; the second one accentuates exclusively the 
last aspect of the road, while the form is left unchanged. 
The complex Polish Landscape (2017) benefits from the 
artist’s experiments with meandrical passages and rec-
tangular structures, which resulted in a hard-to-travel, 
multilayered space closed with glazed walls, which 
opens up to an unexplored depth and which splits the 
injured colors of our national flag; the structure of that 

Meander / Meander
2012
techn. olejno-żywiczna, 
płótno / oil-resin 
technique on canvas
110,7 × 70,5 
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painting was used for symbolizing the current condition 
of our community. 

Another by-product of Majcherowicz’s rectangular 
structures is a group of doors, important entrances and 
gates — their form itself determines a series of symbolic 
toposes, which are just as important in literary descrip-
tions and visual representations as a road or labyrinth, 
present in various cultural mythographies and iconogra-
phies for many years. The exhibited collection includes 
Solar Gate 2 (from Rotations) (2015), whose only differ-
ence from paintings based on rectangular structures lies 
in their replacement with squares; it represents a gentle 
brightening of the light which drifts away from back-
ground. Another one — The Gate (2015) — with a regular 
composition, exposes the entrance itself and puts an em-
phasis on entering something dark and unknown; Gate I 
(2017) — with its exquisite composition of colors — re-
flects the physical condition of the enterer rather than 
discusses the nature of entrance. And, in the end, there is 
The Nazi Gate (2015), composed in a totally different way, 
exclusively out of a  layout of colorful rectangular areas 
heading to brown shades, which remind the tragic con-
sequences of their dominance; the content is clear, but its 
full scope included in the structure used could gain a fuller 
interpretation if the evolution of that form was investigat-
ed throughout the whole series by the artist, called Rota-
tions, which has not been exhibited yet. 

The aforementioned series is represented at the 
exhibition by two other works: Gate 1 (2015) and Gate 2 
(2015), which partially develop other compositions 
which cannot be admired at the exhibition. The paintings 
themselves — prepared in a vertical and horizontal op-
tion — depict two gates connected to each other in a way 
preventing anybody from getting inside. This is where 
I should briefly discuss vital transfigurations of gate sets 
in a series called Rotations by the artist himself, not fully 
included in the exhibition: in various compositions of that 
series a blackening line is more and more expressly in-
corporated among four gates distributed in a different 

Meander Minotaura /  
Minotaur’s Meander
2009
atrament na panelu 
drewnianym / ink on 
wooden panel
46 × 40 
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way; the line connects them but at the same time ex-
cludes the possibility to enter them. It reminds more and 
more of the Nazi symbol. In that series, the artist usually 
used the simplest methods of expression: in most cases, 
he added new structural elements or basically recon-
structed the overall composition. 

The meanings of The Gates were built through 
transformations of the forms of specific paintings, in 
case of extended Rotations composition changes can be 
seen throughout the whole series; the movement of used 
forms created content variants which expanded on what 
had already been expressed. 

In the collection exhibited in ART Gallery, Łukasz Ma-
jcherowicz did not restrict his art to the aforementioned 
forms of expression. In other abstract works where he also 
used lines — like A Dot (2016), based on a composition of 
squares — he allows himself for an even more free artistic 
approach towards those shapes just like in a dark Night 
(2012), — painting with a band-like structure, crowned 
with an arch or in Comet (2010), — constructed centrifu-
gally with diversified, colourful, smoothly curved lines. 

In the picture named after Witkacy’s drama — The 
Independence of the Triangles (2016) — apart from the 
triangles he introduced irregular quadrangular shapes; 
the painting owed its expression mainly to the colour it-
self. The same thing happens in The Sail of Ulysses (2012): 
the artist made use of geometrised shapes in that paint-
ing, while also adding an expressive, dark, irregular stain 
its shape symbolising the dangers that befall the hero. 
Despite a frequent use of geometrised shapes, Majche-
rowicz treated other paintings metaphorically as a whole 
— for example, The Pyramid (2015), maintained in the 
typical style of the lyrical abstraction of the past. Final-
ly, Melancholy (2012) was prepared as collage, or rather 
a traditional assemblage, created on the basis of “found 
object” — a small door frame from an old wardrobe.

The artist never ceases to strive for a fuller imple-
mentation of his own idea of painting. The exhibition as it 
is should rather be regarded as a certain stage, although 

Kropka / A Dot 
2016 
akryl, płótno jutowe, 
drewno / acrylic on jute, 
wood
40 × 40 
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its significance should be emphasized. Apart from a se-
ries of simple and successful structural procedures, Ma-
jcherowicz has also worked out core components of his 
own signature color scheme with no detriment to their 
natural looks. The artist owes that effect to an impression 
of organic material: he takes care of those colors by bind-
ing even the most diversified components of pigment 
binders according to his most important artistic goals. 
He also strives to demonstrate the quality of the sub-
strate — be it a textile, board or a panel — maintaining 
the simplest way of using his brush: continuous, appar-
ently simple line with which any object is painted, which 
reminds a functional color laying over any surface. In this 
case, Majcherowicz not only uses many different tech-
nologies, which he knows better than painters who rou-
tinely use acrylic or oil techniques, but also attempts to 
discover and use in his small easel paintings values char-
acteristic for wall paintings and used in polychromes.

It should be emphasised that the scope of the art-
ist's work is much broader than easer painting — it also 
includes wall paintings, teachnis technology and tech-
niques at the Academy of Fine Arts in Warsaw, as well as 
the conservation of altar paintings, figures and architec-
tural dedcorations in churches and historic buildings. Ea-
sel paintings were the most private part of his work.

He paints flat and matt paintings, often sharpen-
ing simple yet refined colors with whites, generally ab-
staining from saturating them to the fullest; if needed, 
he doesn’t shy away from attenuating or patinizing them, 
although he also uses blacks or browns whenever he 
intends to create a different mood in his paintings or 
to strengthen the contrast with the emerging sound of 
a  gentle luminosity. Majcherowicz builds various arrays 
of colors using ochres, browns, rusts verging on reds. He 
prefers warmer tones, even though he also uses deep 
greens, saturated blues, shades of coarse textiles. His 
paintings show his commitment to building an accented 
array of colours more than his personal preferences. For 
the most part, it is reflected in exquisite arrangements 

Kometa / Comet
2012 
akryl, płótno / acrylic on 
canvas
100 × 70 
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and contrast development, which is accompanied by 
formal operations involving lines, often diluted. Let me 
emphasize that, in most cases, the painter seeks rarer, 
less obvious colour compositions; you can also observe in 
those attempts a continuous effort to minimize forms of 
expressions and to make colours shine without resorting 
to easy clichés and tricks. Majcherowicz wants his whites 
or warm shades like yellows, oranges, reds and pinks, and 
sometimes blues, to shine. He seems even more commit-
ted to demonstrate an ephemeral life and variable nature 
of colour — when you look at his works from a distance, 
their tones change: conflicts between colours fade away, 
new harmonies are established and the paintings exude 
calm and peace as if those things which seem important 
and dynamic when watched from a short distance turned 
out less relevant, ephemeral and local when a bigger pic-
ture is at stake. A focus on balance, inner harmony, even if 
concealed and remote, calm and composed approach to 
never-ending transformations are all in the artist’s mind. 

Artistic structure is supported by the line which 
shapes Majcherowicz’s paintings, which is also an ele-
ment of their structure that has become more important 
for painters since the re-introduction of the abstract to 
the European art. This tradition is also present in Poland 
in different variants. It is, therefore, not that hard to enu-
merate various forebears of Łukasz Majcherowicz’s crea-
tive endeavours. 

Nearly a century ago, having delivered his lectures 
at the Bauhaus, Wassily Kandinsky recorded in his book 
called Point and Line to Plane his conclusions on basic 
lines and their functions, first and foremost in abstract art 
using geometric shapes; he also discovered their different 
meanings in a painting and their connections with colour, 
which has become a good point of departure for further 
artists. Malewicz concealed in his paintings traces of vital 
directional tensions in space and sketched shapes merely 
with colour edges; Mondrian split energy fields shown 
as blue, red and yellow rectangles with colouristically  
neutralized stripes. As for Polish artists, Strzemiński drew 

Niepodległość trójkątów / 
The Independence of the 
Triangles
2016 
olej, płótno / oil on canvas
75,5 × 60,5
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from his analysis of the dynamism of contrasting lines 
prevailing in art since Baroque and their inconsistency 
with colour composition functions a conclusion that it was 
necessary to introduce a new type of line — a unistic one 
— identical as the colour and texture of a painting; this 
is what his painting expression was all about. Stażewski, 
however, used to stress the structural and emotional im-
portance of the line and searched for consummate colours. 

Painters other than representatives of abstract art 
where the line is treated as one of the most important 
structural elements often cherished a personal approach 
to it, which found a reflection in their works. Erna Rosen-
stein, committed to exploration of the subconscious, 
whose paintings include some kinds of sudden highlights 
of tumultuous stories, used to say that for her the line 
was like an injury, violence, unexpected space scratch. 
Jan Dobkowski, who for decades experimented with pos-
sibilities to express contents through different line trans-
formations and who used them in his paintings repeated 
that he cultivated his own movement — linearism — and 
that a developing line was a trace of his own thinking… 

Łukasz Majcherowicz paints effortless, colourful 
lines next to memorizable, evident layouts of geometric 
shapes, mostly rectangles or squares, transforming the 
latter according to other goals arising as he paints. He 
remains on the spectrum of abstract art: he extends its 
scope, while exploring at the same time various topics — 
things, situations and wider phenomena — which, if rep-
resented in a simpler way, restricted merely to a visual 
tangibility and legible allusions — would be deprived of 
understatements, aura of poetry, unexpected generali-
zation and of a directly demonstrated strength and sig-
nificance of the structure, order and joy of colour. All of 
those things are present in Majcherowicz’s works. The 
artist draws from a few sources, while maintaining the 
meanings which emerge when all of them are activated 
at the same time. It is his own personalized way of using 
a simple and popular form of expression. 

Piramida / The Pyramid
2015
techn. mieszana, płótno / 
mixed techniques on canvas
46,3 × 55





Pola / Fields, 1993
olej, płótno / oil on canvas, 91 × 131



Trzy księżyce / Three Moons, 1993 
akryl, płótno / acrylic on canvas, 60 × 75

Jego ulubione morze / His Favourite Sea, 1990 
olej, płótno / oil on canvas, 90 × 70



Różaniec / Rosary, 2009
olej, płótno / oil on canvas, 79,5 × 60



Światło w nocy / Light in the night, 2011
techn. olejno-żywiczna / oil-resin technique, 80 × 65 

Meander — Nić Ariadny / Meander — The Ariadne’s Thread, 2009
atrament na panelu drewnianym / ink on wooden panel, 46 × 40



Między niebem a ziemią / Between Heaven and Earth, 2012
olej, płótno / oil on canvas, 100 × 70

Portal słońca / Sun Portal, 2013
akryl, płótno / acrylic on canvas, 70 × 50 



Nawa / Nave, 2013
akryl, płótno / acrylic on canvas, 70 × 50 

Archanioł Gabriel / The Archangel Gabriel, 2014
akryl, olej, płótno / acrylic, oil on canvas, 70 × 50



Portal czarny / Black Portal, 2016
techn. olejno-żywiczna, płótno / oil-resin technique on canvas, 30 × 25,5 

Światło / Light, 2014
olej, płótno / oil on canvas, 81 × 65



Przestrzeń okna / Space of Window, 2014
akryl, płótno / acrylic on canvas, 90 × 90

Poddasze / Attic, 2014
akryl, płótno / acrylic on canvas, 90 × 90



Labirynt cieni / Labyrinth of Shadows, 2015
atrament na panelu drewnianym / ink on wooden panel, 46 × 40

Labirynt światła / Labyrinth of Light, 2015
atrament na panelu drewnianym / ink on wooden panel, 46 × 40



Burza / Storm, 2014
techn. olejno-żywiczna, płótno / oil-resin technique on canvas, 100 × 70

Dom modlitwy / House of Prayer, 2014
olej, płótno / oil on canvas, 92 × 65



Pocztówka / Postcard, 2017
akryl, techn. olejno-żywiczna, płótno / acryl, oil-resin technique on canvas, 70× 50 

Stara plebania / The Old Presbytery, 2017
akryl, techn. olejno-żywiczna, płótno / acryl, oil-resin technique on canvas, 65 × 50 



Z góry na dół, z dołu do góry / From Top to Bottom, from Bottom to Top, 2017
techn. olejno-żywiczna, płótno / oil-resin technique on canvas, 45 × 30

Motyle Jeziorko / The Butterfly Lakelet, 2017
akryl, techn. olejno-żywiczna, płótno / acry,l oil-resin technique on canvas, 41 × 27 



Las / Forest, 2017
techn. olejno-żywiczna na panelu drewnianym / oil-resin technique on on wooden panel, 56 × 46 

Las w Grobce / The Grobka Forest, 2017
akryl, techn. olejno-żywiczna, płótno / acryl, oil-resin technique on canvas, 50× 40 



Pogoda w kratkę / Irregularly Weather, 2017
akryl, techn. olejno-żywiczna, płótno / acryl, oil-resin technique on canvas, 50 × 70 



Plaża / Beach, 2018
akryl, techn. olejno-żywiczna, płótno / acryl, oil-resin technique on canvas, 70 × 50 

Zimowy las / Winter Forest, 2017
akryl, techn. olejno-żywiczna, płótno / acryl, oil-resin technique on canvas, 70 × 50



Portal 28 bram / The Portal of 28 Gates, 2018
techn. olejno-żywiczna, płótno / oil-resin technique on canvas, 50 × 40

Portal 34 bram / The Portal of 34 Gates, 2018
techn. olejno-żywiczna, płótno / oil-resin technique on canvas, 50 × 40



Światłość wiekuista / Eternal Light, 2017
akryl, techn. olejno-żywiczna, płótno / acryl, oil-resin technique on canvas, 100 × 70

Wejścia nie ma! / No Admittance!, 2018
akryl, płótno / acryl on canvas, 100 × 70



Rejs / Cruise, 2013
akryl na płótnie / acrylic on canvas, 65 × 50

Pałac 7 bram / The Palace of the 7 Gates, 2018
akryl, płótno / acrylic on canvas, 81 × 65



Dla Łukasza Majcherowicza malarstwo jest jedno — podział na monumen-
talne i sztalugowe uważa za drugorzędny. Twierdzi, że każda dobra sztuka 
dotyka sacrum, a zła jest profanacją. Doświadczenie w malarstwie sztalugo-
wym często staje się impulsem do powstania kompozycji ściennych. Cel też 
jest jeden: wprowadzić widza w świat obrazu. W przypadku malarstwa mo-
numentalnego to oczywiście łatwiejsze, bo ściana to dzieło totalne — działa 
skalą, otacza nas, sprawia, że niemal bezwiednie wchodzimy w sam środek. 
Ale Majcherowiczowi udaje się osiągnąć ten efekt także w obrazach małych 
formatów.

Ściana jest dla ciebie archetypem?
Tak, przecież pierwsze znaki, obrazy powstawały na ścianach jaskiń. A i w póź-
niejszych kulturach — od Egiptu po sztukę antyczną — malarstwo rozkwitało 
na ścianach. To jest dla mnie bardzo ważne i ciekawe. Od dzieciństwa przy-
glądałem się pracy mojego ojca, który uprawiał malarstwo monumentalne, 
zajmował się konserwacją polichromii w zabytkowych kościołach, zamkach, 
pałacach i dworach. Fascynowało mnie to. Przychodziłem do ojca do pracowni 
— wciągnęło mnie. Rozpocząłem studia w ASP w Poznaniu, bo była to jedyna 
szkoła artystyczna w kraju, która przed stanem wojennym wprowadziła refor-
mę nauczania. Szybko się jednak okazało, że pracownia malarstwa ściennego 
jest bardzo słaba, że niczego się nie nauczę. I po roku wróciłem do Warszawy. 
Właśnie dla ściany. 

Kolorystykę swoich obrazów też przeważnie ograniczasz do zgaszonej 
gamy charakterystycznej dla malarstwa ściennego. 

Sieny, ugry, ochry, ziemie — ta paleta jest piękna i w zupełności mi wystarcza. 
Wszystkie kolorystyczno-technologiczne zdobycze XIX i XX wieku często wy-
dają mi się zbędne. Kolor jest oczywiście bardzo istotny, nawet najważniejszy, 
bo ściana przemawia do wrażliwości widza właśnie kolorem. Istotna jest także 
specyfika materii malarskiej, szlachetność powierzchni i faktur w technikach 
buon fresco, fresco secco, sgraffito oraz mozaiki. 

Twoje prace są nastrojowe, poetyckie, kontemplacyjne, a nawet tajem-
nicze — oddziałują na zmysły.

Dla mnie malarstwo jest czysto sensualne. Mój profesor Stefan Gierowski 
powiedział mi kiedyś, że „malarz nie musi wiedzieć”. Intelektualizm, naukowy 
dyskurs w sztuce jest ważny, ale przecież nie najważniejszy. Liczy się to, co 
nieprzewidywalne, to, że kolor mnie zaskoczy. Obraz musi być do pewnego 
stopnia intuicyjny, a nie tylko matematycznie wyliczony. Powinien wydobywać 
uczucia — najpierw moje, a potem, mam nadzieję, że i widza. Żeby malować, 
muszę się skupić, wyciszyć, zapomnieć o otoczeniu, sięgnąć w głąb siebie. 

MEANDER
z Łukaszem Majcherowiczem 
rozmawia Małgorzata Czyńska
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Jeśli uda mi się osiągnąć ten stan, to jest szansa, że obraz będzie udany, 
prawdziwy. Dlatego właśnie obrazy są tak bardzo osobiste. 

Zawsze się udaje? 
Maluję do skutku. Muszę tak zrobić, żebym był zadowolony. Oczywiście łatwiej 
mi się skupić, wyłączyć myślenie, kiedy maluję na płótnie. Ściana jest pod tym 
wzglądem o wiele bardziej wymagająca, trzeba dopilnować wszystkich spraw 
techniczno-organizacyjnych: rozstawiać rusztowania, koordynować pracę ze-
społu ludzi, dopasować się do terminów — więc pośpiech, hałas... Trzeba dużo 
silnej woli, żeby odciąć się od tego całego zamieszania i jeszcze malować tak, 
żeby efekt był satysfakcjonujący. Malarstwo ścienne służy przede wszystkim 
dekoracji, jednak musi być twórcze, tak by doznania estetyczne otworzyły 
drogę do kontemplacji. 

Nie interesuje cię wierne odtwarzanie zewnętrznego świata, odniesienia 
do codzienności, tak zwana „aktualność”. Łatwiej ci wyrazić to, co istot-
ne, w abstrakcyjnych kompozycjach? 

Widocznie ten sposób obrazowania jest mi bliższy. Ale co to właściwie jest 
abstrakcja? Kiedyś nawet próbowałem się tego dowiedzieć od Henryka Sta-
żewskiego. Powiedział mi, że właściwie chodzi tylko o to, żeby dobrze położyć 
kolor obok koloru. Tego się trzymam. 

Nie uważasz jednak, że twoje obrazy są abstrakcyjne. 
Moje obrazy rozciągnięte są między pionem a poziomem. Nie maluję abstrak-
cji, chociaż językiem abstrakcyjnym wyrażam napięcia zmysłów. Staram się 
odnaleźć w naturze rzeczywistości miarę życia. Język geometrii bezustannie 
wykrzywia się, chcąc zahaczyć i przyciągnąć do siebie to co we mnie i to co 
poza mną. 
Próbuję przełożyć swoje doświadczenia bezpośrednio na kolor. Czysty, cza-
sem przejrzysty jak laserunek, kiedy indziej mocny pełnym nasyceniem. 
To kolor jest podstawą konstrukcji moich obrazów. Czasem poddaję go dyscy-
plinie prostych form geometrycznych, kiedy indziej plamy przyjmują swobod-
niejsze kształty. 

Stefan Gierowski i Henryk Stażewski to twoi nauczyciele — mistrzowie? 
Miałem szczęście spotkać wielu wybitnych artystów, wielkie osobowości. 
Długo by wymieniać. Sztuka Stażewskiego i Gierowskiego wywarła na mnie 
ogromny wpływ. Ale również twórczość Kojego Kamojego w niezwykły sposób 
wskazywała mi rzeczy najważniejsze. Otwierała umysł.

Kolor obok koloru, pasmo przy paśmie — twoje obrazy wciągają widza 
swoim rytmem. 

Według mnie malarstwo i muzyka działają na podobnych zasadach. Rytm, 
harmonia, dysonans, cisza… To dobrze, jeśli obraz „gra”. 

W technikach laserunkowych ważny jest dla mnie dukt pędzla, ciągnięcie far-
by, zostawianie śladu, zdecydowany ruch ręki — nie za szybki, nie za wolny. 

Wciąż wracasz do motywu meandra. Ornament czysto dekoracyjny 
sprowadzasz do wymiaru symbolu. 

Meander — manowczyk — to labirynt: kręcenie się, poszukiwanie. To nie-
ustanne wędrowanie, podążanie przed siebie. Droga do celu. Czasami tylko 
droga. Jak życie. Jak malowanie. 

Każdy twój obraz jest zapisem tej drogi. Jakbyś stawiał drogowskazy…
Po wielekroć powtarzam „to samo”. Często wracam do wątków już opracowy-
wanych. One się nie kończą, tylko na chwilę urywają. Domagają się kontynu-
acji i rozwinięcia. Nie dają mi spokoju. Dopóki same nie staną się spokojem. 
Może obraz maluje się po to, żeby sobie coś przypomnieć? Na początku swej 
drogi szukałem aktualności. Im dłużej idę, tym bardziej zwracam się ku prze-
szłości. 



A MEANDER
Łukasz Majcherowicz 
talks to Małgorzata Czyńska

For Lukasz Majcherowicz there is only one kind of painting — he believes 
that dividing it into mural and easel painting is secondary. He believes that 
all good art touches the sacred, and that bad art is profane. His experience 
in easel painting frequently becomes an impulse for the creation of mural 
compositions. They both have only one aim — to introduce the viewer to the 
world of the painting. It is of course much easier with the murals because 
a wall painting is a total art — it works with its scale, surrounds us, makes us 
incautiously enter right into the middle of it. However, Majcherowicz man-
ages to achieve the same effect with small-scale paintings as well.

Are murals the archetypes for you?
Yes, the first signs and paintings were murals — the Prehistoric, and then 
the Ancient art, including Ancient Egypt. It was always very important and 
very interesting for me. I used to watch my father work — he used to do poly-
chrome restoration. I used to go to his workshop and I got into it. I applied 
for the Academy of Fine Arts in Poznan, as that was where I wanted to study. 
Soon it turned out that the mural workshop over there was rather weak and 
I would not learn anything. So after I year I returned to Warsaw. Just for the 
murals.

You usually restrict the colour scheme of your paintings, to a muted 
palette characteristic for mural painting.

Sienna, ocher, the colours of earth — this palette is beautiful and more than 
sufficient for me. All the technological colour improvements of nineteenth 
and twentieth centuries seem to be redundant. Colour is obviously very im-
portant. Even the most important in murals as murals appeal to their view-
er’s sensitivity with colours. What is also important is the specificity of art 
materials, the quality of surfaces and textures in buon fresco, fresco secco, 
sgrafitto techniques and mosaics. 

All your works are romantic, poetic, contemplation-like, and even mys-
terious — they affect senses.

Yes indeed, the painting is purely sensual for me. My mentor, Prof Stefan 
Gierowski told me once “a painter doesn’t have to know”. 
Intellectualism, a scientific discourse in art is important, but not the most 
important. What counts is the unpredictable, the fact that a colour can sur-
prise me. A painting must be unpredictable to an extent, not mathematically 
calculated. It should bring out feelings — first mine then, hopefully, the view-
er’s. To paint I have to focus, calm down and forget the surrounding, reach 
deep inside me. If I can achieve this state of mind there is a chance the 
painting will be good, real. That’s why these paintings are so much personal.
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Do you always manage to achieve it?
I keep on painting until I do. I have to do it to be satisfied. Of course, it’s 
much easier to focus and switch off thinking when I paint on canvas. Mural 
paintings are much more demanding — I have to see to all technical and 
organizational details: the scaffolding has to be put up; everyone’s work and 
deadlines have to be coordinated. So there is a lot of rushing and noise… 
One needs a lot of strong will to get away from all this commotion and still 
paint in a way that the final effect is satisfying. Painting is to be mainly dec-
orative but still it must be creative so that aesthetical impressions should 
open the door to contemplation.

You are not interested in copying the external world or connotations 
to everyday life — so called ‘topicality’. Is it easier, for you, to express 
what’s important through abstract compositions?

Well, it seems this way of depicting is closer to me. And what is the abstract 
anyway? I even tried to find out once from Henryk Stażewski as I thought 
that he was bound to know. And he told me that the important thing was to 
apply one colour next to another in a right way. And I stick to it.

But you keep on thinking that your paintings are abstract, don’t you?
My paintings are somewhere in between vertical and horizontal. I do not 
paint abstracts, although I do express sensual tensions in an abstract lan-
guage. I try to find the measure of life in the essence of reality. The language 
of geometry never ceases to contort itself, eager to catch on and attract 
what is inside and outside of me. I try to translate my experiences directly 
into colors. Pure, sometimes transparent like glaze, in other cases intense 
and fully saturated.
Colors are a structural base of my paintings. Sometimes it follows the order 
imposed by simple geometric figures, sometimes stains adopt more eman-
cipated shapes.

Stefan Gierowski and Henryk Stażewski — were they your teachers and 
mentors?

I have been lucky enough to have met a lot of brilliant artists, great personali-
ties. It would take me too much time to mention them all. Stażewski’s and  
Gierowski’s art had a huge impact on me. But the work of Koji Kamoji also 
showed me the most important things in an incredible way. It opened my mind.

A colour next to a colour, a strand next to a strand — your paintings 
draw the viewer’s attention with their rhythm.

I believe that painting and music work in a similar way. Rhythm, harmony, 
and a moment of disharmony, silence — it’s good when a painting can ‘play 
out’. In glazing techniques, a brush stroke, appliance of the paint, leaving 

a mark, a strong hand movement — not too slow and not too fast — they are 
all important to me.

You keep coming back to the motif of a meander. You elevate a purely 
decorative ornament to a dimension of a symbol.

A meander — leading astray — is a labyrinth, going in circles, seeking. 
It is endless wandering, pushing ahead. It’s a road to one’s destination. 
Sometimes, it’s a road without destination. Just like life. 
Like painting.

Each of your paintings reflects that road. It’s as if you were placing 
signposts...
I tend to repeat the same thing plenty of times. I often return to 
threads I have already developed. They never end. They just break off 
and then need to be continued and expanded. They never leave me 
alone in peace until they become peace themselves. Is it that you paint 
a picture to remind yourself about something? At the beginning of my 
journey I looked for topicality. The longer I live, the more I tend to look 
up to the past.
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