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Mtode Malarstwo
z Gdanska. Dyplomy 2022

Zapraszamy Paristwa do zapoznania sie z kolejng edycjg katalogu ,Mtode
Malarstwo z Gdanska. Dyplomy 2022”. Prezentowana publikacja poswieco-
na jest dyplomantkom i dyplomantom, ktérzy w roku 2022 ukorczyli studia
na Wydziale Malarstwa Akademii Sztuk Pieknych w Gdansku. Katalog to zbidr
wyjatkowych prac, ktére sg zaréwno podsumowaniem kilku lat intensyw-
nej pracy, jak i zapowiedzig przysztych osiggnieé¢. Dokumentacje fotograficz-
ne prac dyplomowych uzupetnione sg recenzjami, napisanymi przez pracow-
nikdw naukowych Akademii Sztuk Pieknych w Gdarsku. Teksty daja pole do
blizszego zapoznania sie z problematykg, zainteresowaniami, intencjami, ktére
przyswiecajag mtodym adeptkom i adeptom sztuki na poczatku ich zawodo-
wej kariery.

Kazda z prezentowanych prac to indywidualna wypowiedz artystyczna, petna
pasji, eksperymentdéw i poszukiwan. Mtodzi twdrcy, czerpiac inspiracje z boga-
tej tradycji malarstwa, jednoczesnie tworza dzieta, ktére s3 odpowiedzig na
wyzwania wspoétczesnosci. Znajdg tu Panstwo zaréwno malarstwo oparte na
tradycyjnych technikach, jak i eksperymentalne instalacje, ktdre tacza w sobie
rézne media.

Wydziat Malarstwa ASP w Gdarisku od lat ksztatci artystow, ktérzy z powodze-
niem odnajduja sie na polskiej i miedzynarodowej scenie sztuki. W 2022 roku
studia ukoniczyto dziewietnascie oséb. Niektdre z nich, juz na tak wczesnym
etapie drogi artystycznej maja za soba wystawy indywidualne i zbiorowe,
z sukcesami biorg udziat w szeregu konkurséw skierowanych do mtodych twor-
céw. Dzieki wykwalifikowanej kadrze dydaktycznej i bogatej ofercie zajec, jako
studenci mieli mozliwos¢ rozwijania swoich talentéw i zdobywania unikalnych
umiejetnosci. Prezentowane dzieta sg najlepszym dowodem na to, ze gdariska
uczelnia ksztatci artystéw o wysokich kwalifikacjach, bardzo sprawnie porusza-
jacych sie obszarze wybranego medium.

Katalog prac dyplomowych absolwentéw Wydziatu Malarstwa ASP w Gdarisku
to nie tylko prezentacja indywidualnych talentéw, ale takie Swiadectwo
wysokiego poziomu ksztatcenia artystycznego. Mtodzi twércy, ktérych prace
prezentujemy, to nadzieja na dalszy, nieskrepowany rozwdj malarstwa, ktdre
stale pozostaje jednym z najbardziej popularnych mediéw artystycznego wyra-
zu. Niniejsze wydawnictwo umozliwia wglad w Sciezki wspdtczesnego malar-
stwa. Warto sie z nimi zapoznac.

dr Daniel Cybulski

Young Painting from
Gdansk. 2022 Graduates

We invite you to familiarize yourself with the next edition of the catalog,
"Young Painting from Gdansk. 2022 Graduates". The presented publication
is dedicated to graduates who graduated from the Faculty of Painting at
the Academy of Fine Arts in Gdansk in 2022. The catalog is a collection of
exceptional works that are both a summary of several years of intensive work
and a preview of future achievements. Photographic documentation of the
diploma works is supplemented by reviews written by academic staff of the
Academy of Fine Arts in Gdansk. The texts provide an opportunity to learn
about the issues, interests, and intentions that guide young adepts of art at
the beginning of their professional careers.

Each of the presented works is an individual artistic statement full of passion,
experimentation, and exploration. Young creators, drawing inspiration
from the rich tradition of painting, at the same time creating works that
are a response to the challenges of modern times. Here, you will find both
paintings based on traditional techniques and experimental installations that
combine different media.

For years, the Faculty of Painting at the Academy of Fine Arts in Gdarisk has
been educating artists who successfully find their place on the Polish and
international art scene. In 2022, nineteen people graduated from the studies.
Some of them, already at such an early stage of their artistic career, have
individual and collective exhibitions behind them and successfully participate
in a number of competitions aimed at young artists. Thanks to the qualified
teaching staff and a wide range of classes, students have the opportunity to
develop their talents and acquire unique skills. The presented works are the
best proof that the Gdarsk University educates highly qualified artists who
are very adept at moving around the area of their chosen medium.

The catalog of diploma works of graduates of the Faculty of Painting at the
Academy of Fine Arts in Gdansk is not only a presentation of individual
talents, but also a testimony to the high level of artistic education at the
Faculty of Painting at the Academy of Fine Arts in Gdansk. The young artists
whose works we present are a hope for further, unfettered development of
painting, which remains one of the most popular media of artistic expression.
Familiarizing yourself with the content of the publication below allows you to
gain insight into the paths of contemporary painting. It is worth familiarizing
yourself with them.

Dr Daniel Cybulski
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Mtode Malarstwo z Gdanska 2022 Dyplomy

Krzysztof Bil

Studia rozpoczete na ASP w Gdarisku w 2016 roku w Pracowni
Podstaw Rysunku i Malarstwa prof. Jézefa Czerniawskiego.

Praca magisterska pisemna: Architektura wspdfczesna

a sztuki plastyczne. Przenikanie idei, napisana pod kierunkiem
dr. Zbigniewa Brzostowskiego.

Opiekun aneksu: prof. Jarostaw Bau¢

Promotor dyplomu: prof. Robert Florczak

Recenzent: dr hab. Anna Reinert-Falenczyk

Studies in Basics of Drawing and Painting in the
Studio of Prof. J6zef Czerniawski at the Academy of Fine Arts in Gdansk
commenced in 2016.

Theoretical part: Contemporary architecture and fine arts. Permeation
of ideas written under the supervision of Ph.D. Katarzyna Lewandowska.
Supervisor of the annex: Prof. Jarostaw Bau¢é

Supervisor of the degree project: Prof. Robert Florczak

Reviewer: Dr hab. Anna Reinert-Falericzyk

Gtéwna czes¢ dyplomu przygotowana zostata w Pracowni Sztuki w Przestrze-
ni Publicznej, pod opieka profesora Robert Florczaka. Jest nig instalacja B - 30,
nazwa odnosi sie do rodzaju uzytego betonu. Praca sktada sie z grupy beto-
nowych kolumn, nawigzujgcych, w moim odczuciu, formalnie do kolumn nie-
skoriczonosci Constantina Brancusi-ego oraz z dwdch negatywowych kolumn
— szalunkdw, czy tez kolumn — form. Praca ta powstata z betonu i jest opowie-
$cig o nim wtasnie. W wypadku tej realizacji mozna powiedzie¢, za Marshal-
lem McLuhanem, medium is the message. Dychotomiczna, pozytywowo —
negatywowa konstrukcja pracy odnosi sie z jednej strony do technologii wy-
lewania betonu, z drugiej zas podkresla ambiwalentny stosunek twércy do
tego materiatu.

Historia betonu siega czaséw neolitycznych. Najstarsze $lady jego stosowa-
nia (a w kazdym razie materiatu niezwykle do betonu podobnego) w budow-
nictwie datuje sie na 7000 r. p.n.e. Za wynalazcéw betonu uwaza sie oczywi-
Scie Rzymian, poniewaz to oni opanowali do perfekcji uzywanie tego materia-
tu. A co najwazniejsze — dzieki pomystowi aby dodawaé do kruszywa kamien-
nego, gipsu i wapna popiotéw wulkanicznych — sprawiono, ze beton stat sie
wodoodporny, co czynito go idealnym materiatem budowlanym, nadajac mu
status sztucznego kamienia. Dzieki temu Rzymianie mogli budowac¢ szybko
i relatywnie tanio akwedukty i mosty, tunele i koputy, przyspieszajac rozwdj
cywilizacyjny imperium w sposéb niespotykany nigdy wczesniej w historii.
Przesledzenie historii relacji imperidow i betonu jest bardzo pouczajace: Stany
Zjednoczone, Zwigzek Radziecki, Indie, Chiny — model wszedzie jest ten sam.
Najpierw przemyst, pdzniej przemystowe miasta — tanie i funkcjonalne, na-
stepnie budynki, ktére beda te ekonomiczng, demograficzng i urbanistycz-
ng eksplozje na poziomie symbolicznym opisywac i zyrowac jg. Beton jest wa-
runkiem sine qua non rozwoju rozumianego imperialnie, ale tez rozumiane-
go neoliberalnie. Tu architektura biur poprzedza architekture, ktérg dyplo-
mant nazywa ikoniczng, a ktérg $miato mozna nazwac tez architekturg, nar-
cystyczna. Imponujace, potyskliwe budowle, ktérych rozmach zapiera dech
w piersiach, a konstrukcja zdaje sie przeczyé prawom fizyki. Chetnie lokowa-

ne nad woda, aby mogty sie — jak Narcyz — w niej przegladac, aby potegowac
efekt dla ktérego powstaty: eksponowaé bogactwo, obwieszcza¢ w sposdb
symboliczny dominacje ekonomiczng. Budowac tanio, szybko i wysoko, po-
krywaé betonem jak najwigksze tereny, maksymalizowac zyski. Koszty zwigza-
ne z tak rozumianym, skokowym rozwojem przerzucac na inne grupy spotecz-
ne, delegowac je poza horyzont, obcigza¢ nimi srodowisko — wyraznie widac,
ze beton jest orezem neoliberalnego imperium. Genialny wynalazek dajacy
nadzieje na to, ze zrealizujemy maksyme Witruwiusza o budowaniu schro-
nienia trwale, uzytecznie i pieknie, finalnie utrwala odwieczng niesprawiedli-
wosc¢. Pozwalajac tym, ktdrzy maja duzo miec jeszcze wiecej, skazujac tych,
ktérzy majg niewiele na jeszcze mniej (vide wspdtczesne praktyki dewelope-
row w Polsce).

Aneks z malarstwa pod tytutem ,Rozwiniete formy to znieksztatcone
formy” przygotowany pod opieka profesora Jarostawa Baucia jest hotdem
ztozonym malarstwu. W tym wypadku jest ono autoteliczne, nie szuka odnie-
sienia w niczym poza soba. Jest celebracjg gestu i malarskiej materii. Wynika
tylko z siebie, powstaje warstwami, z ktérych poprzednia jest pretekstem i za-
proszeniem dla nastepnej. Abstrakcyjne, przekonujgce i zapraszajace w giab
przestrzenie, sugestie form. A wszystko to jest wcigz tylko i az farbg, gestem,
kolorem. Jesli miatabym doszukiwaé sie idei taczacej cze$é gtéwng dyplomu
i aneks, rzektabym, ze jest to namyst nad medium. Gtebokie rozumienie, ze
materia niesie tresci, petne kontekstow, odniesien i pytan.

Dopetnienie dyplomu stanowi niezwykle erudycyjna praca teoretyczna
pod tytutem Architektura wspdtczesna a sztuki plastyczne, przenikanie idei.
opracowana pod opieka doktora Zbigniewa Brzostowskiego, ktérej poziom —
co chce wyraznie podkresli¢ — przekracza w sposdb znaczacy ramy pracy ma-
gisterskiej. To btyskotliwe opracowanie wskazuje na dogtebng kwerende, za-
znajomienie sie dyplomanta z szerokim wachlarzem postaw artystycznych,
idei i tworcdw, a takze na umiejetnos¢ wyciggania i formutowania samodziel-
nych wnioskdw.

Zaréwno w przypadku czesci gtéwnej dyplomu, jak i pracy teoretycznej na
szacunek zastuguje ciezka i rzetelna praca wtozona w przygotowanie i realiza-
cje ambitnych zatozen wstepnych. Wnikliwos¢, dojrzatosé i ztozonosé prezen-
towanego dyplomu sprawia, ze z przekonaniem rekomenduje Komisji Dyplo-
mowej nadanie tytutu magistra sztuki panu Krzysztofowi Bilowi.

dr hab. Anna Reinert-Falenczyk







The main part of the diploma was prepared in the Art in Public Space Stu-
dio, under the supervision of Professor Robert Florczak. It is the installation
B - 30, the name of which refers to the type of concrete used. The work
consists of a group of concrete columns, which, in my opinion, formally
refer to Constantin Brancusi's infinity columns and two negative columns
— formworks, or columns — forms. This work was created from concrete
and is a story about it. In the case of this project, we can say, following Mar-
shall McLuhan, that the medium is the message. The dichotomous — positive
—negative construction of the work refers, on the one hand, to the technol-
ogy of pouring concrete, and on the other hand, emphasizes the ambivalent
attitude of the creator to this material.

The history of concrete dates back to Neolithic times. The oldest traces
of the use of concrete (or at least a material extremely similar to concrete)
in construction date back to 7000 BC. The Romans are, of course, consid-
ered the inventors of concrete because they were the ones who mastered
the use of this material to perfection. Most importantly, thanks to the idea
of adding volcanic ash to stone aggregate, gypsum, and lime — concrete
was made waterproof, which made it an ideal building material, giving it
the status of artificial stone. Thanks to this, the Romans could quickly and
relatively cheaply build aqueducts and bridges, tunnels, and domes, accel-
erating the civilizational development of the empire in a way never seen
before in history. Tracing the history of the relationship between empires
and concrete is very instructive: the United States, the Soviet Union, India,
and China, the model is the same everywhere: First industry, then industrial
cities — cheap and functional, then buildings that will describe and symboli-
cally endorse this economic, demographic and urban explosion. Concrete is
the sine qua non condition of development understood imperially but also
understood neoliberally. Here, the architecture of offices precedes the ar-
chitecture that the graduate calls iconic and which can also be boldly called
narcissistic architecture. Impressive, shiny buildings, the scale of which
takes your breath away, and the construction seems to defy the laws of
physics. Eagerly located by the water so that they can — like Narcissus —
reflect in it to enhance the effect for which they were created: to display
wealth, to symbolically announce economic domination.

Build cheaply, quickly, and high, cover the largest possible areas with
concrete, and maximize profits. Transfer the costs associated with such a
rapid development to other social groups, delegate them beyond the hori-
zon, and burden the environment with them — it is clearly visible that con-
crete is a weapon of the neoliberal empire.

A brilliant invention giving hope that we will realize Vitruvius' maxim
about building a durable, useful, and beautiful shelter ultimately perpetu-
ates eternal injustice. It allows those who have a lot to have even more and
condemns those who have little to even less (see contemporary practices
of developers in Poland).

The annex on painting entitled Developed forms to distorted forms pre-
pared under the supervision of Professor Jarostaw Bauc is a tribute to paint-
ing. In this case, it is autotelic, it does not seek reference in anything outside
of itself. It is a celebration of gesture and painterly matter. It results only
from itself, it is created in layers, of which the previous one is a pretext and
invitation for the next. Abstract, convincing and inviting spaces, sugges-
tions of forms. And all of this is still only and as much as paint, gesture, color.
If | were to look for an idea connecting the main part of the diploma and the
annex, | would say that it is a reflection of the medium. A deep understand-
ing that matter carries content full of contexts, references, and questions.

The diploma is complemented by a highly erudite theoretical work en-
titled Contemporary architecture and fine arts. Permeation of ideas devel-
oped under the supervision of Dr. Zbigniew Brzostowski, the level of which,
which | would like to clearly emphasize, significantly exceeds the frame-
work of a master's thesis. This brilliant work indicates in-depth research,
the graduate's familiarization with a wide range of artistic attitudes, ideas
and creators, as well as the ability to draw and formulate independent con-
clusions.

Both in the main part of the diploma and the theoretical work, the hard
and reliable work put into preparing and implementing ambitious initial as-
sumptions deserves respect. The insight, maturity, and complexity of the
presented diploma make me confidently recommend to the Diploma Com-
mittee that Mr. Krzysztof Bil be awarded the title of Master of Arts.

Dr hab. Anna Reinert-Falericzyk
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Mtode Malarstwo z Gdanska 2022 Dyplomy

Marta Cwujdzinska

Studia rozpoczete na ASP w Gdarisku w 2012 roku w Pracowni
Podstaw Rysunku i Malarstwa dr hab. Macieja Gorczynskiego.

Praca magisterska pisemna: Funkcja ludyczna wtdczki w sztuce
wspdfczesnej na przyktadzie yarn bombing,

napisana pod kierunkiem dr. Zbigniewa Brzostowskiego.
Opiekun aneksu: dr Katarzyna Zawistowska

Promotor dyplomu: prof. Piotr J6zefowicz

Recenzent: dr hab. Anna Reinert-Falenczyk

Studies in Basics of Drawing and Painting in the Studio Dr hab.
Maciej Gorczynski at the Academy of Fine Arts in Gdarsk
commenced in 2012.

Written master’s thesis: The ludic function of yarn in contemporary
art on the example of yarn bombing written under the supervision
of Dr Zbigniew Brzostowski.

Supervisor of the annex: Dr Katarzyna Zawistowska

Supervisor of the degree project: Prof. Piotr J6zefowicz

Reviewer: Dr hab. Anna Reinert-Falericzyk

Prace malarskie pani Marty Cwujdziriskiej powstate pod opieka profesora
Piotra Jézefowicza sg wyprawg w gtab, ku temu co pierwotne w cztowieku
i co pierwotne w malarstwie. A to, co pierwotne okazuje sie by¢ w tym przy-
padku radosne.

Mamy tu do czynienia z martwymi naturami, ktére w pierwszym od-
biorze moga swoja stylistykg i tematem zaskakiwac. Jako odbiorca stoje
przed wyborem czy to, co widze jest dziecieco niewinne, czy raczej bezkom-
promisowo $miate.

Im dtuzej na nie patrze, im bardziej wnikam w ten malarski $wiat,
tym wyrazniej mysle o dziecinstwie wtasnie. Acz nie mam tu na my-
$li, nasuwajacej sie — by¢é moze — estetyki sztuki dzieciecej. Mysle o bez-
czelnej dzieciecej odwadze obrazowania czegokolwiek: przedmiotéw re-
alnych i istot fantastycznych; stanéw pogody i stanéw ducha. O $miatosci
kreski i bezkompromisowosci plamy, ktérej doréwnaé¢ moga tylko nielicz-
ni dorosli. O odwadze skrétu i uproszczenia. O odwadze braku konsekwen-
cji i zonglowaniu perspektywa. O podazaniu za nieskrepowanym impulsem
przy doborze koloru i o kaprysie uzycia dowolnych skal. Ale przede wszyst-
kim o omnipotentnym przekonaniu, ze przedstawi¢ jezykiem plastycznym
mozna wszystko, i ze ja jestem tym, ktéry te moc posiada. Potrafie namalo-
wac co tylko zechce i w taki sposdb, jaki tylko zechce. W tym obrazie, ktd-
ry jest tez przeciez wspomnieniem, wszystko co nastepuje pozniej: nabiera-
nie $wiadomosci artystycznej, odbieranie edukacji plastycznej, ksztatcenie
wtasnego jezyka malarskiego i zawezenie interesujgcego nas pola artystycz-
nych dociekan - wszystko to jawi sie jako proces karlenia. Cigg dziatan i pro-
cesow, ktorym podawalismy sie Swiadomie i dobrowolnie, czesto tez bar-
dzo ochoczo. Wspinalismy sie na palce i mocno sie napinali$my, aby zrzuci¢
uwierajacy i zawstydzajgcy nas w tamtym czasie dzieciecy kostium, aby staé
sie juz ,prawdziwym artysty”.

W retrospektywnym namysle, czesto w tym punkcie ferujemy krytyczne
sady pod adresem artystycznych instytucji, pod ktérych skrzydta trafilismy.
Czy sady te sa trafne? Zapewne w wielu przypadkach i na wielu poziomach
— tak, ale to jest przyczynek zupetnie innej dyskusji. Na potrzeby tej recenzji
chce sie skupic¢ na tym aspekcie adolescencji, w ktérym sami, z wtasnej woli
zdawalismy kolejne klaséwki, testy i egzaminy z poprawnosci plastycznej,
ktére w naszym wyobrazeniu miaty by¢ przepustka do edenu ,prawdzi-

wej sztuki”. O ironio. Smiato$¢ wymieniliémy na §wiadomo$éé (choé korci, by
w tym kontekscie napisac¢ rozmieniliSmy), brawure na krytyczne myslenie,
omnipotencje na szept, szarze na zniuansowany kontekst.

| teraz wracam do pierwszego pytania: zdaje sie, ze wybor przed ktérym
stoje to wcale nie dychotomia: dzieciece czy bezkompromisowe. Zaczynam
rozumieé proces artystyczny (ale tez duchowy i mentalny), ktéry na sobie
samej i swojej sztuce wykonata dyplomantka. To jest, jak rozumiem, pro-
ces powrotu do pierwotnej radosci tworzenia, do szczero$ci widzenia, do
uchwycenia i odzyskania owego poczucia, ze moge namalowac¢ wszystko, co
chce i w taki sposdb, jak tylko chce. Ta sztuka jest bezkompromisowa PO-
NIEWAZ jest dziecieca. Niech w pojeciu ,dziecieca” wybrzmi radykalna od-
waga, radykalna szczerosc¢ i radykalna radosé.

Elementem spajajgcym catos¢ dyplomu jest wtdczka, ktéra pojawia sie
jako element kompozycji malarskich, wybijajac sie na plan pierwszy w anek-
sie przygotowanym pod opiekg dr Katarzyny Zawistowskiej. Wtdczkowe
torsy, ulegajace stopniowej dekompozycji i atrofii, nawigzujg do powiesci
Erica-Emmanuela Schmitta ,Oskar i pani Réza”. W tej realizacji odnajdzie-
my $rodki wyrazu artystycznego analogiczne do tych, obecnych w poszu-
kiwaniach malarskich. A wiec nieukrywany gest, wyraznie zaznaczony wa-
tek, mocne, widocznie rozgraniczone plamy barwne... Dopetnieniem dyplo-
mu jest za$ bardzo ciekawa praca teoretyczna, napisana pod opieka dr. Zbi-
gniewa Brzostowskiego, pod tytutem ,Funkcja ludyczna wtdczki w sztuce
wspotczesnej na przyktadzie yarn bombing”. Pani Marta Cwujdziriska poru-
szyta wiele ciekawych — nomem omen — watkéw dotyczacych funkcji sztuki
i przyktadow uzycia wtdczki w sztuce wspoétczesnej, z ktérych chciatam pod-
kresli¢ i rozwingé ten, dotyczacy zabawy jako zrédta kultury. Wydaje mi sie,
ze dobrze koresponduje on i nadaje wtasciwy kontekst gtéwnej czesci dy-
plomu. Artystka odwotuje sie — a jakze — do Johana Huizingi, a takze do
Floriana Znanieckiego, Wincentego Okonia i kilku innych badaczy zabawy.
Ja chciatabym jeszcze wspomnie¢ o Michaile Bachtinie, jego teorii $miechu
i karnawalizacji kultury, ktéra podkresla anarchizujgca, uwalniajgcg funk-
cje zabawy, pozwalajgcg na obejscie, przeSmianie obowigzujacych regut,
wykpienie sie od odpowiedzialnosci za czyny w innych okolicznosciach nie
do pomyslenia. Sredniowieczny karnawat byt czasem, w ktérym nie obo-
wigzywaty sztywne zasady zycia spotecznego i religijnego; byt czasem,
w ktorym bezkarnie do gtosu mogty dojs¢ impulsy, instynkty i zadze. Byt
rodzajem wentyla, bezpiecznika pozwalajgcego na powrdt do swojego
ukrytego — ludycznego — ja.

W pewnym sensie artystyczna propozycja Marty Cwujdzinskiej jest
takim wtasnie obejsciem zasad, ktére ugruntowywata w sobie przez lata
zdawania egzamindéw z ,poprawnosci plastycznej”. Zakwestionowaniem
ich zasadnosci i powrotem do swojego artystyczno-ludyczno—dzieciecego
ja. Chwata dyplomantce za to. W moim odczuciu ten powrét do szczerosci
i prostoty wypowiedzi jest nie tylko bardzo odwazny, ale przede wszystkim
Swiadczy o dojrzatosci, zaréwno w sensie duchowym, jak, artystycznym.

Urok karnawatu polega tez na tym, ze trwa w okreslonych ramach cza-
su. Wiem od Marty, ze kuszg ja juz zupetnie nowe projekty, nowe artystycz-
ne lady. Z ciekawosciag bede wypatrywac kolejnych realizacji dyplomantki,
uwazajac jg za niezwykle interesujgcg mtoda artystke. Niniejszym rekomen-
duje szanownej Komisji Dyplomowej nadanie tytutu magistra sztuki pani
Marcie Cwujdzinskiej.

dr hab. Anna Reinert-Falerniczyk
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The paintings of Mrs. Marta Cwujdzifiska, created under the supervision of
Professor Piotr J6zefowicz, are a journey into the depths, to what is primal in
man and what is primal in painting. And what is primal turns out to be joyful
in this case.

Here we are dealing with still life, which at first reception may surprise
us with their style and subject matter. As a viewer, | have to choose whether
what | see is childishly innocent or rather uncompromisingly bold. The longer

I look at them, the more | penetrate this painterly world, and the more
clearly I think about childhood. However, | do not mean here the aesthetics of
children's art that may perhaps come to mind. | mean the impudent childish
courage to depict anything: real objects and fantastic beings, states of weather
and states of mind. Only a few adults can match the boldness of the line
and the uncompromisingness of the spot. About the courage of abbreviation
and simplification. About the courage of lack of consistency and juggling
with perspective. About following an unfettered impulse in choosing a color
and about the whim of using any scale. But above all about the omnipotent
conviction that everything can be presented in the language of art and that
| am the one who has this power. | can paint whatever | want, and in any
way | want. In this painting, which is also a memory, everything that comes
later: gaining artistic awareness, receiving an art education, developing one's
own painting language, and narrowing the field of artistic investigation that
interests us — all appear as a process of dwarfing. A series of actions and
processes to which we submitted ourselves consciously and voluntarily, often
very willingly. We would stand on tiptoe and strain ourselves to throw off
the childish costume that was bothering and embarrassing us at that time to
become a "real artist".

In retrospect, at this point, we often pass critical judgments on the artistic
institutions under whose wings we found ourselves. Are these judgments
accurate? In many cases and on many levels, yes, probably — but that is a
contribution to a completely different discussion. For the purposes of this
review, | want to focus on the aspect of adolescence in which we, of our own
free will, took subsequent tests, exams and, exams on artistic correctness,
which in our imagination were supposed to be a ticket to the Eden of "true
art". Ironically. We exchanged boldness for awareness (although it is tempting
to write in this context that we exchanged), bravado for critical thinking,
omnipotence for whispering, and charge for a nuanced context.

And now | return to the first question: it seems that the choice | am
facing is not a dichotomy at all: childish or uncompromising. | am beginning to
understand the artistic process (but also the spiritual and mental one) that the
graduate student performed on herself and her art. This is, as | understand it, a
process of returning to the original joy of creation, to the sincerity of seeing, to
capturing and regaining that feeling that | can paint anything | want and in the
way | want. This art is uncompromising BECAUSE it is childish. Let the concept
of "childish" resonate with radical courage, radical sincerity and radical joy.

The element that unites the entire diploma is yarn, which appears as
an element of painting compositions, standing out in the foreground in the
annex prepared under the supervision of Dr. Katarzyna Zawistowska. The
yarn torsos undergoing gradual decomposition and atrophy refer to Eric-
Emmanuel Schmitt's novel "Oscar and the Lady in Pink". In this realization,
we will find means of artistic expression analogous to those present in
painting explorations. So an unconcealed gesture, a clearly marked thread,
strong, visibly demarcated spots of color... The diploma is complemented
by a very interesting theoretical work written under the supervision of Dr.
Zbigniew Brzostowski entitled "The ludic function of yarn in contemporary
art on the example of yarn bombing". Ms. Marta Cwujdziriska touched on
many interesting — nomem omen - threads regarding the function of art
and examples of the use of yarn in contemporary art, from which | wanted
to emphasize and develop the one regarding play as a source of culture. It
seems to me that it corresponds well and provides the right context for the
main part of the diploma. The artist refers — of course — to Johan Huizinga,

as well as to Florian Znaniecki, Wincenty Okon and several other researchers
of play. | would also like to mention Mikhail Bakhtin's theory of laughter and
the carnivalization of culture, which emphasizes the anarchizing, liberating
function of play, allowing one to bypass, laugh at the binding rules, and evade
responsibility for actions unthinkable in other circumstances. The medieval
carnival was a time when the rigid rules of social and religious life did not
apply - it was a time when impulses, instincts, and desires could have their
say with impunity. It was a kind of valve — a fuse allowing a return to one's
hidden — ludic - self.

In a sense, Marta Cwujdzinska's artistic proposal is such a circumvention
of the rules that she has consolidated in herself over the years of taking
exams in "plastic correctness". Questioning their validity and returning to her
artistic — ludic — childish — self to the graduate for that. In my opinion, this
return to sincerity and simplicity of expression is not only very brave, but
above all, it shows maturity in both the spiritual and artistic sense.

The charm of a carnival also lies in the fact that it lasts within a specific
time frame. | know from Marta that she is already tempted by completely
new projects and new artistic lands. | will be eagerly awaiting the graduate's
next projects, considering her an extremely interesting young artist, and
hereby recommending to the esteemed Graduate Committee to award the
title of Master of Arts to Ms. Marta Cwujdziriska.

Dr hab. Anna Reinert-Faleficzyk
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Magdalena Czupowska

Studia rozpoczete na ASP w Gdarisku w 2017 roku w Pracowni
Podstaw Rysunku i Malarstwa prof. Jézefa Czerniawskiego.

Praca magisterska pisemna: Nieostrosc jako strategia
malarska na podstawie twdrczosci Wojciecha Fangora,
napisana pod kierunkiem dr hab. Matgorzaty Jankowskiej.
Opiekun aneksu: prof. Robert Florczak

Promotor dyplomu: dr hab. Krzysztof Polkowski
Recenzent: dr hab. Aleksandra Jadczuk

ideowym, jak i formalnym. W tekscie przybliza inspiracje oraz chronologicznie
usystematyzowane fazy jego tworczosci. Wyczerpujgco opisata proces odkry-
wania nowej techniki, eksperymenty z kolorem i forma.

Aneks pt. ,Szminy” to projekt artystyczny powstaty przy wspotpracy
z Michaling Gaca w pracowni SWPP. Jest to wydarzenie performatywne, wy-
konane w przestrzeni miejskiej zgodnie z wczesniej powstatym scenariuszem.
W mojej opinii ,Szminy” to ciekawy i prowokacyjny projekt — wybér srodkéw
transportu komunikacji miejskiej jako sceny widowiska jest zaskakujacy, lecz
jak najbardziej przemyslany i celowy, bowiem ,uwieziony” niejako w $rod-
kach transportu widz zostaje zmuszony do zywego kontaktu i spontanicznej
reakcji na ten artystyczny eksperyment.

Kadry dialogu przeprowadzonego, nagranego i transmitowanego przez
artystki z niewielkich odbiornikéw telewizyjnych to zblizenia obejmujace
jedynie ich umalowane usta. Zapis ograniczony do ruchu ich warg podczas
rozmowy — tytutowych ,Szmin” — wydaje mi sie by¢ ciekawym zabiegiem ar-
tystycznym. Upublicznione tu zostaty bardzo rézne, niekiedy skrajnie odmien-
ne, poglady i opinie na tematy powszechnie uznawane za kontrowersyjne np.
matzenistwa par homoseksualnych, szczepionki.

Celem projektu jest zwrdcenie uwagi na palgcy problem spoteczny, jakim
jest umiejetnosci prowadzenia dialogu — a raczej jej brak — w sytuacji réznic
Swiatopogladowych. Uwazam, ze realizacja ta twodrczo i aktywnie oddziatuje
na otaczajacg nas rzeczywistosc.

W mojej opinii catos¢ realizacji dyplomowej jest $wiadectwem ogrom-

Studies in Basics of Drawing and Painting in the Studio Prof. J6zef
Czerniawski at the Academy of Fine Arts in Gdarnsk commenced in 2017.

Written master’s thesis: Blurredness as a painting strategy based on the works

of Wojciech Fangor written under the supervision of Dr hab. Matgorzata Jankowska.
Supervisor of the annex: Prof. Robert Florczak

Supervisor of the degree project: Dr hab. Krzysztof Polkowski

Reviewer: Dr hab. Aleksandra Jadczuk

Refleksy Swietlne staty sie tematem i inspiracjg do powstania cyklu realizacji
malarskich sktadajacych sie na gtéwng czes¢ artystyczng pracy dyplomowej
Magdaleny Czupowskiej.

Kazda z zaprezentowanych 19 abstrakcyjnych kompozycji malarskich, wy-
konanych w technice olej na ptdtnie, jest wynikiem wczesniejszej wnikliwej
i pogtebionej artystycznie analizy $wiatta mienigcego sie na szklanych przed-
miotach. Praca nad kazdym obrazem poprzedzona byta szkicami fotograficz-
nymi i licznymi prébami uchwycenia i przetwarzania, malarskiej interpretacji
zjawisk Swietlnych i koloru.

Ten, z pozoru prosty, motyw Swietlnych reflekséw stat sie bodzcem do
poszukiwania — w moim odczuciu- szalenie osobistych i zaskakujgcych zara-
zem rozwigzan malarskich, a czutos¢ i delikatnos¢ z jaka artystka podchodzi
do fascynujacego ja zagadnienia powoduje, ze mamy tu do czynienia z malar-
stwem o gteboko kontemplacyjnym charakterze.

Pragne zwrdci¢ szczegdlng uwage na wyszukane i eleganckie, lecz
nieoczywiste relacje barwne w pracach Magdaleny.

Zastosowane kontrasty, Swietlistosci, zageszczenia, przeplatajace sie
i krzyzujace w energetycznych zwigzkach swietlne fale oraz wyrazne, wzajem-
nie przenikajace sie plamy koloru o zamglonych, nieostrych krawedziach skfa-
daja sie na wizualny przepych jej prac i ciesza oko.

Dodatkowo, o szczegdlnym znaczeniu koloru dla artystki w jej malarstwie,
Swiadczy¢ moze fakt tytutowania prac w odniesieniu do zastosowanych w po-
szczegblnych ptétnach barw, np. Czerwien z innymi kolorami, Zielony ksztaft,
Znieksztatcenie kolorystyczne, Pomarariczowy.

Abstrakcje te sg ekspresyjne, ale zarazem wydaja mi sie by¢ bardzo deli-
katnym i zmystowym zapisem emocji, metaforycznym pamietnikiem ulotnosci
chwili. Jej ptétna pochtaniaja, zapraszajg do zanurzenia sie w gtab nieokreslo-
nej i nadrealnej rzeczywistosci Swiatta.

W czesci teoretycznej pracy dyplomowej pt. Nieostros¢ jako strategia
malarska na podstawie twérczosci Wojciecha Fangora, autorka bardzo wni-
kliwie i interesujgco przedstawia i analizuje efekt nieostrosci jako strategii ma-
larskiej na podstawie twdrczosci Wojciecha Fangora. Magdalena wprowadza
nas w Swiat bardzo licznych badar malarskich nad tym efektem, ktére pro-
wadzit sam artysta na przestrzeni dwudziestu lat, zaréwno pod wzgledem

nej wrazliwosci oraz wysokiej Swiadomosci artystycznej dyplomantki, dlatego
z petnym przekonaniem rekomenduje szanownej Komisji Egzaminacyjnej
nadanie Pani Magdalenie Czupowskiej tytutu magistra sztuki.

dr hab. Aleksandra Jadczuk
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Light reflections became the subject and inspiration for creating a series of
paintings that make up the main artistic part of Magdalena Czupowska's di-
ploma work.

Each of the 19 abstract painting compositions, made in the oil on canvas
technique, is the result of an earlier insightful and artistically deepened analysis
of light shimmering on glass objects. Work on each painting was preceded by
photographic sketches and numerous attempts to capture and process a pain-
terly interpretation of light phenomena and color.

This seemingly simple motif of light reflections became an incentive to
search for, in my opinion, extremely personal and surprising painting solutions,
and the sensitivity and delicacy with which the artist approaches the issue that
fascinates her means that we are dealing here with painting of a deeply contem-
plative nature, in my opinion.

I would like to draw special attention to Magdalena's works' sophisticated,
elegant, but not obvious color relations.

The applied contrasts, luminosities, densities, intertwining and crossing
in energetic relationships, light waves, and clear, mutually penetrating spots of
color with hazy, blurred edges make up the visual splendor of her works and
please the eye.

Additionally, the special significance of color for the artist in her paintings
can be evidenced by the fact that the works are titled in reference to the colors
used in individual canvases, e.g., Red with other colors, Green shape, Color dis-
tortion, and Orange.

These abstractions are expressive, but at the same time, they seem to me
to be a very delicate and sensual record of emotions, a metaphorical diary of the
moment's transience. Her canvases absorb and invite you to immerse yourself
in the depths of the indefinite and surreal reality of light.

In the theoretical part of the diploma thesis entitled Blurred focus as a
painting strategy based on the work of Wojciech Fangor, the author presents
and analyzes in a very insightful and interesting way the effect of blur as a paint-
ing strategy based on the work of Wojciech Fangor. Magdalena introduces us
to the world of numerous painting studies on this effect, conducted by the art-
ist himself over the course of twenty years, both in terms of idea and form. In
the text, she presents his work's inspirations and chronologically systematized
phases. She comprehensively describes the process of discovering a new tech-
nique, experiments with color and form.

The annex entitled "Szminy" is an artistic project created in cooperation
with Michalina Gaca in the SwPP studio. It is a performative event performed in
the urban space according to a previously created scenario. In my opinion, "Sz-
miny" is an interesting and provocative project, the choice of public transport as
the stage for the spectacle is surprising but very well thought out and purpose-
ful because the viewer, "trapped" in the means of transport, is forced into live
contact and spontaneous reaction to this artistic experiment.

The frames of the dialogue conducted, recorded, and transmitted by the
artists from small television sets are close-ups covering only their painted lips;
they are a record limited to the movement of their lips during the conversation
— the titular "Szminy", which seems to me to be an interesting artistic device.
Very different, sometimes extremely different views and opinions on topics
commonly considered controversial, e.g. same-sex marriages and vaccinations,
have been made public here.

The project aims to draw attention to a burning social problem: the ability
to conduct a dialogue, or rather, the lack thereof, in a situation of differences in
worldviews. | believe that this project creatively and actively affects the reality
surrounding us.

In my opinion, the entire diploma project is a testament to the great sen-
sitivity and high artistic awareness of the diploma student, which is why | fully
recommend to the Honorable Examination Committee to award Ms. Magdalena
Czupowska the title of Master of Arts.

Dr hab. Aleksandra Jadczuk
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Martyna Formella

Studia rozpoczete na ASP w Gdarisku w 2017 roku w Pracowni
Podstaw Rysunku i Malarstwa prof. Jacka Kornackiego.

Praca magisterska pisemna: O poezji zycia. Zapasc sie

w niebieskosé, napisana pod kierunkiem dr. Romana Nieczyporowskiego.
Opiekun aneksu: dr hab. Katarzyna J6zwiak-Moskal

Promotor dyplomu: prof. Krzysztof Gliszczyriski

Recenzent: dr hab. Marcin Zawicki

Studies in Basics of Drawing and Painting in the Studio Prof. Jacek Kornacki
at the Academy of Fine Arts in Gdansk commenced in 2017.

Written master’s thesis: About the poetry of life. Inmerse into
blue written under the supervision of Dr Roman Nieczyporowski.
Supervisor of the annex: Dr hab. Katarzyna Jézwiak-Moskal
Supervisor of the degree project: Prof. Krzysztof Gliszczynski
Reviewer: Dr hab. Marcin Zawicki

Kiedy spotkatem sie z Martyng Formella w jej pracowni przed powyi-
szg recenzjg, chciatem podejs$¢ blizej Sciany, zeby przyjrze¢ sie fragmentom
poezji. Moze kierowany ,pudelkowym” instynktem poszukiwacza sensacji,
ciekaw jej konfesyjnych zwierzen, przykleitem sie do lepkiej od lakieru i dama-
ry podtogi. Wpadtem w lep. Ta zastawiona przez artystke putapka moze by¢
metaforg jej tworczosci, ktdra wabi intymnoscia, przemycajac uniwersalnosc.

Zrozumienie drég, jakimi podazaja myslii uczucia Fromelli oraz jej metody
artystycznego dziatania utatwia praca pisemna, bedgca dojrzatg analizg dorob-
kéw Anne Sexton oraz Dereka Jarmana. Autorka pochyla sie nad ich dzietami
i zyciorysami, trafnie rozpoznajac ten nierozerwalny zwigzek. Stwierdzenie,
7e zycie i tworczos¢, szczegdlnie u wybitnych artystéw stanowig catosé moze
ocierac sie o truizm; tu jednak mamy do czynienia z jawnym, graniczagcym
z ekshibicjonizmem wystawieniem swojej umeczonej duszy na widok publicz-
ny. U poetki Formella rozwaza relacje poezjii psychoterapii, ktéra z zacisza gabi-
netu wywedrowata na karty toméw konfesyjnej poezji. Zmaganie z fizycznym
cierpieniemiwidmem nieuchronnej$miercikonstytuuje zkolei, Blue” rezysera
Dereka Jarmana — réwnie poetycka co malarska w swojej formie metafizyczng
opowies¢ osnutg wokoét tytutowego biekitu. Dyplomantka jest wyraznie zafa-
scynowana nieoczywistymi narracjami i nierozerwalnym uwiktaniem profa-
num zycia z sacrum tworczosci. Unikajgc banatu prostej interpretacji spuscizn
tej dwdjki, wydaje sie nie tylko rozumiec ich nieszablonowe formy wyrazu, ale
i gteboko przezywac te trudna prawde mocnej twdrczosci i trudnych biografii.

Operacja na otwartym sercu Martyny Formelli nie jest praca tatwa
w recenzji. Pomimo mnogosci uzytego tekstu jej dyplom unika tradycyjnej
narracji; nie jest zadng opowiescia, a raczej pewnym wrazeniem. Widzimy
malarstwo gteboko uczuciowe, bardzo intymne i szczere; malarstwo ktdre
nie przedstawia, ale oddziatuje. Widzimy proces. Malarstwo, zwigzane
przeciez nierozerwalnie z poezjg, choéby przez obecng w obu metaforyza-
cje, niekiedy popada w banat ilustracji. Formella jest jednak bardzo od tego
daleka. Abstrakcja funkcjonujgca na drugim biegunie obrazowania stanowi
dla niej narzedzie wrazliwego nosnika emocji. Sprawa jest jednak trudna:
czy da sie potaczyé umownos¢ poezji, jej istnienie w sferze poje¢ tak dale-
kiej od konkretnego bytu, i nachalng materialno$¢ podobrazia i farby? | to
nawet nie tej szlachetnej, petnej znaczen farby utartej z pigmentu i oleju,
ale przemystowego lakieru samochodowego? Formella skupia sie na proce-

sie, rozlewaniu farby — w duzej mierze zawierza (moze tylko pozornie, ale
na pewno bardzo sugestywnie) przypadkowi. Wyrzuca z siebie kolor, karmi-
nowg cielesng czerwien, melancholijny btekit; czeka, obserwuje, wychodzi
z pracowni, pozwalajgc im zastyga¢ w samotnosci. Jej gest jest bardzo szyb-
ki, ale obrazy powstaja powoli, zamykajac w sobie czas przenikaniem koloru,
mieszaniem materii réznych jako$ciowo barwnikéw, opowiadajac o Swiecie
bardzo fizycznie, chemicznie, niemal mechanicznie — prawie przemystowo.
To ,niemal” i ,prawie” sg tu kluczowe. Nieoczekiwanie, niezauwazalnie, nie
do korica wiadomo dlaczego, jej nonszalanckie decyzje zyskuja gtebie kolo-
ru, buduja atmosfere, przysposabiajg wyraz, ktéry dziata. Sa bardzo orga-
niczne, bliskie swiatu. Obslizgte, lepkie jak wspomniana podtoga. Lep, ocie-
rajac sie o abjekt, obrazuje procesy natury. Zjawiska fizyczne mozliwe do
opisania wzorem przez naukowca: jeden odczynnik odparowuje, kolejny
zastyga, drobiny pigmentu t3cza sie, odbijajac strumienie neutronéw. Co$
z czyms nie chce sie zmieszaé, co$ innego zastyga, tworzac skérzastg skorupe,
pod ktdrg wtasciwy organizm obrazu konstytuuje sie w swoim powolniejszym
tempie. Malarstwo Formelli to poezja bardzo konkretna, odarta z ozdobni-
kéw. Malarstwo nie udajace niczego, lakierowa, ale nie lakierowana metafo-
ra, sztuka wyrastajaca z emocji wrazliwego medium.

Komplementarng czescia tej pracy sa wycinki poezji Formelli: dziesiagt-
ki Swistkéw ubranych w tekst i kolor. Tres¢ to bardzo osobista opowiesé
o stracie, uwiktana w utrudniajgce prostg czytelno$é, karkotomne wywijasy
wierszy maszynopisu. Forma ma tutaj swdj ciezar, nie mniej wazne wydaje
mi sie narzedzie — maszyna do pisania, ktéra kamufluje gest pisma, mecha-
nicznie uniformizujac tresé, pozbawia jg znaczacego gestu tworczyni. To
ciekawy formalnie zabieg, podobny nieco z reszta do tego z pozbawionych
niemal $ladu pedzla autorki ptdcien. Jakby Ona sama uwazata, ze gest pedzla
i trop piszacej reki nie zastugujg na upamietnienie. Rejestrujemy wiec wraze-
nie autonomii koloru oraz bezosobowej mysli, brakuje wyraznego naddat-
ku obecnosci podmiotu. Niejako pozbawiajac sie ciata jako medium, ukrywa-
jac je za procesem samostanowienia krwistych plam i mechanicznego druku
Formella usuwa sie w cien. Ciatem musi by¢ wiec sam obraz — Operacja na
otwartym sercu odbywa sie wtasnie tu, na ustroju malarskiej ptaszczyzny.
Wszechobecna cielesnos¢ jest cielesnoscia farby, materii, bytu. Cielesnoscig
Swiata.

Aneks to kolejna dawka poetyckiej narracji, tym razem opowiesci o pust-
ce. Tutaj na pewno najblizej jestesmy mowienia wprost: pustka metafizycz-
na obrazowana jest pustka fizyczna, realng. Formella swiadomie wykorzystu-
je medium: forma ceramiczna ma wszakze pustke wpisang wyraznie w swojg
nature, pustke przyrodzona, niezbedna do prawidtowego wypatu w piecu.
Nicosé, ktdrej tres¢ stanowi cienka $ciana zewnetrzna; préznia, znaczaca tylko
gdy ogranicza jg zewnetrzna skorupa, moze by¢ kolejng prawda, zaréwno
egzystencjalng, jak i prawda bardzo materialng — wszakze czasteczka, atom,
nie jest mata kulka z ilustracji podrecznika do fizyki, ale jagdrem i krazacym po
odlegtej orbicie elektronem. Materia sktada sie w wiekszosci z pustki, okreslo-
nej ledwo skromnym konturem.

Poezja konfesyjna, do ktérej odnosi sie Formella, ma opowiada¢ bardzo
wprost. Podmiot liryczny staje sie tam w zasadzie réwnowazny z autorka czy
autorem. Formella, unikajac podstawowego dla malarstwa jezyka gestu, zdaje
sie nieco odzegnywac od przesadniej szczerosci, co rewanzuje nam tres¢ na
wskro$ intymnych wersow jej poezji. Stajac przed widzem naga, nie staje sie
wcale bezbronna. To zasadzka. Kazdy z nas spotkat sie z utratg, Formella wabi
nas w sidta wspétodczuwania. Przycigga do obrazu, ktéry okazuje sie opowie-
$cig globalng. Operacja na otwartym sercu nie jest o niej. Artystka jest
chirurzka, jej precyzyjny skalpel otwiera przed nami rzeczywistos$¢. Dokonujac
wiwisekcji na tkance sSwiata, pokazuje jej karminowe, nieco juz posinia-
te wnetrznosci. Dzieki niej moze dostrzec Swiat utkany ze splotu wrazen
i koronek mysli, jeszcze zanim zostanie scalony na poziomie wigzan atomo-
wych i potaczen chemicznych. Konkludujac, cato$¢ pracy Martyny Formelli
oceniam bardzo wysoko.

Dr hab. Marcin Zawicki
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When | met Martyna Formella in her studio before the above review, | wanted to
go closer to the wall to look at fragments of poetry. Perhaps driven by the "box"
instinct of a thrill seeker, curious about her confessional confessions, | stuck to
the floor, sticky with varnish and dammar. | fell into the trap. This trap set by
the artist can be a metaphor for her work, which lures intimacy, smuggling in
universality.

Understanding the paths taken by Fromella's thoughts and feelings and her
method of artistic action is facilitated by a written work that is a mature analysis
of the achievements of Anne Sexton and Derek Jarman. The author leans over
their works and biographies, aptly recognizing this inseparable connection. The
statement that life and work, especially in the case of outstanding artists, con-
stitute a whole may border on a truism, but here we are dealing with an open,
bordering on exhibitionism, exposure of one's tortured soul to public view. In the
poet's work, Formella considers the relationship between poetry and psycho-
therapy, which has migrated from the privacy of her office to the pages of confes-
sional poetry. The struggle with physical suffering and the specter of inevitable
death constitutes director Derek Jarman's "Blue": a metaphysical story woven
around the titular blue, equally poetic and painterly in its form. The graduate is
clearly fascinated by non-obvious narratives and the inseparable entanglement
of the profane of life with the sacred of creativity. Avoiding the banality of a sim-
ple interpretation of these two's legacy, she seems to understand not only their
unconventional forms of expression but also to deeply experience this difficult
truth of powerful creativity and difficult biographies.

Open-heart surgery by Martyna Formella is not an easy work in the review.
Despite the multitude of texts used, her diploma avoids traditional narrative, it is
not a story at all but rather a certain impression. We see deeply emotional paint-
ings, which are very intimate and sincere, and paintings that do not represent
but affect. We see the process. Painting, after all, is inextricably linked to poetry,
even though the metaphorization present in both, sometimes falls into the ba-
nality of illustration. Formella is, however, very far from this. Abstraction func-
tioning at the other extreme of imagery is, for her, a tool of a sensitive carrier of
emotions. However, The matter is difficult: is it possible to combine the conven-
tionality of poetry, its existence in the sphere of concepts so far from concrete,
and the intrusive materiality of the canvas and paint? And not even this noble,
full-of-meaning paint ground from pigment and oil, but industrial car paint? For-
mella focuses on the process of pouring paint, to a large extent trusting (perhaps
only seemingly, but certainly very suggestively) to chance. She throws out color,
carnal crimson red and melancholic blue, waits, observes, and leaves the studio,
allowing them to harden in solitude. Her gestures are very fast, but the paint-
ings are created slowly, enclosing time in themselves with the penetration of
color, mixing the matter of different quality dyes, telling about the world very
physically, chemically, almost mechanically, almost industrially. This "almost" are
key here. Unexpectedly, imperceptibly, not entirely known why, her nonchalant
decisions gain depth of color, build atmosphere, and adopt an expression that
works. They are very organic and close to the world. Slippery and sticky like the
aforementioned studio floor, glue, brushing against the abject, they illustrate the
processes of nature. Physical phenomena that a scientist's model can describe:
one reagent evaporates, another solidifies, and particles of pigment combine,
reflecting streams of neutrons. Something does not want to mix with something,
something else solidifies, creating a leathery shell, under which the actual or-
ganism of the painting is constituted at its slower pace. Formella's painting is
very specific poetry, stripped of ornaments. Painting that does not pretend to be
anything, a varnished but unvarnished metaphor, art growing from the emotions
of a sensitive medium.

The complementary part of this work is the fragments of Formella's poetry:
dozens of scraps of paper dressed in text and color. The content is a very personal
loss story, entangled in breakneck twists of typewritten lines that make it dif-
ficult to read. The form has its weight here, and the tool seems no less important
to me - the typewriter, which camouflages the gesture of writing, mechanically
uniformizing the content and depriving it of the significant gesture of the creator.
This is an interesting formal technique, somewhat similar to that of the artist's
canvases, which are almost devoid of a trace of the paintbrush, as if she believed

that the gesture of the brush and the trace of the writing hand did not deserve
to be commemorated. We, therefore, register the impression of the autonomy
of color and impersonal thought; there is no clear surplus of the presence of the
subject. As if depriving herself of the body as a medium, hiding it behind the
process of self-determination of bloody stains and mechanical printing, Formella
recedes into the shadows. The body must, therefore, be the painting itself. The
open-heart surgery takes place right here, on the system of the painterly surface.
The omnipresent corporeality is the corporeality of paint, matter, existence. The
corporeality of the world.

The annex is another dose of poetic narrative, this time a story about empti-
ness. Here, we are certainly closest to speaking directly: metaphysical emptiness
is depicted by physical, real emptiness. Formella consciously uses the medium:
after all, the ceramic form has emptiness clearly inscribed in its nature, an innate
emptiness necessary for proper firing in the kiln. Nothingness, the content of
which is a thin external wall, a vacuum that is significant only when an external
shell limits it, can be another truth, both existential and very material, after all,
a particle, an atom, is not a small ball from the illustration of a physics textbook,
but a nucleus and an electron orbiting in a distant orbit. Matter consists mostly
of emptiness defined by a barely modest outline.

The confessional poetry to which Formella refers is supposed to tell a very
direct story. The lyrical subject becomes there basically equivalent to the author
or the authoress. Formella, avoiding the basic language of gesture in painting,
seems to distance herself somewhat from excessive sincerity, which is repaid by
the content of the thoroughly intimate verses of her poetry. Standing naked be-
fore the viewer, she does not become defenseless at all. It is an ambush. Each of
us has encountered loss, and Formella lures us into the traps of compassion. She
draws us to the image, which turns out to be a global story. Open-heart surgery
is not about her. The artist is a surgeon, her precise scalpel opens reality to us.
She performs vivisection on the tissue of the world, showing its crimson, already
slightly blue, insides. Thanks to her, she can see the world woven from a weave
of impressions and laces of thoughts even before it is integrated at the level of
atomic bonds and chemical connections. In conclusion, | rate Martyna Formella's
entire work very highly.

Dr hab. Marcin Zawicki
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Michalina Gaca

Studia rozpoczete na ASP w Gdarisku w 2017 roku w Pracowni
Podstaw Rysunku i Malarstwa prof. Jézefa Czerniawskiego.

Praca magisterska pisemna: Symbol, ludzie, idea — historia
teczy jako zjawiska spotecznego i dzieta sztuki

napisana pod kierunkiem dr Katarzyny Lewandowskiej.
Opiekun aneksu: prof. Robert Florczak

Promotor dyplomu: prof. Jarostaw Baué

Recenzent: dr Andrzej Karmasz

Studies in Basics of Drawing and Painting in the Studio Prof. J6zef
Czerniawski at the Academy of Fine Arts in Gdansk commenced in 2017.

Written master’s thesis: Symbol, people, idea — the history of the
rainbow as a social phenomenon and a work of art. written under
the supervision of Dr Katarzyna Lewandowska.

Supervisor of the annex: Prof. Robert Florczak

Supervisor of the degree project: Prof. Jarostaw Baué

Reviewer: Dr Andrzej Karmasz

Kazdy miat taki mebel: kiedys kredens w sercu domu, potem na $mietniku,
pdzniej reanimowany i obarczony nostalgia za czasami PRL-u, dzisiaj modny
wsrdd tych, ktérzy tamtych czaséw nie mogg pamietaé. Kredens kuchenny
tzw. Kiichenbuffet z lat 30.-50. XX wieku nalezat do prababci Michaliny Gacy,
uzywany przez kolejnych cztonkéw rodziny, pdzniej jako juz nieaktualny, trafit
na wiele lat do budynku gospodarczego. Dzisiaj staje sie gtdéwnym obiektem
pokazu pt. Pointage. Artystka, zachowujac funkcje mebla nanosi na frag-
menty jego powierzchni punkty i plamki, zaburzajgc tym samym topografie
warstw czasu na pozétkiej olejnej powtoce, gdzie ciggle dostrzegamy $lady
taktylne poprzednich wtascicieli. Ingerujac w archaiczny przedmiot, artystka
zaciera $lady rodziny, jednoczesnie doborem srodkéw sugeruje staros¢; prze-
prowadza procesy przeciwne renowacji, notuje ukryte tresci, ale czy bedg one
czytelne dla kolejnego pokolenia? By¢ moze jak w mandali, widoczny pozosta-
nie komunikat o tworzeniu, a nastepnie niszczeniu — jako drogi transformaciji.
Nazwa Pointage i proces stawiania punktéw, formalnie nie odnoszg sie
tutaj do psychologii percepcji wzrokowej pointylizmu, ani do liczby zgro-
madzonych, wymaganych do czego$ punktéw. Przywotujg raczej wrazenie
eterycznej warstwy osadu wyciszonych emocji i pozostatosci zapamietanych
konfliktdw, réznicy zdan. Sam mebel kojarzy sie artystce wtasnie z rodzinny-
mi sytuacjami konfliktowymi. Byé moze cytuje ona pointylizm ze wzgledu na
jego nowe spojrzenie na $wiat, a Pointage traktuje jako otwarcie na innosé.
Artystka przywotuje w pamieci cechy przedmiotéw, z ktérymi spotyka-
fa sie w mtodosci. Na tle dominujacego i powtarzalnego procesu stawiania
kropek, pojawiajg sie plastikowe zaprasowane zelazkiem koraliki z lat 90.
motywy wiejskie, charakterystyczne strzatki z gier video, guziki nie do pary,
skupiska plastikowych elementéw bizuterii czy fragmenty sztucznych kwia-
téw. Zdobi pozostatosciami, a na powierzchni mebla widzimy resztki lub
poczatek czego$ nowego, organicznego. Naniesione warstwy imituja natu-
ralny rozwdj mikroflory, glondw, organizméw fotosyntetyzujacych, ktére
przy pomocy barwnika, syntetyzujg sktadniki pokarmowe dzieki promieniom
stonecznym. Obiekt staje sie siedliskiem olbrzymiej réznorodnosci — zyjacych
w symbiozie z sosng nieokreslonych, otwartych na inno$¢ mikroorganizmdw.
Mate skupiska plamek wchodza w strukture i ustojenie drewna, wsigkaja

w szczeliny i newralgiczne punkty konstrukcji mebla, tam tez stajg sie najbar-
dziej wiarygodne, ozywione. Mebel ma symbolizowaé réznorodnosé, tacze-
nie gatunkdw i kierunkéw. Obiekt staje sie blizszy abstrakcji organicznej, frag-
mentom wyimaginowanych pejzazy Jerzego Tchérzewskiego czy malarstwu
Izabeli Chamczyk z cyklu Zatrucia z 2015 r. Analogie odnajdziemy takze w serii
abstrakcyjnych obrazéw Plesnie Oskara Dawickiego z 2005 r. naturalistycznie
oddajacych grzyby, ktére mogtyby pokrywac stare ptétna.

Dopetnieniem cyklu Pointage s prace malarskie o znamionach asam-
blazu, w ktdrych artystka wykorzystuje piasek i nietypowe podobrazia, siega-
jac po sosnowe deski z zabudowy kaloryferéw odzyskane w jednym z miesz-
kan. Prace pozornie oderwane od motywu przewodniego, oszczedne w $rod-
kach wyrazu, bardziej dojrzate i spdjne. Artystka rezygnuje tutaj z kolorysty-
ki charakteryzujacej omawiany wczesniej kredens, taczac je z dekoracyjnymi
przedmiotami, potocznie zwanymi tapaczami kurzu, z poprzedniego miesz-
kania.

Czy abstrakcja potrzebuje narracji? Dzieta czesto sugerujg intencje arty-
sty, ale by¢ moze w tym wypadku jest to niepotrzebne. Pointage nie jest
wyraznym gtosem sprzeciwu, buntu, gtosnym zaakcentowaniem zdania — jesli
to manifest, to jest on szeptany, dyskretny, blizszy poezji.

Przeskalowane usta méwig o sprawach, o ktdérych skulone uszy nie chcia-
tyby ustysze¢. Praca pt. ,Szminy” to dokumentacja zdarzenia, happeningu,
w ktorym artystka przechodzi ze sfery prywatnej do publicznej. Wspdlnie
z Magdaleng Czupowska, za pomocg smartphonéw z lupa, przeprowadza
rozmowy na tematy polaryzujgce polskie spoteczenstwo. Z catg pewnosciag
kwestie poruszane w kolejce SKM wzbudzaja kontrowersje, strefa publiczna
okazuje sie jednak wyjatkowo pusta, nie widzimy bezposredniej konfronta-
cji z publicznoscia. Artystki nie prowokujg swoim wizerunkiem, a ich wyglad
nie manifestuje ich pogladdéw, wrecz wzbudzajg zaufanie. Zadajemy sobie
jednak pytanie czy kto$ ich stucha. Uwage zwraca montaz dokumenta-
cji video; im blizej korica, tym silniej nawarstwia sie gtos autorek, jestesmy
w stanie wychwyci¢ pojedyncze frazy, az do wrazenia blizszego kakofonii. By¢
moze zamierzeniem artystek byto tutaj podkreslenie niemozliwosci dialogu.

W czesci pisemnej Michalina Gaca bada historie teczy jako zjawiska
spotecznego i dzieta sztuki. Praca ta jest interesujgca i napisana wnikliwie,
zgtebia podjety temat, a na uwage zastuguje rozbudowana bibliografia, szcze-
gblnie zrodta internetowe, odwotujgce sie do najbardziej aktualnej, dyna-
micznie zmieniajgcej sie sytuacji. Artystka przytacza bardzo ciekawe przykta-
dy sztuki z kregu LGBTQ+ i przeprowadza analizy wybranej twérczosci, ktdra
nie jest powszechnie znana. Jest to praca wazna w kontekscie sytuacji Srodo-
wisk LGBTQ+ w Polsce.

Pokazu dyplomu Michaliny Gacy, przygotowana wystawa i praca pisem-
na sg spojne i dojrzate artystycznie. Cato$¢ oceniam bardzo dobrze i wnosze
do Komisji Dyplomujacej Wydziatu Malarstwa Akademii Sztuk Pieknych
w Gdansku o nadanie Michalinie Gacy tytutu magistra sztuki.

dr Andrzej Karmasz
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Everyone had such a piece of furniture, once a sideboard in the heart of the
house. In the trash, later resuscitated and burdened with nostalgia for the
times of the Polish People's Republic, today fashionable among those who
cannot remember those times. The kitchen sideboard, the so-called Kiichen-
buffet from the 1930s-1950s, belonged to Michalina Gaca's great-grand-
mother, used by subsequent family members, later, as no longer relevant, it
ended up in a farm building for many years. Today, it has become the main
object of the show entitled Pointage. While maintaining the function of the
furniture, the artist applies points and spots to fragments of its surface, thus
disturbing the topography of the layers of time on the yellowed oil coating,
where we can still see the tactile traces of the previous owners. By interfering
with an archaic object, the artist erases the traces of the family; at the same
time, with the choice of means, she suggests old age, carries out processes
contrary to renovation, and notes hidden content, but will they be legible for
the next generation? Perhaps, like in a mandala, the message of creation and
then destruction will remain visible — as a path of transformation.

The name Pointage and the process of placing dots do not formally refer
here to the psychology of visual perception of pointillism, nor to the number
of collected points required for something, and they rather evoke the impres-
sion of an ethereal layer of sediment of muted emotions and remnants of
remembered conflicts, differences of opinion. The artist associates the piece
of furniture itself with family conflict situations. Perhaps she cites pointillism
because of its new perspective on the world and treats Pointage as an open-
ing to otherness.

The artist recalls the features of objects she encountered in her youth.
Against the background of the dominant and repetitive process of placing
dots, plastic beads ironed on with an iron from the 90s, rural motifs, char-
acteristic arrows from video games, mismatched buttons, clusters of plastic
jewelry elements, or fragments of artificial flowers appear. She decorates
with remnants, and on the furniture's surface we see remnants or the begin-
ning of something new, organic. The applied layers imitate the natural devel-
opment of microflora, algae, and photosynthetic organisms, which, using a
dye, synthesize nutrients thanks to sunlight. The object becomes a habitat
for many undefined microorganisms living in symbiosis with the pine, open
to otherness. Small clusters of spots enter the structure and grain of the
wood and soak into the cracks and critical points of the furniture construc-
tion, where they become the most credible and animated. The furniture is to
symbolize diversity, combining species and directions. The object becomes
closer to organic abstraction, fragments of imaginary landscapes by Jerzy Tch-
Orzewski or paintings by Izabela Chamczyk from the series Poisonings from
2015. Analogies can also be found in the series of abstract paintings Molds
by Oskar Dawicki from 2005, naturalistically depicting fungi that could cover
old canvases.

Paintings complement the Ponitage series with the features of assem-
blage, in which the artist uses sand and unusual canvases, reaching for pine
boards recovered from a radiator enclosure in one of the apartments. Seem-
ingly detached from the main motif, economical in means of expression,
more mature and coherent. Here, the artist gives up the colors that charac-
terize the previously discussed sideboard, combining them with decorative
objects colloquially called dust catchers from the previous apartment.

Does abstraction need a narrative? Works often suggest the artist's
intentions, but perhaps in this case it is unnecessary. Pointage is not a clear
voice of opposition, rebellion, a loud emphasis of a sentence, if it is a mani-
festo, it is whispered, discreet closer to poetry.

Oversized lips speak about matters that curled ears would not like to hear.
The work entitled "Szminy" is a documentation of an event, a happening in
which the artist moves from the private sphere to the public one. Together
with Magdalena Czupowska, using smartphones with a magnifying glass,
she conducts conversations on topics that polarize Polish society. The issues
raised in the SKM queue certainly arouse controversy, but the public sphere
turns out to be exceptionally empty, we do not see a direct confrontation
with the audience. The artists do not provoke with their image, and their

appearance does not manifest their views, in fact they inspire trust. How-
ever, we ask ourselves whether anyone is listening to them. The editing of the
video documentation draws attention; the closer to the end, the stronger the
voice of the authors builds up, and we are able to pick out individual phrases
until the impression is closer to the cacophony. Perhaps the artist's intention
here was to emphasize the impossibility of dialogue.

In the written part, Michalina Gaca examines the history of the rainbow
as a social phenomenon and a work of art. This work is interesting and writ-
ten in detail. It explores the topic, and the extensive bibliography is worth
noting, especially internet sources that refer to the most current, dynamically
changing situation. The artist cites very interesting examples of art from the
LGBTQ+ circle and conducts analyses of selected works that are not widely
known. This is an important work in the context of the LGBTQ+ communities
in Poland.

The presentation of Michalina Gaca's diploma, the prepared exhibition
and the written work are coherent and artistically mature, | assess the whole
thing very well and | submit to the diploma committee of the Faculty of Paint-
ing of the Academy of Fine Arts in Gdansk to award Michalina Gaca the title
of Master of Arts.

Dr Andrzej Karmasz
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Katarzyna Jakubowska

Studia rozpoczete na ASP w Gdarisku w 2016 roku w Pracowni
Podstaw Rysunku i Malarstwa prof. J6zefa Czerniawskiego.

Praca magisterska pisemna: Kolor materiq malarstwa. Wybrane zagadnienia
napisana pod kierunkiem dr. Zbigniewa Marikowskiego.

Opiekun aneksu: prof. Aleksander Widynski

Promotor dyplomu: prof. Jarostaw Bau¢

Recenzent: dr Filip Ignatowicz

Studies in Basics of Drawing and Painting in the Studio Prof. J6zef Czerniawski
at the Academy of Fine Arts in Gdarisk commenced in 2016.

Written master’s thesis: Color is the matter of painting. Selected Issues
written under the supervision Dr Zbigniew Mankowski.

Supervisor of the annex: Prof. Aleksander Widynski

Supervisor of the degree project: Prof. Jarostaw Baué

Reviewer: Dr Filip Ignatowicz

,Otwarcie” to wspdlny tytut aneksu, jak i czesci gtéwnej realizacji dyplomo-
wej Katarzyny Jakubowskiej. Tytut ,,Otwarcie” zostat de facto nadany podczas
pierwszego gestu nacinania i otwierania ptaszczyzny obrazéw, obecnie zamie-
nito sie to takze w szerszy aspekt, jakim jest otwarcie przystowiowej twérczej
szuflady ze starymi obrazami, nie eksponowanymi pracami, generowanymi
wczesniej gtéwnie dla siebie. Dlatego tez finalnie to rodzaj otwarcia sie na
kontakt z odbiorca, ktérego — jak méwi artystka — w czasie spedzonym na
akademii nieco unikata.

Formalnie czes$¢ gtéwng dyplomu zrealizowang w pracowni prof. Jarostawa
Baucia, stanowi zestaw 23 niefiguratywnych kompozycji, ktére w duzej mierze
mozna opisaé stowami: mumifikacja obrazu, blejtramu i ramy. Czasami moze
nawet bondage, cho¢ podjete dziatania wobec obrazu nie sg stricte przemo-
cowe, cho¢ w wybranej przez autorke strategii jest co$ z krepowania, kneblo-
wania czy zwigzywania. Gdyby podja¢ prébe ulokowania samej intencji, to ta
strategia zawieszona jest ideowo gdzie$ pomiedzy podwieszanymi na linach
postaciami z ptécien autorstwa Marieli Scafati, auto-bandazowaniem Rudolfa
Schwarzkoglera, krepowanych w formie tradycyjnego shibari modelek
Arakiego, czy w ogdle gestem przykrywania lub opakowywania, znanym
z dziatan Beuysa czy tez duetu Christo i Jeanne-Claude'a.

Widzimy tu duzo operacji na ptaszczyznie, ktére mocno nawigzuja do histo-
rii malarstwa abstrakcyjnego, i w ogdle pracy i gestdow wobec pola obrazu.
Ptaszczyzna, naciecie, obszar pomiedzy, azur, rytm, amplituda, napiecie,
zakrycie — to jedne z podstawowych zwrotéw w prébniku malarskich pojec,
jakimi postuguje sie Katarzyna Jakubowska w swoim laboratorium pracy
z przestrzenia i powierzchnia.

Momentami moze niektére gesty w obrazach, w ktérych powstaje ubytek,
dziura, przez ktéra przewlekane sa kolejne pasy materiatu, idg w kierun-
ku delikatnie zbyt zdobniczym; takim, ktéry przy wielu innych, widocznych,
dojrzatych malarskich gestach i decyzjach zdaje sie za szybko wyjawiaé mister-
nie tkang tajemnice. Te trzy prace wydaja sie w pewnym sensie egipskie,
wyrysowujg duktem tkaniny promienie echnatonowskiego storica, i choé
stowo mumifikacja juz padto, to do kolejnych konotacji z tym kregiem kulturo-
wym pozwole sobie jeszcze wrécié opisujac aneks. Patrzac na powstaty zestaw
obrazéw, zdecydowanie wole czysty eksperymentito, jak dyplomantka wieloma

réznymi sposobami prébuje opowiadac o czyms wiekszym niz tylko powierzch-
nia. Ale bedac przy kategorii ptaszczyzny, warto zauwazy¢, ze wybrzuszenie
i amplituda wyrastania malatury ze S$ciany jest bardzo zrdinicowana,
co podnosi jakos¢ pokazu. Powstajg niby architektoniczne blopy, ktére
ustawiajg napiecia poszczegdlnych dziet i udrapowanych na nich tkanin.
Jednak kazdorazowo, to skroplenie sie form nie dziata zmiang choro-
bowga czy tumorem a raczej kokonem. Daje autorce miejsce na przepo-
twarzanie sie idei, strategii malarskich, a moze nawet samej siebie?

Czytam te paczkujace formy jako pewng mozliwos¢, ktéra puchnac, zbliza
sie do granicy membrany i tytutowego otwarcia. Jednoczesnie pod tymi
kokonami znajduja sie fragmenty starych prac, wykonywanych w ramach
5-letniego procesu dydaktycznego. Kasia przyznaje, ze niechetnie pokazy-
wata swoje prace, czujac sie wczesniej dos¢ niepewnie i ciggle poszukujac
swojej roli na kulturowej mapie sztuki. Jednak gest pociecia, przerobienia
i przetworzenia tych prac niekoniecznie jest aktem destrukcyjnym na drodze
do kreacji. Nie sadze tez, ze wziat sie tylko i wytgcznie z powoddw recyklingo-
wych. Jest w duzej mierze strategig zachowywania, poniewaz na czarno prace
zostaty pomalowane na ostatnim etapie ich przygotowania. Mozemy zatem
spodziewac sie, ze wewnatrz fragmentdw, nazwanych przeze mnie kokona-
mi, rzeczywiscie znajduja sie zdefragmentowane malarskie wizualia tworzo-
ne przez dyplomantke juz wczesniej. W zwigzku z tym, $cinki obrazéw zostaty
zahibernowane, niczym kapsuta czasu gotowa do otwarcia, gdy juz zapomni-
my o tajemnicy.

Misterium jako takie w ogdle wydaje sie by¢ tu wazng kategorig bo mamy
do czynienia z kurtyna, ktdéra co$ przystania. Co$ niekonkretnego, co poten-
cjalnie mozemy, jako widzowie tych prac, sobie dopowiedzieé, gdyz w ramach
procesu kreatywnego autorka nic celowo nie ukrywata za bawetniang wklej-
ka/wszywka, a przystonieta powierzchnia stanowi jedynie sugestie, ze tam
mogtoby cos sie znajdowac. W tym sensie, jest tutaj zdecydowanie inaczej, niz
chociazby u wspomnianych Christo i Jeanne-Claude. Nie ma intencji przysto-
niecia, czy tez ukrycia tego co jest, a bardziej jest to proba odzwierciedle-
nia niepokoju. Stad tez tworzenie obrazéw jest jak najbardziej wiwisekcjg
i narzedziem, ktérym autorka przyglada sie sama sobie. Podsumowuje swoj
czas na Wydziale Malarstwa. Ale wracajgc jeszcze na moment do tej misternej
i quasi sakralnej aury przystoniecia, nie mozemy pomingé doboru dominujace-
go koloru. Fiolet w tych pracach prawdopodobnie wziat sie czesciowo z ikono-
grafii chrzescijanskiej, gdzie w okresie wielkanocnym figury ukrzyzowanego
Jezusa przystaniane sg draperiami tej barwy. Osobiscie przychodzi mi tez na
mysl tytut jednej z popularnych ksigzek, napisanej przez Patti Bellantoni, ,Jesli
to fiolet, kto$ umrze. Teoria koloru w filmie”. | rzeczywiscie, rozmowa z malar-
k3 zdaje sie potwierdzac trop misteridw i straty.

PrzejdZzmy na moment do tekstu pracy dyplomowej. Ciekawe jest to, ze
po pracy teoretycznej zestawionej z takimi realizacjami, spodziewatbym
sie rozprawy o tym, czym jest przestrzed negatywna wzgledem pozytyw-
nej w komponowaniu obrazu i konstytuowaniu dzieta, badzZ catej ekspozycji.
Antycypowatbym, ze autorka pokusi sie o analizy gestow nacinania w pracach
Lucia Fontany, czy tez gry z azurowg formg i polem obrazu w malarstwie Jana
Berdyszaka. A w zasadzie gtdwnym tematem krotkiej, lecz tresciwiej analizy,
popetnionej pod opieka dr. Zbigniewa Marikowskiego, jest po prostu kolor.
Jedna z najbardziej elementarnych fascynacji wiekszosci oséb, dziatajacych
w obszarze malarstwa. Jednoczesnie ciekawe jest to, ze piszac i analizujac
kolor w obu czesciach ekspozycji dyplomowej, Kasia jest bardzo oszczedna
w postugiwaniu sie nim. | cho¢ oczywiscie nie ma wymogu, by praca pisem-
na poruszata watki widoczne w eksponowanej dyplomowej twoérczosci, to
mdj drobny dysonans ttumaczy chronologia powstawania realizacji. Tekst
powstat duzo wczesniej niz czes¢ artystyczna dyplomu. Idea, prezentowanych
w obu czesciach realizacji, bardzo sie zmienita wzgledem pierwszej koncepcji
i — nomen omen — prawdopodobnie otworzyta, z duzg korzyscig dla powsta-
tej ekspozycji. Osobiscie sadze, ze préba zmiany zatozen w kierunku malarskiej
operacji na samej materii — tkaninie obrazu — wyszta tutaj na dobre, poniewaz
zdecydowana wiekszos¢ prac jest nienaganna estetycznie i cechuje je formal-
na dojrzatos¢. Zas tekst stanowi krdtkie opracowanie, analize twodrczych



postaw wynikajacych z nurtu koloryzmu. Interesujgco dobrano artystow,
w taki sposdéb by rozwéj postugiwania sie kolorem stanowit rodzaj ewolucji
w postaci idei i woli, przekazywanej z mistrza na ucznia. To opis wybranych
dziet czterech twdrcéw: Paula Cézanne’a, Jana Cybisa, Tadeusza Dominika
oraz Leona Tarasewicza, opatrzony wstepem lokujgcym go w naukach
o sztuce i psychofizjologi widzenia, a takze tradycji kultury w spojrzeniu na
spektrum barw i fenomenie jego postrzegania. Warto zauwazy¢, ze Kasia
opisujac realizacje Tarasewicza, instynktownie dobiera juz prace, zgodna
z bardziej przestrzennymi i instalacyjnymi aspektami malarskimi, ktérymi
finalnie postuzyta sie sama.

Z kolei aneks zostat zrealizowany w Pracowni Tkaniny Artystycznej pod
okiem prof. Aleksandra Widynskiego. Ekspozycja zostata skonstruowana z 39
form, cho¢ w ramach catego cyklu powstato ich okoto 60. Dopiero ta liczba
obiektow tworzy catosciowe doswiadczenie pojedynczej instalacji, zawie-
szonej w sposob enviromentalny — znajduje sie na kazdej z czterech $cian
wnetrza i osacza widza zaraz po wejsciu do sali. Ulokowane w relatywnie
réwnych odstepach, na standardowej linii wzroku, obiekty stanowig rodzaj
horyzontu, co poniekad mocuje je w pejzazu. Ale to nie jedyne natural-
ne skojarzenie, bo przebywanie w tej instalacji, frapuje i przywodzi na mysl
biologiczne zainteresowania autorki z czasu, kiedy uczeszczata na zajecia do
Pracowni Rysunku Multimedialnego.

W tej czesci pokazu dyplomowego pojawia sie bardzo wyrazne odwota-
nie do naturalnych ksztattéw, wynikajagcych z pewnych biologiczno-fraktal-
nych nawigzan formalnych. Widzowi, w kontakcie z tymi realizacjami, mogg
przychodzi¢ na mysl korzenie czy koralowce, ktdre tu réwniez zostaty podda-
ne krepowaniu i mumifikacji. Zestaw malarskich zawinigtek, sktadajacych sie
na eksponowang serie, moze tez przypominac nogi ptactwa czy fragmen-
ty poroza. Wszystkie te skojarzenia sg jednak czyms, co z zatozenia nie byto
strategia realizacji prac i finalnie — troche jak test Rorschacha - obnaza
bardziej nas patrzacych, niz samo przedstawienie. Takze zadne z sugerowa-
nych skojarzen nie byto celem autorki. Prace powstaty jako etap barwie-
nia typu shibori, w pewnym sensie pdtprodukt, poniewaz nigdy nie zostaty
odwiniete, by zaprezentowad powstate na swojej ptaszczyznie dzieto. Spiesze
wyttumaczy¢ tym osobom, ktére nie sg zwigzane z barwieniem materiatu, ze
w trakcie farbowania tkanin tg konkretng technika, zwykle sie materiat zawija
i formuje sznurkiem lub klipsami. Rézny sposdb splecenia tkaniny albo jej
upiecia pozwala uzyska¢ konkretny rodzaj wzoru przy barwieniu. Lecz obiek-

ty Kasi pozostang na zawsze zawieszone w procesie. Tu po uzyskaniu barwy,
formy nigdy nie zostaty odpakowane czy odwiniete, w efekcie czego obraz
zostat permanentnie ukryty, cho¢ jest praktycznie gotowy do rozwiniecia/
otwarcia. Przez swojg modutowos$é i charakter, realizacja ta przywodzi na mysl
strategie formalna, towarzyszacg setkom zawinigtek, paczuszek, przygotowa-
nych przez Chun Kwang Young’a, chociazby na pokaz w ramach weneckiego
biennale.

Znajdziemy tez kilka drobnych form przypominajgcych filigranowe pod-
obrazia. Sadze, ze prace te moga stanowi¢ ideowy tacznik miedzy pierwsza
a druga czescig ,Otwarcia” Jakubowskiej. Jednoczesnie wyrywaja nas
z asocjacji lasu, faunowo-florystycznych skojarzen i wciagaja z powrotem do
przestrzeni galeryjnej. Wraz z drobnymi zawinigtkami w formie belek rolek,
przypominaja o bardziej odautorskiej ingerencji w ekspozycje. Ale gdyby
spojrze¢ na formy jak na znaki, nawet niekoniecznie ideograficzne, to zaczy-
najg przypomina¢ swojg konstrukcja pismo, korzystajg z pseudogramaty-
ki, bo pojawiaja sie tu w pewnym sensie kropki i przecinki, w postaci prosto-
katéw i punktow. Realizacja wrecz zaprasza do tego, zeby ja przeczytac. | to
akurat byt catkowicie zamierzony przez autorke sposdb ekspozycji i narra-
cji, ktory przywodzi na mysl hieroglify lub szyfr. Metodycznie stanowi rodzaj
kolejnej kodyfikacji, idealnie wpisujgc sie w dominujace na pokazie ukrycie.
Jednoczesnie literalnie swiadczy o tym, ze Kasia szuka wtasnego jezyka,
dajac nam do przeczytania co$, czego nie da sie przeczytaé. To pismo zostato
opatrzone kolorem, ponownie monochromatycznymi barwami bliskimi fiole-
towi, wpisujac sie w kontekst straty, tajemnicy. Jednak arcyistotnym w inter-
pretacji jest fakt, ze uzyte tu odcienie s zdecydowanie bardziej atramento-
we, narracyjnie lokujgc nas w pismie. Nota bene, na fakt i zwigzek malarstwa
z jezykiem, a koloru ze swojego rodzaju alfabetem, artystka zwraca uwage
W swojej pracy pisemnej, co pozwala wierzy¢, ze wszystkie rozwigzania
formalne zastosowane w powstaniu ekspozycji, sg tutaj catkowicie Swiadome.

Po zapoznaniu sie z praca, pisemng jak i ekspozycjg dziet, jednoznacz-
nie stwierdzam, ze Katarzyna Jakubowska spetnita wszelkie zatozenia dojrza-
tego pokazu dyplomowego i mimo wielu unikéw, kilku drobnych dysonanséw
i ciggtego ukrywania znaczen, oceniam powstata realizacje jak najbardziej
pozytywnie.

dr Filip Ignatowicz
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Mlode Malarstwo z Gdariska 2022 Dyplomy

The openingis the common title of the annex and the main part of Katarzyna
Jakubowska's diploma work. The title "Opening" was de facto given during
the first gesture of cutting and opening the surface of the paintings, now
it has also turned into a broader aspect, which is opening the proverbial
creative drawer with old paintings, unexhibited works generated earlier,
mainly for herself. Therefore, it is ultimately a kind of opening to contact
with the recipient, which, as the artist says, she somewhat avoided during
her time at the academy.

Formally, the main part of the diploma, realized in the studio of prof.
Jarostaw Bau¢, is a set of 23 non-figurative compositions, which can be
largely described by the words: mummification of the painting, stretcher
and frame. Sometimes, maybe even bondage, although the actions taken
towards the painting are not strictly violent, although in the strategy chosen
by the author, there is something of restraint, gagging, or tying. If we were
to attempt to locate the intention itself, this strategy would be ideologically
suspended somewhere between the figures suspended on ropes from
Mariela Scafati's canvases, Rudolf Schwarzkogler's self-bandaging, Araki's
models tied in the form of traditional shibari, or the gesture of covering or
wrapping known from the work of Beuys or the duo Christo and Jeanne-
Claude.

We see here many operations on the surface, which strongly refer to
the history of abstract painting and generally work and gestures towards
the field of the image. The surface, the incision, the area between, the
openwork, the rhythm, the amplitude, the tension, the covering, these
are some of the basic phrases in the sampler of painting concepts used by
Katarzyna Jakubowska in her laboratory of work with space and surface.

At times, perhaps some gestures in the paintings, in which a gap is
created, a hole through which subsequent strips of material are threaded,
go in a slightly too decorative direction, such that, with many other visible
mature painterly gestures and decisions, it seems to reveal a delicately
woven secret too quickly. These three works seem Egyptian in a sense,
drawing the rays of Akhenaten's sun with a duct of fabric. Although the
word mummification has already been mentioned, | will allow myself to
return to the other connotations with this cultural area by describing the
annex. Looking at the resulting set of paintings, | definitely prefer pure
experiment and how the diploma student tries to tell about something
larger than just the surface in many different ways. However, while on the
subject of the category of surface, it is worth noting that the bulge and the
amplitude of the growth of the paint from the wall are very diverse here,
which increases the quality of the show. Supposedly architectural blocks
are created, which set the tensions of individual works and the fabrics
draped on them. However, each time, this condensation of forms does not
act as a disease or tumor but rather as a cocoon. It gives the author space
for transforming ideas, painting strategies, and perhaps even herself?

| read these budding forms as a certain possibility, which, swelling,
approaches the border of the membrane and the titular opening. At the
same time, under these cocoons, there are fragments of old works created
as part of a 5-year didactic process. Kasia admits that she was reluctant to
show her works, feeling quite insecure earlier and constantly searching for
herroleonthe cultural map of art. However, the gesture of cutting, reworking
and processing these works is not necessarily a destructive act on the way
to creation. | also do not think that it came about solely and exclusively
for recycling reasons. It is largely a strategy of preservation because these
works were painted black at the last stage of their preparation. We can,
therefore, expect that inside the fragments, which | have called cocoons,
there are indeed defragmented painterly visuals created by the graduate
student earlier. In connection with this, the fragments of the paintings have
been hibernated, like a time capsule ready to be opened when we forget
about the mystery.

Mystery, as such, seems to be an important category here because we
are dealing with a curtain that covers something. Something vague, which
we, as viewers of these works, can potentially add to because, as part of

the creative process, the author did not intentionally hide anything behind
the cotton insert/insert, and the covered surface is only a suggestion that
something could be there. In this sense, it is definitely different here than,
for example, in the aforementioned Christo and Jeanne-Claude. Here, there
is no intention to cover or hide what is there, but rather an attempt to
reflect anxiety. Hence, the creation of these paintings is here a vivisection
and a tool with which the author examines herself. She sums up her time
at the Faculty of Painting. But returning for a moment to this intricate and
quasi-sacred aura of covering, we cannot ignore the choice of the mainly
dominant color here. The purple in these works probably comes partly from
the iconography of Christianity.

Let's move on to the text for a moment. Interestingly, after a theoretical
work matched with such realizations, | would expect a treatise on what
negative space is in relation to positive space in composing a painting and
constituting a work or an entire exhibition. | would have anticipated that
the author would attempt to analyze the gestures of incision in the works
of Lucio Fontana, or play with the openwork form and field of the image in
the painting of Jan Berdyszak. And in fact, the main topic of the short but
more substantial analysis carried out under the supervision of Dr. Zbigniew
Mankowski is simply color. One of the most elementary fascinations of most
people working in the field of painting. At the same time, it is interesting
that when writing and analyzing color in both parts of the diploma
exhibition, Kasia is very sparing in using it. And although of course there is
no requirement for the written work to address the threads visible in the
exhibited diploma works, this slight dissonance of mine is explained by the
chronology of the creation of these realizations. The text was written much
earlier than the artistic part of this diploma. In relation to the first assumed
concept, the idea of the works presented in both parts has changed a lot,
and the nomen omen probably opened up, with great value for the resulting
exhibition. Personally, | think that the attempt to change the assumptions




towards a painterly operation on the matter itself - the fabric of the image,
worked very well here because the vast majority of works are impeccably
aesthetic and are characterized by formal maturity. As for the text, it is a
short study and analysis of creative attitudes resulting from the colorist
trend. However, it is interesting that the artists were selected in such a way
that the development of the use of color was a kind of evolution in the form
of an idea and will passed on from master to student. This is a description
of 4 works, 4 creators: Paul Cezanne, Jan Cybis, Tadeusz Dominik, and
Leon Tarasewicz, which is provided with an introduction locating it in the
sciences of art and the psychophysiology of vision, as well as the tradition
of culture in looking at the spectrum of colors and the phenomenon of its
perception. It is worth noting that when Kasia describes Tarasewicz's work,
she instinctively selects a work that is consistent with the more spatial and
installation aspects of painting, which she ultimately used herself.

Time for an annex, which was realized in the Artistic Fabric Studio
under the supervision of Prof. Aleksander Widynski. The exhibition was
constructed from 39 forms, although around 60 were created within the
entire cycle. Only this number of objects creates the overall experience of
a single installation, which is hung in an environmental way - it is located
on each of the 4 walls of the interior and surrounds the viewer immediately
after entering the dedicated room. Placed at relatively equal intervals,
at a standard height of the line of sight, the objects constitute a kind of
horizon, and this in a way anchors them in the landscape. But this is not
the only natural association, because being in this installation is intriguing
and brings to mind the author's biological interests from the time when she
was still attending classes at the Multimedia Drawing Studio.

In this part of the diploma show, there is a very clear reference to
natural shapes resulting from certain biological-fractal formal references.
When viewing these works, the viewer may think of roots or corals, which
were also bound and mummified here. The set of painted bundles that
make up the exhibited series may also resemble bird legs or fragments
of antlers. However, all of these associations are something that was not
intended as a strategy for creating these works and, in the end, a bit like
a Rorschach test, it exposes us, the viewers, more than the presentation
itself. So none of the suggested associations were the author's goal. The
works were created as a stage of shibori-type dyeing, in a sense a semi-
finished product, because they were never unwrapped to present us with
the work created on their surface. | hasten to explain to those not involved
in dyeing fabrics that the fabric is usually wrapped and shaped with
string or clips during the dyeing of fabrics using this particular technique.
Different ways of weaving the fabric or pinning it allow for obtaining a
specific type of pattern during dyeing. However, Kasia's objects will remain
forever suspended in the process. Here, after obtaining the color, the
forms were never unpacked or unrolled, as a result of which the painting
was permanently hidden, although it is practically ready to be unrolled/
opened. Due to its modularity and character, this realization brings to
mind the formal strategy accompanying hundreds of bundles and packages
prepared by Chun Kwang Young, for example, for the show as part of the
Venice Biennale.

We will also find here several small forms resembling filigree canvases.
I think that these works can constitute an ideological link between the first
and second part of Jakubowska's "Opening". At the same time, they tear
us away from the associations of the forest, faunal and floral associations
and draw us back into the gallery space. Together with small bundles in the
form of beams and rolls, they remind us of a more authorial interference in
the exhibition. But if we look at these forms as signs, even not necessarily
ideographic ones, their construction begins to resemble writing; they use
pseudo-grammar because dots and commas appear here in a sense in the
form of rectangles and points. This work simply invites us to read it. This was
the author's intended method of exposition and narration, which brings to
mind hieroglyphs or a cipher. Methodically, it constitutes a kind of another
codification, so it fits perfectly into the concealment that dominates the

show. At the same time, it literally testifies to the fact that Kasia is looking
for her own language, giving us something to read that cannot be read.
This writing has been provided with color, again monochromatic. Again,
these are colors close to purple, so they fit into the context of loss and
mystery. However, what is extremely important in the interpretation is the
fact that the shades used here are definitely more inky, which narratively
places us in the writing. By the way, the artist draws attention to the fact
and the connection between painting and language and color with a kind of
alphabet in her written work, which allows us to believe that all the formal
solutions used in the creation of the exhibition are completely conscious
here.

After familiarizing myself with the written work and the exhibition of
works, | am able to unequivocally state that Katarzyna Jakubowska fulfilled
all the assumptions of a mature diploma show and despite many evasions,
a few minor dissonances and constant concealment of meanings, | assess
the resulting realization as very positive.

Dr Filip Ignatowicz
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Milena Krasnopiorko

Studia rozpoczete na ASP w Gdarisku w 2016 roku w Pracowni
Podstaw Rysunku i Malarstwa prof. Jézefa Czerniawskiego.

Praca magisterska pisemna: Strategie surrealistyczne w sztuce kobiet
napisana pod kierunkiem dr Doroty Grubby-Thiede.

Opiekun aneksu: dr tukasz Butowski

Promotor dyplomu: prof. Jarostaw Bau¢

Recenzent: dr Filip Ignatowicz

Studies in Basics of Drawing and Painting in the Studio Prof. Jézef Czerniawski
at the Academy of Fine Arts in Gdarnsk commenced in 2016.

Written master’s thesis: Surrealistic strategies in women's art
written under the supervision of Dr Dorota Grubba-Thiede.
Supervisor of the annex: Dr tukasz Butowski

Supervisor of the degree project: Prof. Jarostaw Bauc
Reviewer: Dr Filip Ignatowicz

Raptem dzien przed wygtoszeniem tej recenzji, Anda Rottenberg podczas
spotkania w krakowskim Bunkrze Sztuki — w wielkim skrdcie myslowym, przy-
wotata czasy napie¢ w latach 1933-1938. Stanowito to czytelng analogie do
obecnych czasdw i stato sie pretekstem do krétkiej wypowiedzi na temat koleb-
ki surrealizmu, jako eskapizmu w fantasmagorie, jako ucieczki przed niemozliwg
do ogarniecia rzeczywistoscia. Te stowa lada moment beda zdawac sie bardzo
symptomatyczne, bo dyplomantka instynktownie z nimi polemizuje.
Wspominam o tym, by spig¢ pewne watki pozornie przypadkowej propozy-
cji estetycznej pojawiajacej sie w obszarze przedstawien malarskich. Chciatbym
zaczaé mojg recenzje od analizy cze$citeoretycznej, poniewaz widze tu ogromng
szanse na koherencje wszystkich dziatar dyplomantki — Mileny Krasnopiérko.
»Strategie surrealistyczne w sztuce kobiet”, napisane pod opieka dr Doroty
Grubby-Thiede, stanowig absolutnie poprawny eseistyczny wywdd. Jest on
skonstruowany prosto i czytelnie, a jego kwintesencja jest analiza prac trzech
autorek: Leonory Carrington, Louise Bourgeois i — w gescie autobadawczym,
takze samej Mileny. U tych pierwszych, stusznie autorka doszukuje sie préby
odszukania perspektywy i podmiotowosci kobiecej, ale tez surrealistycznego
czerpania z wtasnego wnetrza. Jednak arcyciekawie robi sie dopiero wtedy,
kiedy dyplomantka analizie poddaje wtasng twdérczos¢. Okazuje sig, ze dobrane
artystki posiadajg nadrzedng ceche wspdlng — s osobami, ktére cate zycie sie
zmagaty, czerpig z autopsji, a sztuka staje sie dla nich swojego rodzaju narze-
dziem do przepracowania traum. W zwigzku z tym, zaprezentowane strate-
gie surrealistyczne nie sg tutaj forma eskapizmu przed geopolityczng rzeczy-
wisto$cig depczaca wyobraznie, a raczej instrumentem do samopoznania.
Dyplomantka bardzo otwiera sie w dyplomowym tekscie i bezposrednio pisze
o swoich zmaganiach oraz przyktadowym procesie powstawania jednej pracy
z 2019 roku, w ktérej zamalowanie fizis artystki daje pole do utworzenia
autoportretu, badz pejzazu, mentalnego. Bardzo doceniam szczerosé, jaka
w tym fragmencie eksponuje, opisujgc trud wpisania swej wrazliwosci w akade-
mickie tryby. Innym waznym ujeciem jest préba oddania wtasciwego miejsca
sztuce kobiet i kobietom w sztukach, tak aby na pytanie, zadane niegdys przez
Guerilla Girls: ,Do women have to be naked to get into the Met. Museum?”
odpowiedz twierdzaca nie byta juz jedyng witasciwa. Jednoczesnie w tekscie
pojawia sie kontekst niebinarnego spojrzenia na sylwetke osoby twor-
cy. Warto poodkresli¢ spéjnosé zatozen, poniewaz opisane strategie (ktére

w sztukach wydajg mi sie szerszymi tendencjami, niz zwigzanie ich tylko
i wytacznie z surrealizmem) ostatecznie przybieraja forme narzedzi w postaci
motywow, praktyk oraz technik opartych na autowiwisekcji wtasnej emocjo-
nalnosci, ktére postuzyty do powstania obrazéw.

Wracajac do, wydawatoby sie, losowej estetyki dziewieciu prac malar-
skich sktadajacych sie na ,Droge szybkiego ruchu”: praca pisemna wydaje sie
nies¢ od razu odpowiedz dlaczego istnieje mozliwos¢ roztaczenia stylistycz-
nego prezentowanego zestawu obrazow. Tak, jak wiele jest naszych wtasnych
»ja”, tak wiele jego oblicz chciata zarejestrowacé Milena. Jej gtéwnym celem byt
de facto rodzaj arteterapii, obrazowania w gescie malarskim tego, co niemoz-
liwe do zwerbalizowania, snucie opowiesci w oparciu o instynkt i podswiado-
mos¢. Jak pisze autorka, celem tych prac byta tylko jedna osoba — ona sama.
Jako widzowie doswiadczamy pewnej przygody voyerystycznej, dostepujac
mozliwosci spojrzenia w absolutnie prywatny $wiat malarki. Tytutowa ,droga
szybkiego ruchu” jest niczym rollercoaster emocji i 0séb, ktérymi byta autorka
podczas malowania. Rollercoaster nie jest tu przypadkowym stowem: w trak-
cie rozmowy na temat prac, autorka okreslata powstatg serie czym$ pomie-
dzy cyrkiem, freak-show a gabinetem osobliwosci. Ten kalejdoskop emocjo-
nalny jest zapisem samopoczucia z dwdch ostatnich lat — czesto z ,niecheci
do malowania”- jak to okresla autorka, a nawet czegos, co nazywa serig pora-
zek, malarstwem jako failem i przejawem zatamania. Moze wiec finalnie to, co
widzimy to wtasnie sytuacja, w ktorej pozbywajac sie patosu, artystka pozwa-
la sobie na bycie freakiem, daje sobie prawo do porazki, impulsywnosci tworze-
nia (i istnienia), bycia osoba nadwrazliwg. Dlatego tez ostatecznie pokaz przy-
biera forme pamietnika, notatek uczuc i standéw, bardzo osobistych wypowiedzi
malowanych czesto do szuflady. Takie spojrzenie podbija nadrzedng wartos¢ tej
prezentacji — autentyzm, ktéry wizualizuje sie tutaj w wielu mini autobiogra-
ficznych i bardzo zmiennych watkach, zamiast préby budowania wielkiej epopei
dyplomowej, ktdra nie byta w zadnym wypadku wtasciwa droga dla dyplomant-
ki. Moze to wptywa¢ na poczucie defragmentacji przekazu, jednak buduje spoj-
ng i autentyczng postawe tworczg i zyciowa, w zmaganiu sie ze zmiennymi
stanami w zyciu, jak na tytutowej drodze szybkiego ruchu.

Jak juz sugerowatem Mileny nie interesuje komunikacja, narracja, ktora
moze przekaza¢ widzowi. Odbidr zdaje sie nie mie¢ dla artystki wielkie-
go znaczenia, dlatego nie bede sie silit na interpretacje tych prac. Jak
podkresla autorka, ewentualne znaczenie na pewno nie buduje sie tutaj
w sekwencyjnej interpretacji wszystkich prac jako catosci, a jedynie dekodyfi-
kujac historie w pojedynczych ptétnach. Natomiast chciatbym zwrdci¢ uwage
na pewne czytelne watki formalne, intertekstualne, swojego rodzaju popkul-
turowe powidoki czy eastereggi, oraz tendencje, jesli chodzi o dobdr postaci
obecnych w tym malarstwie.

Powstaty zestaw prac nacechowany jest wieloma cytatami stylistyczny-
mi, odwotujgcymi sie do tresci animowanych (szczegdlnie jezyka estetyczne-
go wytworni Cartoon Network), stad tez wiele cech ilustracyjnosci obecnych
w obrazach. Zauwazalne s tez cytaty z gramatyki komiksow, storyboarddw,
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gier, a nawet stylistyka tatuazy; niezaleznie czy na czesci prac pojawia sie stowo,
czcionka, czy tez sugeruje to dobdér kompozycji nasladujacej ramki rozktadow-
ki albo stopklatke z jakiejs wiekszej catosci. Jesli bohaterem lub bohaterka
jest cztowiek, to zawsze jest on zdeformowany, pozbawiony szkieletu niczym
postac z gumy balonowej, stworzona przez Pendletona Warda. Artystka tworzy
awatary, paradoksalnie szuka postaci do opowiedzenia o sobie, z pominieciem
siebie. Te postaci nie sg ludzkie, ale w kazdej odnajduje wtasne cechy. By¢ moze
zebrawszy wszystkie pojawiajgce sie sylwetki, stworzytaby jaki$ osobliwy
panteon, jednak nawet jesli suma tych oséb da nam jakis wspdlny swiat to na
pewno beda w nim rézne dzielnice.

Artystka ewidentnie wyznaje zasade, ze trzeba namalowac swoje zycie, zeby
je zrozumied, dlatego w auto-arte-terapeutyczny sposob zaklina rézne wizerun-
ki. Raz oswaja w nich looserstwo, by innym razem nadac sobie sity niby apotro-
peionem. Te obrazy sg trashy, goofy i easy going. Nie silg sie na powage, ale
prébuja zmienié rzeczywistosé, ta wiasng i osobistg, jak chociazby na obrazie,
w ktérego polu jest ukryty napis ,Being a fag sucks”. Milena tworzy obrazy
o rzeczach, o ktdrych czesto trudno jest mowic, zwtaszcza w nietolerancyjnej
rzeczywistosci. Dlatego maluje, maluje zamiast krzyczeé, bo sg pewne rzeczy,
o ktorych jest w stanie méwic tylko szeptem.

Ostatnim elementem mojej analizy bedzie szybka préba wpisania powsta-
tej twdrczosci w obszar wspdtczesnego dyskursu obrazowania. Zawieszenie
obrazéw na cienkiej granicy pomiedzy opowiadaniem a brakiem narracji, budo-
waniem postaci a surrealistyczno-losowym pleceniem watkdéw, sieganiem do
komiksowosciitatuazu, przedstawieniem zdeformowanego, wspartego w miare
realistycznie wmalowanym rekwizytem, sytuuje powstate malarstwo pomie-
dzy takimi twércami jak: Oli Epp, Konrad Zukowski czy Aleksander Rajewski
w projekcie oleksynolka, przy jednoczesnym nawigzaniu do postaci stworzo-
nych przez wspomnianego wczesniej Pendletona Warda czy Rebecce Sugar.

Konczgc spacer po gtowie, myslach i sercu artystki przechodzimy ze $wia-
ta prywatnego do publicznego, zaangazowanego, ktdéry dostrzegalny jest
w bardzo spéjnej realizacji litograficznej, stanowigcej aneks powstaty pod opie-
kg dr. tukasza Butowskiego. Przechodzimy do realizacji wykonanych z bardzo
osobistych pobudek, ale juz zdecydowanie dla oka widza i préby komuniko-
wania sie. ,,The Beautiful Game” to projekt nie tylko estetyczny, ale queero-
wo-aktywistyczy, ktérego gtownym zadaniem jest proba walki z homofobig
w pitce noznej. Artystka, jako absolutna fanka tego sportu, postarata sie wyszu-
kac takie klatki z meczéw, w ktérych, pomiedzy przezywajgcymi sportowe unie-
sienia i rados$ci graczami, przy zamianie kontekstu mozliwy bytby watek homo-
erotyczny. Mozemy przeczytac to jako sportowy przejaw optymizmu, ale gdyby
wyrwaé przedstawienie z druzynowych barw, mogtoby sie pojawi¢ napiecie
okoto-erotyczne.

Jesli juz o barwach mowa, to zostaty tu one uzyte nieprzypadkowo; kluby
przedstawionych pitkarzy identyfikujg sie kolorami jakimi kazdorazowo zostat
podbity czarny rysunek. Ich utozenie jest ewidentnym nawigzaniem do teczo-
wej flagi, reprezentujacej dume i walke o réwnouprawnienie oséb LGBTQ+.
Kolory tej dumy, w prezentowanej ekspozycji rozlewaja sie na sciane w formie
sportowych paskéw, ktére mozemy kojarzy¢ z elementami identyfikujgcymi
stroje druzyn czy paski obecne na sportowym ubiorze. Jest to bardzo ciekawe
wykorzystanie koloru, ktéry w swiecie sportu ma range niby to narodowych
barw, a dla konkretnych fandoméw i grup kibicow jest czescia tozsamosci pitki
i jej fanow.

Projekt robi spore wrazenie, jest zywg reakcjg na anonimowy list jednego
z czotowych graczy, ktéry obawia sie coming outu ze wzgledu na swoja kariere
sportowg i reakcje druzyny. Kiedy prace powstawaty nie byto na swiecie zadne-
go wyoutowanego profesjonalnego pitkarza, a obecnie jest ich prawdopodob-
nie tylko dwdch, co pokazuje skale problemu i mozliwej nietolerancji. Seria
powstatych realizacji w nienachalny sposéb rozprawia sie z niezdrowym wzor-
cem meskosci i kulturg maczyzmu, tym samym ma szanse uwrazliwi¢ na obec-
nos$¢ osob nieheteronormatywnych w swiecie sportu. To pride w byciu kibicem
jednoczesnie pride w byciu osobg queerowa. Wyobrazam sobie, ze taki projekt
$Smiato mdgtby opusci¢ mury Akademii i stac sie serig plakatéw w bliskiej okoli-
cy stadiondw, niczym wywodzace sie z Pracowni Sztuki w Przestrzeni Publicznej

ASP przedstawiajgce obejmujacych sie kibicow dwdch wrogo nastawionych
graffiti.

Ciekawym jest pojawiajacy sie tu ponownie $rodek wyrazu, jakim jest defor-
macja. Bogowie, herosi, idealnie wyrzezbieni ludzie biegajacy na zielonej tafli,
o$wietleni jak na scenie, stajg sie u Mileny na nowo ludzcy, bo niedoskona-
li. Przestajg by¢ modelami lub numerami w tabeli ze statystkg po meczu, tym
samym autorka chce podkresli¢ ich réznorodno$¢ i osobowos¢, jednoczesnie
dajgc wyraz malarskosci.

Opisane przeze mnie sktadowe ztozonej realizacji dyplomowej, wykonane ze
Swiadomie dobranymi do tematéw srodkami wyrazu, s ewidentnym przykta-
dem by mimo wielkiej réznorodnosci form malarskich, a jednoczesnie pewnej
skromnosci catej wypowiedzi, oceni¢ jg jak najbardziej pozytywnie. Docenic
nalezy odwage i otwartos¢ autorki do dzielenia sie bardzo osobistymi watka-
mi z wtasnego zycia, a jednoczesnie gotowosé spoteczng do podjecia odpowie-
dzialnosci artystycznej i fantastyczng prébe artywizmu w Swiecie pitki noznej.

Na koniec fragment autorefleksji autorki: Mi osobiscie ciezko jest stawac
twarzq w twarz ze swojq sztukqg, bo to zupetnie tak, jakby stawac twarzq
w twarz ze sobq. Nie z takg wizjq siebie, jakg karmie swiat, ale sobg prawdziwg,
ktérg przed tym swiatem chronie. (...) Tworzgc moge powiedziec¢ sobie rzeczy,
ktérych w innych okolicznosciach nie potrafie, bo gtupio mi przed sobq lub jest
mi wstyd. Jednak w momencie, kiedy mary umystu stajq sie zwizualizowane,
wszystko staje sie jasne.

dr Filip Ignatowicz
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Just one day before delivering this review, Anda Rottenberg, during a meeting
at the Bunkier Sztuki in Krakow, briefly recalled the times of tension in the years
1933-1938. This was a clear analogy to the present times and became a pretext
for a short statement on the cradle of surrealism as escapism in phantasmago-
ria, as an escape from an ungraspable reality. These words will soon seem very
symptomatic because the graduate student instinctively argues with them.

I mention this because, in order to tie together certain threads of a seem-
ingly random aesthetic proposal appearing in the area of painting representa-
tions, | would like to start my review with an analysis of the theoretical part,
because | see here a huge opportunity for coherence of all the activities of the
graduate student - Milena Krasnopidrko.

"Surrealist Strategies in Women's Art", written under the supervision of Dr.
Dorota Grubba-Thiede, constitutes an absolutely correct essayistic argument.
It is constructed simply and legibly, and its quintessence is the analysis of the
works of three authors: Leonora Carrington, Louise Bourgeois and, in a gesture
of self-research, also the work of Milena herself. In the former, the author rightly
sees an attempt to find a female perspective and subjectivity but also a surre-
alistic drawing from one's own interior. However, things only get extremely in-
teresting when the graduate student analyses her own work. It turns out that
the selected artists have an overriding common feature - they are people who
have struggled all their lives, draw from their own experiences, and art becomes
a kind of tool for them to work through traumas. Therefore, the presented sur-
realist strategies here are not a form of escapism from the geopolitical reality
that tramples the imagination but rather an instrument for self-knowledge. The
graduate is very open in her text and writes directly about her struggles and the
exemplary process of creating one work from 2019, in which painting over the
artist's face gives way to the creation of a self-portrait or a mental landscape. |
really appreciate the sincerity that she displays in this fragment, describing the
difficulty of inscribing her sensitivity into academic modes. Another important
approach is the attempt to give the proper place to women's art and women
in art so that the question once asked by Guerilla Girls: "Do women have to be
naked to get into the Met. Museum?" an affirmative answer is no longer the
only correct one. At the same time, the text also includes the context of a non-
binary view of the figure of the creator. It is also worth emphasizing the coher-
ence of the assumptions because the described strategies (which seem to me to
be broader tendencies in the arts than being associated solely with surrealism)
ultimately take the form of tools in the form of motifs, practices, and techniques
based on auto-vivisection of one's own emotionality, which were used to create
the paintings.

And now, returning to the seemingly random aesthetics of the 9 paintings
that make up "The Expressway". The written work seems to immediately provide
an answer as to why it is possible to separate the presented set of paintings in
terms of style. Just as there are many of our own "selves", Milena wanted to
record many of its faces. Her main goal was de facto, a kind of art therapy de-
picted in a painterly gesture that cannot be verbalized, spinning stories based on
instinct and subconsciousness. As the author writes, the target of these works
was only one person — herself. Therefore, as viewers of this diploma project,
we experience a certain voyeuristic adventure, gaining the opportunity to look
into the painter's absolutely private world. The titular expressway is like a roller-
coaster of emotions and people who the author was while painting. Rollercoast-
eris not an entirely random word here because, during a conversation about the
works, the author herself described the resulting series as something between a
circus and a freak show and a cabinet of curiosities. This emotional kaleidoscope
is a record of how | feel over the last two years - often out of "aversion to paint-
ing" - as the author herself calls it, or even something she calls a series of fail-
ures, painting as a fail and a manifestation of breakdown. So maybe what we see
inthe end is a situation in which, by getting rid of pathos, the artist allows herself
to be a freak, gives herself the right to failure, impulsiveness of creation (and
existence), being a hypersensitive person. That is why the show ultimately takes
the form of a diary, notes of feelings and states, very personal statements often
painted for a drawer. Such a view emphasizes the overriding value of this pres-
entation - authenticity, which is visualized here in many mini autobiographies

and very variable threads, instead of an attempt to build a grand diploma epic,
which was by no means the right path for a diploma student. Therefore, it may
sometimes affect the sense of defragmentation of the message, but it builds
a coherent and authentic creative and life attitude in struggling with changing
states in life as on the titular expressway.

As | suggested a moment earlier, Milena is not interested in communication,
the narrative that she can convey to the viewer, therefore the reception seems
to be of no great importance to the artist, which is why | will not try to share with
you my way of reading these works. Especially since, as the author emphasizes,
any possible meaning is certainly not built here in a sequential interpretation of
all the works as a whole, and only stories can be decodified in individual canvas-
es. However, | would like to draw attention to certain clear formal, intertextual
threads, a kind of pop-cultural afterimages or Easter eggs, and tendencies in the
selection of characters present in this painting.

The resulting set of works is marked by many stylistic quotations referring to
animated content (especially the aesthetic language of Cartoon Network), hence
many illustrative features are present in the images. Many quotations from the
grammar of comics, storyboards, games and even the style of tattoos are also
noticeable, regardless of whether it is the fact that a word, or font appears on
some of the works, or whether it suggests the selection of a composition imitat-
ing the frames of a spread, or a freeze frame from some larger whole. Suppose
the author's heroes or heroines are humans. In that case, they are always de-
formed, without a skeleton like a bubblegum character created by Pendelton
Ward. The artist creates avatars in the images, paradoxically looking for char-
acters to tell about themselves without themselves. These characters are not
human, but in each, she finds her own characteristics. Perhaps if we were to
gather all the figures that appear here, they would create some kind of peculiar
pantheon, but | agree more with the author's statement that even if the sum
of these people gives us some common world, they will definitely be different
neighborhoods.

The artist clearly believes in the principle that one must paint one's own life
to understand it, which is why she conjures up various images in an auto-art-
therapeutic way. Sometimes, she tames looseness in them, and other times, she
gives herself strength as if it were an apotropaic. These images are trashy, goofy,
and easygoing. They do not try to be serious, but they try to change reality, her
own and personal, as in the painting in which the inscription "Being a fag sucks"
is hidden. Milena creates images about things that are often difficult to discuss,
especially in an intolerant reality. That is why she paints, paints instead of shout-
ing because there are certain things that she can only talk about in a whisper.

The last element of my analysis will be a quick attempt to inscribe the re-
sulting work into some area of contemporary discourse of imagery. Suspending
the images on a thin line between storytelling and lack of narrative, building
characters and surrealist-random weaving of threads, reaching for comics and
tattoos, presenting the deformed supported by a relatively realistically painted
prop places the resulting painting between such creators as Oli Epp, Konrad
Zukowski, or Aleksander Rajewski in the oleksynolka project, while at the same
time referring to the characters created by the previously mentioned Pendleton
Ward or Rebecca Sugar.

Ending the walk through the artist's head, thoughts, and heart, we move
from the private world to the public, engaged one, which is visible in the very
coherent lithographic realization constituting an annex created under the super-
vision of Dr. tukasz Butowski. Here we move on to the realizations that are made
for very personal reasons, but definitely for the viewer's eye and an attempt to
communicate. "The Beautiful Game" is not only an aesthetic project but also a
queer-activist one, the main task of which is to try to combat homophobia in
football. The artist, as an absolute fan of this sport, tried to find frames from
matches in which, among the players experiencing sporting ecstasy and joy, a
homoromantic thread would be possible if the context were changed. That is
why we can read it as a sporting manifestation of optimism, but if the perform-
ance were to be torn from the team colors, a peri-erotic tension could appear
here.



Speaking of colors, they were not used by accident - the clubs of the pre-
sented footballers identify themselves with the colors that each time underline
the black drawing on a particular work. Their arrangement is an obvious refer-
ence to the rainbow flag representing pride and the fight for equal rights for
LGBTQ+ people. The colors of this pride in the presented exhibition spill onto
the wall in the form of sports stripes, which we can associate with elements
identifying team uniforms or stripes often present on sports clothing. This is a
very interesting use of color, which in the world of sports has the rank of suppos-
edly national colors for specific fandoms and groups of fans; they are part of the
identity of football and its fans.

The project makes quite an impression, it is a lively reaction to an anony-
mous letter from one of the leading players, who fears coming out due to his
sports career and the team's reaction. When this project was created, there
were no out professional footballers in the world, and now there are probably
only two, which shows the scale of the problem and possible intolerance. The
series of projects that emerged unobtrusively deals with unhealthy patterns of
masculinity and the culture of machismo, and thus has the potential to raise
awareness of non-heteronormative people in the world of sports. It is pride in
beating a fan and, at the same time, pride in being a queer person. | imagine that
such a project could easily leave the walls of the academy and become a series
of posters in the vicinity of stadiums, like the graffiti from the Art in Public Space
Studio of our university depicting fans of two hostile clubs embracing each other.

The means of expression that reappears here, namely deformation, is inter-
esting. Gods, heroes, perfectly sculpted people running on a green surface, lit as
if on a stage, become human again in Milena's work, because they are imperfect.
They cease to be models or numbers in the table with statistics after the match,
in this way the author wants to emphasize their diversity and personality while
at the same time expressing their painterly nature.

The components of the complex diploma project described by me, made
with consciously selected means of expression for the themes, are for me an
obvious pretext to evaluate it as positively as possible, despite the great variety
of painting forms and, at the same time, a certain modesty of the entire state-
ment. The author's courage and openness to share very personal threads from
her own life should be appreciated, as well as her social readiness to take on
artistic responsibility and a fantastic attempt at artivism in the world of football.

Finally, a fragment of the author's self-reflection: Personally, it is difficult
for me to stand face to face with my art because it is exactly as if | were standing
face to face with myself. However, not with the vision of myself that | feed the
world, but with the real me that | protect from this world. (...) When | create, |
can tell myself things that | cannot do in other circumstances because | feel em-
barrassed or ashamed of myself. However, when the ghosts of the mind become
visualized, everything becomes clear.

Dr Filip Ignatowicz
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Gtéwnym narzedziem pracy Marii Krupy jest ciato oraz jego potencjat w bu-
dowaniu przedstawienia malarskiego. Juz sam tytut czesci gtéwnej ,Cielsko,
Ciato, Ciatko” wskazuje na substancjonalny z nim zwiazek, jak i che¢ zblize-
nia sie do niego.

Na ptétnach dostrzegamy fragmenty koriczyn, stemple brzucha, $lady
dtoni przesuwajace sie po rozrzedzonej farbie. Uwage przykuwa podtuzny
fragment, naznaczony nieregularnym zgrubieniem —to blizna.

Dziwno$¢, defekt, niepetnos¢ przez diugi czas nie istniaty jako przed-
miot sztuki, byty jedynie pretekstem do ukazania tego, co przeciwne natu-
ralnemu porzadkowi. Literatura, jak i sztuki wizualne, w akcie interpreta-
cji Swiata materialnego majg sktonnos¢ do nadawania znaczen kazdej wi-
dzialnej fizycznej réznicy, odzywiajgc wyobraznie twdrcy, ignorujacego cze-
sto ztozonos¢ portretowanych bohateréw. W twérczosci Marii Krupy dole-
gliwos¢ ciata jest petnoprawnym narzedziem kreacji, sygnujagcym kondycje
artystki. Dlatego na jej dyplom mozemy patrze¢ nie tylko z oczywistej per-
spektywy samoakceptacji, ale réwniez dzieki malarskiemu medium, jako na
przepracowang wewnetrznie wizje siebie.

Artystce udaje sie wytworzy¢ subtelne napiecie, wigzace sie z wia-
ra, ze za przedstawionym $ladem znajduje sie rzecz absolutna, real-
ne doswiadczanie. Nastepnie gest malarski sublimuje te prawde, otwie-
rajac przed widzem to, co wewnetrznie ukryte, dajgc szanse wniknie-
cia w wyobrazone warstwy gtebokie, w swoistg archeologie ciata. Dyplo-
mantke mozna poréwnac¢ do chtonicznej bogini, ktéra poprzez brunat-
nie konturowane, ziemiste warstwy prowadzi nas w gtab jaskin, gdzie pa-
mie¢ naszej cywilizacji zostata zapisana $ladami dtoni. Wynurzajac sie z
tej metaforycznej groty, artystka zasypuje j3. Ten proceder dobrze wi-
doczny jest w tkance rysunkowej aneksu, zaczerpnietego z historycznych
matryc. Przygladajac sie gtéwnym osiom kompozycyjnym wielkoforma-
towych rysunkéw, mozemy dostrzec m.in. echo frontalnej Wenus Botti-
cellego, piramidalnej Madonny Leonarda da Vinci. Artystka rozgrzebu-
je nie tylko sama kompozycje przedstawien, zasypuje réwniez warstwy ich

historycznych referencji, symbolicznie chowajgc zwtoki renesansowego ka-
nonu piekna pod warstwg zaciosow twardej, smolistej malatury. Piktular-
ne mgtawice odciskdw palcéw Marii Krupy potwierdzajg nie tylko tozsa-
mos¢ artystki, poswiadczajg réwniez o tym, ze ,matka oryginatu” jest jed-
na i to ona jest teraz nosnikiem tresci, emocji, tempa i melodii wypowie-
dzi — gdyz poetyckiego bogactwa czesci rysunkowej nie sposéb odmowic.

Praca teoretyczna zatytutowana jest,,Malarstwo performatywne. Cia-
to jako przybdr malarski. Relacja ciato a ptaszczyzna. Analiza tematu na
przyktadach prac polskich artystow wspotczesnych”. Przejrzy$cie napisana,
nakresla obszar fascynacji autorki, ktéry ogniskuje sie wokét szeroko rozu-
mianego malarstwa performatywnnego. Dysertacje rozpoczyna opis kano-
nicznych realizacji Yvesa Kleina z lat 60., nastepnie autorka przedstawia ko-
lejne realizacje artystow przez siebie rozpoznanych i tych znanych osobi-
$cie, m.in. Anki Lesniak i Anny Steller, co przydaje autentycznosci przepro-
wadzonej analizie poréwnawczej. Rzetelno$¢ opisu procederéw oraz strate-
gii twdrczych, interpretacja gestéw i uzytych artefaktow, wskazuje na zro-
zumienie przez autorke interdyscyplinarnej natury performatywnego aktu
twdrczego, przyczyniajac sie rowniez do wiarygodnosci i jej artystycznego
dziatania w opisywanej dziedzinie.

Dominacja kultury, akceptujgcej przede wszystkim sprawczosc¢ i dyspo-
zycyjnos$é ciata, wielokrotnie nie daje odpowiedzi, jak radzi¢ sobie z anoma-
liami, ktére sa wynikiem okreslonych schematdw interpretacyjnych. Dyplo-
mantka, wbrew tym tendencjom, stara sie ,,uscisng¢” siebie taka, jaka jest.
W ramach praktyki performatywnej dokonuje malarskiej dezintegracji cia-
ta, co okazuje sie drogg do odnalezienia artystycznej tozsamosci. Aneks
nakresla dalszg trajektorie tych poszukiwan, artystka w sposdb skupiony
i uwazny tgczy proces interpretacyjny z improwizacyjnym, tak aby ostatecz-
nie przetamacd szablony kulturowe, z ktérymi przyszto sie jej mierzyé. Ca-
tos$¢ pracy dyplomowej oceniam wysoko, jako spdjng i wyrazistg, tym sa-
mym rekomenduje Marie Krupe szanownej Komisji Egzaminacyjnej do ty-
tutu magistra sztuki.

dr Mateusz Pek
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The main tool of Maria Krupa's work is the body and its potential for building
a painterly representation. The very title of the main part, "Cielsko, Ciato,
Ciatko" indicates a substantial connection with it and a desire to get closer
to it.

On the canvases, we see fragments of limbs, abdominal stamps, and
traces of hands moving across the thinned paint. Attention is drawn to an
elongated fragment marked by an irregular thickening — it is a scar.

For a long time, strangeness, defect, and incompleteness did not exist
as an object of art; they were only a pretext to show what is contrary to the
natural order. Literature and visual arts in the act of interpreting the material
world tend to give meaning to every visible physical difference, feeding the
imagination of the creator, who often ignores the complexity of the portrayed
characters. In Maria Krupa's work, the ailment of the body is a full-fledged
tool of creation, signifying the artist's condition. That is why we can look at
her diploma not only from the obvious perspective of self-acceptance — but
also, thanks to the medium of painting — an internally worked-through vision
of oneself.

The artist manages to create a subtle tension connected with the belief
that behind the presented trace, there is an absolute thing, a real experi-
ence. Then, the painterly gesture sublimates this truth, opening up to the
viewer what is internally hidden, allowing penetrating the imagined deep
layers and specific archeology of the body. The diploma candidate can be
compared to a chthonic goddess who, through brown contoured earthy
layers, leads us deep into caves where the memory of our civilization has
been recorded with handprints. Emerging from this metaphorical cave, the
artist fills it up. This procedure is clearly visible in the drawing tissue of the
annex, taken from historical matrices. Looking at the main compositional axes
of the large-format drawings, we can see, among others, echoes of Botticelli's
frontal Venus and Leonardo da Vinci's pyramidal Madonna. The artist digs
up not only the representations' composition but also buries the layers of
their historical references, symbolically burying the corpses of the Renais-

sance canon of beauty under a layer of cuts of hard, tarry paint. The pictorial
nebulae of Maria Krupa's fingerprints confirm not only the identity of the
artist but also testify that the "mother of the original" is one and that she is
now the bearer of the content, emotions, dullness, and melody of the state-
ment - because the poetic richness of the drawing part cannot be denied.

Theoretical work entitled "Performative painting. Body as a painting
tool. The relationship between body and surface. Analysis of the topic on
the examples of works by Polish contemporary artists". Clearly written, it
outlines the area of the author's fascination, which focuses on the broadly
understood performative painting. The dissertation begins with a descrip-
tion of Yves Klein's canonical works from the 1960s, then the author presents
subsequent works by artists she has recognized and those she has personally
examined, including Anka Le$niak and Anna Steller, which lends authenticity
to the comparative analysis. The reliability of the description of the proce-
dures and creative strategies, the interpretation of gestures and artifacts
used, indicates the author's understanding of the interdisciplinary nature
of the performative creative act, contributing to her credibility and artistic
activity in the described field.

The dominance of a culture that primarily accepts the agency and
availability of the body often does not provide an answer for dealing with
anomalies that result from specific interpretative patterns. Contrary to these
tendencies, the graduate tries to "embrace" herself as she is. As part of her
performative practice, she performs a painterly disintegration of the body,
which is a path to finding artistic identity. The annex outlines the further
trajectory of this exploration. The artist combines the interpretive process
with improvisation in a focused and attentive manner so as to ultimately
break the cookie-cutter templates that she had to deal with. | rate the entire
diploma thesis highly as coherent and expressive and thus recommend Maria
Krupa to the Esteemed Examination Committee for the title of Master of Arts.

Dr Mateusz Pek
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Michat Laurentowski

Studia rozpoczete na ASP w Gdarisku w 2017 roku w Pracowni
Podstaw Rysunku i Malarstwa prof. Marka Modela.

Praca magisterska pisemna: Materia ciata w malarstwie europejskim

od renesansu do baroku (zarys problematyki na wybranych przyktadach)
napisana pod kierunkiem dr. Zbigniewa Brzostowskiego.

Opiekun aneksu: prof. Maria Targonska

Promotor dyplomu: prof. Piotr J6zefowicz

Recenzent: dr Mateusz Pek

Studies in Basics of Drawing and Painting in the Studio Prof. Marek Model
at the Academy of Fine Arts in Gdarisk commenced in 2017.

Written master’s thesis: The matter of the body in European painting

from the Renaissance to the Baroque (outline of the issues on selected examples)

written under the supervision of dr Zbigniew Brzostowski.
Supervisor of the annex: Prof. Maria Targonska
Supervisor of the degree project: Prof. Piotr J6zefowicz
Reviewer: dr Mateusz Pek

Polimorficzne obrazy Michata Laurentowskiego rozpoczynaja swoje ksztat-
towanie w medium cyfrowym. W kolejnych anamorfozach oddalajg sie
od zrédtowej inspiracji, nie tracac z nig jednak definitywnie stycznosci.
| mogto by i tak pozostaé, gdyby nie rzemieslniczy, a nastepnie artystycz-
ny wysitek, aby te digitalne struktury dalej transponowac, tym razem juz
na ptétnie malarskim. To na nim, w ramach kompozycyjnych decyzji oraz
w procesie pracy z detalem, przedstawienia zyskujg ostateczny wyraz.
Catoksztatt tych zabiegdw nieuchronnie prowadzi do wizualnej fikcji, boha-
terowie obrazéw przegladaja sie niejako w krzywym zwierciadle rzeczy-
wistosci, doznajac efektu psychodelicznego urojenia. Dziwno$é posta-
ci pierwszoplanowych jest tym wieksza, im dalsze plany artysta przed-
stawia nieomal naturalistycznie. Drzewa, horyzonty s3g tylko nieznacz-
nie zakrzywione przez pietrzace sie stada zwierzat, wyzbytych cech
pierwszo i drugorzedowych cech ptciowych. Mimo to, s3 one rozpozna-
walne, gdyz ich defiguracja jest dopasowana do ich charakteru, tak wiec
Zurawie sg azurowe, a zubry monstrualnie wypchniete. Niczym biotech-
nolog, dyplomant wyabstrahowat cechy konkretnych gatunkdéw, aby przyj-
rze¢ sie, ktdére z nich ,przetrwajg” — by uprawomocnié¢ swéj ontologiczny
status, by nadaé swemu istnieniu znaczenie. Z drugiej jednak strony, arty-
sta ostentacyjnie pozbawia to ,,nowe zycie” podmiotowosci na rzecz zbio-
rowej cielesnosci, ktéra stanowi gtéwne pole oddziatywania jego malar-
stwa. A wiec co sie kryje za formami miotajacymi sie miedzy atawizmem
a mutacja? Czy petne dzikiego witalizmu hybrydy starajg sie przekazac
pewne donioste przestanie? Jakie? Te pytania pozostawiam otwarte. Ale
jesli nie padnie na nie odpowiedz, to juz tylko krok dzieli polimorficzne stwo-
rzenia od mniej lub bardziej pozytywnie okreslanego neo- lub zombi- forma-
lizmu, ktéry wykazujgc zainteresowanie wytgcznie zjawiskami estetyczny-
mi, niejednokrotnie pomija tresci dialogujgce z dynamicznie zmieniajaca sie
rzeczywistoscia.

Rysunki sktadajgce sie na aneks wskazujg na formalny kierunek obra-
ny przez dyplomanta. Wzorzyste organoidy kreslone precyzyjnie, podobnie

jak czes¢ gtowna, operuja rytmem ptynnym, ktéry mtody artysta na state
wiaczyt do artystycznego repertuaru. Grupowane naprzemiennie barwy
achromatyczne, ktérym nie sposéb odmowic op-artowego uroku, powodu-
ja wrazenie rozrostu i pietrzenia sie organicznych substancji.

Praca magisterska ,Materia ciata w malarstwie europejskim od rene-
sansu do baroku”, zarysowuje postawiony problem na przyktadzie artystow
z przekrojowo ujetych epok. Autor analizuje, w jaki sposéb indywidual-
nos¢ postawy twdrczej determinowata interpretacje rzeczywistosci, czego
konsekwencjg byto subiektywne ujecie portretowanych postaci. Wizualna
Swiadomos¢ autora kroczy réwnolegle z umiejetnoscig nazywania dostrze-
zonych zjawisk, co czyni dysertacje interesujacg i nieschematycznie napi-
sang. Mozna odnies¢ wrazenie, ze fascynacja Michata Laurentowskiego
malarstwem manieryzmu legitymizuje jego wtasng artystyczng styliza-
cje. Jego autorskie ,identyfikatory wizualne”, nie przeciez tak odlegle od
wielu awangardowych -izméw, sg wynikiem wczesniej podjetych decy-
zji artystycznych, niezwykle istotnych dla malarskiej dyscypliny — bogac-
twa gam barwnych, nieszablonowych rozwigzan kompozycyjnych. Pod tym
wzgledem dyplom oceniam wysoko, wnioskujgc do Komisji Egzaminacyjnej
o nadanie Michatowi Laurentowskiemu tytutu magistra sztuki.

dr Mateusz Pek
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Michat Laurentowski's polymorphic paintings begin their formation in the digital
medium. In subsequent anamorphoses, they move away from the source of in-
spiration without definitively losing contact with it. It could have remained that
way if not for the craftsman's artistic effort to further transpose these digital
structures, this time already on the canvas. It is there that, within the framework
of compositional decisions and in the process of working with the detail of the
representation, they gain their final expression. The whole of these procedures
inevitably leads to visual fiction, where the heroes of the paintings look at them-
selves in a distorting mirror of reality and experience the effect of a psychedelic
delusion. The strangeness of the foreground figures is all the greater the further
planes the artist presents, almost naturalistically. Trees and horizons are only
slightly curved by the piling up herds of animals deprived of primary and sec-
ondary features. Despite this, they are recognizable because their disfiguration
is adapted to their character, so the cranes are openwork, and the bison are
monstrously pushed out. Like a biotechnologist, the graduate student abstracted
the features of specific species in order to look at which of them would "survive"

—to legitimize his ontological status, to give his existence meaning. On the other
hand, however, the artist ostentatiously gets rid of this "new life" of subjectiv-
ity in favor of collective corporeality, which is the main field of influence of his
painting. So what is hidden behind the forms oscillating between atavism and
mutation? Do the hybrids full of wild vitalism try to convey a certain significant
message? What kind? | leave these questions open. But if they are not answered,
then only a step separates the polymorphic creatures from the more or less posi-
tively defined neo- or zombie-formalism, which, showing an interest exclusively
in aesthetic phenomena, often omits content that dialogues with dynamically
changing reality.

The drawings that make up the annex indicate the formal direction taken by
the graduate student. Patterned organoids, drawn precisely, like the main part,
operate with a fluid rhythm, which the young artist seems to have permanently
incorporated into his artistic repertoire. Alternately grouped achromatic colors,
which cannot be denied op-art charm, give the impression of growth and accu-
mulation of organic substances.



The master's thesis, "The matter of the body in European painting
from the Renaissance to the Baroque (outline of the issues on selected ex-
amples)", outlines the problem posed using the example of artists from
cross-sectional eras. The author analyzes how the individuality of the cre-
ative attitude determined the interpretation of reality, which resulted in a
subjective approach to the portrayed figures. The author's visual awareness
goes hand in hand with the ability to name the observed phenomena, which
makes the dissertation interesting and unconventionally written. One may
get the impression that Michat Laurentowski's fascination with Mannerist
painting legitimizes his own artistic stylization. His original "visual identifi-

rs", not so far removed from many avant-garde -isms, are the result of previ-
ously made artistic decisions, extremely important for the discipline of paint-
ing - the richness of color ranges, unconventional compositional solutions. In
this respect, | rate the diploma highly, applying to the examination committee
to award Michat Laurentowski the title of Master of Arts.

Dr Mateusz Pek
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Zuzanna Leéniak

Studia rozpoczete na ASP w Gdarisku w 2015 roku w Pracowni
Podstaw Rysunku i Malarstwa prof. Marka Modela.

Praca magisterska pisemna: Szkic o szkicu

napisana pod kierunkiem dr. Romana Nieczyporowskiego.
Opiekun aneksu: prof. Janusz Akerman

Promotor dyplomu: dr hab. Marcin Zawicki

Recenzent: dr hab. Stawomir Lipnicki

Studies in Basics of Drawing and Painting in the Studio Prof. Marek

Modela at the Academy of Fine Arts in Gdarisk commenced in 2016.

Written master’s thesis: Sketch about sketch

written under the supervision of Dr Roman Nieczyporowski.
Supervisor of the annex: Prof. Janusz Akerman

Supervisor of the degree project: Dr hab. Marcin Zawicki
Reviewer: Dr hab. Stawomir Lipnicki

Przebarwienia ironii — List do M.

Recenzujac prace dyplomowa Pani Zuzanny Lesniak, postaram odniesc sie ko-
lejno do kazdej z czesci.

Praca pisemna pod kierunkiem dr. Romana Nieczyporowskiego pt. ,Szkic
o szkicu”, jest luznym esejem na temat roli konceptu, wtasciwie Swiadomo-
Sci w procesie tworczym. Autorka przedstawia szkic jako ogniwo faczace ars
z techne — to znaczy sztuki rozumianej jako poprawne wytwarzanie dziet we-
dtug ustalonych zasad (recta ratio factibilium). Podejmujgc pobieznie ten
temat, oparta sie na wybranych przez siebie okresach: szesnastowieczne;j Ita-
lii, osiemnastowiecznej Francji i dwudziestowiecznej Ameryce. Co moze t3-
czy¢ te odlegte czasoprzestrzenie? Po przeczytaniu pracy pisemnej, wydaje
sie to zastanawiajace, lecz ,biegnac przez prehistorie” dochodzimy do zawar-
tej przez dyplomantke konkluzji, iz XX-wieczna sztuka skupita sie na procesie,
ktdry jest przeciwienstwem efektu, dzieki przetamaniu strefy prywatne — pu-
bliczne, co dato poczatek gwattownym przemianom w sztukach wizualnych.

Mozna by¢ zadziwionym tg konkluzjg, zwtaszcza, ze racjonalna nowocze-
snos$¢ w znaczacy sposob zostata zdiagnozowana wobec pdznej nowoczesno-
$ci — aracjonalizacji Mitu (ars supplet defectum naturae). Dotyczy to zmian
postrzegania i sprawowania wtadzy, czym dos¢ obszernie zajmuje sie episte-
mologia i psychologia, antropologia, a nie tylko (upraszczajgc do zmystu wzro-
ku) romantyczna wizja historii sztuki.

Przechodzac do drugiej czesci dyplomu, prac malarskich pt. ,Piper, pi-
per, mortus” pod kierunkiem dr. hab. Marcina Zawickiego, jak réwniez anek-
su ,,Reprodukcje 11” pod kierunkiem profesora Janusza Akermana — pomimo
réznic formalnych, obie czesci dopetniaja sie.

Umieszczony w pierwszym pomieszczeniu galerii UL aneks, a dokfadnie
,rozktad” przedstawianych figur, kieruje naszg uwage w strone zapetnionego
,0brazami ptéciennych wybarwien” drugiego pomieszczenia.

Przestrzen wystawiennicza staje sie tu istotniejsza, niz ta przedstawiana na
obrazach. Zabiegi te (horror vacui, destrukcja, wybarwianie, zmiany skali...)
wydaja sie by¢ zgodne z opisanym przez Zuzanne do$wiadczeniem powrotu
jako antyodyseji. Powrotu do rodzinnego domu, z poczuciem nudy. Ze $wia-
domoscia leku bycia tam Inng, dojrzata.

Tak wiec, w pierwszym pomieszczeniu Zuzanna konfrontuje nas z powté-
rzeniami. Czy jest to figurka psa, czy napotkana w domu posta¢ nordyckiego
trolla o antropomorficznej budowie ciata, to kazda z ukazanych figur wydaje
sie wywotywac wrazenie $wiecacej piktoralnej masy, pozbawionej wyrdznia-
jacego ja szczegdtu.

Dygresja:

(Ciekawe, ze posta¢ Muminka autorstwa Tove Jansson pomimo, iz powstaje
w 1939 roku, to kariere swa rozpoczyna od 1945 r. Dwa lata pdzniej poja-
wia sie w szwedzkojezycznym lewicowym czasopismie, by na state pozostac
Z nami).

Kierujgc sie w strone drugiego pomieszczenia, na zaprezentowanych tam ob-
razach ponownie rozpoznajemy sie wraz z wyrazonym przez Zuzanne mi-
tem, a nie z historia. Zdaje sie to by¢ wspdlne z zastosowang przez dyplo-
mantke technika wykonania pracy i wybranego tematu, gdzie podobnie jak
w dawnych tradycjach, mamy tu wyobrazenia z obszaréw pamieci heroicznej,
a wiec wartej zachowania, bo wzorcowej. Pojawia sie Wenus, krucyfiks, sym-
bole zanurzone w obszarze poczucia leku i natrectw — obaw przed powro-
tem do miejsca.

W tej przestrzeni, melancholijnie zabarwione i wybarwiane jak bielizna
obrazy wyeksponowane zostaty w dedykowanym im bezpiecznym galeryjnym
nie-miejscu.

Proces ten, jak sgdze, wigzac nalezy z przekonaniem dyplomantki o istnie-
niu podstawowych zasad, ktére pozwalajg nam na ich zaprzeczenie. Ta Nietz-
scheanska idea, podobnie jak wczesniej gtosit ja Anaksymander, przekonuje
nas, ze prawdziwy byt moze by¢ tylko czym$ nieokre$lonym, bo wszyst-
ko co okreslone - przemija. Tylko zto jest bezinteresowne, poniewaz nie jest
eschatologiczne. Pozostaje nam, jak w prezentowanej pracy, rytuat obtaska-
wienia zta, jak zacienianie barwionego ptétna w sztucznym obszarze, gdzie
wazny staje sie on sam — rytuat.

Zastosowane przez dyplomantke odwrdcenie — nie naktadanie na ptot-
no bieli lecz wybielenie przez usunigecie barwnika, nie tylko ujawnia na podto-
zach imitacje $wiatta, lecz podobnie jak w platonizmie dla ludu — pojawia sie
chrzescijanski Dionizos — ironia.

Zaprzeczajac sensownosci $wiata, pozwala nam to na uwolnienie sie od
dtugu tozsamosci. Niezrozumiali i inni (podobnie jak nordycki troll), stajemy
sie wolni. Wolni od ciezaru sptacania $wiatu wtasnym istnieniem ceny jego
sensownosci. Stajemy sie szczesliwymi, szukajac sposobdw na odbudowanie
poczucia Siebie jako Innego.

Wedtug Bourdieu, strategie samoprezentacji wykluczonych zakorzeniajg
jednostke i potwierdzajg jej spoteczng obecnos¢. Przygladajac sie pracy dy-
plomowej Pani Zuzanny Le$niak mozna nabra¢ przekonania, iz wykluczenie
ze wspdlnego $wiata jest wprost proporcjonalne do tworzenia muzedw, gdzie
uczestniczymy w ,,ztudzie wspdlnego swiata”.

Jednak, czy istnieje mozliwos¢ ponownego powrotu do konkretnego miej-
sca, domu. Przedstawiona ekspozycja wydaje sie sugerowac ja nierealnoscig
— iz jest ona mozliwa, poprzez zauw azalng réznice. Zuzanna, zamykajac
relacje w namalowanych przedmiotach, paradoksalnie pragnie, by te staty sie
jej. Jednoczesnie komunikatywne i obce.

Stwierdzam, ze praca magisterska Pani Zuzanny Lesniak spetnia wszystkie
stawiane formalne wymagania i oceniam jg bardzo dobrze.

dr hab. Stawomir Lipnicki
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Discolorations of Irony — Letter to M.

In reviewing the diploma thesis by Ms. Zuzanna Lesniak, | will try to address
each partin turn.

The written work supervised by Dr. Roman Nieczyporowski entitled Sketch
on a Sketch is a loose essay on the role of concept, or rather consciousness,
in the creative process. The author presents the sketch as a link between ars
and techne — that is, art is understood as the correct production of works
according to established principles (recta ratio factibilium). In taking up this
topic superficially, she based it on the periods she selected: sixteenth-century
Italy, eighteenth-century France, and twentieth-century America. What could
connect these distant time-spaces? After reading the written work, it seems
puzzling, but "running through prehistory," we come to a conclusion made
by the diploma student that 20th-century art focused on the process, which
is the opposite of the effect, all as | write, thanks to the sketch breaking the
private-public zone, which gave rise to rapid changes in the visual arts.

One may be surprised by this conclusion, especially since rational moder-
nity was significantly diagnosed in relation to late modernity — the ration-
alization of Myth (ars supplet defectum naturae). This concerns changes in
perception and exercise of power, which is quite extensively dealt with by
epistemology and psychology, anthropology... and not only (simplifying to the
sense of sight) the romantic vision of art history.

Moving on to the second part of the diploma, the paintings entitled "Pip-
er, piper, mortus" under the supervision of Dr. hab. Marcin Zawicki, as well
as the annex "Reproductions II" under the supervision of Professor Janusz
Akerman - despite formal differences, both parts complement each other.

The annex placed in the first room of the UL gallery, or more precisely
the presented "distribution" of the presented figures, directs our attention
towards the second room filled with "canvas paintings of coloring".

The exhibition space becomes more important here than the one pre-
sented in the paintings. These procedures (horror vacui, destruction, coloring,
changes of scale...) seem to be in line with the experience of return described
by Zuzanna as an anti-odyssey. Returning to the family home, with a sense of
boredom. With the awareness of the fear of being Different there, mature

Thus, in the first room, Zuzanna confronts us with repetitions. Whether it
is a dog figurine or a Nordic troll with an anthropomorphic body structure en-
countered in the house of a postman, each of the figures shown seems to give
the impression of a glowing pictorial mass devoid of any distinguishing detail.

A digression: (Interestingly, Tove Jansson's Moomintroll, despite being cre-
ated in 1939, began its career in 1945. Two years later, it appeared in install-
ments in a Swedish-language leftist magazine to remain with us permanently)

Heading towards the second room, in the paintings presented there, we once
again recognize ourselves with Susanna's Myth, not history. This seems to
be common with the technique used by the graduate to make the work and
the chosen topic, where, similarly to old traditions, we have here ideas from
areas of heroic memory, and therefore worth preserving, because it is exem-
plary. Venus, a crucifix, symbols immersed in the area of fear and obsessions
appear — fears of returning to a place.

In this space, melancholy-hued and colored like underwear paintings
were exposed in a safe gallery — not a place — dedicated to them.

This process, | believe, should be associated with the diplomat's convic-
tion about the existence of basic principles that allow us to deny them. This
Nietzschean idea, similar to what Anaximander had previously proclaimed,
convinces us that a true being can only be something indeterminate because
everything that is determinate passes away. Only evil is disinterested because
it is not eschatological. As in the presented work, we are left with the ritual of
taming evil, as shading the colored canvas in an artificial area — where it itself,
the ritual, becomes important.

The reversal used by the diplomat — not putting white on the canvas but
whitening by removing the dye, not only reveals the imitation of light on the
substrates, but, similarly to Platonism for the people — the Christian Dionysus
appears - lrony.

By denying the world's meaningfulness, we can free ourselves from the
debt of Identity. Misunderstood and Other (like the Nordic troll), we become
free—free from the burden of paying the world the price of its meaningful-
ness with our own existence. We become happy, seeking ways to rebuild a
sense of Self as Other.

According to Bourdieu, the self-presentation strategies of the excluded
root the individual and confirm their social presence. Looking at Ms. Zuzanna
Lesniak's diploma work, one can become convinced that exclusion from the
common world is directly proportional to the creation of museums, where we
participate in the "illusion of a common world."

However, is it possible to return to a specific place or home? The pre-
sented exhibition seems to suggest its unreality - that it is possible through a
noticeable difference. By enclosing relationships in painted objects, Zuzanna
paradoxically wants them to become hers. At the same time, it is communica-
tive and alien.

| declare that the master's thesis of Ms. Zuzanna Le$niak meets all formal
requirements, and | rate it very good.

Dr hab. Stawomir Lipnicki
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Mlode Malarstwo z Gdariska 2022 Dyplomy

Justyna Mezydto

Studia rozpoczete na ASP w Gdarisku w 2016 roku w Pracowni
Podstaw Rysunku i Malarstwa prof. Marka Modela.

Praca magisterska pisemna: Spektak! istnienia w moim malarstwie,
a kategoria ,,Ogarniajgce” w filozofii Karla Jaspersa

napisana pod kierunkiem dr hab. Aleksandry Pawliszyn.

Opiekun aneksu: prof. Maria Targoriska

Promotor dyplomu: prof. Maciej Swieszewski

Recenzent: dr hab. Anna Reinert Falericzyk

Studies in Basics of Drawing and Painting in the Studio Prof. Marek Model
at the Academy of Fine Arts in Gdarnsk commenced in 2016.

Written master’s thesis: The spectacle of existence in my painting and the
"Encompassing" category in the philosophy of Karl Jaspers

written under the supervision of Dr hab. Aleksandra Pawliszyn
Supervisor of the annex: Prof. Maria Targorska

Supervisor of the degree project: Prof. Maciej Swieszewski

Reviewer: Dr hab. Anna Reinert Falenczyk

Prace sktadajace sie na dzisiejszy pokaz dyplomowy, stworzone przez panig Ju-
styne Mezydto pod opieka profesora Macieja Swieszewskiego, podejmujg nie-
zwykle trudne zagadnienie przedstawienia tego, co nieprzedstawialne i niena-
zywalne. Sprawe czyni jeszcze trudniejszym fakt, ze dyplomantka decyduje sie
w swoim malarstwie na narracje realistyczna, a wiec przedstawiajgca par exel-
lence.

Zaroéwno cze$¢ artystyczna jak i aneks rysunkowy, noszg wspdliny tytut ,,Do
zobaczenia w przysztym zyciu”, co jest bezposrednim nawigzaniem do tajemni-
cy $mierci Chrystusa i w jednoznaczny — i jednoczesnie jasno deklarowany spo-
s6b — sytuujg te prace w nurcie mysli i sztuki chrzescijaniskiej. Studentka stanow-
czo stwierdza, ze cho¢ jej twérczos¢ wyrasta z wiary, nie jest jej celem tworzenie
obrazéw religijnych, a chrzescijaristwo stanowi dla jej rozwazan kulturowg baze
wyjsciowa. Jest rzeczg w jakis$ sposéb poruszajacg napotkaé mtoda artystke, mto-
da kobiete, mtodg matke, zadajaca na tym etapie swojego zycia pytania najwaz-
niejsze: o sens zycia, o $mier¢, o cierpienie. Chciatoby sie powiedzie¢: piekna sta-
ra dusza. Imponuje mi, ze Justyna otoczona mtodymi ludZmi, artystycznymi kolo-
rowymi ptakami, potrafita odnalez¢ jezyk, ktéry uznata za wtasciwy do opowie-
dzenia o swoich zmaganiach z tymi rudymentarnymi pytaniami. Podkreslam sto-
wa: swoimi zmaganiami. Nalezy bowiem podkresli¢ i doceni¢, ze dyplomantka,
cho¢ korzysta z symboli chrzescijariskich, nie powiela wprost ikonografii katolic-
kiej. Szuka wtasnej perspektywy.

W pracy ,Rodzicielka”, za pomoca kategorii Ogarniajacego, ktéra — jak rozu-
miem — utozsamia z absolutem, tworzy ciekawe — z mojej perspektywy — po-
réwnanie pomiedzy Smiercig Chrystusa a dajgca zycie w akcie porodu kobietg.
Kategoria Ogarniajgcego naswietla tu przeciwne aspekty tej samej tajemnicy. Po-
dobnie odwazna intelektualnie koncepcja pojawia sie w obrazie ,,Na granicy”,
w ktérym widzimy kobiete odtwarzajgca gest ukrzyzowania. Ten watek, umiesz-
czania kobiet w gestach zarezerwowanych w ikonologii dla przedstawier Chrystu-
sa, wydaje mi sie szczegdlnie interesujacy.

Watpliwo$¢ (takze mojg) o mozliwosé¢ przedstawiania w sposéb bezpo-
Sredni niewypowiedzianego, dyplomantka chyba przeczuwa, bo w tekscie

niezwykle rzetelnej pracy teoretycznej, napisanej pod opieka pani dr hab.
Aleksandry Pawliszyn pod tytutem: ,Spektakl istnienia w moim malarstwie, a ka-
tegoria ,Ogarniajgce” w filozofii Karla Jaspersa” odpowiada na nig dos¢ jedno-
znacznie: ,,W mojej opinii, moje malarstwo wskazuje na Ogarniajgce, ktére w rze-
czywistosci jest tylko uchwytne przez myslenie przedmiotowe, w tym wypad-
ku myslenie prowokujace kontakt z obrazem, z pewng przedstawieniowoscia.
W pierwszym momencie filozoficznego interpretowania Ogarniajgcego, wydaje
sie niemozliwe przedstawi¢ Ogarniajace, ktore jest ukryte w mroku $wiadomo-
Sci i ktore przejawia sie w operacjach myslowych, mimo to postanowitam podjaé
wysitek artystyczny w tym kierunku”.

W aneksie rysunkowym, stworzonym pod opiekg pani profesor Marii
Targonskiej, dyplomantka inaczej, mniej dostownie, rozwigzuje zagadnienie
przes$wiecania i rozswietlania widzialnego przez Ogarniajgcego, mimo, ze on sam
pozostaje przezroczysty. Zastosowanie wegla, szkta i Swiatta przynosi ciekawe
rozwigzania formalne i rozszerza palete poszukiwan $rodkéw wyrazu i adekwat-
nych mediéw u dyplomantki.

Dzisiejsza prezentacja udowadnia, ze — trawestujac stynng prace Law-
rence Weinera na potnocnej elewacji Zamku Ujazdowskiego — mozna $mia-
to powiedzieé, iz sztuka to duze pudetko, w ktérym miesci sie napraw-
de wiele rzeczy. Cieszy mnie, ze we wspdtczesnym dyskursie artystycznym
wcigz panuje tworczy wielogtos, ze wcigz mozliwe s3 rozne perspektywy,
i zZe wciaz jest miejsce na zadawanie tych najwazniejszych pytan.

Doceniajac pracowitos$é, zaangazowanie i warsztatowg biegtos¢, a takze
whnikliwos¢ i rzetelnos¢ pracy teoretycznej, rekomenduje Komisji Dyplomowej
nadanie tytutu magistra sztuki pani Justynie Mezydto.

dr hab. Anna Reinert Falenczyk
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The works that makeup today's diploma show, created by Ms. Justyna Mezydto
under the supervision of Professor Maciej Swieszewski, take up the extremely
difficult issue of presenting the unpresentable and unnameable. The matter is
made even more difficult by the fact that the diploma student decides on a real-
istic narrative in her painting, i.e. presenting par excellence.

Both the artistic part and the drawing annex bear the common title "See You
in the Next Life", which is a direct reference to the mystery of Christ's death and in
an unambiguous - and at the same time clearly declared - way situate these works
in the stream of Christian thought and art. The student firmly states that although
her work stems from faith, it is not her goal to create religious paintings, and
Christianity is the cultural starting point for her reflections. It is somehow moving
to meet a young artist, a young woman, a young mother, asking the most impor-
tant questions at this stage of her life: about the meaning of life, about death,
about suffering. One would like to say a beautiful old soul. | am impressed that
Justyna, surrounded by young people and artistic, colorful birds, was able to find
the language she considered appropriate to talk about her struggles with these
rudimentary questions. | emphasize the word: her struggles. It should be empha-
sized and appreciated that the graduate, although she uses Christian symbols,
does not directly replicate Catholic iconography. She seeks her own perspective.

In work "Rodzicielka," using the category of the Comprehensive, which, as |
understand it, she identifies with the absolute, she creates an interesting compar-
ison, from my perspective, between the death of Christ and a woman giving life
in the act of childbirth. The category of the Comprehensive illuminates here the
opposite aspects of the same mystery. A similarly intellectually bold concept
appears in the painting "On the Border", in which we see a woman reenacting
the crucifixion gesture. This thread of placing women in gestures reserved in
iconology for representations of Christ seems particularly interesting to me.

The graduate student probably senses the doubt (including mine) about
the possibility of directly presenting the unspoken because in the text of an
extremely reliable theoretical work written under the supervision of Dr. hab.
Aleksandra Pawliszyn, entitled: "The spectacle of existence in my painting
and the "Encompassing" category in the philosophy of Karl Jaspers" she
answers it quite unequivocally: "In my opinion, my painting indicates the Encom-
passing, which in reality is only perceptible through objective thinking, in this
case thinking provoking contact with the image, with a certain representational
nature. At the first moment of philosophical interpretation of the Encompassing,
it seems impossible to present the Encompassing, which is hidden in the dark-
ness of consciousness and which manifests itself in mental operations, despite
this | decided to make an artistic effort in this direction."

In the drawing annex, created under the supervision of Professor Maria
Targonska, the graduate student solves the issue of translucence and illumina-
tion of the visible by the Encompassing in a different, less literal way, despite the
fact that it itself remains transparent. The use of charcoal, glass and light brings
interesting formal solutions and broadens the range of means of expression and
appropriate media searches of the diploma student.

What today's presentation proves is - by parodying the famous work of
Lawrence Weiner on the northern elevation of Ujazdowski Castle - that one can
safely say that art is a large box that can hold many things. | am pleased that in
contemporary artistic discourse there is still a creative polyphony, that different
perspectives are still possible and that there is still room to ask these most impor-
tant questions.

Appreciating the diligence, commitment, technical proficiency, and insight
and reliability of the theoretical work, | recommend to the Diploma Committee
to award the title of Master of Arts to Ms. Justyna Mezydto.

Dr hab. Anna Reinert Falericzyk
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Maria Morawska

Studia rozpoczete na ASP w Gdansku w 2017 roku w Pracowni
Podstaw Rysunku i Malarstwa prof. J6zefa Czerniawskiego.

Praca magisterska pisemna: Talizman koloru w moim malarstwie. Na podstawie
wybranych fragmentdw ontologii cielesnosci Maurice Merleau-Ponty’ego
napisana pod kierunkiem dr hab. Aleksandry Pawliszyn.

Opiekun aneksu: prof. Jacek Zdybel

Promotor dyplomu: dr hab. Krzysztof Polkowski

Recenzent: dr hab. Aleksandra Jadczuk

Studies in Basics of Drawing and Painting in the Studio Prof. J6zef
Czerniawski at the Academy of Fine Arts in Gdarisk commenced in 2017.

Written master’s thesis: A talisman of color in my painting. Based on
selected fragments of Maurice Merleau-Ponty's ontology of corporeality
written under the supervision of Dr hab. Aleksandra Pawliszyn.
Supervisor of the annex: Prof. Jacek Zdybel

Supervisor of the degree project: Dr hab. Krzysztof Polkowski

Reviewer: Dr hab. Aleksandra Jadczuk

Cykl prac pt. ,Talizman koloru/Inny $wiat”. jest gtéwng czescig artystyczng re-
alizacji dyplomowej Marii Morawskiej i sktada sie z 28 obrazéw wykonanych
w technice akryl na ptétnie.

Czym zatem jest 6w tytutowy talizman koloru?

Francuski filozof Maurice Merleau-Ponty traktuje talizman koloru jako
szczegoblng jakos$¢ widzialnego, wg samej autorki obrazéw zas,,,...talizman ko-
loru wigzatby sie z checig ukazania koloru w catej swej masie, sile i nieprze-
widywalnosci”

Odnosze wrazenie, ze w tych barwnych kalejdoskopach, talizmanach ma-
larskich Maria, jakby wrecz obsesyjnie, poszukuje idealnych relacji, bowiem
role nadrzedng w samej kreacji warstwy malarskiej jej obrazéw petni wta-
$nie kolor.

To kolor jest dla niej ,talizmanem”- gtéwnym bohaterem i najwazniej-
szym $rodkiem wyrazu.

W swoim, w duzej mierze intuicyjnym, malarstwie Maria poszukuje naj-
silniej oddziatywujacych, energetycznych relacji i zestawien barwnych. Kolo-
rem buduje obraz w sposéb niezwykle wyszukany, dynamiczny i zréznicowany.

Poprzez bardzo wyrazistg, odwazng palete i unikalny, rozedrgany sposéb
tkania materii malarskiej przedstawianej rzeczywistosci, Maria zaprasza nas
w swoj jakze zywiotowy, tetnigcy energia Swiat, tytutowy , Inny Swiat”, gdzie
emocje odgrywaja kluczowa role.

Inspiracje do swych obrazéw czerpie z najblizszego otoczenia, jak i ze
Swiata natury.

I chod jej twdrczos¢ malarska zawtadnety ujmujgco proste tematy i moty-
wy takie jak: dzikie koty, zyrafy, psy i papugi, ryby, portrety i motywy roslinne,
zdaja sie by¢ one tylko pretekstem do studiowania istoty i piekna natury. Jak
sama autorka podkresla, tworzgc obraz doszukuje sie w nim potfaczen z natu-
rg, z drugim cztowiekiem, ze zwierzeciem. Ukazujac cztowieka, ujmuje go jako
istote, ktdra jest czescig wiekszej catosci. Malujgc zwierzeta, wychwytuje ich
kolory i ksztatty, i przeobraza kolejno przez talizman swojego koloru.

Maria wydaje mi sie by¢ niezwykle wierna swoim malarskim zatozeniom
i konsekwentnie uwiecznia nature, a poprzez rozedrgang tkanke barw
i Swiatta, odkrywa i pokazuje dodatkowo jej kruchos¢ i ulotnos¢, jak-
by podswiadomie i catkowicie spontanicznie chcgc uchwyci¢ moment.

Malarski zawrdt gtowy, swoisty nadmiar, przetadowanie, s3 bezposred-
nim dowodem na zachwyt i odurzenie pieknem otaczajgcego jg $Swiata, afir-
macja zycia, prowadzaca do coraz to nowych rozwigzan i odkry¢ malarskich.

Maria nie boi sie eksperymentowa¢, poszukiwac i modyfikowaé stoso-
wane $rodki wyrazu, technike. Farbe naktada niekiedy za pomoca niewielkich
plam, innym razem znakdw, $ladéw tworzacych z dala jakby barwny arras,
ptynacy, rozedrgany kolorem $wietlisty i intensywny ornament.

Nieskoriczono$¢ i réznorodnos¢ zastosowanych kombinacji barwnych
sprawiaja, ze malarskie talizmany Marii ciesza oko widza i dodajg pozytyw-
nej energii.

Na szczegdlng uwage zastuguje niezwykle interesujaca realizacja drugiej
czesci artystycznej pracy dyplomowej — aneksu.

Projekt, pt. ,Pomiedzy granicami” jest wyjatkowym w swej formie wi-
trazem-obiektem, konstrukcjg przypominajacg monumentalng kolumne czy
tez wieze zbudowang z trzech szesciennych modutéw, ustawionych jeden na
drugim.

Wielobarwne, reliefowe szklane kafle zostaty przygotowane z gospodar-
czego szkta pochodzgcego z recyklingu, ktére poddano nastepnie ksztattowa-
niu w procesie wysokotemperaturowym na specjalnie przygotowanych for-
mach. Kazdy kafel, sktadajacy sie na cato$¢ kompozyciji, jest catkowicie inny,
zaréwno w samym sposobie ksztattowania, jak i konkretnego materiatu z kté-
rego powstat. Beton zostat tu zastosowany zaréwno jako element konstruk-
cyjny tréjwymiarowego obiektu, jak i jako element spajajacy szkto. Surowos¢
betonu pieknie kontrastuje z osadzonymi wen i zamknigtymi $wietlistymi,
abstrakcyjnymi ,bytami”, przypominajacymi w swej strukturze i kolorze nie-
kiedy fragmenty ziemi widzianej z lotu ptaka.

W czesci teoretycznej pracy dyplomowej napisanej na podstawie wybra-
nych fragmentéw ontologii cielesnos$ci Maurice’a Merleau-Ponty‘ego ,Wi-
dzialne i niewidzialne” autorka ciekawie i przejrzyscie opisuje talizman kolo-
ru w swoim malarstwie. Przekonuje, ze $wiat jest peten innosci, koloréw, zna-
koéw, przez ktdre rodza sie jej malarskie refleksje, iz 6w talizman koloru wpro-
wadza ja w bardziej intensywna, zmienna rzeczywisto$¢. Swiat ten stara sie
przetozy¢ na jezyk swojego malarstwa, zdecydowanie wg autorki odrealniony,
a z drugiej strony bardzo bliski, znajomy, niemalze nieodtaczny.

Uwazam, ze Maria Morawska jest artystka niezwykle wrazliwg, $wiado-
ma i dojrzafy, a pozytywna energia emanujaca z jej dziet powoduje, ze z nie-
cierpliwos$cig i ogromng ciekawoscig oczekuje kolejnych .

Z przyjemnoscig rekomenduje szanownej Komisji Egzaminacyjnej nada-
nie Marii Morawskiej tytutu magistra sztuki.

dr hab. Aleksandra Jadczuk
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The series of works entitled "Talisman kolor/Inny $wiat" is the main artistic
part of Maria Morawska's diploma project and consists of 28 paintings made
in acrylic on canvas.

So, what is the titular talisman of color?

The French philosopher Maurice Merleau-Ponty treats the talisman of color
as a special quality of the visible, and according to the author of the paintings
herself, quote: "... the talisman of color would be associated with the desire
to show color in all its mass, strength and unpredictability."

| have the impression that in these colorful kaleidoscopes, painting tal-
ismans, Maria is almost obsessively looking for ideal relationships because
color plays the primary role in creating the painting layer of her paintings.

For her, color is a "talisman" - the main character and the most important
means of expression.

Maria searches for the most powerful, energetic relationships and color
combinations in her largely intuitive painting. With color, she builds a paint-
ing in an extremely sophisticated, dynamic, and diverse way.

Through a very expressive, bold palette and a unique, quivering way of
weaving the painterly matter of the presented reality, Maria invites us into
her very lively, energetic world, the titular "Other World", where emotions
play a key role.

She draws inspiration for her paintings from her immediate surroundings
and from the world of nature.

Although her painting work has been taken over by charmingly simple
themes and motifs such as wild cats, giraffes, dogs and parrots, fish, por-
traits, and plant motifs, they seem to be only a pretext for studying the
essence and beauty of nature. As the author emphasizes, when creating a
painting, she looks for connections with nature, with another person, and
with an animal. By showing a person, she captures them as a being that is
part of a larger whole. By painting animals, she captures their colors and
shapes and transforms them one by one through the talisman of her color.
Maria seems to me to be extremely faithful to her painting assumptions and
consistently immortalizes nature, and through the quivering tissue of colors
and light, she additionally discovers and shows its fragility and transience,
as if subconsciously and completely spontaneously wanting to capture the
moment.

The painterly dizziness, a kind of excess overload, is direct evidence of her
delight and intoxication with the beauty of the world around her, the affirma-
tion of life leading to ever-new solutions and painting discoveries.

Maria is not afraid to experiment, search for and modify the means of ex-
pression and technique used. Sometimes she applies paint using small spots,
other times signs, traces creating from a distance a colorful tapestry, a flow-
ing, quivering with color, luminous and intense ornament.

The infinity and variety of the color combinations used make Maria's
painting talismans pleasing to the eye of the viewer and adding positive en-
ergy.

The extremely interesting realization of the second part of the artistic
diploma work — the annex — deserves special attention.

The project, entitled "Between Borders," is a unique stained glass object
in its form, a structure resembling a monumental column or tower built of
three cubic modules placed one on top of the other.

The multi-colored relief glass tiles were made of recycled household glass,
which was then shaped in a high-temperature process on specially prepared
forms. Each tile that makes up the entire composition is completely different,
both in the way it is shaped and the specific material from which it was made.
Concrete was used here both as a structural element of the three-dimension-
al object and as an element that bonds the glass. The rawness of the con-
crete contrasts beautifully with the luminous, abstract "entities" embedded
and enclosed in it, sometimes resembling fragments of the earth seen from a
bird's eye view in their structure and color.

In the theoretical part of the diploma thesis written on the basis of se-
lected fragments of Maurice Merleau-Ponty's ontology of corporeality, "The
Visible and the Invisible," the author interestingly and clearly describes the
talisman of color in her painting. She convinces herself that the world is full of
otherness, colors, and signs, through which her painterly reflections are born,
that this talisman of color introduces her to a more intense, changing reality.
She tries to translate this world into the language of her painting, definitely
unreal according to the author, and on the other hand very close, familiar,
almost inseparable.

Maria Morawska is an extremely sensitive, conscious and mature artist,
and the positive energy emanating from her works makes me eagerly and
with great curiosity await the next ones.

| am pleased to recommend to the honorable Examination Committee
that Maria Morawska be awarded the title of Master of Arts.

Dr hab. Aleksandra Jadczuk
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Magdalena Murawska

Studia rozpoczete na ASP w Gdarisku w 2017 roku w Pracowni
Podstaw Rysunku i Malarstwa prof. Jézefa Czerniawskiego.

Praca magisterska pisemna: Wspdfczesny swiat masek
napisana pod kierunkiem dr. Romana Nieczyporowskiego.
Opiekun aneksu: prof. Maria Targonska

Promotor dyplomu: prof. Krzysztof Gliszczynski
Recenzent: dr hab. Anna Waligérska

Studies in Basics of Drawing and Painting in the Studio Prof. J6zef Czerniawski
at the Academy of Fine Arts in Gdarnsk commenced in 2017.

Written master’s thesis: The Contemporary World of Masks
under the supervision of Dr Roman Nieczyporowski.
Supervisor of the annex: Prof. Maria Targonska

Supervisor of the degree project: Prof. Krzysztof Gliszczynski
Reviewer: Dr hab. Anna Waligdrska

Praca dyplomowa Magdaleny Murawskiej sktada sie z dwudziestu trzech prac
malarskich oraz aneksu, stanowigcego trzy formy wykonane w technice papier
mdché. Tematem przewodnim czesci pisemnej oraz artystycznej jest szeroko
pojety symbol maski. W obu czesciach dyplomu autorka zwraca uwage na rézne
aspekty wybranej tematyki.

W pracy teoretycznej, napisanej pod kierunkiem doktora Romana
Nieczyporowskiego, zatytutowanej ,Wspodtczesny Swiat masek” Magdalena
Murawska omawia psychologiczno-spoteczny aspekt metaforycznych masek,
analizujac wybrane przez siebie dzieta sztuki i utwory literackie. Bada symbol
maski i pyta o jego istote, skupia sie na interpretacji maski jako idei, ktéra
oddziatuje zaréwno pozytywnie, jak i negatywnie. Cztowiek wktadajacy maske,
a wiec w ujeciu autorki kazdy z nas, przy jej pomocy moze ukry¢ blizny i praw-
dziwe emocje. Podkreslono réwniez pejoratywny aspekt noszenia maski jako
atrybutu, ktéry moze doprowadzi¢ do szalenstwa. Dyplomantka konkluduje, ze
pojecie maski wigze sie z poszukiwaniem prawdy o cztowieku.

Podjety problem jest gteboki i wielowymiarowy. Sposrdd wielu pozyciji lite-
rackich Magdalena Murawska wybrata te, ktére opisujg i potwierdzaja posta-
wiong przez nig teze oraz odnosza sie do jej tworczosci. Trudno moéwic o wyczer-
pujacym opisaniu i wnikliwej analizie tak obszernego tematu, jednak biorac pod
uwage niewielka objetos¢ pracy, nalezy zwrdci¢ uwage na przemyslany i warto-
Sciowy wybdr Zrodet. Dyplomantka wnioskuje logicznie, a analizowane prace
podlegaj3 jej osobistej, wartosciowej interpretacji.

Gtéwny dyplom to wypowiedz bardzo osobista, czego dowodzi tytut czesci
malarskiej: ,Z pamietnika nastolatki”. Autorka w swoich pracach mierzy sie
z wiasnymi kompleksami dotyczacymi wygladu zewnetrznego. Wszystkie prace
nawigzujg do tematu makijazu, ktéry dyplomantka interpretuje jako maske,
pozwalajaca ukry¢ sie przed innymi. Obrazy stanowig zapis swoistej terapii,
w ramach ktérej autorka zrzuca maske. Artefaktami wzietymi na malarski
warsztat stajg sie — jak pisze autorka — ,mate, niezauwazalne przedmioty”.
Majg one stuzy¢ metaforycznemu oczyszczeniu, ktéremu poddaje sie dyplo-
mantka, odrzucajac przebranie. Przenoszac na ptétno warstwy fluidéw, pudréow
i rézu, dokonuje katharsis, odkrywa swoje prawdziwe ,ja”. Obrazy Magdaleny
Murawskiej malowane sa kolorami zapozyczonymi z palety barwnej kosmety-
kow. Cykl czterdziestu dwdch matych prac zatytutowany ,Atlas brudu” wska-
zuje odbiorcy wiasnie taki trop interpretacyjny — autorka metaforycznie zrzuca
z siebie brud, maske makijazu, przenoszac jg na ptétna. Stad uzywana przez nig
pudrowa paleta barwna. Ciekawym pomystem jest takze tytutowy atlas, czyli
zapis codziennych efektdw oczyszczania. Usuwanie brudu wywotuje paradok-

salny efekt — jego nagromadzenie; a nawet powstanie kolekcji — czego$ wazne-
go, co chciatoby sie zachowac na pamigtke.

Kompozycje malarskie dyplomantki tworzone s3 z elementéw stuzacych do
makijazu — patyczkow, bawetnianych wacikéw, ptatkéw kosmetycznych. Sg one
jednak tylko powidokami tych przedmiotéw, miejscem po nich. Obrazy ukazu-
ja ich nieobecnos¢, co mozna interpretowad jako nietrwatosé¢, jednorazowos¢,
ulotnos¢. Ten brak jest jednak znaczacy, puste miejsca po drobnych przedmio-
tach to wazne elementy kompozycji, dominanty malarskie.

Ptétna malowane s3 lekko, intuicyjnie. Barwne plamy czy rozlana farba
nigdy jednak nie wynikaja z przypadku. Slady przedmiotéw tworza o$ kompo-
zycji. Na niektdrych pracach patyczki kosmetyczne stojg w szeregach, tworzac
graficzny rytm, na innych — rozrzucone w pozornym nietadzie — podkreslajg
ekspresje przedstawienia. Wazna jest rowniez faktura obrazéw. Dyplomantka
uzywa elementédw nadajacych ptétnom strukture. Niektére przedstawienia sg
wrecz reliefowe, kusza, zeby poczu¢ je opuszkami palcédw. Szczegdlnie prze-
strzenne sg prace z cyklu ,Modelowanie”. Autorka wtaczyta do niego takze arte-
fakty. Puder w matej, kieszonkowej puderniczce powiekszyt swojg objetosé
i otrzymat ciekawg fakture, stajac sie obiektem rzezbiarskim. Cze$¢ tej samej
struktury pojawia sie rdwniez na ptétnie, ktére autorka zestawia z obiektem.
Wsrod artefaktow jej sztuki znalazty sie tez przedmioty codziennego uzytku —
opakowania po kosmetykach i perfumach. Otrzymaty one nowg jako$¢ poprzez
dodanie koloru. Ustawione na stoliku tworzg swoista martwg nature.

W niektdrych pracach dyplomantka uzywa starych ozdobnych ram, ktére
stajg sie integralng czescig obrazéw. Pokryte miejscami farbg, dopetniaja catosci
przedstawienia. Z jednej strony stanowig zamkniecie obrazu, podkreslenie jego
integralnosci, z drugiej zas — przywodza na mysl lustra, odbicia, o ktérych autor-
ka pisze rowniez w rozdziale ,Sobowtdr w lustrze i jak dojs¢ do prawdziwego
ja”, stanowigcym cze$¢ pracy teoretycznej. Sobowtor z lustra — czyli nasze/nie
nasze odbicie — wiezi nas, obrazujac narzucane nam stereotypy, wedtug ktérych
powinnismy dziatac. Sobowtér w lustrze nie jest naszym prawdziwym obliczem,
prawdziwym ,ja”. Takg interpretacjg mozemy kierowac sie, patrzac na obramo-
wane obrazy Magdaleny Murawskiej. Z ram wyziera obraz wykreowany z pozo-
statosci po rytuatach oczyszczania sig, zrzucania masek. Tego ,,brudu” powinni-
$my sie pozby¢, by odzyskac siebie. Czy mamy rozbi¢ lustro, aby odzyskac praw-
dziwy wizerunek? Maska petni przeciez rowniez funkcje ochronng, co autorka
podkresla wielokrotnie w tekscie.

Waznym elementem zaréwno cze$ci malarskiej, jak i aneksu jest tekst —
fragmenty pamietnika, ktéry dyplomantka prowadzita w ramach autoterapii
jako nastolatka. Takze tytut aneksu ,,Nie chce by¢ sama, gruba i brzydka” to cytat
z zapiskow autorki. Tekst ten pojawia sie na niektérych ptétnach, tworzac dodat-
kowa warstwe plastyczng obrazu.

Aneks stanowig trzy formy, wykonane z papier mdché, zainspirowane
maskami, jakie stosuje sie w terapii os6b chorych na schizofrenie. Obiekty te sg
wyobrazeniem lekéw pacjenta.

O swoich maskach Magdalena Murawska pisze: ,Moje maski strachu
mdwig o tym, Zze na poczatku zycia cztowiek jest jak lalka. Wszyscy dookota (...)
nastawieni sg na »stylizacje« jej, naktadajg na nig przerdzne problemy, sytuacje
i odczucia, ktére w rezultacie ksztattujg osobe”.

Na formach rzezbiarskich pojawiajg sie takze napisy z tytutem aneksu.
Litery tworza dodatkowa warstwe rysunkowa. Ich zageszczenie zmienia sie: na
pierwszym obiekcie tekst jest czytelny, na ostatnim — natozone na siebie wielo-
krotnie — tracg klarowno$¢, zmieniajac sie w warstwe walorowego rysunku.

Praca dyplomowa Magdaleny Murawskiej to zapis dojrzewania. Autorka
wyznaje: ,tworzac formy, powoli oswajam sie z moim najwiekszym lekiem —
sama sobg ulepiong przez innych”. Obrazy i obiekty stworzone przez dyplomant-
ke dowodzg, ze autorka przezwyciezyta juz swdj strach — stata sie bowiem samo-
dzielng artystka.

Prace Magdaleny Murawskiej oceniam pozytywnie i wnioskuje o nadanie
jej autorce tytutu magistra sztuki.

dr hab. Anna Waligérska
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Magdalena Murawska's diploma thesis consists of twenty-three paintings and
an annex composed of three forms made using the paper mache technique.
The central theme of the written and artistic parts is the broadly understood
symbol of the mask. In both parts of the diploma, the author draws attention
to various aspects of the selected subject matter.

In the theoretical work written under the supervision of Dr. Roman
Nieczyporowski entitled "The Contemporary World of Masks," Magdalena
Murawska discusses the psychological and social aspects of metaphorical
masks, analyzing selected works of art and literary works. She examines the
symbol of the mask and asks about its essence, focusing on the interpretation
of the mask as an idea that has both a positive and negative effect. A person
putting on a mask, and therefore, in the author's view, each of us can use it to
hide scars and true emotions. The pejorative aspect of wearing a mask as an
attribute that can lead to madness is also emphasized. The diploma student
concludes that the concept of the mask is associated with the search for the
truth about man.

The problem taken up is deep and multidimensional. From among many
literary works, Magdalena Murawska selected those that describe and confirm
her thesis and refer to her work. It is difficult to speak of an exhaustive descrip-
tion and in-depth analysis of such a broad topic. Still, considering the small
volume of the work, attention should be paid to the well-considered and valu-
able selection of sources. The graduate draws logical conclusions, and the
analyzed works are subject to her personal, valuable interpretation.

The main diploma is a very personal statement, as evidenced by the title
of the painting part: "From the diary of a teenager". In her works, the author
faces her own complexes regarding her appearance. All works refer to the topic
of make-up, which the graduate interprets as a mask that allows her to hide
from others. The paintings are a record of a kind of therapy in which the author
sheds her mask. As the author writes, the artifacts taken to the painting work-
shop become "small, imperceptible objects". They are to serve the metapho-
rical cleansing to which the graduate undergoes, throwing off her disguise.
By transferring layers of fluids, powders, and rouge to the canvas, she achie-
ves catharsis and discovers her true self. Magdalena Murawska's paintings are
painted with colors borrowed from the color palette of cosmetics. The cycle of
forty-two small works entitled "Atlas of Dirt" indicates to the recipient such an
interpretive trail - the author metaphorically throws off dirt, the mask of make
-up, transferring it to the canvases. Hence the powder color palette she uses.
Another interesting idea is the titular atlas, i.e. a record of the everyday effects

of cleansing. Removing dirt causes a paradoxical effect — its accumulation and
even the creation of a collection — something important that one would like to
keep as a souvenir.

The graduate's painting compositions are created from elements used for
makeup—sticks, cotton pads, and cosmetic pads. However, they are only after
images of these objects, a place after them. The paintings show their absence,
which can be interpreted as impermanence, disposable, fleeting. This lack is
significant; however, empty spaces after small objects are important elements
of the composition and dominant painting features.

The canvases are painted lightly and intuitively. However, colorful spots
or spilled paint never result from chance. Traces of objects form the axis of
the composition. In some works, cosmetic sticks stand in rows, creating a
graphic rhythm, in others — scattered in apparent disorder — they emphasi-
ze the expression of the representation. The texture of the paintings is also
important. The graduate uses elements that give the canvas structure. Some
representations are almost relief, tempting to feel them with your fingertips.
The works from the "Modeling" series are particularly spatial. The author
also included artifacts. The powder in a small, pocket-sized powder compact
increased its volume and received an interesting texture, becoming a sculp-
tural object. Part of the same structure also appears on the canvas, which the
author combines with the object. Among the artifacts of her art are also every-
day objects — cosmetics and perfume packaging. They have been given a new
quality by adding color. Placed on a table, they create a kind of still life.

In some of her works, the graduate uses old decorative frames that beco-
me an integral part of the paintings. Covered in places with paint, they comple-
te the whole representation. On the one hand, they constitute the closure of
the painting, emphasizing its integrity, and on the other hand, they bring to
mind mirrors and reflections, which the author also writes about in the chap-
ter "The Double in the Mirror and How to Achieve the True Self" that is part of
her theoretical work. The double in the mirror — our/not our reflection — impri-
sons us, illustrating the stereotypes imposed on us, according to which we
should act. The double in the mirror is not our true face, our true "self". We can
be guided by such an interpretation when looking at Magdalena Murawska's
framed paintings. An image created from the remains of cleansing rituals, of
shedding masks, peeks out from the frames. We should get rid of this "dirt"
to regain ourselves. Should we break the mirror to regain our true image?
After all, the mask also has a protective function, which the author repeate-
dly emphasizes in the text.

An important element of both the painting part and the annex is the text
— fragments of the diary that the graduate kept as part of her self-therapy as a
teenager. Also, the title of the annex, "l don't want to be alone, fat and ugly," is
a quote from the author's notes. This text appears on some canvases, creating
an additional artistic layer of the painting.

The annex consists of three forms made of papier-maché inspired by
masks used in therapy for people with schizophrenia. These objects are repre-
sentations of the patient's fears. Magdalena Murawska writes about her
masks: "My masks of fear say that at the beginning of life a person is like a
doll. Everyone around them (...) is focused on "stylizing" it, imposing various
problems, situations, and feelings on it, which as a result shape the person."

Inscriptions also appear on the sculptural forms — a sentence that is the title
of the annex. The letters create an additional layer of drawing. Their density
changes —in the first object, the text is legible; in the last one, the signs, super-
imposed multiple times, lose clarity, changing into a layer of value drawing.

Magdalena Murawska's diploma work is a record of maturation. The author
confesses, "By creating forms, | am slowly becoming familiar with my greatest
fear—myself molded by others." The images and objects created by the diplo-
ma student prove that the author has already overcome her fear—she has
become an independent artist.

| assess Magdalena Murawska's work positively and propose that the
author be awarded the title of Master of Arts.

Dr hab. Anna Waligérska
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Urszula Nowak

Studia rozpoczete na ASP w Gdarisku w 2016 roku w Pracowni
Podstaw Rysunku i Malarstwa prof. Jacka Kornackiego.

Praca magisterska pisemna: Miedzy myslq a materiq. Wybrane
zagadnienia nauki napisana pod kierunkiem dr. Zbigniewa Mankowskiego.
Opiekun aneksu: prof. Robert Florczak

Promotor dyplomu: prof. Piotr J6zefowicz

Recenzent: dr Daniel Cybulski

Studies in Basics of Drawing and Painting in the Studio Prof. Jacek Kornacki
at the Academy of Fine Arts in Gdarisk commenced in 2016.

Written master’s thesis: Between thought and matter. Chosen

science issues written under the supervision of Dr Zbigniew Markowski.
Supervisor of the annex: Prof. Robert Florczak

Supervisor of the degree project: Prof. Piotr J6zefowicz

Reviewer: Dr Daniel Cybulski

Praca dyplomowa Urszuli Nowak to w gtéwnej mierze opowies¢ o przezyciach
artystki, pewnego rodzaju rozliczenie z ciezkim czasem, jakiego doswiad-
czyta, ale tez zapis codziennych zmagan i obserwacji towarzyszacych artyst-
ce w trakcie tworzenia dyplomu. Czes$¢ gtéwna prezentacji, zrealizowana w
pracowni Sztuki w Przestrzeni Publicznej, prowadzonej przez prof. Roberta
Florczaka, to mural wykonany na $cianie boiska szkolnego, prezentujacy hasto
,Chill Your Heart” i performance typu spoken-word, w trakcie ktérego artyst-
ka, wraz z zaproszong osoba, czyta napisany przez siebie tekst przeplata-
ny tresciami, ktére znajdujg sie na sasiadujacych ptétnach bedacych anek-
sem dyplomu (promotor prof. Piotr Jézefowicz). Juz w pierwszym momencie
orientujemy sie zatem, ze dyplom gtéwny i aneks s3 ze sobg nierozerwalnie
zwigzane, dopowiadajg sie tworzgc mocng, spdjng wypowiedz.
Niefiltrowany przekaz osobistych doswiadczen, wyrzut najbardziej intym-
nych przezy¢ z reguty ma silny charakter terapeutyczny, jest swego rodzaju
oswojeniem, dazeniem do akceptacji, bedgcym wstepem do pdjscia dalej...
Ten aspekt psychologiczny jest w oglgdanej pracy silnie widoczny, nie pozo-
staje on jednak jedynym celem. Artystka uzywa pseudonimu U, ktéry jest
zaréwno pierwszg literg jej imienia, ale tez w jezyku angielskim skrétowym
zapisem zaimka ,Ty”. Tym samym dystans pomiedzy twodrczynig, a odbiorca-
mi zostaje skrocony. Postawieni przed czyim$ otwartym swiatem, wtasciwie
automatycznie otwieramy swoj wiasny, na zasadzie zestawienia zaczynamy
zastanawiac sie nad wtasnymi przezyciami, nie tyle skupiajac sie na konkret-
nych tresciach, ile na emocjach, ktére im towarzyszg. Zawdd, mitos¢, frustra-
cja, lek — to uczucia, ktdére sg integralng czescig kazdego zycia. Pochylajac sie
nad efektami pracy Urszuli, byé moze nieswiadomie, ale jednak po raz kolej-
ny je ,przetrenowujemy”. W tym kontekscie hasto prezentowane na mura-
lu ,,Chill Your Heart” mozna traktowa¢ jako swego rodzaju podsumowanie
snutej na ptétnach, pozornie chaotycznej opowiesci. Wiele wskazuje na to,
iz jest to stan, do ktérego dazy mtoda twdrczyni. Z racji ekspozycji mura-
lu w przestrzeni miejskiej, staje sie on uniwersalng myslg/postulatem/ideg,
ktdéra — dzieki nietypowej przestrzeni prezentacji — bedzie ,stuzy¢” przysztym

odbiorcom w zindywidualizowany, przepuszczony przez filtr ich doswiadczen
sposdb. Ciekawym aspektem jest uzycie przez artystke jezyka angielskiego.
Prezentowane tresci otrzymujg w ten sposéb wiekszy zasieg, ale mozliwym
jest tez, ze postugiwanie sie ,,drugim” jezykiem utatwia tak osobisty przekaz.

Co do samego za$ jezyka plastycznego, uderza odwaga z jaka Nowak
zongluje uzytymi mediami. Ciaggle jeszcze mural, performance czy ekspe-
rymenty z samg konstrukcjg obrazu, nie sg dziataniami czesto spotykany-
mi wsréd ,dopiero co absolwentéw” Wydziatu Malarstwa. Samo miejsce
prezentacji — boisko szkolne/mur/ptot, réwniez dalece odbiega od pospoli-
tych wyobrazen o przestrzeni ekspozycji sztuki. To niewatpliwe zalety, ktére
tylko upewniajg co do wysokiej Swiadomosci dziatania artystki. Wypracowany
mural stoi w opozycji do rozwieszonych nieopodal obrazéw/ptécien, ktére
— pozbawione klasycznego krosna - zyskuja bardzo szkicowy charakter.
W dalekim odniesieniu przywodzg mi na mysli rysunki intuicyjne Roberto
Matty. Ich charakter nie pozostawia ztudzen co do dziatania bez wspomniane-
gojuz filtra”, co do szczerosci — i zndw warto podkresli¢ — odwagi, cechujacej
te wypowiedz. Sprawne granie na formalnych kontrastach uzytych mediéw,
(a jesli o graniu mowa, nalezy pamieta¢ o muzycznym aspekcie performansu)
sprawia iz jestem przekonany o wysokim poziomie rozumienia kwestii jezy-
ka sztuki, jakim wspodtczesnie mozemy sie postugiwaé. Owg wysoka Swiado-
mos¢ potwierdza rowniez towarzyszacy czesci artystycznej tekst (opiekun dr.
Zbigniew Mankowski), w ktérym na podstawie wybranych przyktadéw, posit-
kujac sie filozofig Romana Ingardena, przedstawiony zostaje ciekawy zarys
jezyka wspodtczesnych artystow, a takze roli twércy i widza w procesie odbioru
sztuki wspotczesnej. Doswiadczenie artystyczne rodzi sie na przecieciu drog:
przedmiotu sztuki i doswiadczen odbiorcy. W tym miejscu uwidaczniajq sie
zamysty i idee niesione dzietem ,,Chill Your Heart”.

Odwazine operowanie materiatem, kompozycjg, kolorem, podaje
w watpliwos¢ konieczno$¢ uzycia tradycyjnych technologii malarskich i trady-
cyjnego obrazowania w ogole, stowo. Nieograniczony strumieri Swiadomosci
ksztattujacy forme, wybierajacy ja a nie na odwroét... A w tle ciaggle tlgca sie
szczera, bezpretensjonalna, a byé moze nawet wzruszajaca mysl, ktdra osta-
tecznie staje sie twarda, czysta i jak juz wspomniatem dopracowana... ,Chill
Your Heart”... To warto$¢ w dzisiejszej sztuce, jak i rzeczywistosci wysoce
pozadana.

Urszula prezentuje sie zatem jako artystka bardzo $wiadoma wiasnych
dziatan, niebojaca sie podejmowania ryzyka, gotowa do konfrontacji nie tylko
z najtrudniejszymi przezyciami i najgtebszymi poktadami wtasnej wrazliwo-
$ci, ale réwniez ze Swiatem zewnetrznym, w ktdrym jej gtos, dzieki jej silnej
w swojej delikatnosci naturze, jest wyraznie styszalny. Bez watpienia wnosze
zatem do Komisji Dyplomowej o nadanie Urszuli Nowak tytutu magistra sztuki.

dr Daniel Cybulski

DoNY PoreEL
My REAL NAME. |
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Urszula Nowak's diploma work is mainly a story about the artist's experiences,
a kind of settling of accounts of the difficult time she experienced, and a
record of the everyday struggles and observations accompanying the artist
while creating her diploma. The main part of the presentation was realized
in the Art in Public Space studio led by Prof. Robert Florczak, is a mural made
on the wall of the school playground, presenting the slogan "Chill Your Heart"
and spoken-word performance, during which the artist, together with an
invited person, reads a text written by herself, interwoven with content that
is found on the neighboring canvases that are an annex to the diploma -
supervisor Prof. Piotr Jozefowicz. From the very first moment, we realize that
the main diploma and the annex are inextricably linked; they complement
each other, creating a strong, coherent statement.

The unfiltered message of personal experiences, a kind of reproach of
the most intimate experiences, usually has a strong therapeutic character, it
is a kind of familiarization, striving for acceptance, being an introduction to
moving on... this psychological aspect is obvious in the viewed work, but it is
not the only goal. The artist uses the pseudonym U, which is the first letter
of her name, and the English abbreviation of the pronoun "You". In this way,
the distance between the creator and the recipients is shortened. Faced with
someone's open world, we automatically open our own; on the principle of

exposure, we start to reflect on our own experiences, focusing not so much on
specific content but on the emotions that accompany them. Disappointment,
love, frustration, and fear are feelings that are an integral part of every life.
Leaning over the effects of Urszula's work, perhaps unconsciously, but we
"retrain" them once again. In this context, the slogan presented on the mural,
"Chill Your Heart," can be treated as a kind of summary of the seemingly
chaotic story told on the canvases. There are many indications that this is the
state that the young artist is striving for. Due to the fact that it will remain
permanently in the urban space, it becomes a universal thought/postulate/
idea that, thanks to the unusual space of presentation, will "serve" future
recipients in an individualized way, filtered through their experiences. An
interesting aspect is the artist's use of English. The presented content thus
gains a broader reach, but it is also possible that using a "second" language
facilitates such a personal message.

As for the artistic language itself, the courage with which Nowak juggles
the media used is striking. Murals, performances, or experiments with the
very construction of images are still not activities often encountered among
"new graduates" of the Faculty of Painting. The place of presentation itself, a
schoolyard/wall/fence, also differs far from the common ideas of a space for
showing art. These unquestionable advantages confirm the high awareness




of the action we are observing. The elaborate mural opposes the paintings/
canvases hanging nearby, which, deprived of a classic stretcher bar, gain a
very sketchy character. In a distant reference, they remind me of Roberto
Matta's intuitive drawings; their character leaves no illusions about acting
without the aforementioned "filter", about sincerity, and again, it is worth
emphasizing the courage that characterizes this statement. The skillful
playing on the formal contrasts of the media used. When it comes to playing,
one should remember the musical aspect of the performance, which makes
me convinced of the high level of understanding of the language of art that
we can use today. This high level of awareness is also confirmed by the text
accompanying the artistic part (supervisor: dr Zbigniew Mankowski), in
which, based on selected examples and using Roman Ingarden's philosophy,
an interesting outline of the language of contemporary artists is presented,
as well as the role of the creator and viewer in the process of perceiving
contemporary art. Artistic experience is born at the intersection of paths: the
object of art and the recipient's experience. This is where the intentions and
ideas carried by the work... "Chill Your Heart" becomes visible.

The bold use of material, composition, and color questions the necessity
of using traditional painting technologies and traditional imagery in general,
a word. An unlimited stream of consciousness shaping the form, choosing

it and not the other way around... and in the background, a constantly
smoldering sincere, unpretentious, and perhaps even moving thought, which
ultimately becomes hard, pure, and, as | have already mentioned, refined...
"Chill Your Heart"... is a value highly desired in today's art and reality.

Urszula presents herself as an artist who is very aware of her own actions,
not afraid to take risks, and ready to confront not only the most difficult
experiences and the deepest layers of her own sensitivity but also the outside
world, in which her voice, thanks to her strong in its delicacy nature, is clearly
audible. Without a doubt, | therefore apply to the Diploma Committee to
award Urszula Nowak the title of Master of Arts.

Dr Daniel Cybulski
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Adam Stepien

Studia rozpoczete na ASP w Gdarsku w 2017 roku w Pracowni
Podstaw Rysunku i Malarstwa prof. Marka Modela.

Praca magisterska pisemna: Wrazeniowosc. ,,Myslec, odczuwac i pojmowaé
prawie wytgcznie w kategoriach otwartego koloru” napisana pod kierunkiem
dr Doroty Grubby-Thiede.

Opiekun aneksu: dr hab. Katarzyna tukasik

Promotor dyplomu: prof. Jarostaw Bau¢

Recenzent: dr Daniel Cybulski

Studies in Basics of Drawing and Painting in the Studio Prof. Marek Model
at the Academy of Fine Arts in Gdansk commenced in 2017.

Written master’s thesis: Sensitivity. "to think, feel, and understand almost
exclusively in terms of open color" written under the supervision

of Dr Dorota Grubba-Thiede.

Supervisor of the annex: Dr hab. Katarzyna tukasik

Supervisor of the degree project: Prof. Jarostaw Bau¢

Reviewer: Dr Daniel Cybulski

Prezentacja dyplomowa Adama Stepnia w przestrzeni Galerii Pionowej to jedynie
niewielki wycinek z licznego zbioru obrazéw, powstatych w okresie pracy nad dy-
plomem gtéwnym. Kazdy, kto miat okazje przemierza¢ korytarze Wydziatu Malar-
stwa, niejednokrotnie natknat sie na liczne ptétna, pokryte potaciamirozlanej far-
by, czy tez pieczotowicie zakomponowanymi na ptaszczyznie prostymi formami
o zywych, czesto wibrujacych kolorach. Ten zbidr jest probg budowania wiasne-
go jezyka malarskiego, opartego na podstawowych wartosciach plastycznych, ta-
kich jak $wiatto, kolor, kompozycja...

Silnie oddziatujgce prace, nie posiadajac pozaplastycznych odniesien, doty-
kajg problemoéw dla malarstwa fundamentalnych, badaja nasza wrazliwosé wzro-
kowa, wywotuja silne estetyczne doznania, ktére — ze wzgledu na swojg natu-
re — moga sprawiac problem w prébach przetozenia ich na jezyk werbalny. Po-
mocne w odbiorze moze by¢ przyréwnanie dziedzin sztuk wizualnych do muzyki.

Muzyki stuchamy nie wnikajac w jej ,tres¢”, ktéra jest dla nas nieuchwyt-
na, a raczej nie istnieje. Muzyka jest jedynie doznaniem zmystu stuchu, odnosi sie
tylko do siebie. Tu mamy tylko patrze¢, oddac sie doswiadczeniu wzrokowemu
i za autorem podgza¢ w $wiat fascynacji kolorem, prosta forma, ,kontrolowa-
nym przypadkiem” i rozwigzaniami formalnymi na $cisle okreslonej ptaszczyznie
obrazu. Nalezy zawiesi¢ oczekiwania jezyka werbalnego i poddac¢ sie wrazeniu
estetycznemu. Doswiadczy¢ malarstwa o malarstwie... wiecej niz ono samo tresci
nie bedzie. Obrazy nie odnoszace sie do ,gdzies, kiedys..."; wyptaszczone czasa-
mi budujgce forme poprzez zmiane natezenia koloru, zamkniete w $cisle okreslo-
nym obszarze ptdtna, statyczne lub wrecz przeciwnie — ekspresyjne, otwarte i dy-
namiczne kompozycje, posiadaja réwniez wtasng czasowos¢. Niczym wspomnia-
na muzyka, doswiadczana jedynie w momencie prezentacji, tak i te prace, by
w petni ,dziataty”, wymagajg bezposredniego kontaktu i skupionego spojrzenia,
zawsze ,tu i teraz”. Tak czysta forma jest by¢ moze wrazliwa na skojarzenia od-
biorcy z jego doswiadczeniami i pamiecig obrazéw $wiata rzeczywistego. Nie one
jednak sg tu istotg. Warto podkresli¢ raz jeszcze: istotg dziatan mtodego twdrcy
jest wrazenie wzrokowe. Jego nieobecnos¢, brak sladéw pedzla, pozorne przy-
padki utatwiajg te droge interpretacji prezentowanych prac.

Bardziej doswiadczony widz z tatwoscig dostrzeze kontekst historyczny i na-
wigzaniadoidei, ktére prowadzity abstrakcjonistow w latach 60.i70. ubiegtego stu-
lecia. Spetnienie postulatu znanego mysliciela i historyka sztuki Clementa Green-
berga, by malarstwo ,zajeto sie jedynie wtasnym obrazem”, jest w przypad-
ku prezentowanej wypowiedzi wrecz oczywiste. Dyplomant ma petng $wiado-
mos¢ ciezaru historycznego, ktdéry cechuje tego typu dziatania, czemu daje wy-
raz w napisanej pod kierunkiem dr Doroty Grubby-Thiede pracy teoretycznej,
gdzie bardzo sprawnie opisuje zatozenia i metody artystow tworzacych w podob-
nym duchu. Jasno okresla takze swoje fascynacje, na pierwszy plan wysuwajac
posta¢ Morrisa Louisa. W tworczosci dyplomanta bardzo wyraznie rezonujg do-
$wiadczenia nie tylko wymienionego malarza, ale licznej, opisywanej przez nie-
go, grupy twdrcdw, gtdwnie amerykanskich abstrakcjonistow. Pamiegtajac zatem
o wysokiej $wiadomosci Stepnia, ktéra niewatpliwie dodaje mu odwagi
w podazaniu obrang droga, pozostaje pytanie o wtdrnosé. Prace nie sg prze-
ciez nacechowane osobistymi tresciami, a ich forma moze sie wydawac
juz opatrzona, czy nawet pospolita. Tak sie jednak nie dzieje. W tym mo-
mencie zndw pojawia sie pojecie ,kontekstu”, tym razem rozumiane nie
jako ten historyczny, ale jako kontekst przestrzeni prezentacji, czy tez rela-
cji miedzy wybranymi pracami w obszarze ekspozycji. O ile mozna je odbierac
pojedynczo, to sasiadujace ze sobg i zestawione z sitodrukami, bedacymi anek-
sem, tworzg petng napiec, kierowana wysokg intuicjg tworcy i co wazne — orygi-
nalna wypowiedz, wizualny utwor.

Aneks powstaty pod opieka dr hab. Katarzyny tukasik jest tego utworu bar-
dzo celnym, jak sam jego tytut wskazuje, dopetnieniem, czy raczej wrecz niezbed-
na sktadowa. Sitodruki prezentujace wybrane barwy, ich zakres intensywnosci
i gradienty to swego rodzaju alfabet artysty, zbior podstawowych wartosci, po
ktérych dogtebnym badaniu jest gotowy by tworzy¢ dalej. Wspdtdzielac z ptét-
nami przestrzen wystawy, w proponowanych przez Adama zestawieniach, pomi-
mo mniejszego formatu, dziatajg réwnie mocno, harmonijnie wspotgrajac z dy-
plomem gtéwnym.

Cato$¢ dziatart mtodego adepta sztuki oceniam bardzo wysoko, jego wrazli-
wosc¢ i trafnie podejmowane decyzje sprawiajg, iz nawet na tak wczesnym eta-
pie drogi tworczej pojawiaja sie pierwsze sukcesy. Nalezy wspomnie¢ chocby
o kwalifikacji do prestizowego, miedzynarodowego konkursu Strabag Arta-
ward International 2022.

Majac na uwadze jako$¢ prezentowanych prac, szeroka wiedze dyplomanta
i umiejetnosci, ktore posiadt w trakcie trwania studidéw, bez wahania zwracam sie
do Komisji Egzaminacyjnej o nadanie Adamowi Stepniowi tytutu magistra sztuki.

dr Daniel Cybulski
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Mlode Malarstwo z Gdariska 2022 Dyplomy

Adam Stepien's diploma presentation in the Vertical Gallery is only a tiny frag-
ment of a large collection of paintings created during the work period on the main
diploma. Anyone who had the opportunity to walk the corridors of the Painting
Department has often come across numerous canvases covered with areas of
spilled paint, or simple forms meticulously composed on a plane with vivid, often
vibrating colors. This collection is an attempt to build one's own painting language
based on basic plastic values, such as light, color, composition....

Strongly influential works, without having extra-plastic references, touch on
problems fundamental to painting, examine our visual sensitivity, and evoke
strong aesthetic experiences, which, due to their nature, may cause problems in
attempts to translate them into verbal language. Comparing the fields of visual
arts to music may be helpful in reception.

We listen to music without delving into its "content”, which is elusive to us,
or rather does not exist. Music is only an experience of the sense of hearing; it
refers only to itself. Here, we only have to look, surrender to the visual experi-
ence, and follow the author into the world of fascination with color, simple form,
"controlled chance," and formal solutions on a strictly defined surface of the
image. We must suspend the expectations of verbal language and surrender to
the aesthetic impression. Experience painting about painting... there will be no
more content than it itself. Paintings that do not refer to "somewhere, some-
time.." Flattened, sometimes building form by changing the intensity of color,
enclosed in a strictly defined area of the canvas, static or expressive, open, and
dynamic compositions also have their own temporality. Like the aforementioned
music, experienced only at the moment of presentation, these works, in order to
"work" fully, require direct contact and a focused look, always "here and now".
Such a pure form is perhaps sensitive to the viewer's associations with their
experiences and memory of images from the real world. However, they are not
the essence here. It is worth emphasizing once again: The nature of the young
artist's actions is the visual impression. Its absence, the lack of brush marks, and
apparent accidents facilitate this path of interpretation of the presented works.

A more experienced viewer will easily notice the historical context and refer-
ences to the ideas that led abstractionists in the 60s and 70s of the last century.
Fulfilling the postulate of the famous thinker and art historian Clement Green-
berg, that painting "should deal only with its image", is obvious in the case of
the presented statement. The graduate is fully aware of the historical burden
that characterizes this type of action, which he expresses in the theoretical work
written under the supervision of Dr. Dorota Grubba-Thiede, where he very skill-
fully describes the assumptions and methods of artists creating in a similar spirit.
He also clearly defines his fascinations, bringing the figure of Morris Louis to
the forefront. The graduate's work very clearly resonates with the experiences
of the painter mentioned above and the large group of artists he described,
mainly American abstractionists. Therefore, remembering Stepieri's high aware-
ness, which undoubtedly gives him the courage to follow the chosen path, the
question of derivativeness remains. After all, the works are not characterized
by personal content, and their form may seem already provided for or even
common. However, this is not the case. At this point, the concept of "context"
appears again, this time understood not as the historical one but as the context
of the presentation space or the relations between selected works in the exhibi-
tion area. While they can be perceived individually, when adjacent to each other
and juxtaposed with the screen prints, which are an annex, they create a full of
tension, guided by the creator's high intuition and, importantly, an original state-
ment, a visual work.

The annex was created under the supervision of Dr hab. Katarzyna tukasik is
a very accurate, as its title suggests, complement to this work, or rather an indis-
pensable component. Screen prints present selected colors and their intensity
range, and gradients are a kind of alphabet for the artist, a set of fundamental
values after a thorough study of which he is ready to create further. Sharing the
exhibition space with the canvases, in the combinations proposed by Adam, they
work just as strongly despite their smaller format, harmoniously cooperating with
the main diploma.

| rate the entirety of the young art student's activities very highly, his sensi-
tivity and well-made decisions mean that even at such an early stage of his crea-

tive path, the first successes appear. The qualification for the prestigious inter-
national competition Strabag Artaward International 2022 is worth mentioning.

Considering the quality of the works presented, the extensive knowledge of
the graduate, and the skills he acquired during his studies, | do not hesitate to ask
the Examination Board to award Adam Stepien the title of Master of Arts.

Dr Daniel Cybulski
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Olga Wardega

Studia rozpoczete na ASP w Gdarisku w 2017 roku w Pracowni
Podstaw Rysunku i Malarstwa prof. Marka Modela.

Praca magisterska pisemna: Chwytanie podrézy. Podréz jako proces ksztattowania

twdrczej tozsamosci, a artysta jako podrdznik pomiedzy srodkami wyrazu
napisana pod kierunkiem dr hab. Matgorzaty Jankowskiej.

Opiekun aneksu: prof. Robert Florczak

Promotor dyplomu: dr hab. Marcin Zawicki

Recenzent: dr Mateusz Pek

Studies in Basics of Drawing and Painting in the Studio Prof. Marek
Model at the Academy of Fine Arts in Gdarisk commenced in 2017.

Written master’s thesis: Catching the journey. Travel as a process of shaping
creative identity and the artist as a traveler between means of expression
written under the supervision of Dr hab. Matgorzata Jankowska.
Supervisor of the annex: Prof. Robert Florczak

Supervisor of the degree project: Dr hab. Marcin Zawicki

Reviewer: Dr Mateusz Pek

Postawa twércza Olgi Wardegi przypomina o istotnym atrybucie artysty —
otwartosci na $wiat. Ten z pozoru oczywisty przymiot, zostat mocno nadwy-
rezony okresem pandemii. Powracajgce kwarantanny, o ktérych dzis$ juz nie
chcemy pamietaé, zatrzasnety niejedng wrazliwg jednostke w domowej sa-
motni, odbierajgc mozliwos¢ afirmacji $wiata a nastepnie czesto zaintereso-
wanie jakgkolwiek zewnetrznoscia. Olga Wardega jakim$ cudem wywazyta
domowe drzwi, przypominajac tym samym o modelu zycia mtodego artysty
,utrzymanego w trybie przygodowym. Marsylia, Porto, Sardynia — wymienia-
jac tylko kilka miejsc, w ktorych artystka przebywata w ostatnich latach — zda-
ja sie w jej wyobrazni wciaz iskrzy¢ od niezwyktych zdarzen. Impresja jezio-
ra, struktura kamienia czy uczucie ciata sungcego po fali oceanu znajdujg
w gtéwnej czesci dyplomu pt. ,Dryfowanie po bataganie” wtasciwe sobie
miejsce, odkrywajac dla widza liryczny jezyk zapamietanych doznan.

Artystka zdaje sie by¢ obdarzona darem synestezji — dostrzega dzwie-
ki i czuje kolory. Pejzaze-wspomnienia s3 swobodnie transponowane, rozwi-
jajac swoja konstrukcje w dwéch planach: tym mentalnym a nastepnie ma-
larskim. Dyplomantka stosuje kolor bedacy czesto dominantg tta, na ktérym
ksztatty petne blasku akcentuja gtéwny motyw. Te formy, czesto pozbawio-
ne umocowania kompozycyjnego, biegng rwacymi sie pasmami, badz swo-
bodnie lewituja, dzieki przenikaniu sie linii i barw. Artystka celowo pozosta-
wia je ,wolnymi” pozwalajac, by ich budowa wzrastata w formule otwartego
pejzazu, jak rowniez jego reminiscencji; stanowiac, jak sama moéwi, ,przecier-
ki wspomnien”. To sformutowanie pasuje do prywatnej kolekcji zdjeé, wydru-
kowanych w formatach pocztéwki, stanowiacych jeden z elementéw ekspo-
zycji. Przetarte acetonem, wywotujg wrazenie rozptywania sie obrazu, tak jak-
by ulegat on krzywej zapominania, sklejania barw i faktéw, tworzac widmo-
wa magme minionych chwil. Dla Olgi Wardegi, podobnie jak dla teoretykéw
pamieci kulturowej, frapujgcym jest to, co pozostaje — by stato sie historia, co
nalezy oddaé¢ zapomnieniu. Dodatkowym utrudnieniem zdaje sie fakt, ze ar-
tystka stara sie utrwali¢ doznania przynalezne pamieci sensorycznej i krétko-
trwatej: wzrokowej, stuchowej, zapachowej. To najszybciej przemijajgcy etap

doznan, ktéry by zosta¢ zapamietanym, wymaga dodatkowych kompetencji
badz narzedzi. Oczywiscie kultura zachodnia poradzita sobie i z tym faktem,
tworzac arsenat pamietnikow, dziennikdw, raptularzy, reportazy, notek wspo-
minkowych, a dzi$ blogéw i vlogéw. To tam brawurowe popisy przyjaciot, sto-
wa lubianych piosenek i sezonowe mody znajduja miejsce. Cho¢ zdigitalizo-
wane na serwerach Googla zdajg sie by¢ nieSmiertelne, to w oczach autoréw
szybko ulegaja krytycznej ocenie; jako zbyt infantylne i btahe — wymazujemy
je i kasujemy. To niebezpieczenstwo zdaje sie nie dotyczy¢ abstrakcyjnego za-
pisu, czyli formatu, ktéry dyplomantka wybrata dla swoich wspomnien. Abs-
trakcja, ta liryczna czy ekspresyjna, podobnie jak pamietnik, nie ma Scistych
ram gatunkowych, a jej nieilustracyjnos¢ chroni jg od dostownosci. Nawet je-
$li powstata z motywacji artysty targanego chwilowymi namigetnosciami, to
jest ona petnoprawnym swiadectwem emocji zycia, rodzajem abstrakcyjne-
go ,namietnika”.

Juz jako studentka drugiego roku Olga Wardega zdradzata zainteresowa-
nie tkanka rzeczywistosci z catym bogactwem koloréw i faktur. Ta dociekliwos¢
percepcyjna znajduje swoje odzwierciedlenie w aneksie. Sktada sie na niego
tréjkanatowa projekcja, rzutowana na okna oranzerii willi Bergera w Sopocie.
Przedstawia ona zbidr barwnych plam, rozlanych cieczy, przetar¢ uzyskanych
narzedziami do cyfrowej obrdébki obrazu. Wideo ozywia medium malarskie,
ukazujgc impast w ruchu i proces formowania sie gestu. Bohaterami staja sie
w nim faktura, dukt pedzla, azur rozrzedzonego pigmentu. Ujawniajg rzeczy-
wisto$¢ odrealniong, bedaca zarazem $wiadectwem tego, co czesto w proce-
sie malowania niedostrzegalne lub zaledwie przeczuwalne.

Projekcja rzutowana na okna oranzerii dialoguje z zewnetrznym ogro-
dem, cho¢ réwnie dobrze moze stanowic¢ tto vidzejskie, gdzie istotniejszym
jest raczej to, co wydarzy sie we wnetrzu, na parkiecie. By¢ moze nie jest to
wyartykutowane wprost, ale projekt aneksu, ktéry powstat we wspdtpracy
z zaprzyjaznionym muzykiem, swiadczy réwniez o checi zbudowania przez
Olge Wardege przestrzeni relacji miedzyludzkich.

Praca magisterska pt. ,Chwytanie podrézy. Podréz jako proces ksztatto-
wania tworczej tozsamosci a artysta jako podréznik pomiedzy sSrodkami wy-
razu” prowadzi czytelnika wartkim nurtem przez twdrczos¢ postaci istotnych
dla dyplomantki. Przyktady dziet rodziny Boyle, Stawomira Brzoska oraz Woj-
ciecha Gilewicza, poparte wieloma Zrédtami oraz ilustracja, rzetelnie portre-
tuja artyste antropologa, nomade badzZ fldneura. Stanowia one wzorce po-
staw, jak i — miejmy miejmy nadzieje — probierz niezbedny do wyksztatcenia
autorskiej strategii ,bycia w ruchu” dla mtodej artystki.

Potrzeba wyjscia poza rodzinny, lokalny krag wydaje sie naturalng po-
trzebg aspirujgcego tworcy. W okresie studiow projekt Erasmus umozliwia
adeptowi dostep do zasobdw kulturowych wielu europejskich miast, zdoby-
wanie wiedzy oraz osobistych doswiadczen, niezbednych do funkcjonowania
w danym obszarze zainteresowan. Po studiach, o ile kariera artystyczna na-
bierze wtasciwej dynamiki, na twérce czekaja kolejne zagraniczne rezyden-
cje, tak by mogt on harmonijnie rozwija¢ swojg kreatywnos¢ — czego dyplo-
mantce, ktdra jawi sie jako eksploatator — zaréwno refleksyjny co brawuro-
wy, z catego serca zycze.

Na koniec chciatbym przytoczyé wypowiedz wtoskiej gwiazdy sztuki Fran-
cesca Vezzoliego, sktaniajacy do gtebszego namystu nad wspdtczesnymi uwa-
runkowaniami funkcjonowania tzw. artists on the move: ,Porzucitem swoj
dom i pracownie. Wszystkie pienigdze wydaje na podroze. (...) Naprawde li-
czacy sie decydenci nieustannie podrdzuja, ogladajgc wszystkie biennale i wy-
stawy. Tak wiec przykro mi, ale zeby stworzy¢ prace, ktéra bedzie odpowia-
data ich oczekiwaniom, musze by¢ na czasie, ogladajac te wszystkie rzeczy
[co oni]. To okropne, ale prawdziwe. Mysle, ze artysci robia to, aby przetrwac

”

—robimy to by nasze idee przetrwaty.
dr Mateusz Pek

1. S. Thornton, Siedem dni w swiecie sztuki, Warszawa 2011, s. 279.
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Olga Wardega's creative attitude reminds us of an important attribute of the
artist - openness to the world. The pandemic severely undermined this seem-
ingly obvious attribute. The recurring quarantines, which we no longer want
to remember today, have slammed many sensitive individuals into their home
solitude, taking away the possibility of affirming the world and then often in-
terest in any externality. Olga Wardega somehow forced open the door to her
home, thus reminding us of the model of the young artist's life maintained
in adventure mode. Marseille, Porto, and Sardinia, to name just a few plac-
es the artist has visited in recent years, seem to still sparkle with extraordi-
nary events in her imagination. The impression of a lake, the structure of a
stone, or the feeling of a body gliding along an ocean wave finds its proper
place in the main part of the diploma entitled "Drifting through the mess",
revealing to the viewer the lyrical language of remembered experiences.

The artist seems to be gifted with the gift of synesthesia - to perceive
sounds and feel colors. Landscape memories are freely transposed, developing
their construction on two planes: the mental and then the painterly. The grad-
uate uses color, often the dominant background, on which shapes full of light
accentuate the main motif. These forms, often devoid of compositional an-
choring, run in tearing stripes or freely levitate thanks to the interpenetration
of lines and colors. The artist deliberately leaves them "free", allowing their
construction to grow in the formula of an open landscape and its reminiscenc-
es, constituting, as she herself says, "wipes of memories". This formulation fits
the private collection of photographs, printed in postcard formats, which are
one of the elements of the exhibition. Wiped with acetone, they give the im-
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pression of the image dissolving, as if it were subject to the curve of forgetting,
gluing colors and facts, creating a spectral magma of past moments. For Olga
Wardega, similarly to theoreticians of cultural memory, what is intriguing is
what remains - to become history and what should be given over to oblivion.

An additional difficulty seems to be the fact that the artist is trying to
capture experiences belonging to sensory and short-term memory: visual, au-
ditory, and olfactory. This is the fastest-passing stage of experience, which re-
quires additional skills or tools to be remembered. Of course, Western culture
has also dealt with this fact by creating an arsenal of diaries, journals, journal
reports, memoirs, and today's blogs and vlogs. This is where the daring per-
formances of friends, the lyrics of popular songs, and seasonal fashions find
their place. On Google servers, although digitized, they seem to be immortal;
in the eyes of the authors, they are quickly subject to critical evaluation as too
infantile and trivial - we erase and delete them. This danger does not seem to
apply to the abstract record, i.e., the format that the graduate student chose
for her memories. Abstraction, like a diary, has no strict genre framework,
whether lyrical or expressive, and its non-illustrative nature protects it from
literalness. Even if it arose from the motivation of an artist driven by momen-
tary passions, it is a full-fledged testimony to the emotions of life, a kind of
abstract "passionate".

As a second-year student, Olga Wardega showed interest in the fabric of
reality with its rich colors and textures. This perceptive inquisitiveness
is reflected in the annex. It consists of a three-channel projection pro-
jected onto the windows of the orangery of Berger's villa. It presents a col-
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lection of coloured spots, spilled liquids, and wipes obtained with tools
for digital image processing. The video brings the painting medium to
life, showing impasto in motion and the process of forming a gesture. Its
protagonists are texture, the brush stroke, the openwork of diluted pig-
ment. They reveal an unreal reality, which is simultaneously a testimo-
ny to what is often imperceptible or merely felt in the painting process.

The projection projected onto the windows of the orangery dialogues
with the external garden. However, it could just as well be a Vidzeme back-
ground, where what happens inside, on the dance floor, is more important. It
may not be directly articulated, but the design of the annex, which was created
in collaboration with a musician friend, also testifies to Olga Wardega's desire
to build a space of interpersonal relations.

The master's thesis entitled "Catching the journey. Travel as a process of
shaping creative identity and the artist as a traveler between means of expres-
sion" leads the reader in a rapid current through the work of figures impor-
tant to the graduate student. Examples of works by the Boyle family, Stawomir
Brzosek, and Wojciech Gilewicz, supported by many sources and illustrations,
reliably portray the artist-anthropologist, nomad, or flaneur. They constitute
models of attitudes - and, let us hope, a touchstone necessary for develop-
ing an original "being in motion" strategy for the young artist. The need to go
beyond the family and local circle seems to be a natural need of an aspiring
artist. During the studies, the Erasmus project allows the student to access the
cultural resources of many European cities to gain the knowledge and personal
experience necessary to function in a given area of interest. After graduation,

if the artistic career gains the right dynamics, the artist will have further for-
eign residencies so that he can harmoniously develop his creativity — which |
wholeheartedly wish for the graduate, who appears to be both a reflective and
daring exploiter.

Finally, I would like to quote the statement of the Italian art star Francesco
Vezzoli, which encourages deeper reflection on the contemporary conditions
of the functioning of the so-called "Artists on the Move": "l abandoned my
home and studio. | spend all my money on travel. (...) Really important deci-
sion-makers travel constantly, watching all the biennials and exhibitions. So I'm
sorry, but to create work that will meet their expectations, | have to be up to
date, watching all the things (that they do). It's awful but true. | think that art-
ists do it to survive —we do it so that our ideas survive" *

Dr Mateusz Pek

1. S. Thornton, Seven Days in the World of Art, Warsaw 2011, p. 279

sayenpein gz0g qsuepn woij Surjureg Sunog
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Kamila
Wiésniowska-Touahri

Studia rozpoczete na ASP w Gdarisku w 2015 roku w Pracowni
Podstaw Rysunku i Malarstwa prof. Jacka Kornackiego

Praca magisterska pisemna: Translacje sztuki, natury i technologii na
przyktadach dziet bioartu, napisana pod kierunkiem dr hab. tukasza Guzka
Opiekun aneksu: prof. ASP dr hab. Katarzyna Jézwiak-Moskal

Promotor dyplomu: prof. dr hab. Piotr Jozefowicz

Recenzent: dr Daniel Cybulski

Studies in Basics of Drawing and Painting in the Studio of Jacek Kornacki
at the Academy of Fine Arts in Gdarnsk commenced in 2015.

Written master’s thesis: Translations of art, nature and technology on examples of
bioart works of art under the supervision of Dr hab. tukasz Guzek.

Supervisor of the annex: Dr hab. Katarzyna Jézwiak-Moskal

Supervisor of the degree project: Prof. Piotr J6zefowicz

Reviewer: Dr Daniel Cybulski

Praca dyplomowa Kamili Wisniowskiej to spdjna, a w czesci artystycznej bardzo
osobista wypowiedz, ktdrej zrédto tkwi w fascynacji biologig oraz nietypo-
w3a anatomia wtasnego ciata. O ile w tekscie napisanym pod kierunkiem dr.
tukasza Guzka, mtoda tworczyni na wielu przyktadach bada momenty przecie-
cia natury/nauki i sztuki, to zaréwno gtéwng czes¢ artystyczng dyplomu, jak
i aneks, Kamila poswieca tylko i wytgcznie na wnikliwg analize swojego ciata,
ktorego doswiadcza w sposob szczegdlny. Jednak tu gtdwny bohater nie jest
bezposérednio wskazany. Zrédtem inspiarcji artystki jest obszerna dokumenta-
cja medyczna malformacji jej uktadu krwionosnego, w zadnej jednak z przed-
stawianych realizacji nie jest on gtéwnym tematem, pozostaje w nieprzedsta-
wionym domysle.

Cze$¢ artystyczna dyplomu, stworzona pod kierunkiem prof. Piotra
Jozefowicza, to seria niewielkich, pieczotowicie stworzonych prac przedsta-
wiajacych ciato artystki ujete w kategorie: skory, miesni, uktadu kostnego...
swego rodzaju autoportret ciata. Seria obrazéw tworzy harmonijng, niepodziel-
na catos¢ i mozna by po blizszej analizie stwierdzi¢, iz wpisujq sie w nurt sztu-
ki okreslanej niekiedy mianem patografii. Sytuacja nie jest jednak oczywista.
W przedstawianej sferze wizualnej, czy tez w prywatnej rozmowie, praca
wymyka sie tak prostej klasyfikacji, nie jest konkretnie: ,0..”. Nietypowy
uktad krwionosny nie jest wizualnym bohaterem, stowa czy pojecia, takie jak
bél, choroba, ograniczenie nie padaja. Zrodto zastepowane jest efektem jego
dziatan; mocne okreslenia, ktére kierunkowaty by nas do prostej, wspomnia-
nej juz kategoryzacji zastepowane s3 ,, jednostkowym doswiadczeniem / niety-
powa budowa”. Tak jakby intecja artystki nie byto skupianie sie na medycznej
diagnozie, lecz przekierowanie uwagi na sam fenomem ciata — ciata innego niz
moje witasne... ciata ktérym jestem, ktérym jest kazdy z nas. Stad prosta droga
do koncepcji podmiotu jako ciata, ciata méwigcego i fascynacji, ale tez czesto
niewygody z realizacji tej sytuacji. W tym ujeciu seria prac, bedac lustrzanym
odbiciem przepuszczonym przez narzedzie jakim jest sztuka, ma pomodc nie
tylko autorce w ukonstytuowaniu ,ja"; w scaleniu podmiotu, artystki/widza

z wihasnym ciatem, pomimo jego niewygody, ograniczen czy ,nietypowych
cech”. W dzisiejszej kulturze, przesyconej obrazami idealnych sylwetek, wywie-
rajacej presje i nacisk na dazenie do blizej nieokreslonego ideatu postawa
akceptacji i Swiadomos¢ naleznosci miejsca ciata nieidealnego, to wartos¢
sama w sobie.

Pod wzgledem formalnym malarstwo Kamili jest sprawne, artystka wyka-
zuje wysoka kulture postugiwania sie wybranym medium; wida¢, ze podje-
cie tematu ludzkiej anatomii nie stanowi dla niej problemu do tego stopnia,
iz wiedziona checig przemycenia wspomnianego ,nietypowego doswiadcze-
nia”, momentami oscyluje na granicy malarstwa surrealistycznego. Ten zabieg
pozwala na zorientowanie sie widza, iz relacja z ciatem, z ,ja" nie jest w tym
wypadku typowa. Jest jednostkowym doswiadczeniem, ktére wnikliwie przez
tworczynie obserwowane powoduje, iz widz ulega anatomicznym, nauko-
wym fascynacjom autorki. Pod wzgledem formalnym réwnie ciekawie rozwia-
zany jest, wykonany pod kierunkiem prof. Katarzyny Jézwiak-Moskal, aneks.
Ceramiczne formy przestawiajgce perforowany uktad kostny, dzieki zabiegowi
osadzenia na gtadkich postumentach, w intrygujacy sposéb grajg mozliwoscia-
mi samego materiatu, ktéry w okresie studidw poznata autorka. Dychotomia
twardy/miekki, organiczny/mechaniczny, nieozywiony w obrebie jednej i tej
samej formy wymaga nie tylko pomystowosci, ale tez wprawy. Ceramiczne
prace, tematycznie zwigzane z przedstawionym malarstwem tym razem
w formie przestrzennej, dajg wyraz zainteresowaniom Kamili... jako catos¢
atrakcyjne wizualnie.

Susan Sontag w jednym ze swoich esejéw pisata: ,,Choroba jest nocna
potkulg zycia, naszym bardziej ucigzliwym obywatelstwem. Od dnia narodzin
kazdy z nas posiada bowiem jakby dwa paszporty — przynalezy zaréwno do
Swiata zdrowych, jak i do $wiata chorych”.

Kamila postuguje sie tym drugim dokumentem, nie robi tego jednak
w sposéb nachalny. Na przedzie jest zawsze jednak jest fascynacja natu-
rg, naukg, sztuka i jej nieograniczonymi mozliwosciami. We wspomnianej juz
pracy pisemnej, postugujac sie licznymi przyktadami, artystka prezentuje niszo-
we pole biomorfizmu. Na przyktadach prac artystéw takich jak: Luis Fernando
Benedit, Aki Inomata czy Tomds Saraceno przedstawia hybrydowe dziatania
kierunku sztuki, ktéry ciggle pozostaje otwartym i stosunkowo nowym polem
dziatania wspdtczesnych artystow.

Catos¢ dziatar Kamili oceniam wysoko. Praca dyplomowa to spdjna, dopra-
cowana wypowiedz, w ktérej artystka daje wyraz opanowania warszta-
tu wybranych mediéw i posiadania szerokich zainteresowan, ktére z pewno-
$cig wspomogg ja w kontynuowaniu drogi twoérczej. Wnosze zatem do Komisji
Dyplomujacej Wydziatu Malarstwa o nadanie Kamili Wisniowskiej tytutu magi-
stra sztuki.

Konczac, nie moge oprzec sie checi zaznaczenia, iz prywatnie Kamila jawi
sie jako osoba nad wyraz przyjacielska, skromna, z ktérg obcowanie zawsze
byto dla mnie przyjemnoscia. Jej poczucie humoru, a takze lekka niesmiatos¢
tatwo buduje atmosfere przystepnosci, za ktérg dziekuje.

dr Daniel Cybulski
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Kamila Wisniowska's diploma work is a coherent, artistically very personal
statement, the source of which lies in her fascination with biology and the
unusual anatomy of her own body. While in the text written under the supervi-
sion of Dr. tukasz Guzek, the young artist examines the moments of the inter-
section of nature/science and art using many examples, both the central arti-
stic part of the diploma and the annex Kamila devotes exclusively to a thoro-
ugh analysis of her body, which she experiences specially. However, the main
character is not directly indicated here. The source of the artist's inspiration
is the extensive medical documentation of malformations of her circulatory
system, but in none of the presented realizations is it the main subject; it rema-
ins an unprecedented implicit one.

The artistic part of the diploma created under the supervision of Prof. Piotr
Jozefowicz is a series of small, meticulously created works presenting the arti-
st's body classified: skin, muscles, skeletal system... a kind of self-portrait of the
body. The series of paintings creates a harmonious, indivisible whole, and upon
closer analysis, it could be stated that they fit into the art movement that is
sometimes referred to as pathography. However, the situation is not so obvio-
us. In the presented visual sphere or in a private conversation, the work eludes
such a simple classification that it is not specifically: "About...". The atypical
circulatory system is not a visual hero, words or concepts such as pain, lliness,
limitation are not mentioned. The source is replaced by the effect of its actions,
strong terms that would direct us to the simple categorization mentioned above
are replaced by "an individual experience/atypical structure". It is as if the arti-
st's intention was not to focus on a medical diagnosis but to redirect attention
to the phenomenon of the body itself, a body different and distinct from my
own... the body that | am, which is each of us. Hence, the direct path to the
concept of the subject as a body, a speaking body, and the fascination, but often

also discomfort of realizing this situation. In this approach, the series of works,
being a mirror reflection passed through the tool of art, is to help not only
the author in constituting the "I". In integrating the subject, the artist/viewer
with her own body despite its discomfort, limitations, or "unusual features".
In today's culture saturated with images of ideal figures, exerting pressure and
pressure to strive for an undefined ideal, the attitude of acceptance and aware-
ness of the due place of an imperfect body is a value in itself.

In formal terms, Kamila's painting is efficient, the artist demonstrates a
high culture of using the chosen medium, it is visible that taking up the subject
of human anatomy is not a problem for her to such an extent that, driven by
the desire to smuggle in the aforementioned "unusual experience", she some-
times oscillates on the border of surrealist painting. This procedure allows the
viewer to realize that the relationship with the body, with the self, is not typi-
cal in this case. It is an individual experience that, carefully observed by the
artist, causes the viewer to succumb to the anatomical and scientific fascina-
tions of the author. In formal terms, the annex, created under the supervi-
sion of Prof. Katarzyna Jézwiak-Moskal, is equally interestingly solved. Ceramic
forms present a perforated skeletal system, thanks to the procedure of placing
them on smooth pedestals, and play in an intriguing way with the possibilities
of the material itself, which the author learned during her studies. The dicho-
tomy of hard/soft, organic/simple, inanimate within one and the same form
requires not only ingenuity but also skill. Ceramic works, thematically related
to the presented painting, this time in a spatial form, express Kamila's intere-
sts... as a whole, visually attractive.

Susan Sontag wrote in one of her essays: "lliness is the nocturnal hemi-
sphere of life, our more burdensome citizenship. From the day we are born,
each of us has two passports — we belong to both the world of the healthy and
the world of the sick".



Kamila uses the latter document, but she does not do it in an intrusi-
ve way, it is not the document that defines her, it simply accompanies her
somewhere in her back pocket. Through the intimacy of the presentation,
the range of its presentation remains her conscious choice. However, the
fascination with nature, science, art, and its unlimited possibilities always
comes first. In the aforementioned written work, using numerous exam-
ples, the artist presents the niche field of biomorphism using the exam-
ples of works by artists such as Luis Fernando Benedit, Aki Inomata, and
Tomas Saraceno, presenting hybrid activities of the art direction, which is
still an open and relatively new field of activity for contemporary artists.

| rate Kamila's entire work highly. The diploma work is a coherent, refined
statement in which the artist expresses her mastery of the workshop of selec-
ted media and her broad interests, which will certainly help her continue her
creative path. Therefore, | request that the Diploma Committee of the Faculty
of Painting award Kamila Wisniowska the title of Master of Arts.

In closing, | cannot resist the urge to point out that in private, Kamila comes
across as an amiable, modest person with whom it has always been a pleasure
for me to spend time. Her sense of humor, as well as her slight shyness, easily
creates an atmosphere of accessibility, for which | am grateful.

Dr Daniel Cybulski
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Wirginia Wojtania

Podstaw Rysunku i Malarstwa dr. hab. Krzysztofa Polkowskiego
i dr. hab. Marka Wrzesinskiego.

Praca magisterska pisemna: Hipostaza a samotnosc istnienia.
Na podstawie wybranych waqtkow filozofii Emmanuela Levinasa,
napisana pod kierunkiem dr hab. Aleksandry Pawliszyn.
Opiekun aneksu: prof. Maria Targoriska

Promotor dyplomu: prof. Maciej Swieszewski

Recenzent: dr hab. Marek Wrzesinski

Studies in Basics of Drawing and Painting in the Studio Dr hab. Krzysztof
Polkowski and Dr hab. Marek Wrzesinski at the Academy of Fine
Arts in Gdansk commenced in 2017.

Written master’s thesis: Hypostasis and the Loneliness of existence.
Based on selected threads from the philosophy of Emmanuel
Levinas under the supervision of Dr hab. Aleksandra Pawliszyn.
Supervisor of the annex: Prof. Maria Targonska

Supervisor of the degree project: Prof. Maciej Swieszewski
Reviewer: Dr hab. Marek Wrzesinski

Dyplomowa praca magisterska Pani Wirginii Wojtani sktada sie z trzech czesci.
Artystyczna cze$é dyplomu zatytutowana: Samotnosc istnienia, to seria przed-
stawiert malarskich w formie obrazéw, ktére powstaty w Pracowni Malarstwa
prowadzonej przez prof. Macieja Swieszewskiego. Aneks Wrzucona w istnie-
nie, zostat zrealizowany pod opieka prof. Marii Targonskiej. Praca pisemna
pt.: Hipostaza a samotnos¢ istnienia. Na podstawie wybranych wagtkdw filo-
zofii Emmanuela Levinasa, zostata napisana pod opiekg dr hab. Aleksandry
Pawliszyn.

Zaczne od krotkiego wstepu i skupie przez chwile nasza uwage na czesci
teoretycznej pracy dyplomowej Pani Wirginii. Znajdziemy tam bowiem kilka
istotnych, przywotanych intencjonalnie przez autorke pojec, stow kluczy,
tropdw, dzieki ktérym widz ma szanse spojrze¢ na zestaw prac artystki z szer-
szej perspektywy, wzbogaconej filozoficznym ttem.

Gtéwnym bohaterem teoretycznych odniesiert dyplomantki jest francuski
filozof Emmanuel Levinas. Na podstawie wybranych watkéw twdrczosci auto-
ra takich dziet, jak: Czas i to, co inne oraz Etyka i Nieskoriczony, Pani Wirginia
odwotuje sie bezposrednio do zagadnien ze Swiata eksperymentéw myslo-
wych Levinasa i analizuje takie pojecia, jak: ,,istnienie bez istniejacego (il y a)”,
,hipostaza”, ,,samotnos¢ istnienia”. Ten swoisty, koncepcyjny dialog artystki
z dyskursem filozoficznym samego Levinasa, wydaje sie by¢ ciekawg i zarazem
odwazng proba zdefiniowania egzystencjalnego problemu roli oraz obecno-
$ci artysty w swoich dzietach, w kontekscie idei artystycznej kreacji. W przy-
padku dyplomantki, potrzeba artystycznej kreacji wigze sie, w moim mnie-
maniu z dazeniem do poszukiwania spdjnego, indywidualnego jezyka malar-
skiego, opartego na solidnych fundamentach filozoficznych dociekan. W tym
miejscu pozwole sobie przytoczy¢ stowa samej autorki: ,,Impulsem mojej arty-
stycznej pracy dyplomowe;j stato sie przesledzenie rodzaju dialogu, zachodza-
cego miedzy filozoficznymi kategoriami: <<istnienie bez istniejgcego (il y a)>>,
<<hipostaza >>, <<samotno$¢ istnienia >>, a dziedzing sztuki jaka jest malarstwo,
co pozwoli mi odzwierciedli¢ owych pojec¢ artystyczne wyobrazenie”.

Dyplomantka konstytuuje siebie, swojg tworczos¢ i role artystki w kontek-
Scie przywotanego dyskursu Levinasa. Stara sie dotknaé istoty poruszanych

zagadnien filozoficznych, dodajac im w procesie twdrczym wiasne znacze-
nia, tropowy i mysli, za pomocg metafory malarskiej wypowiedzi. Odczuwana
i przezywana przez autorke samotnos¢ istnienia wydaje sie nieuchronna
i niezbedna w procesie hipostazy, wytaniania sie podmiotu —istniejacego na tle
istnienia. Jednostkowe doswiadczenie faktu istnienia, poprzez malarski gest,
staje sie ulotnym aktem tworczym i jednoczesnie trwatym $ladem obecnosci
artystki.

Ten egzystencjalny, wewnetrzny niepokdj uwiktany w materie malarska,
odnajdziemy w przedstawieniach portretowych Pani Wirginii, w formie serii
obrazéw zatytutowanych: Samotnos¢ istnienia. Artystka skupia sie na autopor-
tretach, portretach siostry oraz wizerunkach portretowych lalek. Jesli motyw
portretéw i autoportretéw wydaje sie tutaj konsekwentny w kontekscie odnie-
sien do pojec filozoficznych Levinasa, to zaskakujgcym zabiegiem zdaja sie by¢
portrety lalek. Co ciekawe — lalki pojawiajg sie zawsze z jakims$ rekwizytem,
sztafarzem ze $wiata ludzi. Raz jest to wozek dzieciecy, innym razem sztucz-
na réza czy konik na kétkach. Swiat niewinnego, bezpowrotnie utraconego
dziecinstwa przeplata sie ze $wiatem, w ktdrym artystka istnieje obecnie, tu
i teraz. Dyplomantka, w swoim tekscie teoretycznym definiuje to w ten sposdb:
,Moje autoportrety, portrety mojej siostry i portrety lalek, namalowane
w technice olejnej, ktére ukazatam w sposéb realistyczny na monochroma-
tycznych, pulsujgcych szumami, szmerami ciszy ttach, majg odzwierciedla¢
wizje pojawienia sie istniejgcego na tle istnienia. (...) Podobnie, przedstawione
w moich obrazach lalki, zaledwie symbolizujg swoim ksztattem swego rodzaju
artystyczny powidok cztowieka”.

Prace malarskie Pani Wirginii ujawniaja jej fascynacje oraz inspiracje sztu-
ka dawnych mistrzéw. Dyplomantce nie jest tez obca znajomos¢ réznorodnych
technik artystycznych, warsztatu malarskiego oraz technologii. Kolor, ktory
artystka stosuje w swoich pracach jest stonowany — od temperatur jasnych
brazéw, szarosci i btekitu, az po gtebokie akcenty brunatnej czerwieni z ziele-
nig. Taka paleta akcentuje pewng skale rozpietosci emocjonalnej tematdw,
w kontekscie poszczegdlnych przedstawien. Faktura obrazow jest raczej jedno-
lita, gestos¢ malatury wydaje sie by¢ ukryta pod ptaskimi pociggnieciami pedz-
la, bez dramatycznych gestow i Sladéw narzedzia. Formaty ptécien wydajg sie
adekwatne do tematu i tresci kompozycji malarskich. Stosunkowo niewielka
skala obrazéw zmniejsza dystans pomiedzy widzem a powierzchnig ptétna,
zmusza do blizszego spojrzenia w gtab obrazu. Charakterystyczna u artystki,
Swiadoma oszczednos¢ Srodkdw wyrazu, powsciagliwos¢ przedstawien, dyscy-
plina malarska i rezygnacja z nadmiaru na korzy$¢ prostoty, dodaje tym ptot-
nom metafizycznej gtebi.

Aneks zatytutowany Wrzucona w istnienie, sktada sie z serii rysunkow
na papierze. W kontrze do przedstawien malarskich, te rysunkowe zrealizo-
wane zostaty w wiekszej skali. Kontrast pomiedzy ciemnym, jednolitym ttem
i jakby przeswietlonym, konturowym przedstawieniem portretowanych posta-
ci, przywodzi na mysl, wspomniany wczesniej przez artystke, motyw powidoku.
Bohaterki tych prac wydaja sie troche nieobecne, zawieszone gdzies pomie-
dzy pustym, ciemnym ttem a wtasnym istnieniem w metaforycznej przestrzeni
,bezkresu i rezonujacej ciszy”.

Praca pisemna, poprzez swoj uktad, strukture podziatu tresci, kolejnosé
rozdziatow, poprawnosc¢ jezyka, charakterystyke doboru i wykorzystania zrodet
stanowi oryginalne ujecie problemu definiowanego przez dyplomantke.

Na koniec pozwole sobie na cytat z ksigzki autorstwa Henryka Elzenberga
Ktopot z istnieniem, ktdéry uwazam za szczegdlnie aktualny, zwtaszcza
w dzisiejszych ciekawych czasach: ,Sztuka jest jedyng dziedzing zycia, w ktorej
mozna by¢ czynnym bez kompromiséw”. Pani Wirginio zycze, aby byta Pani
aktywna i bezkompromisowq artystka.

Uwazam, ze catos$¢ prezentacji dorobku w formie pokazu dyplomowego
ujawnia dojrzate zaangazowanie dyplomantki w swojg twdrczos¢. Realizacje
malarskie, aneks oraz praca pisemna s3 spdjng catoscig pod wzgledem mery-
torycznym i artystycznym. Wnosze do Komisji Wydziatu Malarstwa Akademii
Sztuk Pieknych w Gdarisku o nadanie Pani Wirginii Wojtani tytutu zawodowe-
go magistra sztuki.

dr hab. Marek Wrzesinski
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The Master's Thesis of Mrs. Wirginia Wojtania consists of three parts. The arti-
stic part of the diploma, entitled The Solitude of Existence, is a series of pain-
tings in the form of paintings that were created in the 4th Painting Studio led
by Prof. Maciej Swieszewski. The annex, Thrown into Existence, was created
under the supervision of Prof. Maria Targonska. The written work entitled:
Hypostasis and the loneliness of existence. Based on selected threads from
the philosophy of Emmanuel Levinas, it was written under the supervision of
Dr. hab. Aleksandra Pawliszyn.

| will start with a short introduction and focus our attention for a moment
on the theoretical part of Mrs. Wirginia's diploma thesis. We will find seve-
ral important concepts, keywords, and clues intentionally cited by the author,
thanks to which the viewer has the opportunity to look at the artist's set of
works from a broader perspective enriched with a philosophical background.

The main hero of the graduate's theoretical references is the French philo-
sopher Emmanuel Levinas. Based on selected threads of the author's work,
such as: Time and the Other and Ethics and the Infinite, Mrs. Virginia refers
directly to issues from the world of Levinas' thought experiments and analyzes
such concepts as: "existence without the existing (il y a)", "hypostasis", "lone-
liness of existence". This specific, conceptual dialogue of the artist with the
philosophical discourse of Levinas himself seems to be an interesting and, at
the same time, a bold attempt to define the existential problem of the role and
presence of the artist in his works in the context of the idea of artistic creation.
In the case of a diploma student, the need for artistic creation is associated, in
my opinion, with the pursuit of searching for a coherent, individual language of
painting, based on solid foundations of philosophical inquiries. At this point, |
will allow myself to quote the author herself: "The impulse for my artistic diplo-
ma thesis was to trace a type of dialogue that takes place between philosophi-
cal categories: "existence without the existent (il y a)", "hypostasis", "loneli-
ness of existence", and the field of art that is painting, which will allow me to
reflect the artistic imagination of these concepts."

The diploma student constitutes herself, her work, and the role of the
artist in the context of Levinas's discourse. She tries to touch the essence of the
philosophical issues raised, adding her own meanings, tropes, and thoughts
to them in the creative process using the metaphor of a painting statement.
The loneliness of existence felt and experienced by the author seems inevita-
ble and necessary in the process of hypostasis, the emergence of the subject
- existing against the background of existence. The individual experience of the
fact of existence, through a painting gesture, becomes a fleeting creative act
and, at the same time, a permanent trace of the artist's presence.

This existential, internal anxiety entangled in the matter of painting can
be found in Mrs. Virginia's portraits in the form of a series of paintings entitled:
The Solitude of Existence. The artist focuses on self-portraits, portraits of her
sister, and portraits of dolls. Suppose the motif of portraits and self-portraits
seems consistent here in the context of references to Levinas's philosophical
concepts. In that case, the portraits of dolls seem to be a surprising device.
Interestingly, the dolls always appear with some prop, a servant from the world
of people. Sometimes, it is a pram, sometimes an artificial rose, or a horse on
wheels. The world of innocent, irretrievably lost childhood intertwines with
the world in which the artist exists currently, here and now. The graduate, in
her theoretical text, defines it this way: "My self-portraits, portraits of my sister
and portraits of dolls, painted in oil technique, which | presented realistically
on monochromatic backgrounds pulsating with noises, murmurs of silence, are
to reflect the vision of the appearance of the existing against the background
of existence. (...) Similarly, the dolls presented in my paintings merely symboli-
ze with their shape a kind of artistic afterimage of a human being."

Ms. Virginia's paintings reveal her fascination and inspiration with the
art of the old masters. The graduate is also familiar with various artistic tech-
nigues, painting techniques, and technology. The artist's color in her works is
subdued - from the temperatures of light browns, grays, and blues to deep
accents of brownish red with green. Such a palette emphasizes a certain scale
of the emotional range of the topics in the context of individual representa-
tions. The texture of the paintings is rather uniform, the density of the paint
seems to be hidden under flat brush strokes, without dramatic gestures and
traces of the tool. The formats of the canvases seem to be adequate to the
theme and content of the painting compositions. The relatively small scale of
the paintings reduces the distance between the viewer and the surface of the
canvas, forcing one to look closer into the image. The artist's characteristic,
conscious economy of means of expression, restraint of representations, pain-
terly discipline, and resignation from excess in favor of simplicity add metaphy-
sical depth to these canvases.

The annex entitled: Thrown into existence, consists of a series of drawings
on paper. In contrast to the painted representations, these drawings were reali-
zed on a larger scale. The contrast between the dark, uniform background and
the seemingly overexposed, contoured representation of the portrayed figu-
res brings to mind the motif of the afterimage mentioned earlier by the artist.
The heroines of these works seem somewhat absent, suspended somewhere
between the empty, dark background and their own existence in the metapho-
rical space of "infinity and resonant silence."



The written work, through its layout, structure of content division, order
of chapters, correctness of language, and characteristics of the selection and
use of sources, is an original approach to the problem defined by the gradu-
ate student.

Finally, | will allow myself to quote from a book by Henryk Elzenberg enti-
tled: The Trouble with Existence, which | consider particularly relevant, espe-
cially in today's interesting times, namely: "Art is the only area of life in which
one can be active without compromise." Mrs. Virginia, | wish you to be an acti-
ve and uncompromising artist.

| believe that the entire presentation of the achievements in the form of a
diploma show reveals the mature commitment of the diploma student to her
work. The paintings, the annex, and the written work, are a coherent whole in
terms of content and art. | request the Committee of the Faculty of Painting of
the Academy of Fine Arts in Gdarisk to award Mrs. Virginia Wojtani the profes-
sional title of Master of Arts.

Dr hab. Marek Wrzesinski
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Kinga Wozniak

Studia rozpoczete na ASP w Gdarisku w 2014 roku w Pracowni
Podstaw Rysunku i Malarstwa prof. Jézefa Czerniawskiego.

Praca magisterska pisemna: Gdy natura byta Bogiem — przyroda
oczami pogarniskich pradziadéw. Zagadnienie kultury stowiarskiej
na wybranych przyktadach sztuki dawnej i wspdfczesnej, napisana
pod kierunkiem dr Doroty Grubby-Thiede.

Opiekun aneksu: prof. Jacek Zdybel

Promotor dyplomu: prof. Maciej Swieszewski

Recenzent: dr hab. Marcin Zawicki

Studies in Basics of Drawing and Painting in the Studio Prof. J6zef Czerniawski
at the Academy of Fine Arts in Gdansk commenced in 2014.

Written master’s thesis: When nature was God — nature through the eyes

of pagan ancestors. The issue of Slavic culture on selected examples of

ancient and contemporary art. under the supervision of Dr Dorota Grubba-Thiede.
Supervisor of the annex: Prof. Jacek Zdybel

Supervisor of the degree project: Prof. Maciej Swieszewski

Reviewer: Dr hab. Marcin Zawicki

Kinga Wozniak poszukuje mozliwosci powrotu do esencji naszej relacji z naturg,
do korzeni, czasu i miejsca gdzie zycie, przyroda i twdrczosc splatajq sie w niero-
zerwalng catos¢. Widzimy tutaj kilka coraz popularniejszych ostatnio watkow.
W dobie katastrofy klimatycznej artystka opowiada o ekologii, w czasie kiedy
zawiodta nas nauka na ustugach biznesu, Wozniak odzegnuje sie od niej, szuka-
jac odpowiedzi w pierwotnych wierzeniach.

W swojej pracy pisemnej autorka udowadnia nam, ze rdzenne zycie
w zgodzie z naturg to nie zadna prymitywna naiwnos¢ naszych przodkéw, ale
madra droga godna nasladowania. Praca napisana jest poprawnie; bez formal-
nych fajerwerkdw przeprowadza nas, nieco monotonnie, przez spektrum tema-
téw: od mozolnego badania prastowianskich wierzen, ich relacji z cyklami natu-
ry i wptywem na wspotczesng nam kulture chrzescijariska, przez folklor, po
sztuke najnowsz3 i jej wytwory, odnoszace sie do relacji cztowieka i natury. Na
uwage zastuguje dobrze dobrana i obszerna bibliografia oraz ciekawy doboér
artystow przytaczanych w tekscie.

Tresci zawarte w pracy pisemnej swojg petnie osiggaja w ,Gadusze”,
wielkoformatowe;j realizacji malarskiej. Obrazy z czesci gtéwnej dyplomu to
oniryczne przedstawienia o trudnej do odszyfrowania warstwie narracyjnej.
Sybolika nie jest dla WozZniak kluczowa, istotniejsze zdaja sie by¢ odniesienia
do dawnych wierzen i ich obrazu wywotanego wprost z podswiadomosci. Jak
surrealisci szukajacy prawdy w trudniej dostepnych zakamarkach umystu, Kinga
Wozniak zdaje sie stawiaé na pewien automatyzm skojarzen, kolazowa frywol-
nos$¢ taczenia motywodw, zeby w efekcie dotrze¢ do tego, co drzemie gteboko
w naszych umystach i ciatach. W naszej naturze, ktéra jest czescig natury
wszystkiego. Spogladajac na te obrazy, mozemy czasami zazgrzytaé zebami. Te
zestawienia ostrego koloru — dziatanie bardzo wprost, to odniesienia do folk-
loru, ktéry nie bawi sie przeciez w subtelnosci. Znaki malowane sylwetowo,
jak tradycyjna wycinanka, uktadajg sie niekiedy w formy przywodzace na mysl|
totem, moze przedchrzescijanski fetysz, lub symetryczng harmonie natury,
ktorej sztuka byta przez lata lepsza lub gorsza nasladowczynia.

Wozniak poszukuje formy artystycznej wypowiedzi, obrazujacej nieroze-
rwalng symbiotyczng wiez $wiata i cztowieka jako organizmu biologicznego, ale
i bytu duchowego, ktéry dla przetrwania musi przejrzeé sie w lustrze madro-
$ci prawd pierwszch wierzen. Najblizsza jest temu, wedtug mnie, w subtelnym
aneksie, gdzie wykorzystujac tupiny pistacji tworzy mozaikowe wzory oparte

o ciaggi Fibonacciego. Wozniak za budulec wybrata odpady, $mieci z ktérymi
juz teraz ludzkos$¢ nie moze sobie poradzi¢. Oczywiscie problemem nie sg tu
pistacjowe obierki, ale géry gumy i plastiku, zalewajgce morza i lady. Pistacje
zdajg sie by¢ zupetnie niegrozne. Te pozornie niewinne orzechy trafiajg do nas
jednak z daleka, wspdtodpowiadajac za tony duszacych planete gazéw cieplar-
nianych. Znaczna czes$é tadunku koriczy zazwyczaj btyskawicznie w $mietniku.
Dwie garsci tupin pozwolity jednak Wozniak dokona¢ swojej matej apoteozy
i jako dzieto sztuki uktadajg sie w przyrodzone im harmonijne spirale. Chociaz te
kilka mikrograméw trujacych gazéw nie zostato wyprodukowanych nadaremnie.

Moment, kiedy mentalnie oderwalismy sie od ziemi, stracilismy kontakt
z naturg i przodkami, to chwila podziatu na ducha i znienawidzong przez kosciét
materie. Ciato zbrudzone grzechem pierworodnym z zatozenia jest nieczyste,
zte, a dobra katolicyzm kaze nam szuka¢ w duchowosci. Moze to ta droga skaza-
ta nasza planete na $mier¢, ktorej jesteSmy Swiadkami. Spogladajgc w niebo
nie widzimy juz co depczemy, nie widzimy zmiazdzonych Zdziebet, tym bardziej
nie dostrzegamy korzeni z ktérych wyrastamy. Swastyka — stowianski symbol
szczes$cia staje sie tu ponownie symbolem ofiary catopalnej, tym razem ztozo-
nej przez nas wszystkich z planety. Wozniak, wskazujac na przedchrzescijariskie
zrodta europejskiej tradycji, pokazuje nam wiec droge do prawdy, ktéra chyba
nie moze nas juz uratowac (na to jest juz po prostu za p6zno), ale pozwoli przy-
najmniej pogodzic sie z ziemig i razem z nig przygladac sie katastrofie.

Praca dyplomowa Kingi Wozniak to realizacja Swiadoma i zaangazowana
w wazne problemy wspotczesnosci. Artystka poszukuje autorskiego jezyka
wypowiedzi dla przedstawionych problemdw, co sugeruje dalszy samodzielny
rozwoj artystyczny. Dyplom oceniam pozytywnie.

dr hab. Marcin Zawicki
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Kinga Wozniak is looking for a way to return to the essence of our relation-
ship with nature, to the roots, time and place where life, nature and creativity
intertwine into an inseparable whole. Here we see several increasingly popu-
lar threads. In the era of climate catastrophe, the artist talks about ecology at
a time when science in the service of business has failed us; Wozniak distances
herself from it, looking for answers in primitive beliefs.

In her written work, the author proves to us that indigenous life in harmo-
ny with nature is not some primitive naivety of our ancestors, but a wise path
worth imitating. The work is written correctly, without formal fireworks, and
it leads us somewhat monotonously through a spectrum of topics: From the
laborious study of proto-Slavic beliefs, their relationship with the cycles of
nature and the influence on contemporary Christian culture, through folklore,
to the latest art and its products referring to the relationship between man and
nature. The well-chosen and extensive bibliography and the interesting selec-
tion of artists cited in the text are worthy of attention.

The content of the written work reaches its fullness in "Gadusze", a large-
format painting. The paintings from the main part of the diploma are dreamlike
representations with a narrative layer that is difficult to decipher. Symbolism is
not crucial for Wozniak; references to old beliefs and their image evoked direc-
tly from the subconscious seem to be more important. Like surrealists seeking
truth in the less accessible corners of the mind, Kinga Wozniak seems to focus
on a certain automatism of associations, a collage-like frivolity of combining
motifs, in order to reach what lies deep in our minds and bodies ultimately. In
our nature, which is part of the nature of everything. Looking at these pain-
tings, we can sometimes grind our teeth. These combinations of sharp color
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and very direct action are references to folklore that do not play with subtle-
ty. The signs painted in silhouette like a traditional cutout sometimes form
forms reminiscent of a totem, perhaps a pre-Christian fetish, or the symmetri-
cal harmony of nature, of which art has been a better or worse imitator over
the years.

Wozniak seeks a form of artistic expression that depicts the inseparable
symbiotic bond between the world and man as a biological organism but also a
spiritual being who, in order to survive, must look at himself in the mirror of the
wisdom of the truths of the first beliefs. She comes closest to this in the subtle
annex, where she uses pistachio shells to create mosaic patterns based on the
Fibonacci sequences. Wozniak chose waste as her building material, garbage
that humanity cannot handle now. Of course, the problem here is not pistachio
peels but mountains of rubber and plastic flooding the seas and lands. Pistachios
seem to be completely harmless. However, these seemingly innocent nuts reach
us from afar, responsible for tons of greenhouse gases that suffocate the planet.
A significant part of this load usually ends up in the trash very quickly. However,
these two handfuls of shells allowed Wozniak to perform her small apotheosis
and as a work of art, they arrange themselves in their natural harmonious
spirals. However, these few micrograms of poisonous gases were not produ-
ced in vain.

The moment when we mentally detach ourselves from the earth and lose
contact with nature and ancestors is the moment of division into spirit and
matter, hated by the church. A body stained with original sin is by definition
impure, evil, Catholicism tells us to look for good in spirituality. Maybe it was

this path that sentenced our planet to the death we are witnessing. Looking at
the sky, we no longer see what we are trampling on, we do not see the crushed
stalks, and even less do we notice the roots from which we grow. The swasti-
ka - the Slavic symbol of happiness - becomes here again a symbol of a burnt
offering, this time made by all of us from the planet. Wozniak, pointing to the
pre-Christian sources of European tradition, shows us the path to the right,
which probably cannot save us anymore (it is simply too late for that), but will
at least allow us to reconcile with the earth and watch the catastrophe toge-
ther with it.

Kinga Wozniak's diploma work is a conscious and engaged realization of
important contemporary problems. The artist is looking for an original langu-
age of expression for the presented problems, which suggests further indepen-
dent artistic development. | assess the diploma positively.

Dr hab. Marcin Zawicki
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Prof. Marek Model

Marek Model, urodzony 14 lutego 1959 r. w Gdarsku, zmarty 15 maja 2020 .
Malarz, rysownik, galerzysta, nauczyciel akademicki na Wydziale Malar-
stwa Gdariskiej Akademii Sztuk Pieknych. Studiowat w latach 1980-1985
w Panstwowej Wyzszej Szkole Sztuk Plastycznych w Gdarisku na Wydzia-
le Malarstwa i Grafiki. Dyplom w Pracowni Malarstwa prof. Kazimierza
Ostrowskiego obronit w 1985 roku. Od roku 1988 zawodowo zwigzany byt
z Wydziatem Malarstwa. Przez wiele lat pracowat jako adiunkt w Pracowni
Podstaw Rysunku i Malarstwa, prowadzonej przez prof. Jerzego Ostrogér-
skiego. W roku 2002 uzyskat stopien doktora habilitowanego. Od roku 2006
prowadzit Pracownie Podstaw Rysunku i Malarstwa na Wydziale Malarstwa
Gdaniskiej ASP. Petnit funkcje kierownika Katedry Ksztatcenia Podstawowe-
go na Wydziale Malarstwa. W latach 2000-2007 byt dyrektorem Galerii
Rysunku Nowa Oficyna (Galeria ASP w Gdarsku). W roku 2008 otrzymat
nagrode | stopnia przyznang przez Rektora ASP prof. Ludmite Ostrogér-
ska ,za kierowanie galerig”. Wspéttwérca Galerii ,Baszta” z Jarostawem
Bauciem oraz Galerii ,Biuro” z Jarostawem Olszewskim. Byt stypendystg
Ministra Kultury i Sztuki. W roku 2015 otrzymat nagrode Prezydenta
Miasta Gdanska Pawta Adamowicza w dziedzinie kultury, przyznang
z okazji jubileuszu 30-lecia pracy artystycznej. W roku 2018 otrzymat

tytut profesora zwyczajnego.

Marek Model, born February 14, 1959 in Gdansk, died May 15, 2020 r.
Painter, draftsman, gallerist, academic teacher at the Faculty of Painting of
the Gdansk Academy of Fine Arts. He studied in the years 1980-1985 at the
State Higher School of Fine Arts in Gdansk at the Faculty of Painting and
Graphics. He defended his diploma at the Painting Studio of Prof. Kazimierz
Ostrowski in 1985. Since 1988, he has been professionally associated with
the Faculty of Painting. He worked as an assistant professor at the Studio of
Basic Drawing and Painting led by Prof. Jerzy Ostrogérski for many years. In
2002, he obtained a postdoctoral degree. Since 2006, he has led the Studio
of Basic Drawing and Painting at the Faculty of Painting of the Gdarsk Acad-
emy of Fine Arts. He served as the head of the Department of Basic Educa-
tion at the Faculty of Painting. In the years 2000-2007, he was the director
of the Nowa Oficyna Drawing Gallery (Gallery of the Academy of Fine Arts
in Gdansk). In 2008 he received the 1st-degree award granted by the Rec-
tor of the Academy of Fine Arts, Prof. Ludmita Ostrogdrska, "for managing
the gallery." Co-founder of the "Baszta" Gallery with Jarostaw Bau¢ and the
"Biuro" Gallery with Jarostaw Olszewski. He was a scholarship holder of the
Minister of Culture and Art. In 2015, he received the award of the Mayor of
Gdarisk Pawet Adamowicz in the field of culture, awarded on the occasion
of the 30th anniversary of his artistic work. In 2018, he received the title of
professor.
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