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Mtode Malarstwo
z Gdanska. Dyplomy 2024.

Przed Panstwem kolejna, najnowsza odstona cyklicznego projektu ,Mtode
Malarstwo”, bedaca podsumowaniem piecioletniej pracy twdrczej najmtod-
szych absolwentek i absolwentéw Wydziatu Malarstwa, ktérzy uzyskali tytut
magistry/magistra sztuk pieknych w roku 2024. Warto dodac, ze komentarz
do czesci wizualnej, bedacej autorska dokumentacjg dyplomowych prac arty-
stycznych, stanowig recenzje prac dyplomowych napisane przez dydaktyczki
i dydaktykow Wydziatu Malarstwa. To zaréwno swego rodzaju podsumowa-
nie, jak i domkniecie wieloetapowego procesu edukacyjnego i artystycznego.

Prezentowane w niniejszym zbiorze prace mtodych twdrcéow zwigzanych
z Akademig Sztuk Pieknych w Gdarsku charakteryzujg sie nie tylko réznorod-
noscig w uzyciu samych srodkéw wyrazu, technik i technologii. Sg takze (czy
moze — przede wszystkim) osobistg, wielowatkowg, gesta opowiescig utka-
na z dociekan, watpliwosci i doswiadczenia, a wiec gtebokiego i Swiadomego
doswiadczania $wiata zewnetrznego i wewnetrznego poprzez medium sztuki.

To efekt piecioletniej ciezkiej pracy nad sobg, zmagan z obranymi przez sie-
bie zagadnieniami, ale i samym malarstwem oraz innymi dziedzinami i spe-
cjalizacjami artystycznymi, wsrdd ktérych znajdujg sie, miedzy innymi: sztuka
wtokna, witraz, fotografia, grafika warsztatowa, a takze dziatania performa-
tywne. To intensywne piec lat poznawania i wyrazania siebie samych poprzez
jezyk sztuki, stawania sie twdércami gotowymi do samodzielnego, odwazne-
go dziatania w Swiecie — zaréwno lokalnie, jak i na arenie miedzynarodowe;j,
domkniete dyplomem - dzietem wiericzacym pewien etap twdrczosci.

To prace szczere i dojrzate. Rezonujgce z czasem, podszyte niepewnym
jutrem, ale i otulajace, wzruszajace, dajace chwile wytchnienia wsrod natury,
czy meandrujace po Swiecie marzen i sndw. Znajdg sie réwniez dzieta bole-
$nie przyziemne i doczesne, obnazajace kondycje cztowieka i przypominaja-
ce o nieuchronnym uptywie czasu. Poparte bogatym i dopracowanym warsz-
tatem, ale i daleko wykraczajace poza tradycyjne rozumienie malarstwa.
Nowatorskie, Swieze, kreatywne. Przekraczajace bariery, stawiajace jasno
granice, ale i budujgce pomost miedzy odbiorcg a twdrcg, zapraszajace do
wspotdziatania. Uciekajgce w swiat wyobrazni, bedace nadziejg w mroku.

Wydziat Malarstwa z ufnoscig i ciekawoscig bedzie trzymat kciuki za swiezo
upieczonych absolwentéw, Sledzac ich dalsze losy, co i Paristwu serdecznie

polecamy.

dra Zuzanna Dolega

Young Painting from
Gdansk. 2024 Graduates.

We present to you the latest installment of the cyclical 'Young Painting'
project, which summarizes five years of creative work by the youngest
graduates of the Faculty of Painting, who received their Master of Fine Arts
degrees in 2024. It's worth noting that the visual section, which is the author's
documentation of the diploma works, is commented on by reviews of the
diploma works written by faculty members from the Faculty of Painting. This
is both a summary and a culmination of the multi-stage educational and
artistic process.

The works of young artists associated with the Academy of Fine Arts in
Gdansk presented in this collection are characterized not only by their diverse
use of means of expression, techniques, and technologies. They are also (or
perhaps primarily) a personal, multi-threaded, and dense narrative woven
from inquiry, doubt, and experience—a profound and conscious knowledge
of the external and internal worlds through the medium of art.

It is the result of five years of hard work on themselves, grappling with their
chosen themes, but also with painting itself and other artistic fields and
specializations, including fiber art, stained glass, photography, printmaking,
and performance art. It is an intense five years of self-discovery and self-
expression through the language of art, becoming creators ready for
independent, bold action in the world—both locally and internationally—
culminating in a work that crowns a particular stage of their career: their
diploma.

These works are sincere and mature. Resonating with time, laced with
an uncertain future, yet also enveloping, moving, offering a moment of
respite amidst nature, or meandering through the world of dreams and
fantasies. There will also be works that are painfully mundane and temporal,
exposing the human condition and reminding us of the inevitable passage
of time. Supported by rich and refined craftsmanship, they also far exceed
the traditional understanding of painting. Innovative, fresh, and creative.
They transcend barriers, establish clear boundaries, but also build a bridge
between the viewer and the creator, inviting collaboration. They escape into
the world of imagination, offering hope in the darkness.

The Faculty of Painting will be keeping its fingers crossed for the newly minted
graduates with trust and curiosity, following their future paths, which we

heartily recommend to you.

Dr Zuzanna Dolega
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Kacper Biela

Studia rozpoczete na ASP w Gdarisku w 2019 roku w Pracowni
Podstaw Rysunku i Malarstwa prof. Jacka Kornackiego.

Praca magisterska pisemna: Matnia twdrcza. Mierzenie sie ze scianq. Wybrane
aspekty sztuki napisana pod kierunkiem dr. Zbigniewa Marnkowskiego.
Opiekun aneksu: dr hab. Przemystaw topacinski

Promotor dyplomu: dr hab. Marcin Zawicki

Recenzent: dr Daniel Cybulski

Studies in Basics of Drawing and Painting in the Studio of
Prof. Jacek Kornacki at the Academy of Fine Arts in Gdansk
commenced in 2019.

Theoretical part: Creative Snare. Facing the Wall. Selected Aspects of Art.
written under the supervision of Dr Zbigniew Markowski.

Supervisor of the annex: Dr hab. Przemystaw topacinski

Supervisor of the degree project: Dr hab. Marcin Zawicki

Reviewer: Dr Daniel Cybulski

Praca dyplomowa Kacpra Bieli to opowies¢ o sytuacji bez wyjscia, znalezie-
niu sie¢ w potrzasku, matni, gdzie nie tylko czynniki zewnetrzne, ale tez samo
,znalezienie sie w” czy tez sama istota bycia powoduja dyskomfort, przemia-
ne, docelowo by¢ moze rozwoj.

Czes¢ gtdwna dyplomu to seria prac malarskich, wykonanych w pracow-
ni prowadzonej przez prof. Piotra Jézefowicza. Promotorem dyplomu jest dr
hab. Marcin Zawicki. Obserwowa¢ mozemy przedstawienia rozbitych samo-
chodoéw, gwattowne sceny przemocy fizycznej, ciata na ktére wywierany jest
nagty nacisk, ale tez ciata tym naciskiem naznaczone. Zestawione ze sobg ob-
razy tworza wyjatkowo spéjng wypowiedz, a ich wzajemnie wzmacniajgce sie
elementy budujg od razu wyczuwalne napiecie, poczucie dyskomfortu czy za-
grozenia. W warstwie plastycznej dziatan autora widoczne jest sprawne, mo-
mentami w pozytywnym znaczeniu nonszalanckie, operowanie warsztatem
wybranego medium. Poprzez utrzymanie prac w nieco zgaszonej tonacji Biela
nie tylko oddaje dokumentacyjny charakter przedstawien, ale réwniez budu-
je swoj wtasny, indywidualny i charakterystyczny jezyk wizualny, ktéry w przy-
sztosci moze stac sie jego znakiem rozpoznawczym. Kacper Biela tak maluje.

Catos¢ ekspozycji, uzupetniona o pojedyncze, niewielkie portrety blizej
nierozpoznanych postaci, tworzy atmosfere przekonujaca widza, iz artysta
bardzo dobrze rozumie oddziatywanie nie tylko pojedynczych prac, ale tez ich
zestawien w przestrzeni wystawienniczej. Wspomniany dokumentacyjny cha-
rakter prezentacji z jednej strony buduje w nas przekonanie jakoby obserwo-
wane sytuacje wydarzaty sie ,gdzies, kiedys” i byty kompletnie poza naszym
wptywem; jednak to, co zostaje przedstawione na ptétnach o wiekszym for-
macie, poprzez brak skonkretyzowanych wizerunkéw, staje sie uniwersalne.
Mniejsze prace, poprzez swojg osobnosé, nie dajg jasnego komunikatu czy
prezentujg swiadkow czy bohateréw obserwowanych zjawisk. Pomimo moc-
nych konkretéw duzo w tym wszystkim niedopowiedzenia, tak wielbionego
zaroéwno przez tworcow, jak i odbiorcéw sztuki. Podswiadomie czujemy, ze to
my lub nam bliscy mogliby by¢ bohaterami, $wiadkami gwattownych, bole-
snych zdarzen. Przemoc, bdl, potencjalny wypadek, jakiegos$ rodzaju zniszcze-

nie, dezintegracja to stany, ktorych instynktownie unikamy, a jednak sg one
nieodzowng czescig naszego zycia. Ze wzburzeniem, ale tez wstydliwg ulgg
przyjmujemy wiadomosci o incydentach, bdjkach, nieszczesciach odlegtych.
Otoczeni na co dzien estetycznymi, co rusz nowymi przedmiotami, wizerun-
kami zdrowych ciat, rzeczywistoscia obiecujacg nam poczucie bezpieczen-
stwa, komfortu i sprawczosci staramy sie nie mysle¢, ze w kazdym przedmio-
cie, kazdej sytuacji, rowniez w naszym ciele tkwi potencjat bdlu, dezintegracji;
nie bedacego w naszym wiadaniu zywiotu, niszczycielskiej energii, ktdra tylko
czeka na uwolnienie pod wptywem choéby zwyktego przypadku. To wtasnie
moment uwolnienia tej energii Kacper tak sprawnie przedstawia/dokumen-
tuje. My jako widzowie, czujgc dyskomfort, mozemy jedynie prébowaé oswo-
i¢ sie z myslg, ze predzej czy pdiniej jakiejs formy owego uwolnienia doswiad-
czymy. Jest to poza nasza kontrola. Czasem wystarczy tylko nasza obecnosc.

Ta mys$| materializuje sie w przedstawionej réwnolegle do serii obra-
26w interaktywnej instalacji, aneksu wykonanego pod opieka dr. hab. Przemy-
stawa topacinskiego, noszacej tytut Ruminacje. Widz, wchodzac w przestrzen,
w ktérej wyswietlane jest dwukanatowe wideo, uruchamia dzwiek sprzezo-
ny z obrazem. To powoduje, iz jest on nie tylko $wiadkiem, ale tez prowo-
dyrem zderzenia samochoddw z jednej i przemocy fizycznej z drugiej strony.
W celu stworzenia instalacji artysta uzyt indywidualnych fascynacji z zakre-
su sztuk wizualnych (postuguje sie przedstawieniem urywku sztuki Wojciecha
Smarzowskiego, uzywa dzwieku z filmu Davida Lyncha). Im gtebiej wchodzimy
w przestrzen instalacji, tym bardziej eskaluje hatas, zderzenie i przemoc. Ty-
tutowe ruminacje to w psychologii uporczywe, stale pojawiajace sie mysli, za-
petlone obsesje; tutaj zostajg zapetlone silnie oddziatujagce na widza obrazy
i dZwieki. Tak samo jak w pracach malarskich, tak i podczas udziatu w anek-
sie, buduje sie w nas poczucie dyskomfortu, ktére jest rGwnoprawnym i réw-
norzednym doswiadczeniem do naszych dazen ku tadowi, harmonii i bezpie-
czenstwu. Stale obecnym rewersem, moze nawet jedng z sit napedowych na-
szych dziatan, a wedtug autora (czemu daje wyraz w przedstawionym wraz
z pracg artystyczng tekscie) sit napedowych naszego rozwoju.

W czesci teoretycznej pracy dyplomowej, zatytutowanej Matnia twor-
cza. Mierzenie sie ze Scianqg. Wybrane aspekty sztuki i napisanej pod opieka
dr. Marikowskiego, pojecie dyskomfortu, znalezienia sie w sytuacji bez wyj-
$cia, tytutowej ,matni” Biela przenosi na pole doswiadczenia bycia twodrca.
Przytaczajac liczne przyktady prac wybranych artystéw, teoretykéw sztuki i fi-
lozoféw, buduje pojecie matni twdrczej, ktére interesujgco przedstawia jako
stale dziejacy sie proces tworzenia. Tekst jest zwarty, pisany klarownym jezy-
kiem. Postugujac sie pojeciem ,naddatku sensu”, mtody twérca otwiera swo-
je dziatania na dowolny szereg interpretacji, z ktérych on sam jako autor ma
prawo nie zdawac sobie sprawy. Sztuki wizualne ze swojej natury wymyka-
ja sie prébom stworzenia ich stownego ekwiwalentu, mozemy jedynie mo-
wi¢ o tym, co wyraznie widoczne; podawa¢ mniej lub bardziej rozbudowa-
ne opisy obserwowanych efektéw pracy, znajdowac nieskoriczone szeregi od-
niesien. Wszystkie te dziatania sg jednak bezbronne wobec naszych wrazen
i odczué¢ wywotanych przez bezposredni kontakt z dzietem. W kontakcie z pra-
cami Kacpra Bieli rzecza, ktdéra najbardziej rzuca mi sie w oczy, to uwolnienie
wspomnianej juz energii, nie tyle jednak destrukcyjnej, co ogdlnie twdrczej.
Pozostaje pod bardzo silnym, pozytywnym jej wrazeniem. Prezentacja dyplo-
mowa to moment wejscia mtodego twdrcy w Swiat sztuki, moment przeobra-
Zenia sie w zawodowego artyste. Kacper Biela robi to w sposéb mocny, zdecy-
dowany, prezentujac jezyk, wobec ktérego nie sposdb przejs¢ obojetnie. Oce-
na efektow jego pracy moze by¢ jedynie pozytywna, dlatego tez bez watpli-
wosci wnioskuje do komisji egzaminacyjnej Akademii Sztuk Pieknych w Gdan-
sku o nadanie mu tytutu magistra z mozliwie najwyzsza ocena.

dr Daniel Cybulski
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Kacper Biela's thesis is a story about a hopeless situation, finding oneself
trapped, a snare where not only external factors but also the very act of
'finding oneself in' and the very essence of being cause discomfort, trans-
formation, and ultimately, perhaps growth.

The main body of the thesis is a series of paintings created in the stu-
dio led by Professor Piotr Jézefowicz. The thesis supervisor is PhD Marcin
Zawicki. We can observe depictions of crashed cars, violent scenes of physi-
cal violence, bodies subjected to sudden pressure, but also bodies marked
by this pressure. The juxtaposed images create an exceptionally coherent
statement, and their mutually reinforcing elements create an immediately
palpable tension, a sense of discomfort, and threat. The artist's artistic
work reveals a skillful, at times positively nonchalant, use of the chosen me-
dium. By maintaining a somewhat muted tone, Biela not only captures the
documentary nature of his works but also develops his own, individual, and
distinctive visual language, which may become his trademark in the future.
This is how Kacper Biela paints.

The entire exhibition, complemented by individual, miniature portraits
of unidentified figures, creates an atmosphere that convinces the viewer
that the artist thoroughly understands the impact not only of individual
works but also of their juxtapositions within the exhibition space. This doc-
umentary nature of the presentation, on the one hand, fosters the belief
that the observed situations occurred "somewhere, sometime" and were
entirely beyond our control; however, what is depicted on larger-format
canvases, through the absence of specific images, becomes universal. More
minor works, through their individuality, fail to convey a clear message

about whether they represent witnesses or protagonists of the observed
phenomena. Despite the powerful details, there is much understatement,
so beloved by both artists and art viewers. We subconsciously feel that
we or those close to us could be the heroes, witnesses to violent, pain-
ful events. Violence, pain, potential accidents, destruction of some kind,
disintegration—states we instinctively avoid, yet they are an indispensable
part of our lives. We receive news of incidents, fights, and distant misfor-
tunes with outrage, yet also a shameful sense of relief. Surrounded daily
by aesthetically pleasing, ever-changing objects, images of healthy bodies,
areality promising us a sense of security, comfort, and agency, we try not to
think that every object, every situation, including our own bodies, harbors
the potential for pain and disintegration; an element beyond our control,
a destructive energy just waiting to be unleashed by even simple chance. It
is precisely this moment of unleashing this energy that Kacper so skillfully
depicts and documents. As viewers, feeling uncomfortable, we can only
try to come to terms with the idea that sooner or later, we will experience
some form of this release. It's beyond our control. Sometimes, our presence
alone is enough.

This idea materializes in an interactive installation presented alongside
the series of paintings, an annex created under the supervision of Profes-
sor Przemystaw topacinski of the Academy of Fine Arts, titled Ruminations.
Entering the space where a two-channel video is displayed, viewers trig-
ger sound coupled with the image. This makes them not only witnesses but
also instigators of a car collision on one side and physical violence on the
other. To create the installation, the artist drew on individual fascinations



in the visual arts (he uses a representation of a fragment of Wojciech Smar-
zowski's art and uses sound from a David Lynch film). The deeper we enter
the installation space, the more the noise, collision, and violence escalate.
In psychology, the titular ruminations refer to persistent, constantly recur-
ring thoughts, looped obsessions; here, images and sounds that strongly
impact the viewer are looped. Just as in paintings, so too during participa-
tion in the annex, a sense of discomfort builds within us, which is an equal
and equal experience to our striving for order, harmony, and security. It is
an ever-present reverse, perhaps even one of the driving forces behind our
actions, and according to the author (as expressed in the text presented
alongside the artwork), the driving force behind our development.

In the theoretical part of his thesis, titled Creative Clutter. Facing
the Wall. Selected Aspects of Art, written under the supervision of Dr
Mankowski, Biela transfers the concept of discomfort, finding oneself in
a hopeless situation, the titular "cul-de-sac," to the experience of being
a creator. Citing numerous examples from the work of selected artists,
art theorists, and philosophers, he constructs the concept of creative
clutter, which he interestingly presents as a constantly unfolding crea-

tive process. The text is concise and written in clear language. By employ-
ing the idea of 'surplus meaning', the young artist opens up their work to
a wide range of interpretations, of which they, as the author, are entitled
to be unaware. Visual arts, by their very nature, defy attempts at verbal
equivalents; we can only speak of what is clearly visible; we can offer
more or less elaborate descriptions of the observed effects of work, and
find endless references. All of these activities, however, are defenseless
against our impressions and feelings evoked by direct contact with the
work. What strikes me most when encountering Kacper Biela's work is the
release of the energy above, not so much destructive, but generally crea-
tive. | remain very strongly and positively impressed by it. The graduation
presentation marks the young artist's entry into the world of art, the mo-
ment of transformation into a professional artist. Kacper Biela does this
powerfully, decisively, presenting a language that is impossible to ignore.
The evaluation of his work can only be positive, which is why | wholeheart-
edly request that the examining committee of the Academy of Fine Arts
in Gdansk award him a master's degree with the highest possible grade.

Dr Daniel Cybulski
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Kateryna Bisharieva

Studia rozpoczete na ASP w Gdarisku w 2018 roku w Pracowni
Podstaw Rysunku i Malarstwa prof. Jézefa Czerniawskiego.

Praca magisterska pisemna: To, co nieuchwytne napisana
pod kierunkiem dr. Doroty Grubby-Thiede.

Opiekun aneksu: prof. Jacek Zdybel

Promotor dyplomu: prof. Piotr J6zefowicz

Recenzent: dr Daniel Cybulski

Studies in Basics of Drawing and Painting in the Studio Prof.
Jozef Czerniawski at the Academy of Fine Arts in Gdansk
commenced in 2018.

Written master’s thesis: What is elusive written under
the supervision of Dr. Dorota Grubba-Thiede.
Supervisor of the annex: Prof. Jacek Zdybel

Supervisor of the degree project: Prof. Piotr J6zefowicz
Reviewer: Dr Daniel Cybulski

Prace wchodzace w sktad gtdwnej czesci artystycznej dyplomu Kateryny
Bisharievy juz na pierwszy rzut oka wymykaja sie konwencjom klasycznie poj-
mowanego obrazu. Powstate w pracowni prof. Piotra J6zefowicza kompozycje
mozna by zakwalifikowa¢ do dziet typu shaped canvas, lecz préba takiego ich
nazwania nie wydaje sie do korica wtasciwa. Sposob prezentacji prac, a tak-
ze ich przestrzenno$¢ przesuwajg je w strone obrazu/obiektu, ktéry poprzez
swoja budowe zyskuje wtasciwosci inne niz tradycyjne ptétna. W historii sztu-
ki mozemy dos¢ doktadnie odnalezé moment, w ktérym artysci powotujg ist-
nienie tego typu dziet, s3 one naturalnym etapem rozwoju modernistyczne-
go obrazu (lata 50. i 60. XX w.). Marta Smoliriska w ksigzce Otwieranie obrazu,
skupiajac sie na formalnej stronie tych dziet, zwraca uwage na ich specyficzne
oddziatywanie z przestrzenia.

Zwyczajowo dzieta shaped canvas ,uruchamiajg” $ciane, w przypad-
ku prac Kateryny, poprzez ich wielowymiarowy charakter i specyficzny spo-
séb prezentacji dyplomowej, uruchomiona zostaje cata przestrzen wysta-
wiennicza. Kompozycje sg dynamiczne, niektére z nich rozwibrowane kolo-
rem, inne za$ lekko zgaszone, jakby bardziej skupione na formie i pracy z ma-
teriatem. Warto zaznaczy¢, ze w swoich pracach Kateryna uzywa materiatéw,
ktére réwniez wymykaja sie zwyczajowym wyobrazeniom warsztatu malar-
skiego... Ptyty, nieregularne arkusze delikatnej siatki, kawatki lustra i szyb, wy-
raznie uwidaczniajg przesuniecie w obszar, nazywany obecnie przez teorety-
kéw, poszerzonym polem malarstwa. Mojg uwage zwraca szczegélnie praca
zatytutowana Dekonstrukcja, w ktorej mtoda artystka uzywa krosna malar-
skiego do zbudowania dobrze wywazonej kompozycji sktadajacej sie z wspo-
mnianego krosna oraz nieregularnych kawatkéw ptyt i siatki. Widocznym jest,
ze klasycznie pojmowany obraz byt moze punktem wyjsciowym, ale dla au-
torki ptaski prostokat obleczony ptétnem to zdecydowanie za mato; kompo-
zycja przerasta pierwotne ramy. Celowo skupiam sie na formalnych i plastycz-
nych aspektach, gdyz w warstwie znaczeniowej autorka, zaréwno w tekscie
jak i w rozmowie, nie podaje stricte liniowej sciezki tworzenia catej serii, nie
podejmuje wyznaczonych twardymi ograniczeniami jednego tylko, konkret-
nego tematu. Pozostajemy tym samym w sytuacji czystego odbioru plastycz-
nego fenomenu. Klasycznie pojmowane rozumienie dzieta jest w przypadku
dziatan Bisharievy nieco zachwiane. Pomimo, iz nadane tytuty moga nakie-
rowywac odbiorce, artystka deklaruje intuicyjny model pracy — probe medy-
tacyjnego przetozenia wiasnych odczu¢ i doswiadczen od razu na jezyk sztu-
ki. Najbardziej konkretng pracg jest obraz/obiekt zatytutowany Empty places,
przedstawiajacy krajobraz z tytutem dzieta napisanym w jezyku ojczystym au-
torki. W rozmowie zdradza ona, iz praca nad obrazem byta prébg przepraco-
wania i zrozumienia pojecia tesknoty. Wspdlnym mianownikiem prezentowa-
nych dziet moze by¢ wtasnie owa chec zrozumienia réznych standw i sytuacji,

w ktdrych znalazta sie mtoda twdrczyni. W tym ujeciu, prezentowane obiekty
stajq sie swego rodzaju wizualnym pamigtnikiem.

Przy spotkaniu z pracami Kateryny mozemy pokusi¢ sie o odsuniecie na
bok pytan: ,dlaczego?/co autorka miata na mysli?” na rzecz poddania sie wra-
zeniowemu odbiorowi atrakcyjnych wizualnie obiektow. Poprzez samg swo-
ja obecnos¢ wybijaja one odbiorce z rytmu codziennych mysli i wprowadzaja
w unikalny $wiat, innej niz mozliwa do wyrazenia stowem, wrazliwosci; do-
tykaja tego, co jak w tytule dyplomu jest ,nieuchwytne”. To bardzo kusza-
ca perspektywa mozliwego odbioru. Przypomina mi sie wywiad Franka Stelli
dla magazynu ARTnews (1966 r.), ktéry podejmujac prébe opisania wtasnych
dziatan wypowiada jedynie zdanie: ,What You See Is What You See”.

Samemu pojeciu ,,zrozumienia” autorka poswieca tekst napisany pod opie-
kg dr. Doroty Grubby-Thiede. Zwarta rozprawa porusza zagadnienia mozliwo-
$ci poznania nie tylko siebie, ale réwniez drugiego cztowieka/innego, wobec
ktérego powinnismy w pierwszej kolejnosci zawiesi¢ oczekiwania i przekie-
rowaé naszg uwage na pojecie/uczucie empatii. Kateryna, poprzez przywota-
nie licznych przyktadéw sztuki w réznym stopniu zaangazowanej, analizuje jej
potencjalng spoteczna role. Wydaje sie, ze sztuka jest przede wszystkim spo-
tkaniem, mozliwoscia wymiany mysli oséb, ktére wejdg w krag jej obecno-
$ci. Jest kolejnym krokiem do wspomnianego ,,zrozumienia”, ktére to pojecie
dyplomantka najwyrazniej uznata za splatajgce wszystkie elementy jej pracy.

Kolejng czescig dyplomu jest aneks, zrealizowany w preznie dziatajgcej
pracowni prowadzonej przez prof. Jacka Zdybla. To mural wykonany na jednej
ze $cian Teatru im. St. |. Witkiewicza w Zakopanem. Praca zatytutowana Mon-
sters in my garden silnie oddziatuje w przestrzeni prezentacji swoja ekspresja
i podjetym tematem. Tytutowy monster ma, w zamierzeniu artystki, wstrza-
snac spokojnym srodowiskiem, by docelowo zosta¢ przez nie oswojonym. Im-
ponuje rozmach i ciekawe wykonanie pracy; godnym uznania jest réwniez
wybor obiektu oraz uzyskanie zgody jego zarzadcy na realizacje. Teatr Witkie-
wicza to wazny dla regionu osrodek kulturalny. Dodatkowo w ramach aneksu
Kateryna wykonata witraz, ktéry swoim abstrakcyjnym wzorem bezposrednio
nawigzuje do prezentowanych obok obiektéw malarskich i jest kolejnym do-
wodem na oryginalne podejscie Bisharievy do formuty obrazu.

Catos¢ przedstawionego materiatu oceniam wysoko, bez watpliwosci
wnosze do komisji dyplomujacej Akademii Sztuk Pieknych w Gdarisku o po-
zytywng ocene artystycznych dziatan i postawy twoérczej Kateryny Bisharievy.

dr Daniel Cybulski







The works comprising the central artistic part of Kateryna Bisharieva's
diploma project, at first glance, defy the conventions of classical painting.
The compositions, created in Professor Piotr Jozefowicz's studio, could be
classified as shaped canvases. Still, such a designation doesn't seem entirely
accurate. The presentation of the works, as well as their spatiality, shifts them
towards a painting/object, which, through its structure, acquires properties
different from traditional canvases. In art history, we can quite precisely
pinpoint the moment when artists first created these types of works;
they constitute a natural stage in the development of modernist painting
(the 1950s and 1960s). In her book Opening the Image, Marta Smoliniska,
focusing on the formal aspect of these works, draws attention to their specific
interaction with space.

Shaped canvases typically 'activate' the wall; in the case of Kateryna's
works, their multidimensional nature and unique presentation style activate
the entire exhibition space. The compositions are dynamic, some vibrant with
color, others subtly muted, as if more focused on form and the workings of
material. It's worth noting that in her works, Kateryna uses materials that
also defy conventional notions of painterly craftsmanship. Boards, irregular
sheets of delicate mesh, pieces of mirror, and glass clearly reveal a shift

into what theorists now call the expanded field of painting. My attention is
particularly drawn to the work titled Deconstruction, in which the young artist
uses a painting loom to construct a well-balanced composition comprised
of the loom above and irregular pieces of board and mesh. The classically
conceived painting may have been the starting point, but for the artist, a
flat rectangle covered with canvas is definitely not enough; the composition
outgrows its original framework. | deliberately focus on formal and visual
aspects because, in terms of meaning, the author, both in the text and in
conversation, does not provide a strictly linear path for the creation of the
entire series, nor does she address a single, specific topic defined by the strict
constraints of a single, specific theme. Thus, we are left with a pure reception
of a visual phenomenon. The classically understood understanding of a
work is somewhat disrupted in the case of Bisharieva's work. Although the
titles may be misleading, the artist declares an intuitive model of work — an
attempt to meditatively translate her own feelings and experiences directly
into the language of art. The most specific work is a painting/object titled
Empty places, depicting a landscape with the title written in the artist's native
language. In conversation, she reveals that working on the painting was an
attempt to process and understand the concept of longing. The common
denominator of the presented works may be this desire to understand the




various states and situations in which the young artist found herself. In this
approach, the presented objects become a kind of visual diary.

When encountering Kateryna's works, we might be tempted to set aside
questions like 'why?'/'What did the author mean?' in favor of surrendering
to the sensory experience of these visually appealing objects. By their
very presence, they disrupt the viewer's rhythm of everyday thoughts and
introduce them to a unique world of sensitivity beyond that which can be
expressed verbally; they touch upon what, as the title of the thesis suggests,
is 'elusive’. This is a very tempting perspective of possible reception. | am
reminded of Frank Stella's interview for ARTnews magazine (1966), in which
he attempted to describe his own actions, uttering only the phrase: 'What
You See Is What You See'.

The author dedicates a text written under the supervision of Dr. Dorota
Grubba Thiede to the very concept of 'understanding'. This concise treatise
explores the possibility of understanding not only oneself but also another
human being, for whom we should first set aside expectations and focus on
the concept and feeling of empathy. Kateryna, citing numerous examples
of art engaged in varying degrees of engagement, analyzes its potential
social role. Art is, above all, an encounter, an opportunity for the exchange
of ideas between those who enter its sphere of presence. It is another step

towards the aforementioned 'understanding', a concept the graduate clearly
recognizes as intertwining all the elements of her work.

The next part of the diploma project is an annex, created in the dynamic
studio led by Professor Jacek Zdybel. It is a mural painted on one of the
walls of the St. I. Witkiewicz Theatre in Zakopane. The work, titled Monsters
in My Garden, has a powerful impact on the presentation space with its
expressiveness and themes. The titular monster, the artist intended, to shake
up the tranquil environment, ultimately becoming tamed by it. The work's
scale and interesting execution are impressive; the choice of the venue and
obtaining the consent of its administrator for its implementation are also
commendable. The Witkiewicz Theatre is an important cultural center for the
region. Additionally, as part of the annex, Kateryna created a stained glass
window, whose abstract design directly references the paintings presented
alongside and is further evidence of Bisharieva's original approach to the
painting.

| highly value the entire presented material, and | wholeheartedly urge
the diploma committee of the Academy of Fine Arts in Gdansk to evaluate
Kateryna Bisharieva's artistic endeavors and creative approach positively.

Dr Daniel Cybulski
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Emily Dickinson, By stworzyc prerie (1779)
By stworzy¢ prerie, starczy jeden zgota
Kwiat koniczyny,

Marzenie

| pszczofa.

Jesli pszczét nie ma ani na lekarstwo,
Same rojenia wystarczq.

Ttum. Stanistaw Baranczak

Zwracam sie wiec ku pszczotom. One, jak nikt inny, oniesmielaja i wpra-
wiajg mnie w zachwyt. Podziwiam ich madros¢, tytaniczng prace, ich precy-
zyjny, zadaniowy, cho¢ réwniez i niekiedy emocjonalny cykl zycia. Podziwiam
z perspektywy osoby, ktéra nie ma o nich zielonego pojecia, zdajac sobie jed-
nak sprawe z tego, ze moj obraz moze by¢ wiecej niz wypaczony. Podglagdam
nowinki pszczelarskie magazynu ,Pasieka”. Z osobliwych nagtéwkéow mé-
wig do mnie eksperci i z — jak wnioskuje — duzg dozg autoironii w tym herme-
tycznym pszczelim ulu zagajajg czytelnikéw. Czytamy wiec chocby, ze Hawaje
i stan Nowy Jork zakazaty chloropiryfosu, rosyjskie pszczoty masowo ging, Ber-
lin przezywa plage réjek, truters oslepia matke w czasie kopulacji, za$ pszczoty
ucza sie efektywniej, gdy sa karane. Jedno jest pewne - ich (pszczoét) uporzad-
kowane, kruche zycie warunkuje nasza obecnosé tu, na Ziemi. Bez nich nie ma
nas i nie bedzie. Wiem o nich niewiele i za kazdym razem niesmiato podpytu-
je o pszczele sprawy Magdalene Byczk — jedyng patronke i opiekunke pszczét,
jaka znam osobiscie.

Magdalena Byczk wprowadza nas w $wiat pamieci. Wtasnej? Zapozyczo-
nej? Wiasnej. W $wiat wizualnego zapisu ontologicznego — malarskiego i gra-
ficznego — zlepionego z konkretnych zdarzen, wyobrazen, powidokéw i okru-
chéw, odpaddw swiata ozywionego i nieozywionego. A moze w $wiat realno-
$ci zdegradowanej, martwiejgcej, Swiata w procesie rozpadu. To pamiec zlepio-
na z miodu i dziegciu.

Autorka w swojej pracy teoretycznej, zatytutowanej Lokalna spofecznos¢
i krajobraz w sztuce wspofczesnej jest doktadna i powsciagliwa. Ukazuje od-
mienne perspektywy interpretowania i przetwarzania na jezyk sztuki nie tyle
folkloru, co wiejskosci poprzez uzycie miedzy innymi medium fotografii, dziatann
przestrzennych i partycypacyjnych, czy klasycznego malarstwa olejnego. Pro-
wadzi nas przez fotograficzny $wiat Augustyna Czyzowicza, fotografa-amato-
ra dokumentujacego zycie i zwyczaje wsi Dolnego Slaska. Przywotuje kontekst
i geneze fotografii chtopskiej, uwarunkowania materialne, zwyczajowe
i migracyjne. Podkresla podniostos¢ i wage ujecia fotograficznego, ktére za-
pewne zwigzane byto z koniecznoscig udania sie do studia, przywdziania od-
Swietnych strojéw, upamietnienia danego momentu, waznego dla rodziny czy
szerzej — lokalnej spotecznosci.




Swiat wsi lat 70. uwieczniony przez Czyzowicza na niemal 2500 fotogra-
fiach to introspektywny, subiektywny zbior i konstelacja chwil bliskich i wia-
snych. Podskérna potrzeba zarchiwizowania i przekazania dalej — w $wiat i przy-
sztos¢ — wiesci o konkretnej spotecznosci w tym, a nie innym czasie i miejscu.
Swiadomosé, ze nic dwa razy, a tylko tu i teraz. Niepodwazalne w owym zapisie
fotograficznym sg tez zwigzki z pewng cyklicznoscig, podyktowane relacjg spo-
tecznosci wsi z kosciotem i tkwieniem w rodzaju dysonansu i rozkroku miedzy
komunistyczng rzeczywistoscia.

,Cztowiek religijny zyje w dwu rodzajach czasu, z ktérych wazniejszy, czas
Swiety, wystepuje pod paradoksalnym aspektem czasu okreznego, odwracal-
nego i dajacego sie odzyskiwac jako rodzaj wiecznej mitycznej terazniejszosci,
w ktdrg cztowiek wiacza sie okresowo za posrednictwem obrzeddw. Ta posta-
wa wobec czasu wystarczy dla odréznienia cztowieka religijnego od niereligij-
nego. Cztowiek religijny nie chce zy¢ w czasie okreslanym przez jezyk wspodt-
czesny jako ,terazniejszos¢ historyczna”; stara sie osiggnac czas Swiety, ktd-
ry pod pewnymi wzgledami mozna poréwnac do ,wiecznosci”. Mircea Eliade,
Czas swiety i mity.

Taki wiec obraz rysuje sie z fotografii — medium, ktére stuzy do ciggtych
powrotéow do.

,Wszelkie swieto religijne, wszelki czas liturgiczny polega na reaktualizowa-
niu jakiegos sakralnego wydarzenia, ktére dokonato sie w przesztosci mitycz-
nej, ,na poczatku”. Religijne uczestniczenie w jakims swiecie zaktada wyjscie ze
zwyktego trwania czasowego celem wtgczenia sie w czas mityczny, reaktualizo-
wany przez owo $wieto. Czas sakralny daje sie wiec bez korica odzyskiwa¢, bez
korica powtarzac. Z pewnego punktu widzenia mozna by powiedzieé, ze czas
ten nie ptynie, ze nie stanowi nieodwracalnego trwania. Jest to czas par excel-
lence ontologiczny, parmenidejski, zawsze tozsamy z samym sobga, nie zmienia
sie ani nie wyczerpuje”. Mircea Eliade, Czas Swiety i mity.

Zapis socjologiczny Zofii Rydet zostat niedawno wpisany na Polska Liste Kra-
jowa Programu UNESCO Pamie¢ Swiata, ktdra jest spisem przejawéw zywego
dziedzictwa niematerialnego z terenu Polski. Projekt realizowany byt przez ar-
tystke nieprzerwanie od 1978 do 1997 roku, niemal do ostatnich chwil jej zy-
cia. Rydet portretowata Polakéw objazdowo, wojewddztwo po wojewddztwie,
w kontekscie tego w czym, z czym i jak zyja — w entourage’u dobytku — me-
bloscianek, sieni, monidet, radioodbiornikéw, kiliméw. Na styku etnografii,
socjologii i fotografii snujg sie opowiesci o tym, jak zyjg Polacy — jakie maja
poglady polityczne, religijne, jakie upodobania estetyczne, status materialny.
I cho¢ oczywiscie mozna poddawa¢ w watpliwos¢ autentycznosé, Swiezosé
i spontaniczno$¢ takiego obrazowania — wszak wpuszczajac do swego domu
dokumentalistke, fotografke i majac Swiadomosé, ze wraz ze spustem migawki
zastygnie sie w tu-i-teraz na zawsze — to powstata kolekcja jest osobliwym za-
pisem, skarbnicg wiedzy o nas samych. Co wazne — artystka rozpoczeta prace
nad projektem jako dojrzata juz, 67-letnia osoba, z bagazem doswiadczen zy-
ciowych i artystycznych. Praca stata sie probg ukazania Polakéw przez pryzmat
tego, czym sie otaczajg, w czym wzrastajg. Oprdcz materii ozywionej, podobnie
jak we wczesniejszych projektach Magdaleny Byczk, Rydet dokumentowata to,
co nieozywione, a w czym zaklete byty lata doswiadczen, dziedziczenia; erozje
czasu — mury, obiekty, wnetrza, skrawki.

Udajemy sie jednak dalej — juz za Magadaleng Byczk — w podréz. Autorka
prowadzi nas wiec kolejno przez krajobraz twdrczosci Leona Tarasewicza i Sta-
nistawa Baja, kreslgc z poczatku geneze przedstawienia krajobrazu w malar-
stwie, poddajac pod watpliwos¢ fakt, czy odczuwanie przestrzeni i natury tem-
poralne, bytujace w konkretnej widzialnosci i uchwycone miarg danej wrazli-
wosci, da sie przetozy¢ na jakgkolwiek forme obrazowania. Byczk zwraca uwage
na ciekawy aspekt obsesyjnosci i nawrotéw-powrotéw do konkretnego miej-
sca, przywotujgc jako przyktad twdrczosé Hokusai Katsushika czy Wtodzimie-
rza tajminga. Odmienng postawe artystyczng kreuje opisywany przez autor-
ke polski artysta wizualny Daniel Rycharski, dziatajgcy na styku spotecznosci
lokalnych z perspektywy tubylca, nie intruza, mieszczucha zafascynowanego
sielankg i utopig wsi. Partycypacja i porozumienie ze spotecznoscig stanowig,
tuz obok uzywania autentycznych materiatéw z zycia wsi, dominante dziatan
Rycharskiego, na co Byczk zwraca szczegdlng uwage.

0Od poczatku naszej znajomosci w Pracowni Rysunku Koncepcyjnego profe-
sora Romana Gajewskiego, Magdalena Byczk jawita mi sie jako osoba o gtebo-
kiej Swiadomosci potencjatu swojego pochodzenia w kontekscie doswiadcze-
nia i doswiadczania esencji zycia i zrozumienia praw natury (niekiedy brutal-
nych i nieustepliwych). Byczk nie zeruje na sentymentach, nie uwodzi na site
i nie snuje ckliwych opowiesci. Nie tworzy fikcji z surowej wizualnosci. Rzeczo-

wo kataloguje obrazy popegeerowskich terendw, relacjonuje widoki zza okna
— nieraz monotonne, cho¢ we wczesniejszych realizacjach rysunkowych pozwa-
la widzowi na zawieszenie i zatrzymanie wzroku na gdzieniegdzie pojawiaja-
cej sie pszczole, kurze czy peknietej okiennicy. Nie ma w tym jednak znamion
kokieterii i fatszu. Czu¢ za to prawde, Swiadomos¢, bez potrzeby poklasku. Nie
kusi plastikowym, odpustowym folklorem, nie mami cepeliadg, przyciagaja-
cg przelotnie wzrok btyskotkami i Swiecidetkami. To obraz pozbawiony tanie-
go romantyzmu. Szczery, pochodzacy z trzewi. Niewyidealizowany. Magdale-
na Byczk oparta swoja tworczos¢ na prawdzie zakletej w symbole-znaki, z kté-
rych kazdy — od bardziej przedstawiajgcego, az po stopniowo uwalniajacy sie
spod jarzma realizmu na rzecz czystej, wyekstrahowanej abstrakcji, niesie za
sobg tadunek emocji, historii i przezy¢. Codziennosci i rzeczywistosci, splataja-
cej sie w monotonii rytuatow.

Czesc¢ gtéwna dyplomu, zatytutowana Kolekcje zdarzen, to swego rodza-
ju atlas i katalog spraw mniejszych i wiekszych. To dokumentacja obumierania,
usychania, zacierania sie w czasie i z czasem. Réznig je formaty, scala podto-
ze — surowe ptétno Iniane, naciggniete na krosno, juta, klej kréliczy, nic wie-
cej... Kompozycja olejnego malarstwa jest manifestem lapidarnej obecnosci
i éwiata jawigcego sie, cho¢ zmierzchajacego. Swiata intrygujacego, zwierzece-
go i roslinnego poddawanego procesom rozktadu.

Swiat w rozpadzie, odpadki ze $wiata Magdaleny Byczk to pretekst do roz-
mowy, w ktérej autorka ozywia sie i dopetnia historie o kontekst. To wytrych do
historii méwionej — nieuchwytnego zapisu codziennosci. Jolanta Brach-Czaina
w Szczelinach istnienia méwi, ze: ,,Podstawe naszego istnienia stanowi codzien-
nos¢. Codzienno$é stanowigca tto egzystencjalne zdarzen niezwyktych, ktérych
oczekujemy — czesto nadaremnie — moze wiec decydowac o wszystkim. Ma wy-
miar drobny. Czestotliwo$¢ duza. Jest niezauwazalna.

Nie mozna jednak wykluczy¢, ze zwodzg nas pozory, gdy osmielamy sie odma-
wiac znaczenia drobiazgom istnienia. | bedziemy musieli zatowac zdarzen prze-
oczonych.

Skoro istnienie przebiega gtéwnie w doswiadczeniu potocznym, posréd
czynnosci zwyktych, to odmawiajac im znaczenia, uniewazniamy sie sami.
A przeciez tego nie chcemy. Zatem trzeba bez uprzedzen, ale i bez przedwcze-
snych nadziei, chtodno rozpatrzy¢ sie w codziennosci.

,Zasypianie, sen, znowu przebudzenie i znéw zasypianie.”

Na aneks Magdaleny Byczk, zatytutowany Prace Pamieci, sktadajg sie prace
wykonane w technice wklestodruku. To jedyny moment, w ktérym autorka de-
cyduje sie na motyw wyraznie figuratywny, nawigzujacy do konkretnych oséb
w konkretnych sytuacjach, na kanwach scian budynkéw gospodarskich; jednak
zdaje sie, ze kolazowe kompozycje w czerni i bieli zostaty juz poddane proce-
som charakterystycznym dla tego, co robi z nami czas — trawi, niczym blache,
naszg pamiec. Deformuje. Postaci tkwig wiec w pasazu, w przestrzeni ,pomie-
dzy”, w szczelinie istnienia, nie mogac sie zen wydosta¢. Deprywacja kontaktu
z naturg, z korzeniami w dzisiejszym $wiecie wptywa na zaburzenie odczuwania
siebie i Swiata, na wahania nastroju, rytmu dobowego, ktéry niegdys porzgdko-
wat zycie i $wiat ludzi. Préba romantyzowania przesztosci, traum i spraw, ktore
s3 ,,z ziemi”, lezg u podstaw, wypacza prawdziwy obraz tego, co sie jawi; praw-
dziwej realnosci, w ktérej jestesmy osadzeni, z ktdrej sie wywodzimy.

Praca Magdaleny Byczk jest autentyczna i eksponowana jest rowniez w prze-
strzeni autentycznej. Wiadomo, ze jest to pewnego rodzaju kompromis, jednak
dobdr miejsca, z catym zastanym dobrodziejstwem — piecem kaflowym, skrzypia-
cg, drewniang podtogg, zapachem stechlizny, grubymi, malowanymi tysigc razy
olejnica futrynami i framugami, daje nam namiastke tego, co sie jawi¢ powinno.
| jakkolwiek jest to jedynie fragment odczuwania, nie jest to obcy white cube,
ktéry w kontekscie méwienia o konkretnej realnosci, dziatatby tu nieco kary-
katuralnie. Magdalena Byczk zaprasza nas do swojego $wiata i do rozmowy. Ja
z checig sama postucham, jak szczerze i z gtebokg swiadomoscia oraz pokora
opowiada historie o bohaterach swoich obrazéw. Mam nadzieje, ze w przysztosci
znajdzie sie miejsce i na spisanie owych opowiesci, czego bardzo dyplomantce
zycze. Dziekuje, ze w autentyczny, nienarzucajacy, milczacy, madry i czuty sposéb
przypomina nam o tym, ,gdzie sie zaczelismy”. To zdecydowanie nie jest sztucz-
ny midd. To midd i dziegie¢ pamieci — gestej, lepkiej, kolektywnej, osobistej.
Prace oceniam celujgco, wnioskuje o nadanie tytutu magistry sztuki

dra Zuzanna Dolega.
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Emily Dickinson, To make a prairie (1755)

To make a prairie it takes a clover and one bee,
One clover, and a bee.

And revery.

The revery alone will do,

If bees are few.

So | turn to bees. They, like no other, intimidate and fill me with awe.
| admire their wisdom, their titanic work, and their precise, task-oriented, yet
sometimes emotional life cycle. | admire them from the perspective of some-
one who knows nothing about them, yet | realize that my image may be more
than distorted. | peek at the beekeeping news in Pasieka magazine. Experts
speak to me from the curious headlines and, with what | gather is a great deal
of self-irony, they greet readers in this hermetic beehive. We read, for exam-
ple, that Hawaii and New York State have banned chlorpyrifos, Russian bees
are dying en masse, Berlin is experiencing a plague of swarms, a drone blinds
the queen during copulation, and bees learn more effectively when punished.
One thing is sure — their (the bees') ordered, fragile lives condition our pres-
ence here on Earth. Without them, we are not and will never be. | know lit-
tle about them, and every time | timidly ask Magdalena Byczk — the only
patron saint and protector of bees | know personally — about bee matters.

Magdalena Byczk introduces us to the world of memory. Our own? Bor-
rowed? My own. To the world of visual ontological recording — pictorial and
graphic — cobbled together from specific events, imaginations, afterimages, and
fragments, the waste of the animate and inanimate world. Or perhaps to the
world of degraded, dying reality, a world in the process of decay. It's a memory
made of honey and tar.

In her theoretical work, Local Community and Landscape in Contemporary
Art, the author is precise and restrained. She demonstrates diverse perspectives
on interpreting and transforming not so much folklore as rurality into the lan-
guage of art, using, among other things, the medium of photography, spatial and
participatory activities, and classical oil painting. She guides us through the pho-
tographic world of Augustyn Czyzowicz, an amateur photographer documenting
the life and customs of rural Lower Silesia. She evokes the context and origins of
peasant photography, the material conditions, customs, and migration. She em-
phasizes the solemnity and significance of the photographic shot, which likely
involved going to the studio, donning formal attire, and commemorating a mo-
ment significant for the family or, more broadly, the local community.

The rural world of the 1970s, immortalized by Czyzowicz in nearly 2,500
photographs, is an introspective, subjective collection and constellation of mo-
ments, both near and dear. There's a subconscious need to archive and pass
on — to the world and the future — news of a particular community in this
specific time and place. There's an awareness that nothing is repeated, only
here and now. Also undeniable in this photographic record are the connections
to an inevitable cyclicality, dictated by the rural community's relationship with
the church and its entanglement in a kind of dissonance and straddle between
the communist realities.

'Hence religious man lives in two kinds of time, of which the more important,
sacred time, appears under the paradoxical aspect of a circular time, reversible
and recoverable, a sort of eternal mythical present that is periodically reintegrat-
ed by means of rites. This attitude in regard to time suffices to distinguish reli-
gious from nonreligious man; the former refuses to live solely in what, in modern
terms, is called the historical present; he attempts to regain a sacred time that,
from one point of view, can be homologized to eternity'. Mircea Eliade, Sacred
Time and Myths.

This is the image that emerges from photography —a medium that serves
to return to constantly...

'Every religious festival, any liturgical time, represents the reactualization of
a sacred event that took place in a mythical past, "in the beginning." Religious
participation in a festival implies emerging from ordinary temporal duration
and reintegration of the mythical time reactualized by the festival itself. Hence
sacred time is indefinitely recoverable, indefinitely repeatable. From one point
of view it could be said that it does not "pass," that it does not constitute an
irreversible duration. It is an ontological, Parmenidean time; it always remains
equal to itself, it neither changes nor is exhausted'. Mircea Eliade, Sacred Time
and Myths.

Zofia Rydet's Sociological record was recently added to the Polish National
Register of UNESCO's Memory of the World Programme, which lists manifesta-
tions of living intangible heritage from Poland. The artist carried out the project
continuously from 1978 to 1997, almost until the last moments of her life. Rydet
portrayed Poles on a traveling basis, voivodeship by voivodeship, in the con-
text of what they live in, with what, and how they live — in an entourage of
possessions — wall units, hallways, monidet, radios, rugs. At the intersection of
ethnography, sociology, and photography, stories are told about how Poles live
— their political and religious views, aesthetic preferences, and financial status.
And while one can, of course, question their authenticity, freshness, and the
spontaneity of such imagery—after all, by letting a documentarian, a photog-
rapher, into her home, and knowing that with the shutter release she would
freeze in the here-and-now forever—the resulting collection is a unique record,
a treasure trove of knowledge about ourselves. Importantly, the artist began
working on the project as a mature 67-year-old, with a wealth of life and ar-
tistic experience. The work became an attempt to portray Poles through the
prism of their surroundings and upbringing. In addition to living matter, similarly
to Magdalena Byczk's earlier projects, Rydet documented the inanimate, the
things that held years of experience and inheritance; the erosion of time —
walls, objects, interiors, scraps.

However, we continue on our journey — following Magdalena Byczk. The
author leads us successively through the landscape of Leon Tarasewicz's and
Stanistaw Baj's work, initially outlining the genesis of the representation of
landscape in painting. It is questionable whether the experience of space and
temporal nature, existing in a specific visibility and captured by a given sensitiv-
ity, can be translated into any form of imagery. Byczk draws attention to the in-
teresting aspect of obsession and recurrence—returns to a specific place, citing
the work of Hokusai Katsushika and Wtodzimierz tajming as examples. A differ-
ent artistic approach is created by the Polish visual artist Daniel Rycharski, de-
scribed by the author, who works at the intersection of local communities from
the perspective of a native, not an intruder, a city dweller fascinated by the idyll
and utopia of the countryside. Participation and understanding with the com-
munity, alongside the use of authentic materials from rural life, are dominant
features of Rycharski's work, a point to which Byczk pays particular attention.

From the beginning of our acquaintance in Professor Roman Gajewski's
Conceptual Drawing Studio, Magdalena Byczk struck me as someone deeply
aware of the potential of her origins in the context of experiencing and un-
derstanding the essence of life and the laws of nature (sometimes brutal and
unyielding). Byczk doesn't prey on sentimentality, doesn't force seduction, or
spin maudlin tales. She doesn't create fiction from austere visuals. She factu-
ally catalogs images of former state-owned farm lands, chronicles views from
the window — often monotonous, though in her earlier drawings she allows
the viewer to pause and focus on the occasional bee, chicken, or cracked shut-
ter. Yet, there's no hint of coquetry or falsehood. Instead, there's a sense of
truth and awareness, without the need for applause. She doesn't tempt with
plastic, indulgent folklore, nor does she tantalize with folklore-inspired sarcasm,
catching the eye fleetingly with trinkets and trinkets. This is a painting devoid of
cheap romanticism. Honest, visceral. Unidealized. Magdalena Byczk bases her
work on truth encapsulated in symbols-signs, each of which —from the more
representative to the gradually liberating one from the yoke of realism in favor
of pure, abstraction — carries a charge of emotion, history, and experience.
Everyday life and reality intertwine in the monotony of rituals.

The central part of the diploma, titled Collections of Events, is a kind of
atlas and catalog of matters large and small. It documents the withering, the
fading, in time and over time. They differ in format, united by the substrate
— raw linen canvas stretched on a loom, jute, rabbit glue, nothing more...
The composition of the oil painting is a manifestation of concise presence and
a world that appears, yet is fading — an intriguing world, animal and plant, un-
dergoing processes of decay.

Magdalena Byczk's World in Disintegration, Waste from the World is
a pretext for a conversation in which the author comes alive and adds context
to the story. It's a key to oral history — an elusive record of everyday life. Jolanta
Brach-Czaina, in The Cracks in Existence, says: 'The basis of our existence is eve-
ryday life. Everyday life, which forms the existential backdrop for extraordinary
events that we await — often in vain — can therefore determine everything. It
has a small dimension. Its frequency is high. It is imperceptible.



However, we cannot rule out that appearances deceive us when we dare to
deny the significance of the minutiae of existence. And we will have to regret
the events we overlooked.

Since existence occurs primarily in everyday experience, amidst ordinary
activities, by denying them significance, we invalidate ourselves. And yet we do
not want that. Therefore, we must, without prejudice, but also without prema-
ture hopes, coolly examine our everyday life.

'Falling asleep, sleeping, waking up again, and falling asleep again.'

Magdalena Byczk's annex, titled Works of Memory, consists of works created
using the intaglio technique. This is the only instance where the artist employs
a clearly figurative motif, referencing specific individuals in specific situations,
on the walls of farm buildings. However, it seems that the collaged compositions
in black and white have already been subjected to processes characteristic of
what time does to us — it consumes, like sheet metal, our memory. It deforms.
The figures are thus stuck in a passage, in a space 'in between’, in a crack of
existence, unable to escape. Deprivation of contact with nature, with roots in
today's world, disrupts the experience of self and the world, leading to mood
swings and the circadian rhythm that once organized people's lives and worlds.
Attempting to romanticize the past, traumas, and matters that are 'of the earth'

and underlie them, distorts the actual image of what appears; the true reality in
which we are embedded, from which we come.

Magdalena Byczk's work is authentic and is exhibited in a genuine space.
It's clear that this is a compromise of sorts, but the choice of location, with
all the blessings it offers—the tiled stove, the creaking wooden floor, the
musty smell, the thick doorframes and doorframes painted a thousand
times with oil, gives us a glimpse of what should be. And although this is
only a fragment of perception, it is not an unfamiliar white cube, which, in
the context of discussing a concrete reality, would seem somewhat carica-
tured. Magdalena Byczk invites us into her world and into the conversation.
I would love to hear for myself how honestly, with deep awareness and hu-
mility, she tells the stories of the subjects of her paintings. | hope that in the
future, there will be room to write down these stories, which | sincerely wish
for the graduate. Thank you for reminding us in an authentic, unobtrusive, si-
lent, wise, and tender way of 'where we began'. This is definitely not artificial
honey. It is the honey and tar of memory-thick, sticky, collective, personal.

I rate this work excellently and apply for the title of Master of Arts.

Dr Zuzanna Dolega
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Aleksandra Chowaniec

Studia rozpoczete na ASP w Gdarisku w 2019 roku w Pracowni
Podstaw Rysunku i Malarstwa prof. Marka Modela.

Praca magisterska pisemna: ,, Prawdopodobnie jestem kims samotnym”. Wybrane
zagadnienia sztuki napisana pod kierunkiem dr. Zbigniewa Markowskiego.
Opiekun aneksu: dra hab. Magdalena Hanysz-Stefariska

Promotor dyplomu: prof. Piotr J6zefowicz

Recenzent: dra Magdalena Pela

nosci jednostki i ttumu, czy opisujac rzeczywistos¢ w czasach upadku warto-
Sci chrzescijanskich, kieruja sie w strone ludzkiej wyjatkowosci. W kolejnych
rozdziatach, analizujgc wybrane dzieta sztuki, poczawszy od renesansu do
wspotczesnosci, malarka koncentruje sie na obliczach samotnosci. Odnosi
sie do tworczosci Leonarda da Vinci, Albrechta Direra, Caspara Dawida
Friedricha, Edvarda Muncha, Edwarda Hoppera oraz Magdaleny Abakanowicz.

Doceniam fakt, ze autorka tak szeroko opisuje rodzaje podejscia do wy-
branego tematu. Petna Swiadomos$¢ pola badawczego, a takie osiggniec
i mysli znajdujacych sie w ramach niego, jest dla artysty i artystki niezwykle
wazna. Warto wiedzie¢, czy to, co zdazyto sie juz pojawi¢ w obrebie dane-
go tematu chcemy kontynuowad, obalaé czy omija¢. Uwazam, ze odniesienie
sie do tak szerokiego wachlarza mysli i postaw twdrczych umozliwito artyst-
ce Swiadome znalezienie swojego wtasnego miejsca na polu sztuki, nie pozo-
stawiajac jej obojetna na mnogosé perspektyw tak frapujgcego zagadnienia.

Studies in Basics of Drawing and Painting in the Studio Prof. Marek Model
at the Academy of Fine Arts in Gdansk commenced in 2019.

Written master’s thesis: "I'm probably a lonely person". Selected Issues
in Art written under the supervision of Dr Zbigniew Marikowski.
Supervisor of the annex: Dr hab. Magdalena Hanysz-Stefariska
Supervisor of the degree project: Prof. Piotr J6zefowicz

Reviewer: Dr Magdalena Pela

Mlode Malarstwo z Gdariska 2024 Dyplomy

Aleksandra Chowaniec jest niezwykle wnikliwg obserwatorka codziennosci
i jej bohateréw. Staje w opozycji do ttumu, masy, pedu i wigzacej sie z nimi
anonimowosci jednostki. Opowiada o konkretnych osobach, ich aurze,
emocjach i przede wszystkim samotnosci. Nie podejmuje bezposredniej
rozmowy, wystarczy jej ich obecnos¢. Mam wrazenie, ze bohaterom swoich
ptécien nie chce przerywaé momentu ciszy i odpoczynku z samym soba.
Czesto, przed rozpoczeciem malowania obrazu, potajemnie i z ukrycia robi
zdjecie, ktore pdzniej stuzy za punkt wyjscia do tworczej pracy. Unika specjal-
nego pozowania, odgrywania rél, udawania. Docenia rzeczywistos¢ zastana,
wraz z trudami i mnogoscia Swiatéw kazdej jednostki. W chaosie wspoétcze-
snosci poszukuje momentu zatrzymania, wyciszenia i oddechu, ktéry umozli-
wi zblizenie sie do wtasnego wnetrza.

Praca teoretyczna jest tekstem bardzo wyczerpujagcym i wielowatko-
wym. Warto podkresli¢ wysoka jakos¢ jezyka, ktérym artystka postuguje sie
na kilkudziesieciu stronach rozprawy. Odnosze wrazenie, ze po czesci wyni-
ka to z duzej klarownosci mysli, ktéra przyswiecata jej podczas definiowania
i spisywania rozwazan oraz wiasnej wiedzy. Tekst ma cechy wywodu erudycyj-
nego, w ktéorym Chowaniec wyszukuje wspdlne punkty oraz biegle taczy mysli
i podejscie filozofow i filozofek czy artystow i artystek z réinych epok.
W zwigzku z powyzszym, jestem przekonana, ze imponujaca bibliografia zosta-
fa realnie przyswojona, a zawarta w niej wiedza stata sie podpora i osig do
indywidualnych rozwazan malarki.

W rozdziale pierwszym, w pieciu punktach zostaty przeanalizowane pogl3-
dy wybranych filozoféw na temat pochwaty samotnosci. Chowaniec zaczyna
swéj wywod od epoki oswiecenia i sylwetki Jeana Jacquesa Rousseau, ktory
ze wzgledu na umitowanie dla alienacji nigdy nie zostat dobrze zrozumia-
ny i przyjety. Nastepnie koncentruje sie na filozofii Arthura Schopenhauera,
ktéry uwazat, ze samotno$¢ moze pomdc nam osiggnaé autentycznosc,
a kazdy inteligentny cztowiek stanowi swoje wtasne zrédto zainteresowania.
Kolejno opisuje mysli prekursorow egzystencjalizmu: Sgrena Kierkegaarda,
Friedrich Nietzsche’go oraz Jeana-Paula Sartre'a, ktérzy nawiazujac do zalez-

Chowaniec zaczyna tym samym budowaé wtasne podejscie do samot-
nosci. Nawigzujgc do czaséw w ktoérych zyje, podkresla, ze celem jej pracy
jest wskazanie tytutowej alienacji jako ,warunku koniecznego do osiggnie-
cia harmonii z wiasnymi przezyciami, doskonalenia siebie i zaakcentowa-
nia swojej autonomii”. Warto réwniez zaznaczy¢ kilkukrotnie przywotywa-
ne rozréznienie pomiedzy byciem samotnym a osamotnionym. Podazajac
za mysla Hannah Arendt i Jeana-Paula Sartre'a, bez tego wskazania mozemy
odnies$¢ wrazenie, ze pojecie samotnosci wigze sie jedynie z opuszczeniem,
przymusem, wykluczeniem i brakiem akceptacji. Artystka podkresla, ze bycie
samemu ze sobg moze by¢ niezwykle rozwijajace, a takze dajgce mozliwos¢
kontaktu z wewnetrznym gtosem, ktéry ciezko ustysze¢ w pedzacym ttumie.
Jak sama pisze, we wspotczesnej rzeczywistosci moze sie to wydac jeszcze
trudniejsze. PrzebodZcowani, obserwowani, nieustajgco wystawiamy sie na
ocene. ,Ciggle boimy sie, ze co$ nas omija, staramy sie wiec tapacé okazje,
dwoimy sie i troimy, by wiedzie¢ jak najwiecej. Cisza stata sie zbyt ogtusza-
jaca”.

Obrazy sktadajace sie na dyplom gtéwny petne sg ciszy i kontemplacji.
Chowaniec zatrzymata bohaterdw i bohaterki w momentach izolacji i czesto
koncentracji na powtarzalnych czynnosciach. Zazwyczaj skapani w chtod-
nych tonach, sprawiajg wrazenie zamrozonych w stop-klatce codziennosci.
Mimo tego, ze na niektérych pracach majg swojego towarzysza lub towa-
rzyszke, to malarka wyraznie, za pomocga btekitdw i niebieskosci, podkre-
$la poczucie samotnosci obecne nawet wsrdd biskich. Prace, poza smutkiem
i zaduma, majg w sobie rowniez ogromng wrazliwos¢, miekkos¢ malarskie-
go gestu i delikatno$¢ w stosunku do drugiego, zaobserwowanego cztowie-
ka. Artystka, ktorej warsztat realistki jest na wysokim poziomie, opowiada
o ludziach spotkanych w pociggu, w przejsciu podziemnym czy nad morzem.
Nie stara sie ich upiekszyé, udoskonali¢. Maluje chwile zastang; probuje
wychwyci¢ moment, w ktérym zauwazeni, najczesciej obcy ludzie, zanurzyli
sie w otchtan swojego wnetrza.

Aneks artystyczny, na ktéry sktadajg sie prace graficzne, zdaje sie by¢
kontynuacjg powyzszych rozwazan. Na pracach wykonanych technika wkle-
stodruku i linorytu, widzimy osoby zamyslone, samotne, wycofane z kontek-
stow towarzyskich. Petne melancholii i wyciszenia dopowiadajg i rozwijaja
historie rozpoczeta w dyplomie gtéwnym oraz szeroko opisang w pracy teore-
tyczne;j.

Podsumowujac, uwazam, ze catos¢ wypowiedzi jest bardzo spdjna i zara-
zem przejmujaca. Dojrzatos¢ formy i tresci, a takze konsekwencja w narra-
cji na wybrany temat dowodzi o gotowosci i Swiadomej otwartosci na dalszy,
samodzielny rozwdj tworczy. Z petnym przekonaniem i wyczekujac kolej-
nych wypowiedzi malarskich oraz przemyslen teoretycznych Aleksandry
Chowaniec, rekomenduje nadanie jej tytutu magistry sztuki.

dra Magdalena Pela
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Aleksandra Chowaniec is an exceptionally insightful observer of everyday life and
its subjects. She stands in opposition to the crowd, the mass, the rush, and the
inherent anonymity of the individual. She speaks about specific individuals, their
aura, emotions, and above all, loneliness. She doesn't engage in direct conversa-
tion; their presence is enough for her. | have the impression that she doesn't
want to interrupt the subjects of her canvases' moment of silence and rest with
themselves. Often, before beginning a painting, she secretly and covertly takes
a photograph, which later serves as a starting point for her creative work. She
avoids posing, role-playing, or pretending. She appreciates the reality she finds,
along with the hardships and multiplicity of each individual's worlds. In the chaos
of modernity, she seeks a moment of pause, silence, and breath that will allow
her to draw closer to her inner self.

This theoretical work is a very comprehensive and multi-threaded text. It is
worth emphasizing the high quality of the language the artist uses throughout
the several dozen pages of the thesis. This is partly due to the great clarity of
thought that guided her in defining and writing down her reflections and her
own knowledge. The text has the characteristics of an erudite argument, in which
Chowaniec seeks common ground and skillfully combines the thoughts and ap-
proaches of philosophers and artists from different eras. Therefore, the impres-
sive bibliography has been truly assimilated, and the knowledge contained with-
in has become a support and axis for the painter's individual reflections.

In the first chapter, five sections are devoted to analyzing the views of
selected philosophers on the praise of solitude. Chowaniec begins her argument
with the Enlightenment and the figure of Jean-Jacques Rousseau, who, due to his
love of alienation, was never well understood or accepted. She then focuses on
the philosophy of Arthur Schopenhauer, who believed that solitude can help us
achieve authenticity and that every intelligent person is their own source of in-
terest. She successively describes the thought of the precursors of existentialism:
Sgren Kierkegaard, Friedrich Nietzsche, and Jean-Paul Sartre, who, by drawing
on the interdependence of the individual and the crowd and describing reality
in times of the decline of Christian values, turn toward human exceptionalism.
In subsequent chapters, analyzing selected works of art from the Renaissance
to the present, the painter focuses on the aspects of loneliness. She references
the works of Leonardo da Vinci, Albrecht Direr, Caspar David Friedrich, Edvard
Munch, Edvard Hopper, and Magdalena Abakanowicz.

| appreciate the author's extensive description of approaches to the chosen
topic. A full awareness of the research field, as well as the achievements and
ideas within it, is crucial for an artist. It's important to know whether we want
to continue, refute, or bypass what has already emerged within a given topic.
Addressing such a broad range of thoughts and creative approaches allowed the
artist to consciously find her own place in the field of art, not leaving her indiffer-
ent to the multitude of perspectives on such a compelling topic.

Chowaniec thus begins to develop her own approach to loneliness. Referring
to the times in which she lives, she emphasizes that the goal of her work is to
identify the titular alienation as "a necessary condition for achieving harmony
with one's own experiences, self-improvement, and the accentuation of one's
autonomy." It is also worth noting the repeatedly cited distinction between be-
ing alone and being lonely. Following the thought of Hannah Arendt and Jean-
Paul Sartre, without this distinction, the concept of loneliness is associated solely
with abandonment, coercion, exclusion, and lack of acceptance. The artist em-
phasizes that being alone with oneself can be incredibly empowering, as well as
providing an opportunity to connect with one's inner voice, which is challenging
to hear in a rushing crowd. As she writes, this can seem even more difficult in
contemporary reality. Overstimulated, we constantly expose ourselves to judg-
ment. "We're constantly afraid we're missing out, so we try to seize opportuni-
ties, and we go to great lengths to learn as much as we can. The silence has
become too deafening."

The paintings that comprise her main diploma project are filled with silence
and contemplation. Chowaniec captures the protagonists in moments of isola-
tion, often focused on repetitive activities. Typically bathed in calm tones, they
appear frozen in a freeze-frame of everyday life. Although some of them have
a companion, the painter clearly uses shades of blue to emphasize the feeling
of loneliness present even among loved ones. Beyond sadness and contempla-
tion, the works convey profound sensitivity, a soft painterly touch, and a gentle
approach to the other person observed. The artist, whose realist craft is highly
skilled, tells the story of people she encounters on trains, in underpasses, or by
the seaside. She doesn't attempt to embellish or perfect them. She paints the
moment as it happens, attempting to capture the instant when the people she
observes — usually strangers — plunge into the depths of their inner selves.

The artistic annex, consisting of graphic works, is a continuation of the above
considerations. In the works, created using intaglio and linocut techniques, we
see individuals lost in thought, lonely, and withdrawn from social contexts. Full of
melancholy and tranquility, they complement and develop the story begun in the
primary diploma and extensively described in the theoretical work.

In summary, the entire work is very coherent and at the same time moving.
The maturity of form and content, as well as the consistency in the narrative on
the chosen topic, demonstrates a willingness and conscious openness to further,
independent creative development. With full conviction, and looking forward to
Aleksandra Chowaniec's further paintings and theoretical reflections, | recom-
mend awarding her the title of Master of Arts.

Dr Magdalena Pela
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Anna Dabrowska

Studia rozpoczete na ASP w Gdarisku w 2019 roku w Pracowni
Podstaw Rysunku i Malarstwa prof. Jézefa Czerniawskiego.

Praca magisterska pisemna: Demokratyzacja sztuki — dziatania
artystyczne na rzecz zmniejszenia dystanséw spotecznych napisana
pod kierunkiem dr. Doroty Grubby-Thiede.

Opiekun aneksu: dra hab. Magdalena Hanysz-Stefariska

Promotor dyplomu: dr hab. Krzysztof Polkowski

Recenzent: dra hab. Aleksandra Jadczuk

Studies in Basics of Drawing and Painting in the Studio Prof. J6zef

Czerniawski at the Academy of Fine Arts in Gdarnsk commenced in 2019.

Written master’s thesis: Democratizing Art — Artistic Actions
to Reduce Social Distancing written under

the supervision of Dr Dorota Grubba-Thiede.

Supervisor of the annex: Dr hab. Magdalena Hanysz-Stefanska
Supervisor of the degree project: Dr hab. Krzysztof Polkowski
Reviewer: Dr hab. Aleksandra Jadczuk

Gtéwng, artystyczng czes$é prezentacji dyplomowej Anny Dabrowskiej sta-
nowi cykl siedmiu obrazéw wykonanych w technice olejnej na ptétnach pt.
Gdzie lezy Macondo? Inspiracjg do ich namalowania byta m.in. powies¢ Sto
lat samotnosci Gabriela Garcia Marqueza.

Te niezwykte, dla mnie zaskakujace, realizacje malarskie; kolaze powsta-
te na bazie fotografii z rodzinnego archiwum oraz kreslonych swobodnym ge-
stem znakdw graficznych i linii, snujg tajemniczg i intrygujacq opowies¢ o sa-
motnosci i dziedzictwie klgtwy. Misterna sie¢ powigzan postaci literackich
z powiesci Marqueza i tych rodzinnych, rzeczywistych, tworzy $wiat obrazu,
gdzie rbwnowazne zdaja sie by¢ rozne wymiary. Czas wydaje sie tu by¢ nie-
jednoznaczny, cykliczny i zamkniety, przestrzen zas racjonalnie niewyttuma-
czalna. Aura magicznej realnosci przedstawien determinuje inne, gteboko in-
tuicyjne postrzeganie, uwrazliwia na osobiste odczuwanie w odbiorze dziet.

Pozornie chaotyczne i przypadkowe kadry tych wyszukanych kompozy-
cji budowane sg swobodng gra skali, odwaznymi i intrygujacymi rozwigzania-
mi zestawien barwnych impastéw, intensywnym kontrastem i zaskakujgcym
Swiattem. Tworzg nowe, zagadkowe znaczenia, nieco ukrytg lecz wyczuwal-
ng rzeczywistos$¢ petnego spektrum ludzkiego powiktania, tesknot, doznan
i traum. Obrazy Ani pobudzaja wyobraZnie, otwieraja na nowe przezycia, 0so-
bistg inspirujacg podroz w gtab wiasnych doswiadczen. Wyzwalajg pytania
o istote i sens biegu zdarzen...

Aneks pt. Nie zaczeto sie od Ciebie, zainspirowany ksigzkg autorstwa
Marka Wolynna o tym samym tytule, stanowi niezwykle interesujace dopetnie-
nie malarskiej czesci artystycznej dyplomu. W intencji autorki réwniez dotyka
tego samego problemu. Szes¢ barwnych realizacji, wykonanych w praco-
chtonnej technice linorytu, jest probg obrazowego, metaforycznego przed-
stawienia konkretnej linii przekazywania dziedziczonej traumy. Kluczowa role
zdecydowanie odgrywa tu kolor. Kunsztowna lekkos¢ i $wietlistos¢, rozedrga-
ne materie pieczotowicie wyrytych koronkowych sladéw, kontrastujg z niepo-
kojaca, gteboka czernia. Czern przewijajaca sie przez kazdg z prac ma symbo-
lizowac klatwe i zaznaczac ciggtosc jej rozprzestrzeniania.

Cze$¢ teoretyczna pracy dyplomowej Anny Dabrowskiej jest, w mojej
ocenie, w petni udang propozycja ujecia i dos¢ wnikliwg analizg istotnych

problemoéw zwigzanych z szeroko rozumianym dystansem pomiedzy artystg
a odbiorca sztuki. Tre$¢ pracy jest adekwatna do tematu zawartego w tytule:
Demokratyzacja sztuki — dziatania artystyczne na rzecz zmniejszenia dystan-
séw spotecznych. We wstepie autorka przybliza pojecia i zarys probleméw
poruszanych w kolejnych rozdziatach. W szczegdlnosci wskazuje na potrzebe
przetamania silnie zarysowanych granic, wprowadzenia zmian w $rodowisku
artystycznym w kierunku jego zdemokratyzowania, podkresla znaczaca role
sztuki w zyciu kazdego cztowieka.

Pierwszy rozdziat pt. Sztuka jako czesc zycia, dotyczy nierozerwalnosci
cztowieka ze sztuka, w tym naturalnej potrzeby wizualizacji i ekspresji ar-
tystycznej. Ponadto odnosi sie do problemu nieréwnego traktowania re-
lacji artysta-dzieto-odbiorca, miedzy innymi poprzez ciekawe poréwnanie
odbioru dziet Tracey Emin oraz Julity Wéjcik. Dodatkowo autorka poddaje
krytycznej analizie ogdlnie przyjetg konwencje sztuki wysokiej i niskiej, pod-
kreslajac jej niekompatybilnos¢ ze wspdtczesnoscia. W drugim rozdziale pt.
Komercjalizacja sztuki jako przyktad demokratyzacji kultury opisuje wspotcze-
sny wyobcowany artworldirynek sztuki. Zajmujac sie pojeciem komercjalizacji,
w szczegolnosci wskazuje na jej pozytywny potencjat poszerzenia Swiadomosci
artystycznej odbiorcy i catego spoteczeristwa. Nawigzuje réwniez do ilustra-
cji jako niedocenianej dziedziny sztuki. W ostatnim rozdziale swojej pracy
dokonuje bardzo interesujagcego wyboru artystow i przyktadéw ich dziatan
,demokratyzujacych” sztuke, ktérych twdrczos¢ ma na celu lub tez moze
zmniejsza¢ spoteczny dystans. Wsréd nich sg miedzy innymi: Joseph Beuys,
Karolina Bregutfa, Joanna Rajkowska, Filip Ignatowicz oraz artysci uliczni
Bogoty i ich macro-murale.

Praca w mojej ocenie stanowi oryginalne ujecie problemu; napisana jest
poprawnym, przejrzystym jezykiem, zawiera bogatg bibliografie oraz intere-
sujagcy zestaw dokumentacji wybranych dziet i realizacji artystycznych.

Catos¢ pracy dyplomowej oceniam celujgco, dlatego z przyjemnoscia re-
komenduje szanownej komisji dyplomowej nadanie Annie Dgbrowskiej stop-
nia magistra.

dra hab. Aleksandra Jadczuk
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The main artistic component of Anna Dabrowska's graduation presentation
is a series of seven oil paintings on canvas entitled Where Is Macondo? They
were inspired, among other things, by Gabriel Garcia Marquez's novel One
Hundred Years of Solitude.

These extraordinary, and for me surprising, paintings—collages based on
photographs from the family archive and freely drawn graphic symbols and
lines—weave a mysterious and intriguing story about loneliness and the leg-
acy of a curse. The intricate web of connections between the literary charac-
ters from Mdrquez's novel and those in real life creates a visual world where
various dimensions seem to be equivalent. Time here seems ambiguous, cy-
clical, and closed, while space is rationally inexplicable. The aura of magical
reality in the representations determines a different, deeply intuitive percep-
tion, sensitizing the viewer to a personal experience in the work.

The seemingly chaotic and random frames of these sophisticated com-
positions are constructed through a free play of scale, bold and intriguing
solutions for color impasto combinations, intense contrast, and surprising
light. They create new, enigmatic meanings, a somewhat hidden yet palpable
reality of the full spectrum of human complexity, longings, sensations, and
traumas. Ania's paintings stimulate the imagination, open us to new expe-
riences, and are an inspiring personal journey into the depths of our own
experiences. They trigger questions about the essence and meaning of the
course of events...

The annex entitled /t Didn't Start with You, inspired by Marek Wolynn's
book of the same title, is an exciting complement to the painting part of
the diploma project. The author also intends it to address the same issue.
Six colorful works, executed using the labor-intensive technique of linocut,
are an attempt to pictorially and metaphorically represent a specific line of
transmission of inherited trauma. Color plays a key role here. The exquisite
lightness and luminosity, the quivering textures of the meticulously etched
lace patterns, contrast with the unsettling, deep black. The blackness that
runs through each work symbolizes the curse and marks its continued spread.



The theoretical part of Anna Dabrowska's thesis is, in my opinion, an en-
tirely successful approach and a rather insightful analysis of significant issues
related to the broadly understood distance between the artist and the art
audience. The content of the thesis is relevant to the theme contained in the
title: Democratization of Art — Artistic Actions to Reduce Social Disturbances.
In the introduction, the author introduces the concepts and outlines the is-
sues addressed in the subsequent chapters. In particular, she highlights the
need to break down strongly defined boundaries, introduce changes in the
artistic environment to democratize it, and emphasize the significant role art
plays in everyone's life.

The first chapter, Art as a Part of Life, explores the inextricable link be-
tween humans and art, highlighting the innate need for visualization and
artistic expression. Furthermore, it addresses the unequal treatment of the
artist-work-viewer relationship, including through an interesting comparison
of the reception of works by Tracey Emin and Julita Wéjcik. Additionally, the
author critically examines the generally accepted conventions of high and low
art, emphasizing its incompatibility with contemporary times. In the second
chapter, The Commercialization of Art as an Example of the Democratization
of Culture, she describes the contemporary alienated art world and art mar-
ket. Addressing the concept of commercialization, she particularly highlights
its positive potential to broaden the artistic awareness of the audience and
society at large. She also addresses illustration as an underappreciated art
form. In the final chapter, she presents a compelling selection of artists and
examples of their efforts to "democratize" art, whose work aims to, or can,
reduce social distance. Among them are Joseph Beuys, Karolina Breguta,
Joanna Rajkowska, Filip Ignatowicz, and the street artists of Bogota and their
macro-murals.

The work provides an original approach to the problem, is written in
a clear and concise language, and includes a rich bibliography and an inter-
esting set of documentation of selected works and artistic realizations.

| rate the entire thesis as excellent, and therefore | am pleased to recom-
mend to the Honorable Thesis Committee that Anna Dabrowska be awarded
the degree of Master of Science.

Dr hab. Aleksandra Jadczuk
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Mlode Malarstwo z Gdariska 2024 Dyplomy

Karolina Duliniec

Studia rozpoczete na ASP w Gdansku w 2019 roku w Pracowni Podstaw
Rysunku i Malarstwa prof. Marka Modela.

Praca magisterska pisemna: Rozbite lustra przesztosci. Wybrane aspekty
twdrczosci i zycia napisana pod kierunkiem dr. Zbigniewa Marnkowskiego.
Opiekun aneksu: dra hab. Magdalena Hanysz-Stefariska

Promotor dyplomu: prof. Krzysztof Gliszczynrski

Recenzent: dra hab. Anna Waligérska

Studies in Basics of Drawing and Painting in the Studio Prof. Marek Model
at the Academy of Fine Arts in Gdarisk commenced in 2019.

Written master’s thesis: Broken mirrors of the past: Selected Aspects

of Creativity and Life written under the supervision Dr Zbigniew Markowski.

Supervisor of the annex: Dr hab. Magdalena Hanysz-Stefarska
Supervisor of the degree project: Prof. Krzysztof Gliszczynski
Reviewer: Dr hab. Anna Waligdrska

Praca dyplomowa Karoliny Duliniec sktada sie z siedmiu prac malarskich,
aneksu stanowigcego zbidr grafik wykonanych w réznych technikach i zebra-
nych pod wspdlnym tytutem Skarby dzieciecych wspomnieri oraz pracy teore-
tycznej Rozbite lustra przesztosci. Wybrane aspekty twdrczosci i Zycia. Tema-
tem przewodnim czesci pisemnej oraz artystycznej jest szeroko pojety pro-
blem ztozonosci ludzkiej egzystencji. Autorka pragnie opowiedzie¢ o ludzkich
wspomnieniach i traumach poprzez metafore rozbitych luster. Motyw ten jest
nadrzednym w jej pracy teoretycznej. Jak pisze dyplomantka: ,Tytutowe roz-
bite lustra przesztosci, to nieodtgczna czes¢ zycia cztowieka”. W obu czesciach
dyplomu autorka dotyka tematu, zwracajgc uwage na jego rézne aspekty.

W zaprezentowanych realizacjach artystycznych Karolina Duliniec por-
tretuje przypadkowych pasazeréw komunikacji miejskiej. Zestawia tu rézne
techniki malarskie z fotografig i mappingiem. Ruchome obrazy natozone na
ptétna nadajg nowa jakos¢ i znaczenie przedstawieniom.

Swoja prace dyplomantka opiera na motywie nie-miejsca, ktéry ttuma-
czy jako przejscie, moment chwilowego przebywania. W nie-miejscu jestesmy
sami, alienujemy sig, a wiezi spoteczne zanikajg. Czy bohaterowie obrazéw Ka-
roliny Duliniec, zatrzasnieci w nie-miejscach, jadg samotnie do nieokreslone-
go celu jak do kresu, ku pustej, niewiadomej, niechcianej przysztosci? Na mys|
przychodzi mi wiersz Adama Zagajewskiego zatytutowany Jadgc pociggiem,
ktérego ostatnie wersy brzmia:

,Dlaczego jednak / Przez sekunde / Odczuwasz lek / Przy zapowiedzi / Kon-
cowe;j stacji / Przeciez wtasnie tam / Miate$ dojechac?”.

Motyw czasu jest w pracach Karoliny Duliniec wrecz namacalnie obecny.
Sama podrdz to przeciez droga, ruch ku przysztosci. Jednoczes$nie sportreto-
wane na ptétnie momenty trwajg zatrzymane w terazniejszosci. Z kolei poja-
wiajacy sie na obrazach motyw dziecka — pdtprzezroczystego ducha czy zja-
wy — to, w zamierzeniu autorki, znak dany z przesztosci, z czaséw dziecifistwa.
Swoje obrazy malarka nazywa metaforyczng podrdig w czasie; dodatabym,
ze mozna tu podrézowaé w dowolnych kierunkach i wszystko moze wydarzy¢
sie w jednej chwili.

Ten artystyczny i koncepcyjny zabieg ma na celu uwypukli¢ nadrzedne
motywy pracy dyplomantki, jakimi sa traumy i doswiadczenia, wytaniajace sie
z przesztosci, z dziecinstwa. Jednoczesnie ich obecnos¢ daje impuls do prze-
wartosciowania i refleksji nad zyciem. Autorka pisze, ze jej obrazy sg odpo-

wiedzig na pytanie: ,Czy jestesmy w stanie catkowicie pogodzi¢ sie z wydarze-
niami z przesztosci, a takze czy sa one w stanie wzmocni¢ naszg osobowos$¢?”.
Figury dzieci na obrazach wprowadzajg niepokdj, ale jednoczesnie s jedy-
nymi postaciami, ktére tapig wzrokowy kontakt z widzem. Sg swego rodza-
ju tfacznikami pomiedzy przestrzenig obrazu, a przestrzenig zewnetrzna. Za-
czepiajg odbiorce, przyciggajg uwage, zachecaja do wejscia w gtab portreto-
wanej sytuacji.

Obrazy malowane sg mocnymi pociggnieciami pedzla, zdecydowane, pet-
ne kolory miejscami ustepujg laserunkowo ktadzionym poétprzezroczystym
plamom. Karolina nie boi sie eksperymentowac formalnie; taczy farby olej-
ne i akrylowe z kredka czy pastelami. Niektdre fragmenty obrazéw dziatajg
bardzo graficznie, jednak umowne; ptaskie formy dopetnione zostaty prze-
strzeniami tworzonymi z duzg wrazliwoscig malarska. Zastosowanie przypad-
kowych, fotograficznych kadréw wzmacnia wyraz alienacji i samotnosci por-
tretowanych ludzi.

Aneks artystyczny dyplomu zostat wykonany w réznorodnych technikach
graficznych. Autorka zatytutowata ten zbidr Skarby dzieciecych wspomnien.
Tak, jak rozne sa techniki wykonania prac, tak rézne sa wspomnienia i przezy-
cia czasu dziecinstwa, ktory z jednej strony miatby by¢ najszczesliwszym okre-
sem egzystencji, z drugiej zas bywa opresyjny, a doswiadczane emocje i zda-
rzenia rzutujg czesto na dalsze zycie. Na grafikach Karoliny dziecifistwo row-
niez nie jest bajka. Ogladamy wesote baloniki i tédki z papieru, gumowe ka-
czuszki i ekran telewizora, ale wszystko to zatrzasnigte jest w przestrzeni za-
komponowanej w tendencji horror vacui. Feeria barw wybucha goracymi z6t-
ciami i czerwieniami jak jezykami ognia i zdaje sig, ze zaraz strawi swoim za-
rem bezbronng i nieSwiadoma niczego figurke dziecka. Puste okna blokowisk
ziejg czernig, a z6tta kaczuszka groznie typie w kierunku widza. Dzieci na pra-
cach Karoliny Duliniec zdajg sie by¢ bezbronne, otoczone przez nienaturalnie
powiekszone zabawki i napierajacy zewszad chaos. Dzieciristwo to bowiem,
jak pisze autorka, ,réwniez zmierzenie sie niewinnosci dziecka i krzywd, kto-
re nas w tym czasie spotkaty”.

Czesc teoretyczna pracy dyplomowej stanowi dos¢ wnikliwg analize. Tres¢
pracy jest adekwatna do tematu zawartego w tytule Rozbite lustra przeszto-
Sci. Wybrane aspekty twdrczosci i zycia. Dyplomantka przywotuje w niej sze-
reg przyktadow dziet artystycznych méwiacych o wykluczeniu, traumie, sa-
motnosci i izolacji oraz merytorycznie omawia je pod katem techniki wykona-
nia. Stara sie ukazac rozbite lustra jako metafore wspomnien i traum z prze-
sztosci oraz nieodtaczng czes¢ ludzkiego zycia.

Autorka podjeta prébe zrozumienia ztozonosci egzystencji. Jest to oczywi-
sScie tylko préba, bardzo ogdlne zasygnalizowanie kliku watkéw. Dyplomant-
ka nie skupia sie na jednym aspekcie swoich rozwazan, podejmuje kilka te-
matdw, z ktérych kazdy mégtby stanowi¢ osnowe osobnej pracy. S to: po-
jecie nie-miejsca, trauma a sztuka, sztuka jako terapia, a takze technologia
i jej wptyw na zycie cztowieka czy putapki uzaleznien. Wszystkie podjete watki
tacza sie jednak z nadrzednym tematem. Jest on ujety dos¢ oryginalnie i in-
dywidualnie, chociaz praca nie jest wolna od oczywistosci, takich jak stwier-
dzenie, ze artysci tworza w oparciu o wtasne doswiadczenia, najczesciej te
traumatyczne.

Praca sktada sie ze wstepu i pieciu rozdziatéw. W kazdym z nich znalazta
sie interpretacja odpowiadajagcemu tematowi dzieta artystycznego. Rozpra-
wa napisana jest poprawnym, przejrzystym jezykiem, zawiera bogatg i r6zno-
rodng bibliografie.

Catos¢ pracy dyplomowej Karoliny Duliniec oceniam bardzo dobrze oraz
whnioskuje o nadanie jej autorce tytutu magistra sztuki.

dra hab. Anna Waligérska
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Mlode Malarstwo z Gdariska 2024 Dyplomy

Karolina Duliniec's thesis consists of seven paintings, an annexe containing
a collection of graphic works created in various techniques and gathered
under the title Treasures of Childhood Memories, and a theoretical work
entitled Broken Mirrors of the Past: Selected Aspects of Creativity and Life.
The main theme of both the written and artistic sections is the broadly un-
derstood issue of the complexity of human existence. The author wishes
to speak about human memories and traumas through the metaphor of
broken mirrors. This theme is paramount in her theoretical work. As the
student writes: 'The titular broken mirrors of the past are an inseparable
part of human life'. In both parts of the thesis, the author addresses the
topic, drawing attention to its various aspects.

In the presented artistic projects, Karolina Duliniec portrays random
passengers on public transport. Here, she combines various painting tech-
niques with photography and mapping. Moving images superimposed on
the canvases give new quality and meaning to the representations. The
graduate student bases her work on the motif of non-place, which she ex-
plains as a passage, a moment of momentary presence. In non-place, we
are alone, alienated, and social bonds fade. Are the characters in Karolina
Duliniec's paintings, trapped in non-places, traveling alone to an undefined
destination as if to an end, towards an empty, unknown, unwanted future?
I'm reminded of Adam Zagajewski's poem entitled Riding the Train, whose
final lines read:

'But why / For a second / Do you feel fear / At the announcement / Of
the final station / After all, that's where / You were supposed to arrive?"

The motif of time is palpably present in Karolina Duliniec's works. The
journey itself is a journey, a movement towards the future. At the same
time, the moments portrayed on canvas remain frozen in the present.
Meanwhile, the motif of the child — a semi-transparent ghost or appari-
tion — appearing in her paintings is, in the artist's intention, a sign from the
past, from childhood. The painter calls her paintings a metaphorical journey
through time; | would add that you can travel in any direction here, and
anything can happen in an instant.

This artistic and conceptual approach aims to highlight the overarching
themes of the graduate's work: traumas and experiences emerging from
the past, from childhood. At the same time, their presence provides an im-
petus for reevaluation and reflection on life. The artist writes that her paint-
ings answer the question: 'Are we able to completely come to terms with
past events, and can they strengthen our personality?'

The figures of children in the paintings evoke anxiety, but at the same
time, they are the only figures who make visual contact with the viewer.
They serve as a kind of link between the space of the painting and the out-
side world. They engage the viewer, draw attention, and encourage them to
delve deeper into the situation portrayed.

The paintings are painted with strong brushstrokes, with bold, full colors
occasionally giving way to semi-transparent, glazed patches. Karolina is
not afraid to experiment formally: she combines oil and acrylic paints with
crayon and pastels. Some fragments of the paintings are highly graphic, yet
conventional; flat forms are complemented by spaces created with great
painterly sensitivity. The use of random, photographic frames enhances the
expression of alienation and loneliness of the subjects portrayed.

The artistic annex to the diploma work was created using a variety of
graphic techniques. The artist titled this collection Treasures of Childhood
Memories. Just as the techniques vary, so do the memories and experiences
of childhood, which, on the one hand, was supposed to be the happiest
period of existence, yet on the other, can be oppressive, and the emotions
and events experienced often impact the rest of life. In Karolina's prints,
childhood is no fairy tale either. We see cheerful balloons and paper boats,
rubber duckies, and a television screen, but all of this is trapped in a space
composed in the horror vacui style. A blaze of colors erupts in hot yellows
and reds like tongues of flame, seemingly about to consume the defense-
less and unsuspecting child figure with its heat. The empty windows of the
housing estates belch black, and a yellow duck glares menacingly at the

viewer. The children in Karolina Duliniec's works appear defenseless, sur-
rounded by unnaturally enlarged toys and the chaos pressing in from all
sides. Childhood, as the author writes, is 'also a confrontation between
a child's innocence and the wrongs that befell us during that time'.

The theoretical section of the thesis is a rather insightful analysis. The
content of the thesis is relevant to the theme contained in the title, Broken
Mirrors of the Past: Selected Aspects of Creativity and Life. In it, the thesis
candidate cites a number of examples of artistic works that speak of exclu-
sion, trauma, loneliness, and isolation, and substantively discusses them
from the perspective of their technique. She attempts to present broken
mirrors as a metaphor for memories and traumas from the past and as an
inseparable part of human life.

The author attempts to understand the complexity of existence. This
is, of course, only an attempt, a very general outline of several themes.
The thesis candidate does not focus on a single aspect of her reflections;
she addresses several topics, each of which could form the basis of a sepa-
rate work. These include: the concept of non-place, trauma and art, art as
therapy, as well as technology and its impact on human life, and the traps
of addiction. However, all the themes addressed are connected to the over-
arching theme. This is approached in a rather original and individual way,
although the work is not free from obvious elements, such as the statement
that artists create based on their own experiences, most often traumatic
ones.

The thesis consists of an introduction and five chapters. Each of them
provides an interpretation of the artistic work corresponding to its theme.
The thesis is written in a clear, concise language and includes a rich and
diverse bibliography.

Overall, | highly recommend Karolina Duliniec's thesis and propose that
she be awarded the title of Master of Arts.

Dr hab. Anna Waligérska
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Mlode Malarstwo z Gdariska 2024 Dyplomy

Malwina Dzwonkowska

Studia rozpoczete na ASP w Gdarisku w 2019 roku w Pracowni
Podstaw Rysunku i Malarstwa prof. Marka Modela.

Praca magisterska pisemna: Artesvolant, herbamanent. Trawy jako

temat w malarstwie napisana pod kierunkiem dr. Zbigniewa Brzostowskiego.
Opiekun aneksu: dr Dominik Wtodarek

Promotor dyplomu: prof. Maciej Swieszewski

Recenzent: dr hab. Stawomir Lipnicki

Studies in Basics of Drawing and Painting in the Studio Prof. Marka Modela
at the Academy of Fine Arts in Gdarnsk commenced in 2019.

Written master’s thesis: Artesvolant, herbamanent. Grasses as a subject
in paintingt written under the supervision of Dr Zbigniew Brzostowskiego.
Supervisor of the annex: Dr Dominik Wtodarek

Supervisor of the degree project: Prof. Maciej Swieszewski

Reviewer: Dr hab. Stawomir Lipnicki

W tradycji ustnej Mahometa (hadis) czytamy: ,Strzezcie sie wyobrazenia Pana
lub cztowieka, nie malujcie nic ponad drzewa, kwiaty i rzeczy nieozywione”.
To tradycyjne nawofanie do medytacji, a nie imitacji. Wyraza jeden z pod-
stawowych probleméw sztuki porzadkowania chaosu i jest jednym z wie-
lu sposobdw ustanowienia prawa podlegtosci wobec zakazow, kierujacych
zmysty na widocznos$¢ tego, co musi by¢ zakryte. Odsuniecia wyobrazenia,
a takze wyparcia obecnosci - figury.

Werset ten, jak wiele innych w monoteizmach, wydaje sie wcigz prakty-
kowanym systemem duchowej dyscypliny ,radzenia sobie z Innym”. Podobnie
jak ornamentyka czy orientacja daje ludziom poczucie dopuszczenia do sche-
matu prawdy, uprzadkowania i poznania zasady powtdrzenia.

Nie dziwi wiec fakt, iz obecnie cytat ten pojawia sie takze w cyklach ob-
razéw Malwiny Dzwonkowskiej. W jej melancholijnych przedstawieniach na-
tury, tworzonych z przedstawieri przyrody paradoksalnie zorientowanej na
,kulture nieobecnosci” i pozostawionych na niej sladach; ukazywanych przez
nig zawitych tropow, zataman w labiryncie z rozsypanych weztéw. Kto je po-
zostawit i dlaczego sg przez Malwine obsesyjnie multiplikowane, pozostaje
dla patrzacych ukryte w afektywnym gescie tworzonych odbi¢ z utraty i wy-
parcia. Schowane w obszarze zatrzymanych pér roku, btyskach oswietlanego
czarno-biatego lasu, ruchu przywotywanych ,mozliwych trawiastych pél”.

Preferujgc stylistyke nadmiaru, Malwina przybliza nas do powierzchni
sztuki dekoracyjnej, ,w ktdrej — jak pisata Susan Sontag — faktura, zmysto-
wa powierzchnia i styl grajg gtéwng role kosztem tresci”. Jednak nie jest to
jednoznacznie opowiedzeniem sie za wyobrazeniem - przekroczeniem zaka-
zu, co jego odstonieciem. Problematyzowaniem ukazywanego strachu przed
wyobrazeniem, jak i ambiwalentnego $miechu z granic tego, co obmalowu-
je ,nic” ponad...

Istotnym przyktadem tego rodzaju rozumowania, s3 rysunki zatytuto-
wane Bezmigjsca. Intrygujaca w pracach sztucznosé, nie tyle przesuwa nas
w obszar kolonialnego egzotyzmu, co — podobnie jak mozna zauwazy¢ na pik-
torialnych fotografiach z korica XIX w. — wydtuzajac czas naswietlenia (spojrze-
nia), uwydatnia przeswietlony obraz jawny. Odbite na roslinnosci promienie
stoneczne, perspektywa powietrzna — to przesadne, uwodzace trawestacje.

Intensywne wyobrazenia nawiedzanych fikcyjnych miejsc w poszukiwaniu
czasu zawieruszonego; straconego, bo ozywianego indywidualnym pragnie-
niem. Jednak wtasnie to pragnienie, jak mania przesladowcza, tworzy wra-
zenie fragmentu ornamentu w otwartej kompozycji. Zwielokrotnienie tego
samego, to straszliwy obraz jednosci w réznorodnosci wszystkiego. Przygla-
dajac sie jedynemu z eksponowanych obrazéw, na ktérym zauwazamy obec-
nos¢ (ptaszcz i dtonie), czujemy ze strata, to poczucie bycia zagubionym. Szu-
kajac czegos utraconego, oddalamy sie od natury. Czerni i biel przeciwstawia-
jac zieleni.

Zarysowane przeze mnie doswiadczenia, to podstawa twdrczosci Malwi-
ny Dzwonkowskiej. Czy sg to prace czesci artystycznej z cyklu Zielnik (wybor
siedmiu obrazéw w technice olejnej), czy prezentowany aneks pod tytutem
Otwarty ogrdd, sktadajacy sie cykli wklestodrukdw (Ciemny las I, 11, 111, IV, V, VI
o wymiarach 26,5 x50 cm, akwaforta, akwatinta; Styczniowe trawy I, Il i Listopa-
dowetrawy,akwaforta, akwatinta, kompozycje monotypii). W obu przypadkach,
zaprezentowane dzieta w oryginalny sposéb ujmujg problem wyrazanego
zagubienia, kulturowej $lepoty.

Podobnie teoretyczna czes¢ pracy dyplomowej Artes volant, herba ma-
nent. Trawy jako temat w malarstwie, przedstawia rozwazania dyplomantki
na temat przyrody i relacji cztowieka z natura. Praca wydaje sie by¢ klarowna,
a zastosowany w niej podziat wynikat z przyjetych przez autorke zatozen ar-
tystycznych i inspiracji. Wyboér lektur wskazuje na klasyczne podejscie do te-
matu, a przytoczone informacje poparte zostaty literaturg historykow sztuki:
Jana Biatostockiego, Marii Gotaszewskiej, Marii Rzepiriskiej, co wskazuje na
tematyczne opracowanie. Zaprezentowane w pracy pisemnej przyktady twér-
czosci, zaréwno w sztuce dawnej, jak i najnowszej, wydaja sie kierowac ku
mysli Marii Gotaszewskiej, ktéra zauwaza, iz doswiadczamy krajobrazy ,,gene-
tyczne” — bezrefleksyjnie, a takze swiadomie, poszukujac w przyrodzie struk-
tur. Wéwczas mowimy o ,artystycznej rekonstrukcji natury”. Co istotne dla
dyplomantki, w obu przypadkach znaczenie maja warunki spoteczne i kultu-
rowe, a ich rozpoznanie wigze sie z ,odnalezieniem czasu wtasnych miejsc”.

dr hab. Stawomir Lipnicki
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In the oral tradition of Muhammad (hadith), we read: 'Beware of the image of the
Lord or of man; paint nothing more than trees, flowers, and inanimate things'.
This is a traditional call to meditation, not imitation. It expresses one of the fun-
damental problems of the art of bringing order to chaos. It is one of many ways
of establishing the law of submission to prohibitions that direct the senses to
the visibility of what must be concealed. It pushes aside the image and also re-
presses the presence of the figure.

This verse, like many others in monotheisms, appears to be a still-practiced
system of spiritual discipline for "dealing with the Other." Like ornamentation or
orientation, it gives people a sense of access to the schema of truth, order, and
the recognition of the principle of repetition.

It is therefore not surprising that this quote also appears in Malwina
Dzwonkowska's cycles of paintings. In her melancholic depictions of nature, she
is paradoxically oriented toward the "culture of absence" and the traces left

upon it. The intricate tropes she reveals, the kinks in the labyrinth of scattered
knots. Who left them, and why does Malwina obsessively multiply them, remains
hidden from the viewer in the affective gesture of reflections created by loss and
repression. Hidden within the realm of frozen seasons, flashes of an illuminated
black-and-white forest evoke the movement of 'possible grassy fields".
Preferring a stylistics of excess, Malwina brings us closer to the surface of
decorative art, 'in which—as Susan Sontag wrote—texture, sensual surface, and
style play a central role at the expense of content'. However, this is not an une-
quivocal commitment to the imaginary—a transgression of the prohibition—but
rather its unveiling. It problematizes the depicted fear of the imaginary, as well
as the ambivalent laughter at the boundaries of what "nothing" paints beyond...
A significant example of this kind of reasoning is the drawings titled Place-
less. The intriguing artificiality in these works doesn't so much transport us into
the realm of colonial exoticism, but rather—as can be seen in pictorial photo-



graphs from the late 19th century—by extending the exposure time (the gaze), it
highlights the overexposed image. Sunlight reflected on the vegetation and the
aerial perspective are exaggerated, seductive travesties. Intense imaginations
of haunted, fictitious places in search of lost time, lost because animated by an
individual desire. Yet this very desire, like a persecution mania, creates the im-
pression of a fragment of ornament in an open composition. The multiplication
of the same is a terrifying image of unity in the diversity of everything. Looking at
the only picture on display, in which we notice a presence (the coat and hands),
we feel that loss is a feeling of being lost. As we search for something lost, we
distance ourselves from nature. Black and white juxtapose green.

The experiences | have outlined form the foundation of Malwina Dzwon-
kowska's work. Whether these are the artistic works from the Herbarium series
(a selection of seven oil paintings), or the presented annex titled Open Garden,
consisting of intaglio prints (Dark Forest |, 11, 1, IV, V, VI, measuring 26.5 x 50 cm,
etching and aquatint; January Grasses |, I, and November Grasses, etching and
aquatint, monotype compositions), in both cases, the presented works approach
the issue of expressed loss and cultural blindness initially.

Similarly, the theoretical part of her diploma thesis, Artes volant, herba ma-
nent. Grasses as a Theme in Painting, presents the student's reflections on na-
ture and the relationship between humans and nature. The work appears clear,
and the divisions employed in it stemmed from the artist's artistic assumptions
and inspirations. The selection of readings indicates a classical approach to the
topic, and the information cited is supported by literature by art historians Jan
Biatostocki, Maria Gotaszewska, and Maria Rzepiriska, suggesting a thematic ap-
proach. The examples of creativity presented in the written work, both in ancient
and contemporary art, seem to be guided by the thought of Maria Gotaszewska,
who notes that we experience 'genetic' landscapes — thoughtlessly, as well as
consciously, searching for structures in nature. In this case, we speak of an 'ar-
tistic reconstruction of nature'. Importantly for the graduate student, in both
cases, social and cultural conditions are crucial, and recognizing them involves
'finding the time of one's own place'.

Dr hab. Stawomir Lipnicki
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Aleksandra Grabowska

Studia rozpoczete na ASP w Gdarisku w 2019 roku w Pracowni
Podstaw Rysunku i Malarstwa prof. Jacka Kornackiego.

Praca magisterska pisemna: Siostrzane lecz roztqczne, czyli o

interdyscyplinarnosci napisana pod kierunkiem dr. Doroty Grubby-Thiede.

Opiekun aneksu: prof. Roman Gajewski
Promotor dyplomu: dr hab. Krzysztof Polkowski
Recenzent: dr Piotr Wyrzykowski

Studies in Basics of Drawing and Painting in the Studio Prof. Jack Kornacki
at the Academy of Fine Arts in Gdarisk commenced in 2019.

Written master’s thesis: Sisterly but separate, or on interdisciplinarity
written under the supervision of Dr Dorota Grubba-Thiede.
Supervisor of the annex: Prof. Roman Gajewski

Supervisor of the degree project: Dr hab. Krzysztof Polkowski
Reviewer: Dr Piotr Wyrzykowski

Czes¢ teoretyczna pracy dyplomowej Aleksandry Grabowskiej zatytutowa-
na Siostrzane lecz roztqgczne, czyli o interdyscyplinarnosci jest niezwykle inte-
resujacy lektura, zawierajacg wszechstronne studium multidyscyplinarnosci
w sztuce. Sktada sie z czesci odnoszacych sie do $wiatowej, polskiej oraz troj-
miejskiej historii sztuki, ktére razem tworza spdjng i bogatg catos¢. Czyta-
jac kolejne strony rozprawy, poznajemy indywidualny stosunek dyplomant-
ki do sztuki i podejmowane przez nig decyzje artystyczne. Tekst napisany jest
ciekawym i bogatym, petnym empatii jezykiem.

Rozprawa Grabowskiej doskonale wpisuje sie w ramy interdyscyplinarno-
Sci i intermedialnosci, ktére sg kluczowe dla wspodtczesnej sztuki eksperymen-
talnej i awangardy. McKenzie Wark pisze o niej tak: ,,Awangarda to estetyka
organizacji, ktora taczy artystéw z roznych dziedzin wokét wspolnego impulsu.
Przenika wszystkie aspekty zycia i proponuje rewolucje codziennosci poprzez
estetyke”. Grabowska, analizujgc wspdtistnienie muzyki i sztuk wizualnych,
pokazuje, jak te rézne media moga wzajemnie sie inspirowac i uzupetniac,
tworzac nowe jakosci artystyczne. McKenzie Wark koriczy swojg my$l twier-
dzeniem: ,Awangarda chce o wiele, wiele wiecej, jak to ujat Rimbaud, chce
zmienia¢ zycie”. Aleksandra mdéwi o tym tak: , Interdyscyplinarnosé jest dla
chcacych — zrozumieé, czerpaé, pozyczac, probowad. Fascynuje mnie otwar-
tos¢ do podejmowania préb taczenia. Nie chodzi o bycie kim$ innym, przy-
branie nowej roli, ale o podziw dla wiedzy, empatie, pokore do ttumaczenia
i rozumienia tego, co niezrozumiate i przeanalizowanie wczesniej niedostep-
nego na to, co $wiat moze przyjgc¢”. To bardzo ciekawa, indywidualna i traf-
na definicja sztuki wspdtczesnej oraz postawy artystki. Na jej bazie mam
nadzieje zobaczyé w przysztosci kolejne interesujgce intermedialne realiza-
cje Aleksandry.

Tres$¢ pracy jest Scisle zwigzana z tematem interdyscyplinarnosci. Autor-
ka skutecznie przedstawia sposdb, w jaki rézne dziedziny sztuki mogg wspdt-
istnie¢ i wzajemnie na siebie oddziatywaé, co jest zgodne z tytutem pracy.
Rozprawa jest bogato udokumentowana i merytorycznie poprawna. Grabow-
ska odwotuje sie do licznych przyktaddw z historii sztuki oraz wspétczesnych
praktyk artystycznych, co swiadczy o jej szerokiej wiedzy i zrozumieniu te-
matu. Przywotanie miejsc, takich jak Mdzg w Bydgoszczy i Gdariska Scena Al-
ternatywna jest stuszne i uzasadnione, poniewaz w latach 90. byty one ze
sobg wyjatkowo silnie powigzane. Na styku tych dwdch srodowisk powsta-
waty eksperymentalne sktady, realizacje i multimedialne prace artystyczne.
Nowatorskie podejscie do sztuki byto fundamentem dziatalnosci tych miejsc,
co bezposrednio koresponduje z ideg intermedialnosci i interdyscyplinarno-
Sci tzw. Nowej Szkoty Gdanskiej — pojecia odnoszacego sie do szerokiej grupy
artystow skupionych wokét Pracowni Intermedialnej, prowadzonej przez prof.
Witostawa Czerwonke w latach 90. XX w.

Praca teoretyczna jest oryginalna i wnosi ciekawe spojrzenie na problem
interdyscyplinarnosci w sztuce. Autorka nie tylko analizuje istniejgce przykta-
dy, ale takze przedstawia wtasne spostrzezenia i wnioski, co nadaje rozprawie
unikalny charakter. Ukfad jest logiczny i dobrze przemyslany, a rozdziaty uto-
zono w sposob umozliwiajacy ptynne przejscie od jednego zagadnienia do ko-
lejnego. Jezyk pracy jest poprawny i zrozumiaty, co utatwia lekture. Grabow-
ska korzysta z szerokiego zakresu zrédet, zaréwno literatury teoretycznej, jak
i przyktaddw z praktyki artystycznej. Zrédta sg odpowiednio dobrane i dobrze
zintegrowane z trescig pracy.

Czes¢ artystyczna pracy Aleksandry Grabowskiej jest rownie imponujaca.
Obrazy przedstawiajg bakterie widoczne pod mikroskopem. Skad w kontek-
Scie intermedialnosci podjecie takiego wtasnie tematu? Idac tropem taczenia
réznych zmystow i synestezji, zastanawia mnie czy tym witasciwym moga by¢
choroby wywotywane przez mikroby? Niektdre z przedstawionych na obra-
zach bakterii s3 wyjatkowo skuteczne w powodowaniu zmian lub utraty stu-
chu, wzroku, probleméw z mowag lub pracg mézgu:

- Streptococcus pneumoniae (paciorkowiec zapalenia ptuc) powodujacy za-
palenie opon mdézgowo-rdzeniowych. Moze prowadzi¢ do powaznych kom-
plikacji, w tym utraty stuchu, zaburzen widzenia, trudnosci w mowie i proble-
mow neurologicznych.

- Bacillus anthracis (laseczka waglika) wywotujacy waglik ptucny, ktéry moze
powodowac sepse. Jej wptyw na rézne narzady (takze modzg) prowadzi do
probleméw neurologicznych.

- Clostridium tetani (laseczka tezca) wywotujacy tezec. Prowadzi do sztywno-
$ci miesni i bolesnych skurczy, ktére mogg wptywac na miesnie twarzy i gar-
dta, co utrudnia méwienie i potykanie. Skurcze wptywajg takze na miesnie
odpowiedzialne za ruch gatek ocznych.

- Treponema pallidum (kretek blady) powodujacy syfilis. W trzecim stadium
moze powodowac neurosyfilis, prowadzacy do powaznych problemoéw neu-
rologicznych, takich jak: utrata wzroku, problemy z mowa, pamiecig oraz
funkcjonowaniem mézgu.

- Candida albicans (bielnik biaty) powodujacy kandydoze uktadowa. Moze
wptywac na stuch, wzrok i funkcje mézgu; rzadko prowadzi do zapalenia opon
mozgowych.

Bardzo grozna lista, wynikajgca z niewinnych — na pierwszy rzut oka —
obrazéw. Obrazy te mozna nazwaé portretami bakterii, ktére ukazane po-
jedynczo tworza wizualne laboratorium. Mikroorganizmy nawigzujg relacje
z cztowiekiem, podkreslajg swoje znaczenie, wywotujgc ztowrogi skutek. Re-
lacja bakteria/grzyb-cztowiek, ale i cztowiek-cztowiek, jako nosiciel i odbiorca,
jest kluczowa w zrozumieniu i postrzeganiu tego, co pozostaje niewidoczne
dla gotego oka. , Artysci tworzg rzeczy widzialne, aby uczyni¢ inne [niewidzial-
ne] widzialnymi. Wydobywajg na $wiatto to, co ukryte i spowite. Sprawiaja, ze
rzeczy stajg sie widzialne. Jako artysci jesteSmy wiasnie odpowiedzialni za to,
aby nasza emocjonalna, intelektualna odpowiedz na te rzeczy byta widzialna.
Wodwczas nasza artystyczna odpowiedz? i dziatalnos¢, staja sie odpowiedzial-
noscia, dziatalnoscia. Nasza polityczng i etyczng odpowiedzia jest nadawa-
nie sensu, naszg wrazliwoscig”. Ten cytat z wyktadu Krzysztofa Wodiczki, wy-
gtoszonego podczas przyznania artyscie tytutu honoris causa na naszej uczel-
ni, idealnie oddaje wartosci i znaczenia, jakie dostrzegam w prezentowanych
przez Grabowska obrazach. W kontekscie jej pracy dyplomowej ciekawym py-
taniem jest: jak bakterie mogtyby ,stysze¢” lub reagowac na dzwiek? Na przy-
ktad, rézne tonacje kolorystyczne i formy na obrazach mogg odzwierciedla¢
potencjalne reakcje bakterii na dzwieki. Czy ciemniejsze tony to wptyw ni-
skich dzwiekéw? Cho¢ bakterie nie posiadajg uktadéw stuchowych, moga re-
agowac na wibracje i dZzwieki w Srodowisku poprzez zmiany w swoich proce-
sach biologicznych. Dzwieki o réznych czestotliwosciach mogg wptywac na
wzrost bakterii w zréznicowany sposoéb; dzwieki o niskiej czestotliwosci moga
stymulowaé wzrost, zas wysokie mogg go hamowac. Wnioski te pochodza
z badan nad wptywem pdl elektromagnetycznych na mikroorganizmy. Mu-
zyka, zwtaszcza ta o odpowiednio dobranych czestotliwosciach, jest réwniez
stosowana w terapii i procesach uzdrawiania cztowieka, wspomagajac reduk-
cje stresu, fagodzenie bélu oraz poprawe samopoczucia.
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Aneks artystyczny zatytutowany Znaki powstat pod wptywem i z inspi-
racji znanych kompozycji muzycznych. Grabowska stworzyta serie abstrakcyj-
nych prac, ktérych proces powstawania, jak i efekt sa rownie wazne i ciekawe.
Uwagi dyplomantki, sporzgdzane podczas stuchania muzyki i umieszczone na
zapisie nutowym danego utworu, zawierajgce informacje o tym, jak odbiera
i postrzega poszczegdlne fragmenty utworu, tworza graficzng partyture stu-
73ca do wykonania pdzniejszych rysunkéw. Kompozycje takie jak Xtal Aphex
Twin czy Cantaloupe Island Herbie Hancock’a wptywaty na powstawanie zna-
kéw, ktérymi artystka interpretuje na ptétnie poszczegdlne utwory. Prace te
s3 wynikiem synestezyjnego podejscia do sztuki, gdzie dzwieki stajg sie im-
pulsem do tworzenia wizualnych form. Kojarzg mi sie one z partyturami Pen-
dereckiego, ktéry czesto uzywat graficznych notacji, zastepujacych tradycyj-
ne pieciolinie i nuty bardziej wizualnymi symbolami. Przyktadem tego moga
by¢ partytury do utworéw Polymorphia oraz Tren — Ofiarom Hiroszimy, gdzie
uzywat blokéw czasowych, linii falistych i innych graficznych elementdw, aby
wskazaé rézne efekty dzwiekowe. Rysunki Grabowskiej moga by¢ interpre-
towane jako graficzne partytury, podobne do tych uzywanych przez Pende-
reckiego. Jej prace z abstrakcyjnymi ksztattami i kolorowymi plamami nawia-
zuja do klastréw dzwiekowych, ktére Penderecki czesto stosowat w swoich
kompozycjach. Wyobrazajac sobie, jak Aleksandra wykonuje te rysunki, wi-
dze ekspresyjna wizualng dyrygentke angazujaca sie w performatywne dzia-
fania artystyczne. Dokumentacja tych wystgpien, w postaci wiszacych pio-
nowych ptécien, ukazuje przed nami proces twdrczy w petnej jego ztozono-
$ci. Proces tworczy jest réwnie wazny jak finalne dzieto. Akt tworzenia ry-
sunkéw jest performatywnym wydarzeniem, w ktérym artystka wchodzi pod
wptywem muzyki w interakcje z materiatem, medium, przestrzenig i wtasna
cielesnoscia. Powstajagce odniesienia, koncepcyjne powigzania pomiedzy réz-
nymi mediami, takimi jak dzwiek, obraz i ruch, tworza bardzo bogate i wie-
lowymiarowe doswiadczenie artystyczne, integrujac elementy synestezji,
immersji i performatyki.

Praca dyplomowa Aleksandry Grabowskiej jest nie tylko doskonale zre-
alizowana, ale réwniez bogato udokumentowana i przemyslana. Autorka wy-
kazuje sie gtebokim zrozumieniem interdyscyplinarnosci i intermedialnosci,
taczac teoretyczne rozwazania z praktycznymi realizacjami. Praca jest cennym
wktadem w rozwdj wspédtczesnej sztuki i nauki, a jej interdyscyplinarne po-
dejscie moze inspirowac innych artystow. Praca Grabowskiej jest przyktadem
interdyscyplinarnej sztuki wspotczesnej, ktéra — podobnie jak awangarda —
pokazuje, ze najciekawsze i najwazniejsze zjawiska artystyczne powstaja na
styku réznych dziedzin i mediéw. Awangarda, dazaca do zmiany zycia, znajdu-
je petne odzwierciedlenie w jej twdrczosci.

dr Piotr Wyrzykowski

The theoretical part of Aleksandra Grabowska's thesis, titled Sisterly but Sepa-
rate, or On Interdisciplinarity, is an exceptionally compelling read, offering
a comprehensive study of multidisciplinarity in art. It comprises sections relating
to global, Polish, and Tricity art history, which together create a coherent and
rich whole. As we read through the dissertation, we learn about the student's
individual relationship to art and the artistic decisions she made. The text is
written in an engaging and rich language, brimming with empathy.
Grabowska's thesis fits perfectly within the framework of interdiscipli-
narity and intermediality, which are key to contemporary experimental art and
the avant-garde. McKenzie Wark writes of it: "The avant-garde is an aesthetic
organization that unites artists from diverse fields around a common impulse. It
permeates all aspects of life and proposes a revolution in everyday life through
aesthetics." Grabowska, analyzing the coexistence of music and visual arts,
demonstrates how these different media can mutually inspire and comple-

ment each other, creating new artistic qualities. McKenzie Wark concludes her
thought with the statement: "The avant-garde wants much, much more, as
Rimbaud put it, it wants to change lives." Aleksandra puts it this way: 'Interdis-
ciplinarity is for those who are willing to understand, to draw from, to borrow,
to experiment. | am fascinated by the openness to attempting connections. It's
not about being someone else, taking on a new role, but about admiration for
knowledge, empathy, the humility to translate and understand what is incom-
prehensible, and to analyze the previously inaccessible into what the world can
accept'. This is a very interesting, individual, and apt definition of contemporary
art and the artist's approach. Based on this, | hope to see more interesting inter-
media projects by Aleksandra in the future.

The content of the work is closely related to the theme of interdiscip-
linarity. The author effectively presents how different artistic disciplines can
coexist and interact, which is consistent with the work's title. The work is
richly documented and substantively accurate. Grabowska draws on numerous
examples from art history and contemporary artistic practices, demonstrating
her extensive knowledge and understanding of the subject. The mention of
venues such as Mdzg in Bydgoszcz and the Gdarisk Alternative Scene is appro-
priate and justified, as they were exceptionally closely intertwined in the 1990s.
Experimental ensembles, productions, and multimedia artistic works arose at
the intersection of these two environments. An innovative approach to art was
the foundation of these venues' activities, which directly corresponds to the
concept of intermediality and interdisciplinarity of the so-called New Gdarisk
School — a concept referring to a broad group of artists gathered around the
Intermedia Studio, led by Professor Witostaw Czerwonka in the 1990s.

The theoretical work is original and provides an interesting perspective
on the issue of interdisciplinarity in art. The author not only analyzes existing
examples but also presents her own observations and conclusions, giving the
dissertation a unique character. The layout is logical and well-considered, and
the chapters are arranged to allow for a smooth transition from one topic to
the next. The language is accurate and understandable, making it easy to read.
Grabowska draws on a wide range of sources, both theoretical literature and
examples from artistic practice. The sources are carefully selected and well-
integrated with the content of the work.

The artistic part of Aleksandra Grabowska's work is equally impressive.
The images depict bacteria visible under a microscope. Why, in the context of
intermediality, did she choose this particular topic? Following the theme of
connecting different senses and synesthesia, | wonder if diseases caused by
microbes might be the appropriate one? Some of the bacteria depicted in the
images are exceptionally effective in causing changes or loss of hearing, vision,
speech, or brain function:

- Streptococcus pneumoniae (streptococcus pneumoniae), which causes menin-
gitis. It can lead to serious complications, including hearing loss, vision impair-
ment, speech difficulties, and neurological problems.

- Bacillus anthracis (bacteria), which causes pulmonary anthrax, can cause
sepsis. Its effects on various organs (including the brain) lead to neurological
problems.

- Clostridium tetani (bacteria), which causes tetanus. It leads to muscle stiffness
and painful spasms that can affect the muscles of the face and throat, making
it difficult to speak and swallow. Spasms also affect the muscles responsible for
eye movement.

- Treponema pallidum (pallid spirochete), which causes syphilis. In the third
stage, it can cause neurosyphilis, leading to serious neurological problems, such
as vision loss, speech problems, memory problems, and impaired brain func-
tion. - Candida albicans (white fungus), which causes systemic candidiasis. It can
affect hearing, vision, and brain function; it rarely leads to meningitis.

A hazardous list, resulting from seemingly innocent images. These images
can be called portraits of bacteria, which, when presented individually, create
a visual laboratory. Microorganisms establish a relationship with humans,
emphasizing their importance, while producing a sinister effect. The relation-
ship between bacteria/fungi and humans, as well as between humans in their
roles as both host and recipient, is crucial for understanding and perceiving what



remains invisible to the naked eye. 'Artists create visible things to make other
[invisible] things visible. They bring to light what is hidden and shrouded. They

make things visible. As artists, we are responsible for making our emotional and
intellectual responses to these things visible. Then our artistic response and
activity become a responsibility. Our political and ethical response is to give
meaning to our sensitivity'. This quote from Krzysztof Wodiczko's lecture, deliv-
ered during the awarding of an honorary degree to the artist at our university,
perfectly captures the values and meanings | perceive in Grabowska's paint-
ings. In the context of her thesis, an interesting question is: how could bacteria
'hear' or respond to sound? For example, different color tones and forms in
paintings might reflect the potential responses of bacteria to sounds. Are darker
tones the effect of low-pitched sounds? Although bacteria do not possess audi-
tory systems, they can respond to vibrations and sounds in the environment
through changes in their biological processes. Sounds of different frequencies
can affect bacterial growth in various ways; low-frequency sounds can stimulate
growth, while high-frequency sounds can inhibit it. These conclusions come
from research on the effects of electromagnetic fields on microorganisms.
Music, especially with carefully selected frequencies, is also used in therapy and
human healing processes, helping to reduce stress, alleviate pain, and improve
well-being.

The artistic annex, titled Signs, was inspired and influenced by well-known
musical compositions. Grabowska created a series of abstract works whose
process and effect are equally important and compelling. The student's notes,
made while listening to music and placed on the sheet music of a given piece,
provide information about how she perceives and interprets individual frag-
ments of the piece, creating a graphic score that informs subsequent draw-
ings. Compositions such as Aphex Twin's Xtal and Herbie Hancock's Cantaloupe
Island influenced the creation of signs with which the artist interprets individual
pieces on canvas. These works are the result of a synesthetic approach to art,
where sounds become an impulse for creating visual forms. They remind me
of Penderecki's scores, who often used graphic notation, replacing traditional
staves and notes with more visual symbols. Examples of this include the scores
for Polymorphia and Lamentation for the Victims of Hiroshima, where he used
time blocks, wavy lines, and other graphic elements to indicate various sound
effects. Grabowska's drawings can be interpreted as graphic scores, similar
to those used by Penderecki. Her works, with abstract shapes and colored
patches, evoke the sound clusters Penderecki often employed in his compo-
sitions. Imagining Aleksandra making these drawings, | envision an expressive
visual conductor engaged in performative artistic activities. The documentation
of these performances, in the form of hanging vertical canvases, reveals the
creative process in its full complexity. The creative process is as important as the
final work. The act of creating the drawings is a performative event in which the
artist, influenced by music, interacts with the material, the medium, the space,
and her own corporeality. The emerging references and conceptual connections
between various media, such as sound, image, and movement, create a rich and
multifaceted artistic experience, integrating elements of synesthesia, immer-
sion, and performance.

Aleksandra Grabowska's thesis is not only excellently executed but also
richly documented and well-thought-out. The author demonstrates a profound
understanding of interdisciplinarity and intermediality, combining theoretical
considerations with practical implementations. The work is a valuable contri-
bution to the development of contemporary art and science, and its interdis-
ciplinary approach can inspire other artists. Grabowska's work is an example
of interdisciplinary contemporary art, which — like the avant-garde — shows
that the most interesting and vital artistic phenomena arise at the intersection
of various disciplines and media. The avant-garde, striving to transform lives, is
fully reflected in her work.

Dr Piotr Wyrzykowski
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Zamykam oczy i na wewnetrznych stronach powiek prébuje odtworzy¢ ostat-
ni zapis obecnosci siebie samej. Czy pamietam jaka jestem? Widze Swiat zama-
zany, niewyrazny, zza czerni zacisnietych powiek rysuje sie jedynie gteboki po-
marancz, abstrakcyjne plamy i czerwien, tak jakby moja twarz byta skierowa-
na wprost do storica. | choé nie moge go zobaczy¢ w petnej jasnosci, wiem, ze
jest. Wiem, ze jestem i ja.

Kiedy zgasto nade mng
storice,

musiatam sama

stac sie storicem.

To byfto trudne,
ale teraz jaka wygoda.

Anna Swirszczyriska, Statam sie storicem

Malarstwo Ines Jabtoriskiej to obraz siebie samej kreslony na wewnetrz-
nych stronach powiek. Dyplom malarski, zatytutowany Wewnetrzne ukfady, to
— jak odczuwam — powidok zmagan ze sobg na przestrzeni czasu. Wszak czas
jest tu dodatkowym czynnikiem, o czym wiecej w dalszej czesci recenzji. To tra-
sy powrotow (nawrotéw) pod oranzem powiek i rytualne przejscie od autoagre-
sywnych zapasow, az po otulajacy uscisk, gest, ktdry czytamy jako domknigcie
ramion i stworzenie sobie samej schronu, schronienia. To swego rodzaju za-
pis emocjonalnej szarpaniny, tanga we dwoje, choc tak naprawde w pojedynke
samotnosci. Zapis walki o autonomie i prymat nad soba samg. Autorka méwi
o swoich pracach, ze stanowig zapis potyczek i rozterek narastajgcych
w czasie izolacji. Obrazy podejmujg réwniez temat empatii, ktérej optyka skie-
rowana jest zazwyczaj na drugg osobe, trudniej i rzadziej na nas samych. Empa-
tyczna, wspdtodczuwajgca jednostka niekiedy zatraca siebie na poczet drugie-
go, staje sie powidokiem i zaczynem siebie samej, bez autokreacyjnej esencji.
Jednostka, ktéra wttoczona zostata bezgranicznie w otulenie — a wiec nawiaza-
nie do emocjonalnej haptycznosci — innego, drugiego, prébujac wzigc na sie-
bie i wspétodczuwacd bagaz traum, napiec i stresdw. Z czasem zaciera sie i prze-
suwa granica miedzy ,ja” a owym innym, ktéry — zblizajac sie do nas — oddala
nas od nas samych. Klamrg kompozycyjna i otulajgcym dopetnieniem, niejako

w kontrze do empatycznych potyczek z sama sobg, emulsja dla zywych, abs-
trakcyjnych form skupionych na zmysle wzroku, wydaje sie tu by¢ aneks — ni-
czym ciato w autootulajgcym gescie otona maki.

Kiedy widze Ines na przestrzeni lat w Akademii, widze osobe tagodna,
spokojng, stojaca przy sobie, cho¢ moze troche obok? Widze wielkie poktady
wrazliwosci i stucham, z jakg czutoscig méwi o ceramice, doswiadczaniu mate-
rii gliny i o swoich przyjaciétkach. Ten sam btysk w oku, nostalgia, opiekuriczo$¢.
Kiedy rozmawiamy o dyplomie po raz pierwszy, obrazy powstajg, s3 w procesie
albo dopiero co zostaty namalowane i jeszcze nie ostygly. Autorka wyciaga je-
den zza drugiego, niczym kolejne z talii karty lub zaktadke z ksigzki i — z auten-
tyczng, szczera skromnoscia i nieSmiatosciag — opowiada napredce o tym, co sie
jawi; o procesach, przez ktére przechodzg zaréwno obrazy, jak i ona sama. Kie-
dy widzimy sie po raz kolejny, mija prawie rok. Obie jestesmy juz zupetnie inne,
cho¢ przeciez takie same. Mijamy sie i my; nie mogac zsynchronizowaé zegar-
kéw; bedac niczym dryfujgce antagonistyczne, cho¢ wspoétodczuwajace posta-
cie nie-postacie i powidoki z obrazéw, w biegu i ucieczce. Kiedy w koricu uda-
je nam sie zobaczy¢, rozmawiamy o tym, co zrobit z nami czas. Jak przesuniecie
w czasie dziata na odbidr nas samych, zakletych w forme, kolor, walor, w splot
ptétna. Jak wiele odczuc i napiec szczesliwie zdezaktualizowato sie dzi$ — o tym
wie najlepiej tylko sama autorka. | jej prace.

Warto doda¢ na marginesie, ze inspiracjag do namalowania cyklu obra-
26w Wewnetrzne uktady byta réwniez wystawa Widzialne gtosy. Mtoda foto-
grafia koreariska dzisiaj! (2021) i spotkanie z jej kuratorem Kyungwoo Chu-
nem, ktdrego twdrczos¢ — jak pisze w tekscie autorka — wywarta na niej ogrom-
ne wrazenie. Koreanczyk w swojej praktyce artystycznej skupia sie na tema-
tach wspdlnotowosci, przynaleznosci i spotecznej obecnosci. ,,Latem 2009 roku
po raz pierwszy zrealizowano Performance Greetings. Dwudziestu uczestni-
kéw poproszono o wybranie 0sdb, ktérych znali, a nastepnie o trzymanie sie
z nimi za rece przez okoto dwadziescia minut. Przywitanie przeksztatcito sie
w moment niezwyktej intensywnosci i bliskosci. Tresci rozméw w trakcie wyda-
rzenia nie byty istotne dla Kyungwoo Chuna. Zamiast tego zajmowat sie $wia-
domym postrzeganiem wspdlnie spedzanego czasu. Fizyczne zblizenie, jakiego
szuka artysta, zwykle ma miejsce tylko wsrdd przyjaciét i dobrych znajomych.
W stosunku do obcych zawsze zachowujemy dyskrecje, réwniez odpowiedni
dystans.” (cytat z tekstu Ingo Clausa pochodzi z magazynu CSW taznia ,Recz-
nik”).

A co jesli zdystansujemy sie od nas samych? PrzebodZcowany i w mgnie-
niu oka dezaktualizujacy sie, okulocentryczny swiat musi ostatecznie trans-
formowac i oddac gtos swiatu haptycznemu. To, co w obrazach Jabtorskiej
nieuchwytne dla oka — portret, figuracja, realizm — jawi sie w sferze domystéw
z3dnego reprezentacji oka, a dopetnia i materializuje niejako dopiero w aneksie
rzezbiarsko-ceramicznym. Oko zawsze zawodzi, chyba nawet bardziej niz serce,
teskni do rozpoznawalnego, btgdzi w poszukiwaniu reprezentacji i dotyku. Jed-
nak na prézno szuka¢ w obrazach Ines konkretnych uje¢, pdz i postaci, choé¢ na
mojg prosbe miatam mozliwosé dotarcia do fotograficznego materiatu jej au-
torstwa, na ktérym oparta swoje dzieta malarskie. Obrazy wodzg oko za nos,
nie pozwalajg na ztapanie na sobie ostrosci. Postacie istniejg i urealniajg sie je-
dynie poza obrazem, w pod$wiadomosci. Jolanta Brach-Czaina w Bfonach umy-
stu, w rozdziale zatytutowanym Dotkniecie swiata pisze: , Istniejg Swiaty, ktére
spetniaja sie w wyobrazni i nie mozna ich dotkng¢. Nie o nich bedzie mowa”.
Obrazy Ines sg nieuchwytnym celem, zdajg sie gra¢ z widzem w berka, bawic¢
w chowanego, niedotykalskie zapasy, pozostawiajgc jedynie niedosyt i namiast-
ke obecnosci w postaci koloru, ktéry odczuwamy wszystkimi zmystami.

Praca teoretyczna, zatytutowana Niech szyjq! Haptycznos¢ w sztuce pol-
skiej, skonstruowana jest profesjonalnie, czujnie, z bogatg bibliografig i wnikli-
wym ujeciem tematu z réznych stron. Rozprawa skupia sie na praktykach arty-
stycznych wybranych przez autorke artystow, tworzacych w miekkiej materii
rzezby; jednak rzezby, ktéra zywo dotyka (i ktdrg analogicznie chce sie dotkngac,
aby poruszata jeszcze bardziej). Znalazto sie tu miejsce dla prac Franciszka
Ortowskiego, Marii Pininskiej-Beres, Iwony Demko, Krystyny Piotrowskiej czy
Cecylii Malik. Jabtoriska w czuty i uwazny sposéb przyglada sie $wiatu utkane-
mu i wysnutemu z sytuacji petnych antagonizmdw i wewnetrznych, wielokie-



runkowych ruchdw i drgan. To sploty watkéw, w ktérych centrum jest drugi
cztowiek, do ktérego czesciej nam nie po drodze, ktdry nas onie$miela, niekie-
dy obrzydza, ktéry zawtaszcza, podporzadkowuje i ustawia zaleznosci. To inny,
obcy, zaklety w schronieniu i w tym, co najblizej i najdalej — cuchngcym stosie
ubran, przesigknietych czasteczkami jego obecnosci, zapachem, wydzielinami,
naskdrkiem, brudem, zwykta codziennoscig, o ktérej wolelibySmy nie méwic,
ktdrej zmyst wzroku wolatby nie mie¢ na swoim horyzoncie. To kobieca wzmac-
niajaca obecnos¢, krytyka patriarchatu, celowo i ostentacyjnie manifestujaca
sie; stereotypowa rézowa miekkos¢ rzezbiarskiego podbrzusza, otwierajaca sie
na $wiat i siebie samg — samowystarczalng, dobra, wazng. To réwnie samowy-
starczalna, co pragmatyczna rézowa tkanka materii porecznej, zerwanie wie-
z6w wspotzaleznosci i polegania na drugim (,,ja samal”), przy jednoczesnie sil-
nie zaakcentowanej afirmacji rézowej kobiecosci — mocnej, zdeterminowanej,
samoswiadomej, samostwarzajacej sie. To w koficu samootulajaca sie i samo-
regulujgca matka Ziemia, lek i troska, che¢ uchwycenia i ocalenia fragmentow
wymierajgcej pod naszymi dziataniami natury.

Ciekawym wydaje sie fakt, ze autorka pisze o haptycznosci w kontekscie
miekkiej tkanki tkaniny - rzezby, powotujgc sie m.in. na partycypacyjne i bar-
dzo réznorodne postawy artystyczne, w ktérych wysuwa sie na pierwszy plan
(oprécz owej miekkosci) jeden wspdlny mianownik — préba zrozumienia i ak-
ceptacji (autoakceptacji) oraz osadzenia siebie w nietatwym swiecie zaleznosci.
W tym kontekscie tafle koloréw ptdcien oraz pozornie zimne i twarde w ma-
terii realizacje ceramiczne nabierajg ciepta, zycia. Jabtoriska porusza czute stru-
ny cztowieczenstwa, kobiecosci. Domyka, w otulajgcym gescie, teorie z prak-
tyka. Przeprowadza widza przez stany swiadomosci i watpliwosci, przez swiat
okulocentryczny versus $wiat haptyczny, w wiecznym, zyciodajnym i stwdrczym
ruchu. ,Obejmuje swojg reke. Zamykam obrecz palcéw na nadgarstku i $ciskam
kosci. To ja. Nie ma powodu watpi¢. Moja dton, skdra, odczucie bélu wystar-
czajg mi do zidentyfikowania samej siebie. Nie musze zastanawiac sie nad tym,
ze jestem jakims nieszczesnym podmiotem. Ja daje mi znac bezposrednio. Wy-
starczy, ze sie dotkne, a ja wytania sie ze skory. Spod przesuwajacej sie reki”.
(J. Brach-Czaina, Bfony umystu).

Aneks zatytutowany Wspdtpraca dfoni to traktat o opiekuriczosci, o samo-
otuleniu i $ladach, jakie zostawiamy w $wiecie, a jakie rzeczywistos$¢ rzezbi
w nas samych. Cztery formy rzezbiarskie przywotujg na mysl organiczne formy;
zminiaturyzowane, skurczone osoby ludzkie lub zwierzece. To hotd haptycznosci,
rzemieslniczej i procesualnej wspotpracy dtoni i materii. To auto i arteterapeu-
tyczne lepienie $wiata, wyrazny wptyw na materie pod postacig wgniecen, od-
ciskow. Mikroformy rzezbiarskie sa tagodne w formie i kolorystyce, nawigzu-
ja do chtodnych, naturalnych barw ziemi i z Ziemi. Wgniecenia, odciski i opty-
wowe ztobienia zapraszaja do proby wpasowania sie w rzeczywistos¢ autorki.
Do otulenia. Ich poreczna forma przywodzi na mysl osobe zwierzeca lub ludz-
k3, cho¢ pozbawiong tetnigcego zyciem $wiata skory, futer i ubran. To zastygta,
zimna-choc-ciepta tkanka odczuwania i dotyku. To sublimacja z odczuwania,
zetkniecie z chtodem, choé nie oporem materii, aby tchnac zycie w siebie sama.

Otona maki, czyli dostownie ,,zawijanie dorostych”, to japonska techni-
ka terapeutyczna wymyslona przez Nobuko Watanabe, majaca na celu reduk-
cje napiec powstatych w ciele na skutek traumy, stresu i bagazu doswiadczen.
Prébujac znalezé informacje o autorce natrafiam na profil artystyczny artystki
o tych samych personaliach, a mym oczom ukazuje sie materiat wizualny, na
ktdry sktada sie szereg organicznie i nieintuicyjnie naciggnietych ptécien o zy-
wych, jednolitych kolorach, ktére zdajg sie wychodzi¢ z siebie, przekraczac
ramy dusznej prostokatnej formy nadanej przez cztowieka. Pozwala mi to wie-
rzyé, ze jest to ten sam adres, ta sama twdrczyni, ktéra prébujac zredukowacd
napiecie w cztowieku, niejako przenosi te doswiadczenia na kanwy ptdcien.
Praktyka otona maki, mocno spopularyzowata sie w latach dwutysiecznych
i skierowana jest gtéwnie do mtodych mam. Kobiety zawija sie w ptétno od stop
do gtéw, na wzor jogicznej pozycji szczesliwego dziecka, a nastepnie wprawia
w delikatne rozkotysanie. Ten subtelny ruch dziata kojgco, rozluzniajgco i otula-
jaco. To powr6t do prapoczatkow, tacznosé z kokonem matki Ziemi.

Catos¢ dziatan Ines Jabtoniskiej splata mi sie w jeden spdjny superorga-
nizm — powidotyk. To odcisnieta na policzku poduszka, $lad po zegarku, ciepto

dtoni, ktdra kto$ kiedys potozyt nam na ramieniu albo na sercu. To zapach per-
fum, ktére nagle przywiedzie nam na mysl konkretng obecno$¢. To wgniecenie
w fotelu, na ktérym ktos kiedys siadywat po powrocie z pracy. To szukanie swo-
ich wtasnych $ladéw, zeby po ich tropie dojs¢ do sedna wtasnego ja i czule sie
w tym wszystkim odnalezé. To nieuchwytna, niematerialna obecnosé¢, ktéra
osadza sie w szczelinach istnienia.

dra Zuzanna Dolega
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| close my eyes and try to recreate the last record of my own presence on the
insides of my eyelids. Do | remember what | am like? | see the world blurred,
indistinct, only a deep orange, abstract spots, and red visible behind the black-
ness of my closed eyelids, as if my face were turned directly towards the sun. And
although | can't see it clearly, | know it's there. | know | am there too.

When the sun faded above me,
I had to become the sun myself.

It was difficult,
but now what a comfort.

Anna éwirszczyﬁska, | Became the Sun

Ines Jabtoriska's painting is an image of herself traced on the insides of her
eyelids. Her painting diploma, titled Internal Systems, is—I feel—an afterimage
of her struggles with herself over time. After all, time is an additional factor here,
more on that later in the review. These are routes of return (relapses) beneath
the orange of the eyelids, and a ritual passage from self-aggressive wrestling to
an enveloping embrace, a gesture we read as closing arms and creating a shelter,
a haven for ourselves. It's a kind of record of emotional struggle, a tango for
two, though in reality, a solitary solitude. A record of the battle for autonomy
and primacy over oneself. The author describes her works as a record of the

struggles and dilemmas that grow during isolation. The paintings also address
the theme of empathy, whose lens is usually directed at the other person, but
less frequently at ourselves. An empathetic individual sometimes loses them-
selves in the presence of the other, becoming an afterimage and a seed of their
own self, devoid of self-creation. An individual who has been infinitely envel-
oped—and thus a reference to the emotional haptics—in the other, attempting
to take on and empathize with the burden of trauma, tension, and stress. Over
time, the boundary between 'self' and this other, who—by drawing closer to
us—distances us from ourselves. The annex seems to serve as a compositional
framework and enveloping complement, as if in counterpoint to empathetic en-
counters with self, an emulsion for vivid, abstract forms focused on the sense of
sight—like a body in the self-enveloping gesture of an oton maki.

When | see Ines at the Academy over the years, | see a gentle, calm person,
standing by herself, or perhaps a little apart? | see vast layers of sensitivity, and
| listen to the tenderness with which she speaks about ceramics, the experience
of clay, and her friends. The same twinkle in her eye, nostalgia, and protective-
ness. When we first discuss the diploma, the paintings are either being created,
in process, or have just been painted and haven't yet cooled. The author pulls
one from behind the other, like a deck of cards or a bookmark, and — with gen-
uine, sincere modesty and shyness—hastily recounts what emerges; the pro-
cesses through which both the images and herself are going. When we see each
other again, almost a year will have passed. We are both completely different,
yet the same. We pass each other too, unable to synchronize our watches, like



drifting, antagonistic yet compassionate figures, non-figures, and afterimages
from paintings, on the run and in flight. When we finally manage to see each
other, we discuss what time has done to us, how the shift in time affects our
perception of ourselves, encapsulated in form, color, value, and the weave of the
canvas. How many feelings and tensions have happily become obsolete today —
only the author herself knows this best. And her works.

It's worth noting, incidentally, that the series of paintings entitled Internal
Systems was also inspired by the exhibition Visible Voices: Young Korean Pho-
tography Today! (2021) and a meeting with its curator, Kyungwoo Chun, whose
work—as the author writes in the text—made a profound impression on her. The
Korean artist focuses on themes of community, belonging, and social presence
in his artistic practice. 'In the summer of 2009, Performance Greetings was first
realized. Twenty participants were asked to choose people they didn't know and
then hold hands with them for about twenty minutes. The greeting transformed
into a moment of extraordinary intensity and closeness. The content of the con-
versations during the event was unimportant to Kyungwoo Chun. Instead, he
focused on consciously perceiving the time spent together. The physical intimacy
sought by an artist usually occurs only among friends and close acquaintances.
We always maintain discretion and an appropriate distance with strangers'. (The
quote from Ingo Claus's text comes from the taznia Centre for Contemporary
Art's Towel magazine.)

And what if we distance ourselves from ourselves? Overstimulated and rap-
idly becoming obsolete, the oculocentric world must ultimately transform and
give voice to the haptic world. What is elusive to the eye in Jabtoriska's paintings
— portrait, figuration, realism — appears in the realm of conjecture by the eye,
eager for representation, and is completed and materialized, as it were, only in
the sculptural-ceramic annex. The eye always fails, perhaps even more than the
heart; it yearns for the recognizable, wanders in search of representation and
touch. However, it is in vain to search for specific shots, poses, and figures in
Ines's paintings, although at my request, | was able to access her photographic
material, which she based her paintings on. The images lead the eye by the nose,
preventing us from focusing on them. The figures exist and become real only
beyond the image, in the subconscious. In her Membranes of the Mind, Jolanta
Brach-Czaina writes in the chapter Touching the World: 'There are worlds that
come true in the imagination and cannot be touched. This is not the point'. Ines's
paintings are an elusive target, seeming to play tag with the viewer, hide-and-
seek, an untouchable wrestling match, leaving only a sense of dissatisfaction and
a semblance of presence in the form of color, which we experience with all our
senses.

This theoretical work, titled Let Them Sew! Haptics in Polish Art, is profes-
sionally and sensitively constructed, with a rich bibliography and an insightful
approach to the topic from various perspectives. The dissertation focuses on
the artistic practices of artists selected by the author, who create sculptures in
soft matter; sculptures that are vividly touching (and which, by analogy, one
wants to touch to move even more). There's a place here for works by Franciszek
Ortowski, Maria Piniriska-Beres, lwona Demko, Krystyna Piotrowska, and Cecylia
Malik. Jabtoriska tenderly and attentively observes a world woven and woven
from situations rife with antagonism and internal, multidirectional movements
and vibrations. These are weaves of threads centered on the other, someone
we often find out of our way, someone who intimidates us, sometimes disgusts
us, someone who appropriates, subjugates, and establishes dependencies. This
is the other, the alien, trapped in a shelter and in what's nearest and farthest—
a stinking pile of clothes, saturated with particles of their presence, their scent,
secretions, skin, dirt, the ordinary everyday life we'd rather not talk about, the
sense of sight would rather not have on its horizon. This is a feminine, empower-
ing presence, a critique of patriarchy, deliberately and ostentatiously manifest;
The stereotypical pink softness of a sculptural underbelly, opening to the world
and itself—self-sufficient, good, important. It's a pink tissue of manageable mat-
ter, as self-reliant as it is pragmatic, a severing of the bonds of interdependence
and reliance on others (I myself!), while simultaneously strongly affirming pink
femininity—strong, determined, self-aware, self-creating. Ultimately, it's Mother

Earth, self-enveloping and self-regulating, a mix of fear and care, the desire to
capture and save fragments of nature, which is dying under our influence.

Interestingly, the author writes about haptics in the context of the soft tis-
sue of fabric — sculpture — citing, among other things, participatory and highly
diverse artistic approaches, which foreground (besides this softness) a common
denominator: an attempt to understand and accept (self-acceptance) and to
place oneself in a challenging world of interdependence. In this context, the col-
orful canvases and the seemingly cold and hard ceramic works take on warmth
and life. Jabtoriska touches the sensitive chords of humanity and femininity. In
an enveloping gesture, she brings theory and practice together. She guides the
viewer through states of awareness and doubt, through the oculocentric world
versus the haptic world, in an eternal, life-giving, and creative movement. 'l em-
brace my hand. | close my fingers around my wrist and squeeze the bones. It is
me. There is no reason to doubt. My hand, my skin, and the sensation of pain
are enough for me to identify myself. | don't have to consider that | am some
unfortunate subject. It lets me know directly. | only need to touch myself, and
| emerge from the skin. From beneath the moving hand'. (J. Brach-Czaina, Mem-
branes of the Mind).

The appendix, titled Collaboration of the Hand, is a treatise on caring, self-
envelopment, and the traces we leave in the world, and which reality carves
within us. Four sculptural forms evoke organic forms, miniaturized, shrunken
human or animal persons. It is a tribute to haptics, the artisanal and processual
collaboration of hand and matter. It is a self- and art-therapeutic shaping of the
world, a clear impact on matter in the form of dents and imprints. The micro-
sculptural forms are gentle in form and color, referencing the calm, natural tones
of the earth and from the Earth. Dents, impressions, and streamlined grooves
invite us to try to fit into the artist's reality. To be enveloped. Their manageable
form evokes an animal or human being, though deprived of the vibrant world of
skin, fur, and clothing. It is a frozen, cold-yet-warm tissue of sensation and touch.
Itis a sublimation of sensation, an encounter with cold, yet not the resistance of
matter, to breathe life into oneself.

Otona maki, literally 'wrapping adults', is a Japanese therapeutic tech-
nique invented by Nobuko Watanabe, aimed at reducing tensions created in
the body by trauma, stress, and the burden of experience. Trying to find in-
formation about the artist, | stumble upon the artist's profile with the same
name, and what unfolds before my eyes is a visual material composed of
a series of organically and counterintuitively stretched canvases in vibrant,
uniform colors that seem to emerge from themselves, transcending the con-
fines of the stuffy, rectangular form imposed by humankind. This leads me to
believe that this is the same address, the same creator, who, in an attempt
to reduce human tension, somehow transfers these experiences onto the
canvas. Otona maki, a practice greatly popularized in the 2000s, is primarily
aimed at young mothers. Women are wrapped in the canvas from head to
toe, resembling the yogic position of a happy child, and then gently rocked.
This subtle movement has a soothing, relaxing, and enveloping effect. It is
a return to the primeval beginnings, a connection with the cocoon of Mother
Earth.

Ines Jabtoriska's entire practice intertwines into a single, coherent super-
organism—an afterimage. It's the imprint of a pillow on a cheek, the trace
of a watch, the warmth of a hand someone once placed on our shoulder or
heart. It's the scent of perfume that suddenly brings to mind a specific pres-
ence. It's the dent in a chair where someone once sat after returning from
work. It's searching for one's own traces, following their trail to the core of
oneself and tenderly finding oneself within it all. It's an elusive, immaterial
presence that settles in the crevices of existence.

Dr Zuzanna Dolega
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Dawid Janiak

Studia rozpoczete na ASP w Gdarisku w 2019 roku w Pracowni Podstaw
Rysunku i Malarstwa prof. J6zefa Czerniawskiego.

Praca magisterska pisemna: Mieso twdrcze. ,,Miesnos¢" jako nieodzowny
element procesu twérczego. Wybrane aspekty sztuki napisana pod
kierunkiem dr. Zbigniewa Markowskiego.

Opiekun aneksu: prof. Jacek Zdybel

Promotor dyplomu: prof. Maciej Swieszewski

i kompozycja zainspirowane sg czterema etapami alchemicznego magnum
opus, legendarnego procesu wytwarzania kamienia filozoficznego. Do realiza-
cji wykorzystane byty réznorodne techniki wspotczesnego oraz tradycyjnego
witrazu m.in. fusingu (tagczenia szkta w wysokich temperaturach), piaskowa-
nia, malarstwa szkliwem oraz barwienia szkta przy wykorzystaniu m.in. lazury
miedzianej. Pojedyncze panele sktadajg sie z zestawionych ze sobga, recznie
wycietych tafli szklanych, ktére poddawane byty czasochtonnej obrdbce za-
réwno przed, jak i po zespoleniu. Na réznych etapach pracy elementy te byty

Mlode Malarstwo z Gdariska 2024 Dyplomy

Recenzent: dra hab. Aleksandra Jadczuk piaskowane, a kolor i rysunek znajduja sie na powierzchni ukoficzonych pane-

li, a takze wewnatrz nich, pomiedzy wykorzystanymi taflami szkta. Catos¢ sta-
nowi bardzo interesujgca propozycje. Obiekt zostat przygotowany przy wyko-
rzystaniu szerokiego spektrum mozliwych technik, w trudnym do wykonania,
duzym formacie.

Cze$¢ teoretyczna pracy dyplomowej stanowi dos$¢ wnikliwg i ciekawa
analize znaczenia tematu cielesnosci oraz zmystowosci w sztuce; w szczegol-
nosci w malarstwie, gdzie autor powotuje sie na metafore ,,miesnosci”. Tres¢
pracy jest adekwatna do tematu zawartego w tytule: Mieso twdrcze. ,,Mie-
snos¢” jako nieodzowny element procesu twdrczego. Wybrane aspekty sztuki.

Praca sktada sie ze wstepu przedstawiajgcego kontekst historyczny, filo-
zoficzny i spoteczny tematu, pieciu rozdziatéw omawiajgcych wybrane dzieta
z roznych okreséw w historii sztuki oraz podsumowania. Napisana jest po-
prawnym, przejrzystym jezykiem oraz zawiera bogatg i r6znorodng bibliogra-
fie. Szczegdlnie interesujgce wydajg mi sie by¢ zestawienia wybranych dziet
réznych artystow, podkreslajgce réznorodnosé podejscia do tego samego te-
matu malarskiego oraz poréwnanie ze sobg czesci dorobku artystycznego
Francisa Bacona i Luciana Freuda. Rozprawa stanowi oryginalne ujecie pro-
blemu, poprzez bardzo interesujacy dobér przyktadéw dziet malarstwa istot-
nych w kontekscie tematu oraz ich merytoryczne omdwienie pod katem tech-
niki wykonania, znaczenia spoteczno-filozoficznego oraz sposobu mozliwosci
odbioru i oddziatywania psychologiczno-fizjologicznego na widza.

Catos¢ pracy dyplomowej oceniam celujaco, dlatego z przyjemnoscia reko-
menduje szanowne] komisji dyplomowej nadanie Dawidowi Janiakowi stop-
nia magistra sztuki.

Studies in Basics of Drawing and Painting in the Studio Prof. Jézef Czerniawski
at the Academy of Fine Arts in Gdarisk commenced in 2019.

Written master’s thesis: Creative meat. "Meatness" as an
indispensable element of the creative process. written under
the supervision of Dr Zbigniew Marnkowski.

Supervisor of the annex: Prof. Jacek Zdybel

Supervisor of the degree project: Prof. Maciej Swieszewski
Reviewer: Dr hab. Aleksandra Jadczuk

W zaprezentowanych realizacjach dyplomowych Dawida Janiaka, zaréwno
w gtdwnej — malarskiej cze$¢ dyplomu, jak i aneksie, wida¢ szczegdlne za-
mitowanie do motywoéw fantastycznych. Autor poszukuje inspiracji w najréz-
niejszych Zrddtach; chetnie siega po watki i motywy zaczerpnigte ze $wiata
Sredniowiecznych gobelindw, traktatéw alchemicznych, mitologii, symboli.
Przeksztatcajac je i interpretujagc w swobodny sposéb, kreuje unikalny, au-
torski i niezwykle intrygujacy swiat. Watki te: fantastyczne figury zwierzat,
ludzkich postaci, hybryd cztowieka i zwierzecia nie tylko budujg niepokoja-
cy nastrdj kompozycji, lecz przede wszystkim siegajg do swiata gteboko ukry-
tej symboliki, onirycznego obrazu z pogranicza snu i jawy, bedacego dla
widza punktem wyjscia do niczym nie skrepowanej gry skojarzer i wyobrazni.

Fascynacja tym, co tajemnicze i nierzeczywiste przejawia sie nie tylko
w przemyslanym doborze mniej lub bardziej znanych motywdw fantastycz-
nych, ktére nabierajg zaskakujacych znaczen w nowych aranzacjach. Ekspre-
syjne, zatopione w niepokojacym $wietle postaci, osadzone w petnej grozy
i napiecia uniwersalnej scenerii, zapraszajg widza do wedréwki w gteboko po-
ruszajacy, emocjonalny swiat osobistej symboliki. Figury na obrazach moga
by¢ interpretowane bardzo réznie, jednak wydaja mi sie by¢ przede wszyst-
kim probg pokazania pragnien i obsesji, namietnosci; tego, co w cztowieku
pierwotne i ukryte.

Bogaty $Swiat tworczej imaginacji Dawida pokazany w realizacjach dyplo-
mowych zaskakuje i pocigga doskonatym warsztatem. Przedstawione kompo-
zycje utrzymane s3 w wyrafinowanej gamie barwnej, a artysta lekko i swobod-
nie operuje $wiattem i rysunkiem. Na uwage zastuguje technika wykonania
prac gtéwnej czesci dyplomu i aneksu.

Gtéwna czes¢ dyplomu zostata w catosci zrealizowana w technice cyfro-
wej, przy wykorzystaniu nowoczesnego programu graficznego Krita, zaréwno
W samym procesie tworczym, jak i przy przygotowaniu do druku wielkoforma-
towego. Narzedziami pracy byly tu tablet graficzny oraz laptop.

Aneks artystyczny dyplomu zostat wykonany w technice witrazu. Skta-
da sie z czterech paneli szklanych umieszczonych w metalowej ramie. Kolor

dra hab. Aleksandra Jadczuk
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Dawid Janiak's diploma projects, presented here, both in the main, painted
part of the diploma and in the annex, reveal a particular fondness for fan-
tasy motifs. The artist seeks inspiration from a wide variety of sources, readily
employing themes and motifs drawn from the world of medieval tapestries,
alchemical treatises, mythology, and symbols. Transforming and interpreting
them freely, he creates a unique, original, and incredibly intriguing world.
These motifs—fantastical figures of animals, human figures, and human-an-
imal hybrids—not only create a disturbing atmosphere within the composi-
tions but, above all, tap into a world of deeply hidden symbolism, a dreamlike
image bordering on dream and reality, providing the viewer with a starting
point for an unfettered play of associations and imagination.

This fascination with the mysterious and unreal is manifested not only
in the thoughtful selection of more or less familiar fantasy motifs, which take
on surprising meanings in new arrangements. Expressive figures, immersed
in a disturbing light, set in a universal setting filled with menace and tension,
invite the viewer on a journey into a profoundly moving, emotional world of
personal symbolism. The figures in the paintings can be interpreted in many
different ways, but they are, above all, an attempt to reveal desires and ob-
sessions, passions, what is primal and hidden within humanity.

The rich world of Dawid's creative imagination, as shown in his diploma
projects, surprises and captivates with its impeccable craftsmanship. The
compositions presented are maintained in a refined color palette, and the
artist uses light freely in drawing. The technique used in the main body of the
diploma and the annex is noteworthy.

The main body of the diploma was created entirely digitally, using the
modern graphics software Krita, both in the creative process and in prepara-
tion for large-format printing. The tools used in this work included a graphics
tablet and a laptop.

The artistic annex to the diploma was executed using stained glass tech-
niques. It consists of four glass panels set in a metal frame. The color and com-
position are inspired by the four stages of the alchemical magnum opus, the
legendary process of creating the philosopher's stone. A variety of contempo-
rary and traditional stained glass techniques were employed, including fusing
(fusing glass at high temperatures), sandblasting, glaze painting, and glass
coloring using, among other things, copper glaze. Individual panels are com-
posed of juxtaposed, hand-cut glass panes that underwent time-consuming
processing both before and after assembly. At various stages of the process,
these elements were sandblasted, and the color and pattern are present on
the surface of the finished panels, as well as within them, between the glass
panes. The entire piece is a truly compelling proposition. The piece was cre-
ated using a wide range of techniques in a challenging, large format.

The theoretical part of the thesis is a rather insightful and interesting
analysis of the significance of corporeality and sensuality in art, particularly in
painting, where the author invokes the metaphor of 'fleshness'. The content
of the thesis is relevant to the theme contained in the title: Creative Flesh.
"Fleshness" as an Indispensable Element of the Creative Process. Selected As-
pects of Art.

The thesis consists of an introduction presenting the historical, philo-
sophical, and social context of the topic, five chapters discussing selected
works from different periods in art history, and a summary. It is written in
a clear, concise language and includes a rich and diverse bibliography. The
juxtapositions of selected works by different artists, emphasizing the diver-
sity of approaches to the same painting theme, and the juxtaposition of parts
of the artistic oeuvres of Francis Bacon and Lucian Freud, are fascinating. This
dissertation provides an original approach to the problem through an exciting
selection of examples of paintings relevant to the topic and a substantive dis-
cussion of them in terms of their technique, socio-philosophical significance,
and how they can be perceived and their psychological and physiological im-
pact on the viewer.

| evaluate the entire thesis with excellence, and therefore, | am pleased
to recommend to the esteemed thesis committee that Dawid Janiak be
awarded the degree of Master of Arts.

Dr hab. Aleksandra Jadczuk
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Magdalena Kaminska

Studia rozpoczete na ASP w Gdansku w 2019 roku w Pracowni Podstaw
Rysunku i Malarstwa prof. Jacka Kornackiego.

Praca magisterska pisemna: Motyw przemijania w autoportretach
malarskich i rysunkowych z XIX i XX wieku. Omdwienie postaw
wobec wtasnej Smiertelnosci na wybranych przyktadach napisana
pod kierunkiem dr. hab. Bogny takomskiej-Tyrakowskiej.

Opiekun aneksu: dr hab. Jakub Pieleszek

Promotor dyplomu: prof. Maria Targoriska

Recenzent: prof. Jacek Kornacki

Studies in Basics of Drawing and Painting in the Studio Prof. Jack Kornacki
at the Academy of Fine Arts in Gdarisk commenced in 2019.

Written master’s thesis: The theme of transience in 19th- and
20th-century self-portraits and drawings: A discussion of attitudes
to one's own mortality using selected examples written under the
supervision of Dr hab. Bogna takomska-Tyrakowska.

Supervisor of the annex: Dr hab. Jakub Pieleszek

Supervisor of the degree project: Prof. Maria Targoniska
Reviewer: Prof. Jacek Kornacki

Dyplomowa praca magisterska Pani Magdaleny Kaminskiej sktada sie z czesci
artystycznej zatytutowanej Zycie, ktérej promotorka jest prof. dr hab. Maria
Targonska oraz czesci teoretycznej pt. Motyw przemijania w autoportretach
malarskich i rysunkowych z XIX i XX wieku. Omdwienie postaw wobec wta-
snej $miertelnosci na wybranych przyktadach. Opiekunkg tej czesci jest dr
hab. Bogna takomska, za$ promotorem aneksu pt. Rozpad jest dr hab. Jakub
Pieleszek, recenzentem jest prof. Jacek Kornacki.

Praca teoretyczna:

Praca teoretyczna Magdaleny Kaminskiej koncentruje sie na trzech réznych
przyktadach okreséw zyciowych, w jakich powstaty autoportrety z motywem
Smierci. Pierwszy méwi o czasach dorostosci, w ktérych artysci, pod wptywem
witasnych doswiadczen zwigzanych ze $miercig innych osob, rozwazajg temat
wtasnej Smierci. Drugi rozdziat dotyczy rozwazan nad wtasng $miertelnoscig
w obliczu zapadniecia na ciezkg chorobe (obserwacja zmian jakie zachodzg we
witasnym ciele pod wptywem choroby w naturalny sposob sktania do refleksji
nad wtasnym umieraniem). Trzeci rozdziat to rozwazania nad procesem umiera-
nia. Praca Pani Kaminskiej porusza ponadto rozwazania z zakresu medycyny pa-
liatywnej, tanatologii, psychologii i filozofii w kontekscie wybranych portretow
i postaw wybranych artystéw XIX i XX wieku. Wybdr szesciu artystow do do-
konania analizy nie jest przypadkowy: reprezentujg oni rézne style, epoki oraz
techniki malarskie i rysunkowe. Celem jaki przyswiecat Pani Magdalenie byto
skoncentrowanie uwagi na emocjach, dramatyzmie i spotecznych nieréwno-
Sciach, czy tez pogtebiona refleksja nad kondycjg cztowieka. Informacje zawarte
W rozprawie teoretycznej maja przyblizy¢ nam role, jaka w zyciu cztowieka od-
grywa doswiadczenie $mierci innych, myslenie o $mierci wtasnej w kontekscie
ciezkiej choroby, czy proces Swiadomego umierania oraz towarzyszacy mu lek.

W trakcie zgtebiania tematu wiodgcego autorka wysnuta teze ze ,,kompe-
tencje na temat $mierci sa niezbedne w rozwoju cztowieka”. To lapidarne zdanie
Swiadczy o ogromnej dojrzatosci piszacej oraz pozytku intelektualnego z pod-
jetych rozwazan. Dalsza analiza dotyczy postaw wobec wtasnej $miertelnosci,
ktére autorka uwaza za zmienne w zaleznosci od do$wiadczen zyciowych, sta-
nu zdrowia oraz czestotliwosci konfrontacji ze $miercig. Co bardzo wazne i war-
te podkreslenia, praca pisemna Pani Magdy ma charakter bardzo osobisty, zwia-
zany z wtasnymi doswiadczeniami, Swiadomoscig, wrazliwoscig i zainteresowa-
niem zjawiskiem.

Praca pisemna sktada sie z trzech rozdziatéw. Pierwszy pt. Rozmyslania
0 Smierci poswiecony jest portretom, bedacych swiadectwem pamieci ich au-
toréw o $mierci w ciggu aktywnego i twdrczego zycia. Pani Magda, na podsta-
wie wybranych zrédet, dowodzi wartosci przemysler o przemijaniu i doswiad-
czaniu $mierci innych w zyciu kazdego cztowieka. Wybrani artysci prezentujg
postawe oswojenia wobec $mierci cudzej i wtasnej, na co dowodem sg ich au-
toportrety oraz twdérczosé. W tym rozdziale Pani Magda postuzyta sie obrazem
Arnolda Bécklina Autoportret ze Smiercig grajgcq na skrzypcach. Autor wiasne-
go portretu ze $miercig prezentuje postawe swiadomego artysty i cztowieka
o ,,zdrowym” podejsciu do tematu. Nawigzujac do wczesniejszych przedsta-
wiern motywu memento mori, obraz przypomina o nieuchronnosci $mierci i kru-
chosci zycia. Kolejny przyktad to autoportret Kathe Kollwitz Pragnienie Smierci.
Artystka wiekszo$¢ zycia cierpiata po stracie ukochanego syna i w tym dopatry-
wac sie mozna artystycznej personifikacji pragnienia $mierci, ktéra nie nasta-
pita od razu, lecz dopiero po trzydziestu latach twdrczej tesknoty i cierpliwego
oczekiwania na $mier¢, majacej by¢ zwiericzeniem matczynej mitosci i potgcze-
niem z nieobecnym.

Drugi rozdziat Choroba jako konfrontacja ze Smiercig to préoba opisu dziet
twdrcow autoportretow, zmagajacych sie z ciezka chorobg oraz préba wyjasnie-
nia, dlaczego cztowiek w obliczu ciezkiej choroby czesciej mysli o wtasnej $mier-
ci. W prezentowanych przyktadach autorka rozprawy dyplomowej odczytuje nie
tylko postawe wobec wtasnej smiertelnosci owych malarzy, ale takze sposob
w jaki zmiany chorobowe wptywaja na wizerunek i postrzeganie wtasnej osoby.
Tutaj postuzono sie przyktadem twdrczosci Francisca Goyi Autoportret z dokto-
rem Arrietq oraz Williama Utermohlena, artysty u ktérego zdiagnozowano cho-
robe Alzheimera, a tworzenie wtasnych portretéw byto elementem terapii i dia-



gnozy postepujgcej degradacji osobowosci. Doswiadczana choroba zmienia
podejscie cztowieka do $mierci. Bol fizyczny i psychiczny jaki towarzyszy cho-
robie wptywa na kondycje cztowieka, a co za tym idzie na postrzeganie tego
zjawiska. Niewielu potrafi zaakceptowaé swiadomos¢ upadku i destrukcji wia-
snego ciata, a permanentny bdl wptywa na swiadomos¢ nieuchronnego korica,
ktéry dotyczy kazdego z nas.

W trzecim rozdziale, zatytutowanym Swiadomos¢ umierania, autorka sku-
pia sie na ostatnich autoportretach artystéw. Opisuje dzieta tworzone w pro-
cesie umierania ich autoréw, podpiera sie wiedzg na temat doswiadczen oséb
Swiadomie umierajacych, skupiajac uwage na sposobie rysowania, co obna-
za stany emocjonalne artystow oraz ich dolegliwosci fizyczne. W tym rozdzia-
le Pani Magda postuzyfa sie przyktadem Stanistawa Wyspiariskiego — nazywa-
jac ten podrozdziat Opdr wobec smierci oraz Helene Schjerfbeck — Znikanie.
W obu przypadkach dolegliwosci zwigzane z chorobg i umieraniem przyczynia-
ja sie do koricowego ksztattu i charakteru dzieta. Bl i cierpienie jakie towarzy-
szg chorobie, potgczone ze swiadomoscig odchodzenia naleza do najtrudniej-
szych doswiadczen zyciowych. Autoportrety artystow powstate w tym trudnym
czasie stanowig unikatowa warto$¢ artystyczng w kontekscie catego ich dorob-
ku i $wiadczg o ogromnej determinacji i sile charakteru.

Obszar omawianych zjawisk w pracy pisemnej oceniam bardzo wysoko,
stanowi ona integralng wartos$¢ poznawczg, konieczng do petniejszego odbioru
czesci artystycznej recenzowanego dyplomu.

Opis pracy artystycznej — dyplom gtéwny i aneks:

Dyplom artystyczny sktada sie z siedmiu wielkoformatowych rysunkdw weglem
na ptétnach z olejng imprimitura, tworzacych cykl pt. Zycie. Prace przedstawiaja
mieszkaricdw wybranych doméw opieki nad osobami starszymi. Na aneks skfa-
da sie cykl dziewieciu obrazéw olejnych zatytutowany Rozpad, przedstawiajgcy
ziemniaki w réznych fazach gnicia i rozktadu.

Jak wspomina autorka, w czasach nastoletnich pracowata jako wolontar-
juszka w podobnych domach opieki a jej zadaniem byto przede wszystkim spe-
dzanie czasu z osobami samotnymi, czesto opuszczonymi przez zyjacych bli-
skich. Uswiadomita sobie wowczas, ze proces osamotnienia osob starszych, ich
powolne odchodzenie w nieobecnos¢ i samotnos¢ bez opieki i obecnosci bli-
skich staje sie norma; problemem cywilizacyjnym i zmiang paradygmatu $mierci
jako statego elementu egzystencji, procesem wyjetym poza nawias ,,prawdziwe-
go zycia”, w tym Zzycia spotecznego. Ten swoisty szok egzystencjalny i zwigzane
z nim emocje odcisnety na autorce niezapomniane pietno. To wtedy rozpocze-
fa proces oswajania $mierci, byt to tez moment, w ktérym osiagneta punkt kul-
minacyjny dojrzatosci psychicznej i Swiadomosci wiasnego ja, a jej wrazliwosé¢
i empatia dodatkowo wzmogty che¢ zmiany istniejacego tabu. Niewatpliwy ta-
lent plastyczny, zdolnos¢ obserwacji rzeczywistosci, nieprzecietne umiejetnosci
manualne skierowaty nasza absolwentke w obszary artystycznych poszukiwan
odpowiedzi na nurtujace jg pytania. Studia na ASP rozpoczeta w Pracowni pod-
staw malarstwa i rysunku, ktdrej jestem prowadzacym. Talent autorki od po-
czatku przejawiat sie we wnikliwej obserwacji formy i skutkowat znakomitymi,
perfekcyjnymi warsztatowo rysunkami i studiami malarskimi z natury. Drugi rok
charakteryzowaty dojrzate, przemyslane cykle malarskie i rysunkowe, dotyczg-
ce ciata ludzkiego i jego maksymalnych zblizeri ujetych w wielkoformatowych
kompozycjach. Jak nikt inny, wykorzystata mojg kolekcje autentycznych czaszek
zwierzecych do pogtebionej, naturalistycznej obserwacji i, abstrakcyjnej w for-
mie plastycznej, wizji malarskiej kreacji struktur kostnych. Studia w pracowni
dyplomowej to na dtugi czas pozorne odejscie od obserwacji ,,hiperrealistyczne-
go bytu” na rzecz abstrakcyjnych struktur materii, zwigzanych z malarskimi po-
szukiwaniami, jak sama autorka okresla w ,,obrebie destrukcji i przemijalnosci”.

Dyplom to swiadomy wybdr ekspresji kontrastu medium rysunkowego
jako nadrzednej, pierwotnej formy przekazu, adekwatnej do nurtujgcych au-
torke zagadnien egzystencjalnych. Celem jej prac jest oswajanie problemu ludz-
kiej Smiertelnosci poprzez naturalistyczng opowies¢ o jednostkowych, indywi-
dualnych historiach ludzi skazanych na samotne i powolne odchodzenie w obli-
czu cywilizacyjnego tabu i wygody spoteczenstwa. To cykl siedmiu wielkoforma-
towych (ok. 202 x 178 cm, 180 x 130 cm oraz 170 x 120 cm) rysunkdw weglem,

wykonanych na specjalnie impregnowanych, ptdciennych ttach pod znamien-
nym tytutem Zycie. Jak pisze autorka: ,,Chcac pokazaé rézne oblicza ostatniego
etapu zycia, narysowatam zaréwno osoby bedace jeszcze w petni sit oraz tych,
ktorzy juz powolnie je tracili. W moim zestawieniu znajduja sie przedstawienia
starszych o kulach, na wézkach inwalidzkich, wspierajgcych sie na tzw. balkoni-
ku, w zwyczajnej pozie stojacej oraz siedzacej, a takze bliskich $mierci...”. Wiek-
szo$¢ prac to indywidualne, naturalistyczne, catopostaciowe portrety postaci
wydobytych jednostajnym, cieptym, jarzeniowym swiattem z ciemnych, gtebo-
kich, wrecz smolistych przestrzeni tta. Ich funkcje zyciowe i aktywnosé fizyczng
symbolicznie okreslaja atrybuty i urzadzenia fizjoterapeutyczne immanentnie
przypisane ich bytowi, s one czescig ich psychologicznych wizerunkdw, jak ele-
menty garderoby, i tylko w twarzach tli sie iskierka cztowieczeristwa. Na szcze-
g6Ing uwage zastuguja dwa naturalistyczne rysunki, przedstawiajace lezace po-
staci w stanie paliatywnym, czy wrecz agonalnym. Tu juz nie ma atrybutéw
fizycznosci, a caty dramat egzystencji odbywa sie miedzy wizerunkiem twarzy
a ciezka, pofatdowang materig poscieli, ktdra niczym catun okresla domniemany
ksztatt postaci. To prace wrecz doskonate w kontekscie Swiadomie stosowanych
przez autorke ,,ascetycznych” Srodkéw wyrazu plastycznego. Bezsprzecznie
manualne techniczne i warsztatowe umiejetnosci autorki zostaty precyzyjnie
dostosowane do nadrzednej idei prac. W kompozycjach dyplomowych kazdy
element: forma materii budujaca przestrzen, naturalistyczna koncepcja posta-
ci, uktad kompozycyjny catosci, precyzyjna — wrecz techniczna forma atrybutéw
i wreszcie struktura kontrastéw walorowych, budowanych graficzng kreska, kté-
ra multiplikujac naciecia przestrzeni wydobywa niesamowite jednostajne $wia-
tto, tworzace surrealistyczng atmosfere przedstawien, zostaty dostosowane
do wyraznego celu i $wiadcza o nabytej w drodze edukacji, petnej dojrzatosci
i samodzielnosci artystycznej autorki. O dojrzatosci i wrazliwosci artystycznej
$wiadczy tez cykl prac malarskich pt. Rozpad, dopetniajacy (W postaci aneksu)
obraz poszukiwan ideowych i formalnych autorki. O swoim aneksie pisze: ,Cykl
sktada sie z dziewieciu obrazéw olejnych przedstawiajacych ziemniaki w réz-
nym stadium rozktadu. Aby przedstawic¢ proces gnicia, postanowitam wybraé
sposrod najbardziej dostepnych, najprostszych produktow zywnosciowych, tak,
zeby dodatkowo podkresli¢ powszechno$¢ tego zjawiska... Staram sie ukazac na-
turalny proces dokfadnie takim, jakim jest. Malujac zgnite ziemniaki, zachwy-
cam sie pieknem dekompozycji, jednoczesnie czujac do niej odraze”. Mdwigc
o komplementarnosci form artystycznego i ideowego przekazu dyplomu, chciat-
bym poruszy¢ kwestie aktywnosci innych zmystéw pobudzonych w trakcie kon-
templacji prac. W moim wypadku to zmyst wechu i pobudzenie jego pamieci;
to prace tez o zapachach: zapachu starzejgcego sie ciata, Smierci, piwnicy z dzie-
cinstwa czy zapachach ziemi. Te zapachy towarzyszg nam w zyciu i sg zapacha-
mi czesci naszej egzystencji.

Reasumujac, wszystkie omawiane czesci pracy dyplomowej Pani Magdaleny
Kaminskiej zastuguja w moim przekonaniu na najwyzsze uznanie. Prezentowane
dzieta zawierajg gtebokie humanistyczne przestanie, Swiadcza o dojrzatosci arty-
stycznej autorki i jej wysokiej kulturze plastycznej. Rekomenduje szanownej ko-
misji nadanie Pani Magdalenie Kaminskiej tytutu magistra sztuki.

prof. Jacek Kornacki
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Magdalena Kamirska's master's thesis consists of an artistic section titled Life,
supervised by Professor Maria Targonska, and a theoretical section titled The
Motif of Transience in Self-Portraits in Painting and Drawing from the 19th
and 20th Centuries. Attitudes toward one's own mortality are discussed using
selected examples. This section is supervised by Dr hab. Bogna takomska, the
annex titled Decay is supervised by Dr hab. Jakub Pieleszek. The reviewer is Prof.
Jacek Kornacki.

Theoretical Thesis:

Magdalena Kaminska's theoretical thesis focuses on three different life periods in
which self-portraits featuring the motif of death were created. The first section
discusses adulthood, when artists, influenced by their own experiences with the
death of others, contemplate the topic of their own death. The second chapter
reflects on one's own mortality in the face of a serious illness (observing the
changes that occur in one's body due to illness naturally leads one to reflect
on one's own dying). The third chapter is a reflection on the process of dying.
Ms. Kaminska's work also explores palliative medicine, thanatology, psychology,
and philosophy in the context of selected portraits and the attitudes of selected
artists from the 19th and 20th centuries. The choice of six artists for analysis is
not accidental: they represent different styles, eras, and painting and drawing
techniques. Ms. Magdalena's goal was to focus on emotions, drama, and social
inequalities, as well as to provide an in-depth reflection on the human condi-
tion. The information contained in this theoretical dissertation aims to explore
the role of experiencing the death of others, thinking about one's own death in
the context of a serious illness, and the process of conscious dying and the anxiety
that accompanies it.

While exploring the central theme, the author developed the thesis that
‘competence regarding death is essential for human development.' This concise
statement demonstrates the writer's immense maturity and the intellectual
benefit of the considerations undertaken. Further analysis concerns attitudes
towards one's own mortality, which the author considers variable depending
on life experiences, health status, and frequency of confrontations with death.
Importantly and worth emphasizing, Magda's written work is highly personal,
connected to her own experiences, awareness, sensitivity, and interest in the
phenomenon.

The written work consists of three chapters. The first, Reflections on Death,
is devoted to portraits, which are a testament to the authors' remembrance of
death throughout their active and creative lives. Drawing on selected sources,
Magda demonstrates the value of reflections on the transience and experience
of others' deaths in everyone's life. The selected artists present a welcoming
attitude towards the death of others and their own, as evidenced by their self-
portraits and works. In this chapter, Magda Magda used Arnold Bocklin's painting,
Self-Portrait with Death Playing the Violin. The artist, who created his own
portrait of death, demonstrates the stance of a conscious artist and a person with
a "healthy" approach to the subject. Referring to earlier representations of the
memento mori motif, the painting reminds us of the inevitability of death and
the fragility of life. Another example is Kathe Kollwitz's self-portrait. The artist
suffered most of her life after the loss of her beloved son, and this can be seen
as an artistic personification of the desire for death, which did not occur immedi-
ately, but only after thirty years of creative longing and patient waiting for death,
intended to be the culmination of maternal love and a reunion with the absent
one.

The second chapter, lliness as a Confrontation with Death, attempts to des-
cribe the works of self-portrait artists struggling with serious illness and to
explain why people facing a serious illness often think about their own death. In
the examples presented, the author of the thesis explores not only the attitudes
towards mortality of these painters but also how changes in their disease influ-
ence their self-image and self-perception. Here, she uses the examples of Fran-
cisco Goya's Self-Portrait with Dr. Arrieta and William Utermohlen, an artist diag-
nosed with Alzheimer's disease, whose self-portraits were part of his therapy and
diagnosis of his progressive personality degradation. Experiencing illness changes
a person's approach to death. The physical and mental pain that accompanies
illness affects their condition and, consequently, their perception of this phenom-
enon. Few can accept the awareness of their own body's decline and destruction,
and the permanent pain that looms ahead influences the understanding of the
inevitable end that suddenly befalls each of us.

In the third chapter, Awareness of Dying, the author focuses on the artists'
recent self-portraits. She describes works created during the dying process
of their authors, drawing on knowledge of the experiences of consciously



dying individuals, focusing on the drawing technique, which reveals the artists'
emotional states and physical ailments. In this chapter, Magda uses the exam-
ples of Stanistaw Wyspianski, calling this subsection Resistance to Death, and
Helene Schjerfbeck's Disappearance. In both cases, the ailments associated with
illness and dying contribute to the final form and character of the work. The pain
and suffering that accompany illness, combined with the awareness of passing
away, are among the most challenging life experiences. The artists' self-portraits,
created during this difficult time, constitute a unique artistic value in the context
of their entire oeuvre and testify to their immense determination and strength
of character.

I highly value the phenomena discussed in this written work; it constitutes an
integral cognitive value, necessary for a more comprehensive appreciation of the
artistic part of the reviewed diploma.

Description of the Artistic Work: Main Diploma and Annex
The artistic diploma consists of seven large-format charcoal drawings on canvas
with oil imprimatura, forming a series titled Life. The works depict residents of
selected senior care homes. The annex consists of a series of nine oil paintings
titled Decay, depicting potatoes in various stages of decay and decomposition.
As the author recalls, during her teenage years, she worked as a volunteer in
similar care homes, primarily spending time with lonely individuals, often aban-
doned by their surviving loved ones. It was then that she realized that the process
of loneliness among the elderly, their slow descent into absence and loneliness
without the care and presence of loved ones, was becoming the norm; A civi-
lizational problem and a paradigm shift in death as a permanent element of
existence, a process removed from the pale of 'real life', including social life. This
existential shock and the emotions associated with it left an unforgettable mark
on the author. It was then that she began the process of coming to terms with
death, and the moment when she reached the culmination of her psychological
maturity and self-awareness, and her sensitivity and empathy further intensified
her desire to change the existing taboo. Her undoubted artistic talent, ability to
observe reality, and exceptional manual skills led our graduate into areas of crea-
tive search for answers to the questions that troubled her. She began her studies
at the Academy of Fine Arts in the Basic Painting and Drawing Studio, of which
| am the instructor. From the beginning, the author's talent manifested itself in

her insightful observation of form. It resulted in excellent, technically perfect
drawings and painting studies from nature. The second year was characterized by
mature, thoughtful cycles of paintings and drawings concerning the human body
and its extreme close-ups captured in large-format prints. Compositions. Like no
one else, she utilized my collection of authentic animal skulls for in-depth, natu-
ralistic observation and, in an abstract, visual form, painterly vision of the creation
of bone structures. Studies in the diploma studio marked a long-term apparent
shift away from the observation of 'hyperrealistic being' in favor of abstract struc-
tures of matter, related to painterly explorations, as the author herself describes
them, within the 'realm of destruction and transience'.

The diploma work is a deliberate choice to convey the contrast between the
drawing medium as a primary form of communication, fitting for the existential
issues that preoccupy the author. Her works aim to familiarize herself with the
problem of human mortality through a naturalistic narrative of individual stories
of people condemned to a lonely and slow decline in the face of civilizational
taboos and the comforts of society. It is a series of seven large-format (approx.
202 x 178 ¢cm, 180 x 130 cm, and 170 x 120 cm) charcoal drawings, executed
on specially impregnated canvas backgrounds under the telling title Life. As the
author writes: "Wanting to show the different facets of the final stage of life,
| drew both people still in their prime and those who were slowly losing it. My
collection includes depictions of the elderly on crutches, in wheelchairs, and
leaning on so-called 'walkers, in ordinary standing and sitting poses, and also
close to death...' Most of the works are individual, naturalistic, full-figure portraits
of figures, illuminated by a steady, warm fluorescent light from dark, deep, almost
pitch-black backgrounds. Their vital functions and physical activity symbolically
define the attributes and physiotherapeutic devices immanently assigned to their
existence; they are part of their psychological images, like items of clothing, and
only in their faces does a spark of humanity smolder. Two naturalistic drawings
are particularly noteworthy, depicting reclining figures in a palliative, or even
agonizing, state. Here, there are no physical attributes, and the entire drama of
existence takes place between the image of the face and the heavy, folded fabric
of the bedding, which, like a shroud, defines the supposed shape of the figures.
These works are truly perfect in the context of the artist's consciously employed
'ascetic' means of artistic expression. The artist's technical and craftsmanship
skills are undoubtedly precisely tailored to the overarching idea of her works. In
her graduation compositions, every element: the form of matter that constructs
space, the naturalistic conception of figures, the overall compositional arrange-
ment, the precise — even technical — form of attributes, and finally, the struc-
ture of value contrasts, constructed with graphic linework that, by multiplying
the incisions of space, brings out an incredible, uniform light, creating a surreal
atmosphere in the representations, were adapted to a clear purpose and testify
to the artist's full maturity and artistic independence acquired through educa-
tion. Her maturity and artistic sensitivity are also evidenced by the series of paint-
ings entitled Decay, which complements (as an annex) the artist's conceptual and
formal explorations. She writes about her appendix: 'The series consists of nine
oil paintings depicting potatoes in various stages of decomposition. To depict
the process of rotting, | chose the most accessible and simplest food products,
further emphasizing the universality of this phenomenon... | strive to show the
natural process precisely as it is. Painting rotten potatoes, | delight in the beauty
of decomposition, while simultaneously feeling repulsed by it'. Speaking of the
complementarity of the forms of the diploma's artistic and ideological message, |
would like to raise the issue of the activity of other senses stimulated during the
contemplation of the works. In my case, it is the sense of smell and the stimula-
tion of its memory; these works also deal with scents: the smell of an aging body,
death, a childhood basement, and the scents of the earth. These scents accom-
pany us in life and are part of our existence.

In summary, all the discussed sections of Magdalena Kamirska's diploma
work, in my opinion, deserve the highest praise. The works presented contain
a profound humanistic message, testifying to the artist's artistic maturity and high
visual culture. | recommend to the distinguished committee that Ms. Magdalena
Kamiriska be awarded the degree of Master of Arts.

Prof. Jacek Kornacki
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Jagoda Kendziorska

Studia rozpoczete na ASP w Gdarisku w 2019 roku w Pracowni Podstaw
Rysunku i Malarstwa prof. Jézefa Czerniawskiego.

Praca magisterska pisemna: Wspomnienia i sny. Wybrane aspekty
sztuki napisana pod kierunkiem dr. Zbigniewa Markowskiego.
Opiekun aneksu: dra hab. Magdalena Hanysz-Stefariska
Promotor dyplomu: dr hab. Marcin Zawicki

Recenzent: dra hab. Anna Waligérska

Studies in Basics of Drawing and Painting in the Studio Prof. J6zef
Czerniawski at the Academy of Fine Arts in Gdarisk commenced in 2019.

Written master’s thesis: Memories and dreams. Selected spects of art
written under the supervision of Dr Zbigniew Marikowski.

Supervisor of the annex: Dr hab. Magdalena Hanysz-Stefanska
Supervisor of the degree project: Dr hab. Marcin Zawicki

Reviewer: Dr hab. Anna Waligdrska

Praca dyplomowa Jagody Kendziorskiej sktada sie z szesciu obrazow malar-
skich, aneksu stanowigcego zbidér grafik wykonanych w technice wklesto-
druku i zebranych pod wspdlnym tytutem To, co pamietamy nie jest prawdg
oraz pracy teoretycznej Wspomnienia i sny. Wybrane aspekty sztuki. Tema-
tem przewodnim cze$ci pisemnej oraz artystycznej jest pamie¢ i wspomnienia
jako temat dziet artystycznych z zakresu kinematografii i sztuk plastycznych.

Jagoda Kendziorska ma bardzo dobry powdd, zeby malowadé. Jak sama
pisze, obrazy stanowig jej proustowska magdalenke, ktéra ma moc przywo-
tywania ulotnych chwil z przesztosci. Jagoda pragnie je zachowad, zatrzymac
w bezruchu. Nieokreslona, nieostra przestrzen wokét bohateréw obrazéw
sugerowaé ma zanikanie i rozpad wspomnien. Cze$¢ malarska dyplomu to
obrazy olejne przedstawiajgce sceny z zycia codziennego rodziny i znajo-
mych, oparte na analogowych fotografiach. Sg to wizerunki realistyczne, jed-
nak przestrzen, w ktdrej s ukazane jest czesto uproszczona i sprowadzona
do kolorowych ptaszczyzn, ktére sugerujg istnienie drugiego planu. Jak pisze
autorka: ,Przedstawiam ludzi podczas wykonywania codziennych czynnosci
w przestrzeni, ktdra sie wokét nich rozpada”.

Malarski zabieg, jakim jest uproszczenie dalszych planéw obrazu i budo-
wanie przestrzeni duzymi plamami koloréw, podkresla umowno$¢ i niestatosé¢
miejsc, w ktorych rozgrywaja sie zobrazowane sytuacje. Zréznicowany wydaje
sie stan psychiczny bohateréw. Na niektérych obrazach widzimy samotne po-
staci wpatrujace sie w przestrzen przed sobg, na innych osoby sportretowane
s3 w grupie podczas zabawy czy Swietowania. Zaréwno chwile samotne, jak
i wspdlne niechybnie rozlatyby sie po zakamarkach niepamigci, gdyby nie ich
utrwalenie na ptétnie. Nieostrosci, zanikanie konturéw malowanych postaci
i przedmiotéw daje wrazenie unieruchomienia wspomnien w procesie ich za-
nikania. Kadry obrazdw przywotujg na mysl szybko robione zdjecia, w ktérych
nieistotna jest wywazona kompozycja czy idealne $wiatto, majg bowiem stu-
zy¢ one jedynie ciggtosci pamieci, utrwaleniu przemijajacej chwili, by¢ stop-
klatka z naszego zycia.

Ten sam temat Jagoda Kendziorska podejmuje réwniez w cyklu grafik
stanowigcym aneks dyplomu. Whklestodruki przedstawiajg przypadkowe
sceny z zycia. Tym, co rozni te prace od obrazow jest, jak pisze autorka: ,sto-
pien znajomosci i pamieci zwigzany z osobami przedstawionymi na uwiecz-

nionych scenach”. Na obrazach maluje bowiem osoby jej bliskie, grafiki zas
przedstawiajg postaci nieznane. Wklestodruki oparte sg na starych zdjeciach.
Pojawia sie tu watek rozrézniania wtasnych wspomnien, od tych wykreowa-
nych podczas ogladania dawnych fotografii. W technice wklestodruku waz-
nym procesem jest wytrawianie blachy za pomocg kwasu. Wtasnie akt dzia-
tania kwasu staje sie znakiem procesu zanikania wspomnien, zapominania.
Niektore ptaszczyzny sa niewyrazne, postacizacierajg sie w$niezacej nieostrosci
powierzchni. Nie wiadomo czy dana scena miata miejsce w rzeczywistosci, czy
jest tylko tworem wyobrazni artystki. Im bardziej scena odsunieta jest w cza-
sie, tym obraz jest mniej ostry, a postaci mniej wyrazne.

Préby zatrzymania nieuchronnie przemijajgcego czasu podejmowane byty
przez artystow na przestrzeni dziejow sztuki. Na opisie wybranych aspek-
tow tego wiasnie tematu opiera sie praca teoretyczna Jagody Kendziorskiej.
Stanowi ona do$¢ wnikliwg analize. Tres¢ pracy jest adekwatna do tematu
zawartego w tytule Wspomnienia i sny. Wybrane aspekty sztuki. Autorka
pisze o tym, jak sny i wspomnienia wptywaja na twdrczos¢ wybranych arty-
stow. Przytacza obrazy, ktére poruszajg temat oniryzmu i zjawiska z nim zwig-
zane. Pisze o malarstwie surrealistéw, a takze interpretuje dzieta z zakresu
kinematografii.

Malarka podjeta prébe zrozumienia ztozonosci tematu. Wyciggneta wnio-
ski, ktére podsumowata stwierdzeniem: ,Poprzez akt twdrczy jesteSmy w stanie
jako artysci zapisa¢ urywek pamieci nie tylko w postaci wizualnej, ale tez emo-
cjonalnej. Wspomnieniaisny sktaniajg artyste do refleksjinad swojg nieswiado-
moscia, poprzez sztuke prowadzac do podejmowania tematéw onirycznych”.

Praca sktada sie ze wstepu i trzech rozdziatéw, z ktérych kazdy zawie-
ra dodatkowo podrozdziaty. W kazdym z nich znalazta sie interpretacja od-
powiadajgcemu tematowi dzieta artystycznego. Praca napisana jest popraw-
nym, przejrzystym jezykiem i zawiera réznorodng bibliografie.

Dyplomantka w swojej rozprawie sugeruje, ze najistotniejszym impul-
sem dla jej twdrczosci jest cheé przezywania na nowo minionych chwil i staty
dostep do nich. Patrzac na prace artystyczne Jagody, utwierdzamy sie w prze-
konaniu, ze osiagneta cel.

Catos¢ pracy dyplomowej Jagody Kendziorskiej oceniam bardzo dobrze
i wnioskuje o nadanie jej autorce tytutu magistra sztuki.

dra hab. Anna Waligérska
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Jagoda Kendziorska's diploma project consists of six paintings, an annex
comprising a collection of intaglio prints gathered under the title What We
Remember Is Not True, and a theoretical work titled Memories and Dreams.
Selected Aspects of Art. The central theme of both the written and artistic
sections is memory and recollections as the subject of creative works in the
fields of cinematography and the visual arts.

Jagoda Kendziorska has a very good reason to paint. As she herself writes,
her paintings constitute her Proustian madeleine, which has the power to
evoke fleeting moments from the past. Jagoda desires to preserve them,
to hold them still. The undefined, blurred space around the subjects of the
paintings suggests the fading and decay of memories. The painting section
of the diploma consists of oil paintings depicting scenes from the everyday
lives of family and friends, based on analog photographs. These are realistic
images, but the space in which they are depicted is often simplified and re-
duced to colored planes that suggest the existence of a second plane. As the
author writes, 'l depict people performing everyday activities in a space that
is crumbling around them'.

The painterly device of simplifying the background and building space
with large splashes of color emphasizes the conventionality and imper-
manence of the locations where the depicted situations unfold. The mental

states of the subjects appear to be varied. In some paintings, we see solitary
figures gazing into the space before them, while in others, individuals are
portrayed in groups at play or celebrating. Both solitary and shared moments
would inevitably spill into the recesses of oblivion were they not captured on
canvas. The blurriness and fading contours of the painted figures and objects
give the impression of memories frozen in the process of fading. The frames
of the paintings evoke quickly taken photographs, where balanced composi-
tion or perfect lighting are irrelevant; they are intended solely to preserve
memory, to capture a fleeting moment, to freeze-frame our lives.

Jagoda Kendziorska also explores the same theme in a series of prints that
form an annex to her diploma work. The intaglio prints depict random scenes
from everyday life. What distinguishes these works from paintings, as the
author writes, is 'the degree of familiarity and memory associated with the
people depicted in the immortalized scenes'. In her paintings, she focuses on
people close to her, whereas the prints feature unknown figures. The intaglio
prints are based on old photographs. This explores the theme of distinguish-
ing one's own memories from those created while viewing old photographs.
In the intaglio technique, etching the metal with acid is a key process. The
very act of acid exposure becomes a sign of the process of fading memo-
ries and forgetting. Some surfaces are blurred, and figures blur in the snowy



blur of the surface. It's unclear whether a given scene actually occurred or is
merely a figment of the artist's imagination. The further the scene is removed
in time, the less sharp the image becomes, and the figures less distinct.

Artists have undertaken attempts to capture the inexorable passage of
time throughout the history of art. Jagoda Kendziorska's theoretical work
is based on a description of selected aspects of this very topic. It provides
a rather insightful analysis. The work's content is relevant to the theme con-
tained in the title, Memories and Dreams: Selected Aspects of Art. The author
discusses how dreams and memories influence the work of selected artists.
She cites paintings that address the theme of dreamlikeness and related phe-
nomena. She writes about the paintings of the Surrealists and also interprets
works from the field of cinematography.

The painter attempted to understand the complexity of the topic. She
drew conclusions, which she summarized with the statement: 'Through
the act of creation, we, as artists, can record fragments of memory not

only visually but also emotionally. Memories and dreams prompt the artist
to reflect on their unconscious, leading them through art to explore dream-
like themes'.

The work consists of an introduction and three chapters, each containing
subchapters. Each of them offers an interpretation of the artistic work that re-
flects its theme. The work is written in a clear, concise language and includes
a diverse bibliography.

In her thesis, the graduate suggests that the most crucial impetus for
her work is the desire to relive past moments and maintain constant access
to them. Looking at Jagoda's artistic works, we are convinced that she has
achieved this goal.

| rate Jagoda Kendziorska's thesis as a whole very highly and propose that
the author be awarded the title of Master of Arts.

Dr hab. Anna Waligérska
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Karolina Kociotkowska

Studia rozpoczete na ASP w Gdarisku w 2019 roku w Pracowni Podstaw
Rysunku i Malarstwa prof. Jézefa Czerniawskiego.

sztuki scenicznej, czy nawet scenografie, z ktérg dtugo byta zwigzana autorka.
Argumentem za tym, by tego nie robic, jest fakt, ze artystka pozostawia puste
Sciany Willi Bergera i pracuje metodami sztuk wizualnych - tak zwanym site-
specific. Jednak asceza przestrzenna to nie wszystko; osoby performujace - Ka-
lina i Tomasz, nie posiadaja zadnego kostiumu, a nosza na sobie jedynie cieliste
i dopasowane tkaniny, tak by rzeczywiscie obiekty o motoryczno-mobilnej na-
turze mogly zagrac gtéwna role. Powstate stwory nie s na tyle samoistne, co
chociazby Strandbeest — tworzone przez Theo Jansena jako nie-calderowskie,
a jednak zywe rzezby i przede wszystkim szczytowy wyraz syntezy sztuki z inzy-
nierig, rodzaj biologii spekulatywnej. Tu mamy raczej do czynienia z przypad-
kiem zarejestrowanym w znakomitym wystgpieniu TED na temat ruchomych
elementéw scenograficznych i wielkoskalowego lalkarstwa. Chodzi o twdrczos¢
Adriana Kohlera i Basila Jonesa z Handspring Puppet Company, stojacych za
mozliwoscia zrealizowania na zywo spektaklu War Horse (ktérego narracja jest
w duzym stopniu opowiadana przez postac¢ nierezyserowalnego przeciez w na-

Praca magisterska pisemna: Trawa w cudzych butach. Sztuka obiektu jako narzedzie
poznania oraz kultywowania wtasnej kultury, na przyktadzie wspétczesnych artystow
samskich napisana pod kierunkiem dr. Zbigniewa Brzostowskiego.

Opiekun aneksu: prof. Roman Gajewski

Promotor dyplomu: prof. Robert Florczak

Recenzent: dr Filip Ignatowicz

Studies in Basics of Drawing and Painting in the Studio Prof. J6zef Czerniawski
at the Academy of Fine Arts in Gdarnsk commenced in 2019.

Written master’s thesis: Grass in someone else's shoes: object art as a tool for
understanding and cultivating one's own culture, as exemplified by contemporary turalnych warunkach tytutowego konia). Pierwszy z dwdjki wirtuozdéw tworze-
sami artists written under the supervision of Dr Zbigniew Brzostowski. nia takich elementéw scenicznych stawia teze, ze ,lalki zawsze muszg stara¢
Supervisor of the annex: Prof. Roman Gajewski sig zy¢”.

Supervisor of the degree project: Prof. Robert Florczak Akt performatywny w przypadku prezentowanego dzieta to dziatalnos¢
Reviewer: Dr Filip Ignatowicz wobec obiektu, bo obiekt ten potrzebuje osoby performujacej, by na moment
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Dyplomantka Karolina Kociotkowska zaprasza nas do Willi Bergera na zdarze-
nie artystyczne, ktére sktada sie z elementu stricte wystawienniczego — aneksu
powstatego pod opieka prof. Romana Gajewskiego oraz czesci gtéwnej, zreali-
zowanej w pracowni prof. Roberta Florczaka. Jest nig sytuacja performatywna,
quasi-spektakl; zdarzenie, ktérego gtéwnymi bohaterami sa trzy obiekty, ele-
menty przestrzenne/rzezbiarskie.

Gtéwne zatozenie dyplomowe, zgodnie z deklaracjg artystki, powstato jako
rodzaj rozliczenia sie z zatoba. Poszczegdlne figury moga zatem reprezentowaé
konkretne postaci z zycia autorki, ale takze uczucia lub same etapy radzenia so-
bie z odejsciem bliskiej osoby. Zobrazowane sg poprzez zwierzeta, ktére nie sa
jednoznaczne: kot ma co$ z niepodpalonej ptonacej zyrafy, by pod innym ka-
tem wygladac jak modliszka. Sposéb zbudowania klatki zebrowej pozwala wy-
obrazi¢ sobie kosci wystajace przez wiszacg i pomarszczong skére osoby (albo
istoty) starszej. Ksztatt tutowia i pochylenie sugeruje nawet rodzaj garba. Gdy
spojrzy sie na nogi, przychodzi skojarzenie z ortezami (czy nawet protezami), co
odsyta nas do stabosci, choroby. Obiekt tez, w jaki$ przewrotny sposéb, koja-
rzy sie z zagadka sfinksa, pytajacego o zwierze, ktére rano chodzi na czterech
nogach, po potudniu na dwdch, a wieczorem na trzech. Ciekawie jak w tych
zwierzecych hybrydach lokuje sie aspekt przemijania, zgodny z reszta z inten-
cjg autorki. Nastepna istota jaka spotykamy to zuko-kleszcz, ktéry wedle zamia-
ru jest odsytaczem do emocji destruktywnych i wrazenia nieustajacej pustki.
Reprezentuje przetrwalnikowe pasozytowanie na niszczacych zapedach, a jed-
noczesnie probe oswojenia swoich strachéw, poniewaz autorka panicznie leka
sie wiasnie kleszczy. Ostatnim ze stworzen jest pajak, bezposrednio odnosza-
cy sie do dyskomfortu (jako jedna z dwdch istot, do ktérych wiekszos¢ osobni-
kéw naszego gatunku nosi wrodzony wstret). Wszystkie te istoty, nawet owady,
w wyobrazeniu dyplomantki majg cztery koriczyny, co sprawia, ze jako$ blizej
im do gromady ssakow. Spawane blaszane pancerze celowo s3 tu fgczone non-
szalancko, mdwiac kolokwialnie ,,na brudno”, cho¢ realizowane byty z profe-
sjonalnym spawaczem - Panem Wiestawem. Karolina pracuje z metalem juz
usmierconym, ale zrecyklignowanym; nie bez przypadku tym sfatygowanym
i posiadajacym charakter elementu dotknietego czasem. Autorka podkresla, ze
takie uzywanie materiatéw jest wedtug niej bardziej szczere, bo prawda nie jest
pudrowana. Dodatkowo nawigzuje to do kantorowskiego realizmu biednego
(rozumianego tu jako wykorzystanie tego, co znalezione) i pozwala potozy¢ em-
faze na role samej materii w budowaniu narracji. Stad tez dystopijny charakter
tych realizacji. Widzimy tu troche Mad Maxa, troche robo-mutantéw i hybryd,
a formalnie skrzyzowania Hasiora z Hajime Sorayama.

Aspekty skojarzen kantorowskich i teatralne doswiadczenia Kociotkowskiej
wcale nie nakazuja nam czyta¢ zaprezentowanej realizacji poprzez gatunki

ozy¢. W tym sensie zesp6t prac dyplomowych to swego rodzaju nosniki akcyj-
ne, a moze nawet przeskalowane i metaliczne kukly. Tym, co wyrywa prace
Karoliny spod strzech teatru lalek jest fakt, ze tam obiekty grajace sg niejako
przedtuzeniem ciata lalkarza, a tutaj wrecz odwrotnie. Trzy rzezby skfadajace
sie na dyplom s3 ciezkie, nieelastyczne i trudne w obstudze. To zatozenie bliz-
sze jest dziataniom performatywnym, poniewaz zmaganie to arcyperformatyw-
na cecha narracyjna, ktérg udowadnia wiele wiedenskich performanséw, czy
tworczos¢ klasykow gatunku. Metal nie wspotpracuje, a ciato ludzkie, nawet in-
nej osoby — juz tak. Karolina deklaruje, ze nie wierzy w teatr rezysera totalne-
go, wiec dla niej performerzy to nie aktorzy, ani jej wtasne lalki. Cho¢ w przy-
gotowaniu przebiegu formy spektaklowej korzystata z metody pracy rezyser-
skiej, to definiuje siebie jako architektke zdarzenia; spotkania, ktére sama pro-
buje okresli¢ mianem freak-show, gabinetu osobliwosci, badz gabinetu wtasnej
osobowosci. Performatywnie przyjmuje role prezenterki, ktéra oprowadza wi-
dzéw po amfiladzie kuriozédw, dopiero na koniec jest w stanie dotaczy¢ do Swia-
ta diegezy. Nie wiadomo zatem, czy jest narratorka, prestidigitatorka czy ele-
mentem $wiata przedstawionego we wtasnym dziele. Poprzez jej interwencje
Willa Bergera staje sie wykreowanym habitatem dla nieistniejacych, wyspawa-
nych stworzen - kor wyglada przez okno, jakby byt mieszkaricem tej przestrze-
ni. W efekcie tworzy sie dziwne zoo albo dom strachéw, co w kontekscie sfor-
malizowanej procedury dyplomu artystycznego na uczelni wyzszej jest prawdo-
podobnie ktopotliwe dla komisji, przyzwyczajonej do bardziej galeryjnych po-
kazéw sztuki. Osobiscie dostrzegam jego ogromna wartosé, gtéwnie dlatego ze
Karolina ma odwage zaprosi¢ nas do tego $wiata na zywo! Nietrudno wyobrazi¢
sobie wybitng dokumentacje, z ktdra zapoznajemy sie na wystawie za pomocg
projekcji. Tutaj mamy okazje stac sie czescig tego wydarzenia. Ja sam deklaruje,
Ze niniejsza recenzje spisuje po uczestniczeniu w prébie generalnej, wykonanej
specjalnie na potrzeby powstania tego tekstu.

Performans podzielony jest na tradycyjne trzy akty, jednak zaburzona jest
ich proporcja; zwyczajowo to srodkowa cze$¢ jest najdtuisza, a tu jest zdecy-
dowanie krétsza od wstepu i zakoniczenia. Jest to celowe, ze wzgledu na obfi-
tos¢ bodzcéw audialnych drugiej czesci, w ktérej skrzydta kleszczo-zuka gna sie
tak, ze blacha wydaje dzwiek zblizony do burzy. Efekt ten, wedtug autorki, taczy
sie ze stopionymi storicem skrzydtami lkara i jego upadkiem. Z mojej perspek-
tywy, niezwykle udang czescig tego fragmentu jest rysunek jaki powstaje na
podtodze w efekcie ubocznym duktu kleszczowych koriczyn. Tworzg sie wow-
czas szalenie atrakcyjne, lecz subtelne wartosci dodane. Kleszcz oczywiscie po-
siada tez elementy pakut, jednak klamrowo o wtosach (i tej oczywistosci) opo-
wiadaja intensywniej dwie pozostate czesci. W pierwszym akcie cze$é poswie-
cono na barwienie grzywy, wykonanej z tego samego materiatu, tak by wisza-
ce pukle sie zarudzity. Z kolei w akcie trzecim do performujgcych dotacza sama
artystka. Pajak, obdzierany z rdzawych ktakéw, niejako osacza Karoline w rogu
pomieszczenia i jest pretekstem do czynnosci wykonywanej przez nig vis a vis



lustra. To jedyny fragment, ktérego w chwili pisania nie zobaczytem jeszcze na
7ywo, poniewaz na potrzeby realizacji moze by¢ wykonany tylko raz. Chodzi
o Sciecie wtasnych wioséw przez dyplomantke. Gest stanowigcy w kulturze
czesto rodzaj tabu, ale jednoczesnie powtarzajgcego sie toposu — zawsze nie-
zwykle dramatycznego. Sinéad O’Connor zrobita z ogolonej gtowy swéj znak
rozpoznawczy oraz akt sprzeciwu wobec wizerunku, w jaki chciaty jg wttoczy¢
wytwdrnie muzyczne. Kazdorazowo gest ten znaczeniowo jest wyrazem prze-
miany, jak chociazby w scenach z filmu V jak Vendetta, w ktérych ogolona na
tyso zostaje Natalie Portman. Ten wyraz przemiany jest ciekawy ze wzgledu na
deklaracje Karoliny, ze kiedy jej wtosy odrosna, to nie bedg juz rude. A przeciez
wybrany przez nig eozynowy kolor stanowit rodzaj jej artystycznej i osobistej
wizytéwki. Jego przenikanie sie z metalowymi obiektami z wystawy odsyta nas
do jej autoportretéow — rudych awataréw, swego rodzaju artystycznego podpi-
su i znaku pozostawionego na tych formach.

Dyplomantka ttumaczy, ze fakt posiadania rudych wtoséw wielokrotnie
powodowat konkretne reakcje spoteczne, czesto zwigzane z zaczepkami ustny-
mi, niechciang uwage, a czasem nawet dotykanie wtoséw bez wyrazonej przez
nig zgody; wszystko tylko ze wzgledu na ich kolor. By¢ moze dlatego gest far-
bowania wtasnych wtoséw na ten kolor stat sie metoda uzywang do farbowa-
nia pukli i pakut Inianych w jezyku plastycznym artystki. A $ciecie wtoséw sta-
je sie symbolicznym zamknieciem. Dla widzéw gest moze by¢ silniejszy niz dla
samej Karoliny; dla niej to kolejny materiat artystycznego wyrazu i symbol, kto-
rym moze i chce sie postuzy¢. Na przekoér temu, ze jej wiosy czesto stanowity
sfere, do ktdrej kulturowo prawo roszcza sobie inni ludzie. W tym sensie wto-
sy sg polem bitwy, parafrazujac ikoniczny plakat niezréwnanej Barbary Kruger.
Sciete pukle moga postuzy¢ jako element kolejnej realizacji, troche jak cate cia-
to u Adrian Piper czy w pracy Satysfakcja gwarantowana Joanny Rajkowskiej.
Zaréwno te, jak i inne konteksty idealnie lokujg Karoline w dyskursie femini-
stycznym, do ktdérego btyskotliwie, w nienachalny sposéb sie odnosi. Naste-
puje tu tez uobiektowienie wtasnej osoby, nawigzujace do kolebki akcjonizmu
wiedenskiego i postaci Rudolfa Schwarzkoglera czy Arnulfa Rainera. Osobiscie
tez wspominam dziatania Krzysztofa Leona Dziemaszkiewicza, ktérego nie raz
widziatem w przestrzeni tej samej Willi, wydostajacego sie ze stogu wtoséw
za pomocg nozyczek. Wracajac do Karoliny, scenie obcinania towarzyszy pajak;
osobiscie czytam to, troche jako ni¢ Ariadny, ktéra pozwoli nam wydostac sie
z amfiladowego labiryntu i poprowadzi do realizacji tkackiej, stanowigcej aneks.

W aneksie cynobrowa barwa zmienia sie w fiolet. Zostaje on wybrany, po-
niewaz nie jest wystepujacym w naturze kolorem ludzkich wtoséw. Autorce fio-
let kojarzy sie z gniciem i chorobg. Kulturowo f3czy sie z tajemnicg, misterium
i Smiercig. Mozna tez czytac ten kolor po prostu jako wybor estetyczny, podyk-
towany forma w zasadzie uzytkowa, bo na Moiry sktadaja sie de facto trzy dy-
wany, podwieszone wertykalnie niczym flagi albo kotary. Dywany s3 tez wyra-
zem kobiecosci, poniewaz zazwyczaj zarezerwowane byty wiasnie dla kobiet
czy két gospodyn wiejskich. Matryca jest wykonana takze z metalu, co czyni
sam proces tkacki trudny i peten zmagan, a nawet zranien i skaleczen. Mimo
trudnosci, struktura posiada usztywniajace wtasciwosci, nadaje odpowiedni
ciezar. Przez swojg forme te tkane realizacje odsytajg do wczesniejszych prac
Karoliny, ktére w moim przekonaniu wchodzity w dialog z twdrczoscig Chiharu
Shioty czy Evy Fabregas. Widzimy plecenie pakut jak warkoczy i innych uktadéw,
zarezerwowanych dla gtéwnie kobiecych wtoséw i fryzur. Prace sg wyfiokowane
i madrze zakomponowane. Mimo podjetego performatywnego gestu, wtosy sg
dla artystki czym$ cennym; wskazuja na przyktad na stan zdrowia czy konkretny
status materialny. Pierwotnie prace miaty powstac z prawdziwych wtoséw, jed-
nak bytaby to decyzja nieekonomiczna i niemoralna — prawdziwe wtosy powin-
ny by¢ zarezerwowane dla tworzenia peruk, w przypadkach kiedy sa one po-
trzebne. By¢ moze postperformatywne Sciete wtosy autorki zostang wplecio-
ne tak, by prace niejako dokoriczy¢. Moiry to nie tylko moment ciecia ostatniej
struny losu pojedynczej osoby, to takze reprezentacja uptywajacego czasu. Po-
wstate tkaniny mozna zatem traktowac troche jak malarstwo Romana Opatki.
Nie s3 one na tym etapie domkniete, bo caty czas jesteSmy tutaj i zawsze moz-
na dotkac kolejny watek, nastepny kawatek. Prace synchronizujg sie z twérczo-
$cig malarza takze ze wzgledu na niezwykle dtugotrwaty proces; zaczynajac po-
jedyncza realizacje mozna by¢ inng osoba niz jg koriczac. To swoista autokore-
spondencja osoby, ktdra juz nie istnieje z ta, ktdra jeszcze nie zaistniata.

Poza wtosami pojawia sie jeszcze jeden materiat: naciggniete i zafarbowa-
ne rajstopy — bielizna, ktéra niezwykle blisko dotyka ciata. Poza swego rodzaju
rytmem, petni ona ukrytg role znaczeniowa. Jako widzowie mozemy zatrzyma¢
sie na warstwie stricte wizualnej, ale mozemy tez zastanowic sie czy zauwazal-
ne przedarcia i napiecia to co$ wiecej niz jezyk abstrakcji. Rozmowa z Karoling
sprawia, ze instynktowne poczucie przemocowosci w tych pracach zostaje od-
autorsko potwierdzone. Nagle wtosy wydaja sie troche jak wyrwane, a elemen-
ty rajstop jak sfatygowane szarpaning. Realizacje jako rodzaj reprezentacji prze-
mocy seksualnej, jednak nie ilustrujace jej w dostowny sposéb. Moga by¢ one,
nomen omen, podszyte niepokojem, na pewno nie jest to jednak jedyna droga
do interpretacji zestawu tkanin.

Trawa w cudzych butach. Sztuka obiektu jako narzedzie poznania oraz kul-
tywowania wtasnej kultury, na przyktadzie wspdtczesnych artystow samskich
to tytut prawie ze rozprawy, napisanej pod opieka dr. Zbigniewa Brzostowskie-
go. To niezwykle wyczerpujaca praca, wykonana z dbatoscia zarezerwowang dla
publikacji badawczej i szeroko wykraczajaca poza standardy wyznaczone dla ty-
powych prac tekstowych w obszarze ksztatcenia artystycznego. Sprébuje od-
nies¢ sie do niej absolutnie skrétowo, cho¢ trudno wydestylowac w kilku zda-
niach tres¢ roztozong na stu stronach. Praca omawia historyczne i spoteczne
przemiany Saamodw, podzielonych na grupy gorskie, morskie, lesne i wschod-
nie, z naciskiem na przymusowe przesiedlenia i dziatalno$¢ organizacyjna.
Saamowie to autonomiczna spoteczno$¢ etniczna zamieszkujaca terytorium
Norwegii, Szwecji, Finlandii i Rosji, lecz nie posiadajaca wiasnego paristwa. Au-
torka analizuje role obiektéw kulturowych w ksztattowaniu samskiej tozsamo-
$ci oraz problem przywtaszczania débr kultury, a nawet przesladowan i przy-
musowej asymilacji. Ostatecznie, praca przedstawia wspdtczesnych samskich
artystow jako postantropologéw swojej kultury. Twércy ci starajg sie fgczyc
tradycyjne techniki z nowoczesnymi formami wyrazu, co czasem spotyka sie
z krytyka ze strony ich wtasnej spotecznosci. Sztuka wspodtczesna stata sie dla
Saamow narzedziem poznawania i kultywowania wtasnej odrebnosci oraz wal-
ki o prawa i uznanie (cho¢ sam koncept sztuki wspotczesnej funkcjonuje tam
dopiero od 30 lat). Pomimo zréznicowania Saamowie, poprzez swojg twor-
czo$¢, dzielg sie unikatowymi perspektywami i edukuja odbiorcow o swojej
kulturze, co pozwala na wzajemne zrozumienie i wzbogacenie wiedzy zaréwno
artystow, jak i widzow.

Rozprawa opowiada o badaniu wtasnej tozsamosci za pomoca narzedzi
studium artystycznego. Nastepuje zatem synergia pracy teoretycznej z realiza-
cjami artystycznymi. Karolina dobiera przyktady twérczosci Saamow realizowa-
nej w mediach, ktdre interesujq jg z perspektywy praktycznej, zas we wtasnej
sztuce metodycznie przyglada sie sobie na ptaszczyznach réznych tozsamosci.
Tozsamosci humanistycznej — gtowny dyplom zadaje pytanie o kres zycia, o to
co znaczy byé cztowiekiem, a co jest tylko imitacjg zycia. Aneks zadaje pytanie
o tozsamos¢ ptciowo-kulturowa: czy to, ze artystka jest danej ptci wptywa na jej
tworczosé, czy dane media, ktdrych dotyka beda odczytane inaczej ze wzgledu
na ciato w jakim sie rodzi? Tekst zadaje pytanie o tozsamo$¢ narodowa i etnicz-
ng: jaki wptyw ma miejsce urodzenia i jego historia.

Finalnie, w catej realizacji sktadajace] sie na obrone dyplomu jest wiele
katartycznosci i elementéw, ktére nazwatbym auto-arte-terapeutycznymi.
Sadze, ze nastapi tu rodzaj oczyszczenia, nie tylko dla artystki, ale tez dla
widzéw, w ktérych historie i doswiadczenia twdrczyni sie zuniwersalizujg za
pomoca skutecznej moderacji wrazen.

Damien Hirst twierdzi, ze sztuka zawsze jest narzedziem do dotykania tema-
tu $mierci. Twdrczos¢ Karoliny stata sie narzedziem przepracowania na trzech
ptaszczyznach: pierwszej — wyparcia i zatrzymania, drugiej — destrukcji i hedo-
nizmu oraz trzeciej — nazwania i konfrontowania sie. Wspomnie¢ musze jesz-
cze o niezwykle literackich nazwach poszczegdlnych realizacji dyplomowych,
stworzonych z typowa chyba tylko dla Wistawy Szymborskiej kontaminacja. Za-
réwno w pracy gtéwnej, jak i aneksie mamy do czynienia z piekng gra stéw. Me-
mento Moiry to zlepek maksymy przypominajacej nam o umieraniu z grecki-
mi mojrami, bedacymi boginiami losu. Usmierciny to prawdopodobnie kultu-
rowa celebracja dnia diametralnie innego niz moment urodzin. Wraz ze sto-
wem Exitum to wyraz artystycznego odzyskania kontroli nad momentem wyj-
$cia albo dostownie moment opuszczenia uczelni i koniec okresu studiowania.
W zasadzie cafq realizacje mozna czyta¢ wtasnie poprzez rytuaty przejscia, ktére
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zosta.iy wytworzone niezaleznie od siebie przez praktycznie kazdg kulture na
Swiecie, sprowadzajace sie do prostej, lecz tajemniczej idei: trzeba umrze¢, zeby
zy¢. Zestawiajac te mysl z tym, czego doswiadczyliSmy podczas performansu,
mozemy mowic¢ o postrzyzynach, ktére posiadajg tu gender-bendingowy twist,
poniewaz w Swiecie Stowian byt to rytuat zarezerwowany dla chtopcéw.
Przyszedt czas na exitum z tego tekstu i podsumowanie. Bardzo wysoko
(i pozytywnie) oceniam sztuke i prace wtozona w to, co zobaczytem na pokazie
i wystawie, a efekt uznaje za spektakularny; nie tylko dlatego, ze realizacji jest
tak blisko do spektaklu, ale ze wzgledu na ogromng autonomie jezyka
formalnego, niespotykanego na co dzien na Wydziale
Malarstwa naszej Alma Mater.

dr Filip Ignatowicz



Graduate student Karolina Kociotkowska invites us to Villa Berger for an arti-
stic event consisting of a strictly exhibition element — an annex created under
the supervision of Professor Roman Gajewski — and the central part, realized
in Professor Robert Florczak's studio. It is a performative situation, a quasi-per-
formance; an event whose main protagonists are three objects, spatial/sculp-
tural elements.

The central premise of the graduation project, as the artist declares, was
created as a coming to terms with grief. Individual figures may represent speci-
fic figures from the author's life, but also feelings or stages of coping with the
passing of a loved one. They are depicted through animals that are ambiguous:
a horse has something of the unburned, burning giraffe, but from a different
angle, it looks like a praying mantis. The construction of the rib cage allows us
to imagine bones protruding through the hanging, wrinkled skin of an elder-
ly person (or creature). The shape of the torso and its inclination even suggest
a kind of hump. When one looks at the legs, associations with orthoses (or
even prosthetics) come to mind, alluding to weakness and illness. The object
also, in a perverse way, evokes the riddle of the sphinx, asking about an animal
that walks on four legs in the morning, two in the afternoon, and three in the
evening. It's interesting how these animal hybrids incorporate the aspect of
transience, consistent with the author's intention. The next creature we encoun-
teris a beetle-tick, which, according to the author's purpose, alludes to destructi-
ve emotions and a sense of perpetual emptiness. It represents a spore-like para-
sitism on dangerous impulses, and at the same time, an attempt to tame one's
fears, as the author is terrified of ticks. The final creature is the spider, direc-
tly alluding to discomfort (as one of two creatures for which most members of
our species have an innate aversion). All these creatures, even insects, in the
graduate's imagination have four limbs, which somehow makes them closer
to the mammalian class. The welded sheet metal armor is deliberately assem-
bled nonchalantly, colloquially speaking, 'roughly', even though it was created
with the help of a professional welder, Mr. Wiestaw. Karolina works with metal
that has already been killed, but recycled; not without reason, worn-out metal,
possessing the character of an element touched by time. The author empha-
sizes that she believes this use of materials is more honest because the truth
is not sugarcoated. It also alludes to Kantor's poor realism (understood here
as the use of what is found). This allows for an emphasis on the role of matter
itself in building the narrative. Hence, the dystopian nature of these projects.
Here we see a bit of Mad Max, a bit of robot mutants and hybrids, and formal-
ly, a cross between Hasior and Hajime Sorayama.

Aspects of Kantor's associations and Kociotkowska's theatrical experien-
ce do not compel us to read the presented work through the genres of stage
art, or even through set design, with which the artist has long been associa-
ted. An argument against this is the fact that the artist leaves the walls of Villa
Berger bare and works here using visual arts methods, so-called site-specific.
However, this spatial asceticism is not everything; the performers—Kalina and
Tomasz—do not wear any costumes, wearing only flesh-colored, form-fitting
fabrics, so that the objects of a motor and mobile nature can play a decisive-
ly central role. The resulting creatures are not as self-contained as, for exam-
ple, Strandbeest—created by Theo Jansen as non-Calderian yet living sculptu-
res and, above all, a pinnacle of the synthesis of art and engineering, a kind
of speculative biology. Here, we are dealing with a case recorded in an excel-
lent TED talk on moving scenographic elements and large-scale puppetry.
This is about the work of Adrian Kohler and Basil Jones of Handspring Puppet
Company, who were behind the live production of the spectacle War Horse
(whose narrative is largely told through the character of the titular horse, who,
after all, cannot be directed in his natural environment). The former of the two
virtuosos of creating such scenic elements argues that "puppets must always
strive to be alive."

In the case of the presented work, the performative act is an action toward
an object, because the object requires a performer to come to life momentari-
ly. In this sense, the group of diploma works is a kind of action vehicle, perhaps
even over-scaled metallic puppets. What distinguishes Karolina's work from
puppet theater is that, in those works, the performing objects are, in a sense,

extensions of the puppeteer's body. In contrast, here, it's quite the opposite.
The three sculptures comprising the diploma are heavy, inflexible, and difficult
to manipulate. This premise is closer to a performative action, because strug-
gle is a highly performative narrative feature, demonstrated by many Viennese
performances and the work of classic artists of the genre. Metal doesn't coope-
rate, but the human body, even another person's, does. Karolina declares that
she doesn't believe in the theater of the total director, so for her, the perfor-
mers are neither actors nor her own puppets. Although she used the directo-
r's method in preparing the performance, she defines herself as an architect of
the event; An encounter she herself tries to describe as a freak show, a cabi-
net of curiosities, or a cabinet of her own personality. Performatively, she assu-
mes the role of a presenter, guiding viewers through an array of curiosities,
only finally being able to join the world of the diegesis. It's unclear, therefore,
whether she's a narrator, a conjurer, or a component of the world presented in
her own work. Through her intervention, Berger's Will becomes a created habi-
tat for nonexistent, dreamlike creatures—a horse peers out the window as if
it were a resident of this space. The result is a strange zoo or haunted house,
which, in the context of the formalized procedure of an art diploma at a univer-
sity, is likely troubling for the jury, accustomed to more gallery-style art shows.
Personally, | see its immense value, primarily because Karolina dares to invite
us into this world in person! It's not difficult to imagine the outstanding docu-
mentation we experience at the exhibition through projection. Here, we have
the opportunity to participate in this event. | declare that | am writing this
review after attending a dress rehearsal, conducted specifically for this text.

The performance is divided into the traditional three acts, but their pro-
portions are distorted; traditionally, the middle section is the longest, while
here it is significantly shorter than the introduction and conclusion. This is
intentional, due to the abundance of audio stimuli in the second part, in which
the tick-beetle's wings bend so that the sheet metal emits a sound similar to
a storm. This effect, according to the author, is linked to Icarus's sun-melted
wings and his fall. The most successful part of this fragment is the drawing
created on the floor as a side effect of the tick-like limbs' path. This makes
desirable yet subtle added values. The tick, of course, also contains elements
of tow. Still, the other two parts focus more intensely on the hair (and this
obviousness). In the first act, a portion of the performance is devoted to dyeing
her mane, made of the same material, so that the hanging locks turn red. In
the third act, the artist herself joins the performers. A spider, stripped of its
rusty hairs, seemingly corners Karolina in the corner of the room and serves as
a pretext for the action she performs in front of a mirror. This is the only frag-
ment | haven't yet seen live, as it can only be performed once for the produc-
tion. The issue concerns a graduate cutting her own hair. A gesture often consi-
dered taboo in culture, but also a recurring topos—always incredibly dramatic.
Sinéad O'Connor made her shaved head her trademark and an act of defiance
against the image music labels wanted to impose on her. Each time, this gestu-
re signifies a transformation, as seen in the scenes from V for Vendetta where
Natalie Portman is shaved bald. This expression of transformation is intere-
sting because of Karolina's declaration that when her hair grows back, it will
no longer be red. Yet the eosin color she chose served as an artistic and perso-
nal calling card. Its intertwining with the metal objects in the exhibition draws
us back to her self-portraits—redhead avatars, a kind of artistic signature and
mark left on these forms.

The graduate explains that having red hair has often provoked specific
social reactions, usually involving verbal harassment, unwanted attention, and
sometimes even touching her hair without her consent; all simply because of
its color. This may be why the gesture of dyeing one's own hair this color has
become a method used to dye locks and linen tow in the artist's visual langu-
age. And cutting off one's hair becomes a symbolic closure. For viewers, the
gesture may be more potent than for Karolina herself; for her, it is another
material of artistic expression and a symbol she can and wants to use. This is
even though her hair has often been a sphere to which other people cultural-
ly lay claim. In this sense, hair is a battlefield, to paraphrase the iconic poster
by the incomparable Barbara Kruger. Chopped locks can serve as a component
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of another project, a bit like Adrian Piper's entire body or Joanna Rajkowska's
work Satisfaction Guaranteed. Both these and other contexts perfectly posi-
tion Karolina within feminist discourse, which she brilliantly and unobtrusive-
ly addresses. There's also an objectification of herself, alluding to the cradle of
Viennese Actionism and the figures of Rudolf Schwarzkogler and Arnulf Rainer.
| also personally recall the actions of Krzysztof Leon Dziemaszkiewicz, whom
I've seen more than once in the same Villa, escaping from a stack of hair with
scissors. Returning to Karolina, a spider accompanies the hair-cutting scene;
| personally read this as Ariadne's thread, allowing us to escape the enfilade
labyrinth and leading to the weaving project that constitutes the annex.

In the annex, the color vermillion transforms into purple. This is chosen
because it is not a naturally occurring color for human hair. For the author,
purple is associated with decay and disease. Culturally, it is associated with
mystery, mystery, and death. One could also interpret this color as an aesthe-
tic choice, driven by a primarily utilitarian form, given that Moira consists of
three rugs suspended vertically, much like flags or curtains. The rugs are also
an expression of femininity, as they were usually reserved for women or rural
women's groups. The matrix is also made of metal, which makes the weaving
process complex and fraught with struggle, even injuries and cuts. Despite
the difficulties, the structure possesses stiffening properties and provides the
appropriate weight. Through their form, these woven works refer to Karolina's
earlier works, which, in my opinion, entered into dialogue with the work of
Chiharu Shiota and Eva Fabregas. We see the weaving of tow like braids and
other arrangements, reserved primarily for women's hair and hairstyles. The
works are elaborate and intelligently composed. Despite the performati-
ve gesture, hair is something precious to the artist; it indicates, for example,
health or a specific financial status. The works were originally intended to be
made from real hair, but this would have been an uneconomical and immo-
ral decision—real hair should be reserved for wigs, where they are needed.
Perhaps the artist's post-performative, cut hair will be woven into the work.
Moires represent not only the moment of cutting the final string of an indi-
vidual's fate; they also represent the passage of time. The resulting fabrics
can therefore be treated somewhat like Roman Opatka's paintings. They are
not closed at this stage, because we are constantly here, and there is always
another thread, another piece, to touch upon. The works also synchronize
with the painter's oeuvre due to the incredibly long process; starting a single
project, one can be a different person by the time it is finished. It is a kind of
auto-correspondence between a person who no longer exists and one who
has not yet come into being.

Beyond hair, another material appears: stretched and dyed tights—
undergarments that touch the body incredibly closely. Beyond a certain
rhythm, they play a hidden semantic role. As viewers, we can dwell on the
strictly visual layer. Still, we can also wonder whether the noticeable tears
and tensions represent something more than the language of abstraction.
A conversation with Karolina confirms the instinctive sense of violence in
these works. Suddenly, the hair appears somewhat torn, and the tights show
signs of wear from a struggle. These works represent sexual violence, yet do
not literally illustrate it. They can, nomen omen, be tinged with anxiety, but
this is certainly not the only way to interpret the fabrics.

Grass in Other People's Shoes: Object Art as a Tool for Understanding and
Cultivating One's Own Culture, as Exemplified by Contemporary Sami Artists
is practically the title of a dissertation, written under the supervision of Dr
Zbigniew Brzostowski. This is an exceptionally comprehensive work, executed
with the care reserved for a research publication and far exceeding the stan-
dards set for typical texts in the field of artistic education. | will respond to it
in absolute brevity. However, it is difficult to distill a hundred-page text into

a few sentences. The work discusses the historical and social transformations
of the Sami, divided into mountain, maritime, forest, and eastern groups, with
an emphasis on forced relocation and organizational activity. The Sami are an
autonomous ethnic community inhabiting the territories of Norway, Sweden,
Finland, and Russia, but without their own state. The author analyzes the role
of cultural objects in shaping Sami identity and the problem of appropria-
tion of cultural assets, even persecution and forced assimilation. Ultimately,
the work presents contemporary Sami artists as post-anthropologists of their
culture. These artists strive to combine traditional techniques with modern
forms of expression, a process sometimes met with criticism from within their
own community. Contemporary art has become a tool for the Sami to explore
and cultivate their individuality and fight for rights and recognition (although
the concept of modern art itself has existed there for only 30 years). Despite
their diversity, the Sami, through their work, share unique perspectives and
educate audiences about their culture, allowing for mutual understanding and
enriching the knowledge of both artists and viewers.

The dissertation explores their own identity using the tools of artistic
study. This creates a synergy between theoretical work and artistic realiza-
tions. Karolina selects examples of Sami work realized in media that interest
her from a practical perspective. At the same time, in her own art, she metho-
dically examines herself across various identities. Humanist identity — the
central thesis asks about the end of life, what it means to be human, and what
is merely an imitation of life. The appendix explores the intersection of gender
and cultural identity, examining whether the artist's gender identity influen-
ces her work and how the media she engages with may be interpreted diffe-
rently based on the body she was born into. The text asks the question about
national and ethnic identity: what influence does the place of birth and its
history have?

Ultimately, the entire project that constitutes the thesis defense conta-
ins many cathartic qualities and elements that | call auto-art-therapeutic.
A catharsis will occur here, not only for the artist but also for the audience,
in which the artist's stories and experiences will be universalized through the
effective moderation of impressions.

Damien Hirst argues that art is always a tool for addressing the subject
of death. Karolina's work has become a tool for processing on three levels:
first, repression and cessation; second, destruction and hedonism; and third,
naming and confronting. | must also mention the exceptionally literary titles of
the individual thesis projects, created with a blending that is perhaps unique
to Wistawa Szymborska. Both the main work and the appendix feature a beau-
tiful play on words. Moira's Memento is a conglomeration of a maxim remin-
ding us of dying with the Greek moiras, goddesses of fate. Deaths are likely
a cultural celebration of a day, as opposed to one's birthday. Together with
the word exitum, it expresses an artistic regaining of control over the moment
of departure, or literally, the moment of leaving the university and the end
of one's studies. In essence, the entire project can be understood through
rites of passage, which have been independently developed by virtually every
culture in the world, and which boil down to a mysterious yet straightforward
idea: one must die to live. Combining this idea with our experience during the
performance, we can speak of 'first haircuts', which have a gender-bending
twist; in the Slavic world, this ritual was reserved for boys.

It's time for an exit from this text and a summary. | highly (and positive-
ly) value the art and work put into what | saw at the show and exhibition, and
| consider the result spectacular; not only because the production is so close
to a spectacle, but also because of the immense autonomy of formal langu-
age, unusual in the Faculty of Painting of our alma mater.

Dr Filip Ignatowicz
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Supervisor of the annex: Dr Dominik Wtodarek

Supervisor of the degree project: Prof. Maciej Swieszewski

Reviewer: Dr hab. Aleksandra Jadczuk

Gtéwna, artystyczng cze$¢ prezentacji dyplomowej Marii Kowalskiej stano-
wi cykl dwudziestu obrazow wykonanych w technice olejnej na ptétnach pt.
Tkanka rzeczywistosci. Bezposrednig inspiracje do namalowania tych niewiel-
kich rozmiaréw ptdcien, dyplomantka zaczerpneta z obserwacji natury. Wnikli-
wa obserwacja zblizen, uje¢ mikro, detalu sktonita jg do stworzenia catkowicie
nowego, wtasnego, nie istniejgcego realnie w przyrodzie $wiata bytéw orga-
nicznych.

Tytutowe tkanki, motywy z pozoru skromne i zwykte, wykreowane or-
ganiczne stwory przedstawien sg dla mnie w swoje]j prostocie zaskakujace,
bezbtednie wypracowane i niezwykle wyrafinowane formalnie. Wspomnia-
na wnikliwo$é, wrazliwosé i skrupulatnos¢ Marii wyraza sie w jej niebywatym
warsztacie malarskim i doskonatosci obrazowania.

Najdrobniejszy nawet detal, kropla rosy czy struktura licia, cho¢ niekie-
dy nie do korica jasne, rozmyte i zatopione w nieokreslonej, niejednoznacznej
przestrzeni i tajemniczym $wietle, wzbudzajg mdj zachwyt, dzieki zaskakuja-
cej realnosci ujeé. Starannie przemyslane kompozycje prac dopetnia szlachet-
na gama barwna o bardzo wyszukanych, harmonijnych zestawieniach szarosci,
fioletdw, btekitéw i brazéw w niezliczonych odcieniach. Dyskretnie emanuja-
ce, miekkie i delikatne $wiatto w obrazach Marii jest bardzo wazne, poniewaz
nie tylko konstruuje i buduje nieokreslong przestrzen czy tez okresla mate-
rie, tworzy i zatraca ksztatty form, lecz przede wszystkim stuzy nieuchwytne-
mu, kameralnemu nastrojowi petnemu atmosfery skupienia, ciszy i ulotnosci.

W mojej ocenie, obrazy Marii majg gteboko osobisty i emocjonalny wy-
dzwiek, s3 pewnego rodzaju autoportretami wewnetrznymi, by¢ moze ma-
larskimi pamietnikami czy tez ekwiwalentami $wiata przezy¢ ich autorki. To
niezwykle zmystowe malarstwo subtelnie opowiada o bogactwie stanéw we-
wnetrznego $wiata jej doznan.

Podobne odczucia towarzyszg mi, gdy oglagdam cykl grafik sktadajacy sie
na aneks artystycznej czesci dyplomu, wykonany w technice akwatinty. Réw-
niez ten zestaw prac, pozbawiony jednoznacznosci i powierzchownosci, pre-
zentuje organiczne, przedziwne struktury, zawieszone w nieokreslonej, intry-
gujacej przestrzeni.

Autorka zdecydowata sie tutaj na ciekawy eksperyment technologicz-
ny, postanowita bowiem zderzy¢ precyzje akwatinty z przypadkowoscia spreju
uzytego do zastaniania jej warstw. W ten sposéb prace te, w warstwie techno-
logicznej, sg niewatpliwie efektem préb kontroli i opanowania niedoktadnego
narzedzia. Owe zabiegi pozwolity na uzyskanie dodatkowej, miekkiej i sensu-
alnej gtebi. Te poetyckie, przepetnione tajemniczg atmosferg realizacje zapra-
szajg widza do czutej kontemplacji.

Czesc teoretyczna pracy dyplomowej pt. W poszukiwaniu tajemnicy ob-
razu. Wybrane aspekty sztuki, stanowi wnikliwg i bardzo ciekawa prébe po-
kazania znaczenia oraz sposobdw poszukiwania tajemnicy poprzez obraz; wy-
jasnienia pojecia tajemnicy jako niedostepnej prawdy, gdzie autorka ponad-
to uwypukla wyjatkowosé obrazu jako narzedzia poszukiwania uniwersalnych
tajemnic. Co istotne, przedstawia réwniez nastawienie, jakie powinien mie¢
poszukujacy tajemnicy, wskazujac na umiejetnos¢ ciggtego kwestionowania
zdobytej wiedzy.

Artystka opisuje metode patrzenia na obrazy wedtug Williama Johna
Thomasa Mitchella, ktdra zaktada przeniesienie akcentu z pragnien ludzi na
pragnienie obrazu, poprzez zadanie mu pytania: ,,Czego on chce?”. Szczegdlnie
interesujacy wydaje mi sie wybdr dziet Johannesa Torrentiusa, Rembrandta
van Rijn, Caspara Davida Friedricha, Jerzego Nowosielskiego i Georga Axela
oraz ich analiza pod katem znakdw obecnosci tajemnicy. Przyktady przytoczo-
nych w pracy obrazéw niezaprzeczalnie dowodzg, ze o tajemnicy mozna mé-
wic przez kazdy rodzaj sztuki; tajemnice mozna odkry¢ wszedzie dzieki wrazli-
wosci i wnikliwemu podejsciu.

Praca w mojej ocenie stanowi oryginalne ujecie problemu, poprzez m.in.
bardzo interesujacy dobdr przyktaddéw dziet istotnych w kontekscie podjete-
go tematu; napisana jest poprawnym, przejrzystym jezykiem, zawiera boga-
tq bibliografie, a tres¢ pracy jest adekwatna do tematu zawartego w tytule.

Catos¢ pracy dyplomowej oceniam celujaco, dlatego z przyjemnoscig re-
komenduje szanownej komisji dyplomowej nadanie Marii Kowalskiej stopnia
magistra.

dra hab. Aleksandra Jadczuk










The main artistic component of Maria Kowalska's graduation presentation is
a series of 20 oil paintings on canvas entitled The Tissue of Reality. The stu-
dent drew direct inspiration for these small canvases from her observation
of nature. Her insightful observation of close-ups, micro-shots, and details
led her to create a unique world of organic beings that doesn't actually exist
in nature.

The titular tissues, the seemingly modest and ordinary motifs, and the
organic creatures of these representations are, for me, surprising in their
simplicity, flawlessly crafted, and remarkably formally refined. Maria's afore-
mentioned insight, sensitivity, and meticulousness are expressed in her ex-
traordinary painting skills and the perfection of her imagery.

Even the smallest detail, a dewdrop or the structure of a leaf, though
sometimes unclear, blurred, and immersed in an undefined, ambiguous
space and mysterious light, arouses my admiration thanks to the surprising
realism of the shots. The carefully considered compositions of the works are
complemented by a noble color palette with highly sophisticated, harmoni-
ous combinations of grays, purples, blues, and browns in countless shades.
The discreetly emanating, soft, and delicate light in Maria's paintings is cru-
cial because it not only constructs and builds an undefined space or defines
matter, creates and dissolves the shapes of forms, but above all serves an
elusive, intimate atmosphere filled with an atmosphere of concentration, si-
lence, and transience.

In my opinion, Maria's paintings have a profoundly personal and emo-
tional resonance; they are a kind of internal self-portraits, perhaps painterly
diaries, or equivalents of the artist's world of experience. This incredibly sen-
sual painting subtly speaks of the richness of her inner world of experiences.

| experience similar feelings when viewing the series of prints that com-
prise the artistic annex to the diploma, created using the aquatint technique.
This set of works, too, devoid of ambiguity and superficiality, presents or-
ganic, bizarre structures suspended in an undefined, intriguing space.

The artist opted for an interesting technological experiment here, jux-
taposing the precision of aquatint with the randomness of the spray used

to obscure its layers. In this way, these works, technologically speaking, are
undoubtedly the result of attempts to control and master an imprecise tool.
These techniques allowed for an additional, soft, and sensual depth. These
poetic works, filled with a mysterious atmosphere, invite the viewer to tender
contemplation.

The theoretical section of the diploma thesis, titled In Search of the Mystery
of the Image. Selected Aspects of Art, is an insightful and highly engaging
attempt to demonstrate the meaning and ways of seeking mystery through
imagery; The concept of mystery as inaccessible truth is explained, where the
author further emphasizes the uniqueness of the image as a tool for search-
ing for universal secrets. Notably, she also presents the attitude a mystery
seeker should have, emphasizing the ability to question acquired knowledge
constantly.

The artist describes William John Thomas Mitchell's method of looking
at paintings, which involves shifting the emphasis from people's desires to
the image's desire by asking the question: "What does it want?" | find the
selection of works by Johannes Torrentius, Rembrandt van Rijn, Caspar David
Friedrich, Jerzy Nowosielski, and Georg Axel exciting, particularly their analy-
sis of signs of the presence of mystery. The examples of paintings cited in
the work undeniably demonstrate that mystery can be discussed through any
form of art; mystery can be discovered everywhere through sensitivity and
a discerning approach.

In my opinion, the work represents an original approach to the problem
through, among other things, an exciting selection of examples of works rel-
evant to the topic; It is written in a clear, accurate language, includes a rich
bibliography, and the content of the work is relevant to the topic stated in
the title.

| rate the thesis as a whole excellent, and | am pleased to recommend to
the esteemed thesis committee that Maria Kowalska be awarded the degree
of Master of Science.

Dr hab. Aleksandra Jadczuk
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Mtode Malarstwo z Gdariska 2024 Dyplomy

Natalia Krajewska

Studia rozpoczete na ASP w Gdarisku w 2013 roku w Pracowni
Podstaw Rysunku i Malarstwa prof. Krzysztofa Gliszczynskiego.

Praca magisterska pisemna: Anima non grata — dusza zwierzeca

w cztowieku napisana pod kierunkiem dr. Romana Nieczyporowskiego.
Opiekun aneksu: prof. Janusz Akermann

Promotor dyplomu: prof. Maciej Swieszewski

Recenzent: dra Agata Przyzycka

Studies in Basics of Drawing and Painting in the Studio Prof. Krzysztof
Gliszczynski at the Academy of Fine Arts in Gdarisk commenced in 2013.

Written master’s thesis: Anima non grata — the animal soul in man
written under the supervision of Dr Roman Nieczyporowski.
Supervisor of the annex: Prof. Janusz Akermann

Supervisor of the degree project: Prof. Maciej Swieszewski
Reviewer: Dr Agata Przyzycka

Inspiracjg twodrczosci Natalii Krajewskiej sg jej oniryczne wizje, wspomnie-
nia i refleksje dotyczace zwierzat. W trzyczes$ciowej pracy dyplomowej, ktérej
gtéwnym promotorem jest prof. Maciej Swieszewski, opiekunem czesci teo-
retycznej dr Roman Nieczyporowski, a opiekunem aneksu prof. dr hab. Janusz
Akermann, wykazuje duzg empatie i chec¢ zrozumienia dla tych istot.

Cze$¢ artystyczna, pod tytutem Anima non grata — dusza zwierze-
ca w cztowieku, sktada sie z dwudziestu obrazéw w skromnym rozmiarze
30 x 30 cm, namalowanych farba olejng na ptétnie w 2024 roku. Oszczedne
w wyrazie, momentami ilustracyjne, prowadzone lekkga kreska. Sylwetki zwie-
rzat zyskuja wyrazistos¢ dzieki podbiciu mocna plamg barwng. Na przed-
stawieniach dominuje czerwien, oranz, niekiedy czerin. W zatozeniu artystki
obrazy prezentowane wspodlnie maja tworzy¢ mozaike — zaréwno pod wzgle-
dem wizualnym, jak i koncepcyjnym. Kazdy z elementdw, cho¢ autonomiczny,
jest czescig wiekszej catosci, oddajacg réznorodne aspekty antropomorfizmu
i jego zwigzkdéw z ludzkim doswiadczeniem. Prace cechuje silne zaangazowa-
nie emocjonalne skupiajace sie wokét ztosci, agresji i smutku. Rozczytywa-
nie pojedynczych przedstawien rozgrywa sie na nieustannym poréwnywaniu
cech ludzkich i zwierzecych. Prébie znalezienia odpowiedzi na pytanie: jacy
oni s3? Artystka zadaje pytanie: ,Czym jest dusza niechciana?”. Nie szuka jed-
nak odpowiedzi, a podkresla chaos. Pewnego rodzaju napiecie i niesprawie-
dliwos¢ wynikajacg z ciggle praktykowanego ,egoizmu gatunkowego”, ludz-
kiego egocentryzmu wobec innych gatunkéw. Jest to postawa, w ktérej czto-
wiek, jako gatunek dominujacy, stawia swoje potrzeby, interesy i korzysci
ponad dobro innych istot zywych, traktujac je instrumentalnie. Sztuka
Krajewskiej nie jest probg dostownego oddania réznic czy podobieristw, ale
wyrazem refleksji nad tym, co ukryte i trudne do wyrazenia werbalnie.

Owa batalia kontynuowana jest w aneksie pod tytutem Anima non gra-
ta — dusza zwierzeca w cztowieku, wykonanym w technice linorytu (dwie od-
bitki na papierze w rozmiarze 100 x 200 cm z 2024 r.). Na pierwszy rzut oka
platanina linii sprawia wrazenie wyfgcznie abstrakcyjnego uktadu. Po bliz-
szym przyjrzeniu sie wytania sie kontur ptaka oraz bujnej roslinnosci. Autorka
zostawia pole na interpretacje odbiorcy, sktaniajac go do rozszyfrowania ta-

jemnicy skrywanej przez przedstawione zwierzeta. Poprzez uzycie form ludz-
ko-zwierzecych oraz dynamicznej linii i koloréw stara sie uchwycic¢ ten spe-
cyficzny dialog miedzy widzialnym a niewidzialnym, zrozumiatym a tajem-
niczym. W tej niepoznawalnosci tkwi sita zwierzat — jako nosnikéw symbo-
li, jako istot, ktére wymykaja sie petnej kategoryzacji. To, co skrywajg — ich
wewnetrzne zycie, emocje czy sposOb postrzegania swiata — jest artystycz-
nym wyzwaniem i jednoczesnie przypomnieniem o ograniczeniach ludzkie-
g0 poznania.

W czesci teoretycznej pod tytutem Anima non grata — dusza zwierzeca
w cztowieku Pani Natalia w rozbudowany sposéb opowiada o rzeczach, kté-
re uksztattowaty kierunek jej zainteresowan i poszukiwan w sztuce. Przyta-
czajac liczne cytaty z literatury filozoficznej, daje przyktad jak wazng role od-
grywaja zwierzeta i jak czesto towarzyszg cztowiekowi. Od zarania cywilizacji,
pozostajg odrebnymi, enigmatycznymi bytami, ktére jednoczesnie fascynujg
i oniesmielaja swojg odmiennoscia. Ich zachowania, emocje i sposoby wyra-
zania siebie nie sg w petni rozumiane, a jednak w wielu aspektach przypomi-
naja ludzkie doswiadczenia. W tej tajemnicy dostrzega przestrzen, ktéra ta-
czy cztowieka z naturg, podkreslajac jednoczesnie, jak wiele dzieli nas od pet-
nego zrozumienia $wiata istot zywych. W tej dogtebnej analizie etyczno-filo-
zoficznej zabrakto odwotan do watkéw z dziedziny historii sztuki oraz przy-
ktaddw artystéw poruszajgcych sie w podobnym obszarze. Tego rodzaju kon-
tekst historyczno-artystyczny nie tylko nadatby pracy wiekszej gtebi, ale takze
osadzitby poszukiwania autorki w szerszym nurcie artystycznych refleksji nad
zwigzkiem cztowieka i zwierzecia, pokazujgc ich ponadczasowe znaczenie.

Podsumowujac, praca dyplomowa ujawnia przemyslang i spojng posta-
we twdrcza. Natalia Krajewska z petnym oddaniem zrealizowata wybrany
temat. Poprzez jej sztuke odbiorcy nie tylko mogg spojrze¢ na zwierzeta
z wiekszym zrozumieniem i empatig, ale réwniez odnalezé w nich co$, co
moéwi o ich wiasnym istnieniu, emocjach i miejscu w Swiecie. Che¢ zrozu-
mienia tajemnicy skrywanej przez zwierzeta odgrywa kluczowa role w sztuce
autorki, poniewaz jest dla niej metaforg tego, co niedostepne i wcigz nieod-
kryte w relacji miedzy cztowiekiem a Swiatem natury.

dra Agata Przyzycka
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Mlode Malarstwo z Gdariska 2024 Dyplomy

Natalia Krajewska's work is inspired by her dreamlike visions, memories, and
reflections on animals, as presented in her three-part thesis. The thesis is super-
vised by Prof. Maciej Swieszewski, with Dr. Roman Nieczyporowski as the theo-
retical section supervisor and Prof. Dr. hab. as the annex supervisor. Janusz Aker-
mann demonstrates great empathy and a desire to understand these creatures.

The artistic section, titled Anima non grata — the animal soul in man,
consists of twenty paintings in a modest size of 30 x 30 cm, painted in oil on
canvas in 2024. Sparing in expression, at times illustrative, they are executed with
light strokes. The animal silhouettes gain clarity thanks to a strong splash of color.
Red, orange, and occasionally black dominate the depictions. The artist intended
the paintings, presented together, to create a mosaic — both visually and concep-
tually. Each element, though autonomous, is part of a larger whole, reflecting
diverse aspects of anthropomorphism and its connections to human experience.
The works are characterized by a strong emotional engagement centered around
anger, aggression, and sadness. Interpreting individual representations unfolds
through a constant comparison of human and animal characteristics. An attempt
to answer the question: what are they like? The artist asks: '"What is an unwanted
soul?'; however, she does not seek an answer, but emphasizes chaos. A certain
tension and injustice stem from the constantly practiced 'species egoism', human
egocentrism toward other species. This is an attitude in which humans, as the
dominant species, prioritize their own needs, interests, and benefits over the
well-being of other living beings, treating them instrumentally. Krajewska's art is
not an attempt to literally convey differences or similarities, but an expression of
reflection on what is hidden and difficult to express verbally.

This battle continues in the annex entitled Anima non grata — the animal
soul in man, made using linocut technique (two prints on paper, 100 x 200 cm,
from 2024). At first glance, the tangle of lines gives the impression of a purely
abstract arrangement. Upon closer inspection, the outline of a bird and lush vege-
tation emerge. The artist leaves room for interpretation, prompting the viewer
to decipher the secrets hidden within the depicted animals. Through the use of
human-animal forms and dynamic lines and colors, she strives to capture this
unique dialogue between the visible and the invisible, the understandable and
the mysterious. In this unknowability lies the power of animals — as carriers of
symbols, as beings that elude complete categorization. What they conceal — their
inner lives, emotions, and perceptions of the world —is an artistic challenge and,
at the same time, a reminder of the limitations of human cognition.

In the theoretical section, titled Anima non grata — the animal soul in man,
Natalia elaborates on the factors that shaped the direction of her interests and
artistic explorations. Citing numerous quotations from philosophical literature,
she illustrates the critical role animals play and how often they accompany
humans. Since the dawn of civilization, they have remained distinct, enigmatic
entities, simultaneously fascinating and intimidating in their diversity. Their
behavior, emotions, and modes of self-expression are not fully understood, yet
in many respects they resemble human experience. In this mystery, she discovers
a space that bridges humans with nature, highlighting the vast gap in our under-
standing of the world of living beings. This in-depth ethical and philosophical
analysis lacks references to themes from art history or examples of artists working
in similar fields. Such an art-historical context would not only have given the work
greater depth but also embedded the author's explorations within a broader
stream of artistic reflections on the relationship between humans and animals,
demonstrating their timeless significance.

In summary, this thesis reveals a thoughtful and coherent creative approach.
Natalia Krajewska has faithfully embraced her chosen theme. Through her art,
viewers can not only view animals with greater understanding and empathy, but
also discover in them something that speaks to their own existence, emotions,
and place in the world. The desire to understand the secrets hidden by animals
plays a key role in the artist's art, as it serves as a metaphor for what is inaccessible
and still undiscovered in the relationship between humans and the natural world.

Dr Agata Przyzycka
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Mlode Malarstwo z Gdariska 2024 Dyplomy

Maja Krawczyk

Studia rozpoczete na ASP w Gdarisku w 2019 roku w Pracowni Podstaw
Rysunku i Malarstwa prof. Jézefa Czerniawskiego.

Praca magisterska pisemna: Ikonografie przestrzeni niewidocznych

— wybrane aspekty napisana pod kierunkiem dr. Doroty Grubby-Thiede.
Opiekun aneksu: dra hab. Magdalena Hanysz-Stefarska

Promotor dyplomu: dr hab. Jakub Pieleszek

Recenzent: dr Filip Ignatowicz

Studies in Basics of Drawing and Painting in the Studio Prof. Jozef
Czerniawski at the Academy of Fine Arts in Gdarnisk commenced in 2019.

Written master’s thesis: Iconographies of invisible spaces — selected aspects
written under the supervision of Dr Dorota Grubba-Thiede.

Supervisor of the annex: Dr hab. Magdalena Hanysz-Stefanska

Supervisor of the degree project: Dr hab. Jakub Pieleszek

Reviewer: Dr Filip Ignatowicz

Tytutowa cukiernicza metafora, dotyczaca pejzazowego quasi-poliptyku stwo-
rzonego pod opieka dr. hab. Jakuba Pieleszka, czyli ,bajadera”, to w zasadzie
pleonazm. Wynika to z zestawienia ze stowem ,$mietnikowa”, poniewaz ten
stodki wyréb z zatozenia pochodzi z odpadéw z produkgji innych ciastek. Z je-
zykowej tautologii moze wynika¢ Swiadoma préba nazwania strategii, obecne;j
w realizacjach sktadajacych sie na wystawe dyplomowa artystki, poniewaz pa-
trzymy wtasnie na oblany lukrem nostalgii recykling. Znalezione stare deski,
z nieregularnymi krawedziami, ktérych boki czesto sg obtamane, skrawki budu-
ja wizualny efekt topornej brutalnosci, chropowatosci. A samo oderwanie su-
geruje, ze potencjalnie mogtoby cos$ dalej by¢ jeszcze w obrazie (albo znajdo-
wato sie tam wczesniej), ale obecnie jest juz poza kadrem. Zdezelowane i sfaty-
gowane materiaty zdaja sie zachowywac synergicznie wzgledem przedstawien,
w ktérych za fokus dyplomantka bierze ukazanie dnia codziennego, a moze na-
wet jego czesto pomijang trywialnos¢. Tematem stajg sie rzeczy niezauwazalne:
pejzaze matomiasteczkowe, suburbia, widoki, ktérych najczesciej nie notujemy,
bo i po co... Wtasnie te ujecia Maja Krawczyk bierze za cel i przepuszcza przez
swoja wrazliwos¢. Stad tez powstate obrazy moga zarazi¢ widzéw wrazliwym ro-
dzajem spojrzenia i estetyki (cho¢ artystka zaznacza, ze uwrazliwienie spotecz-
ne nie jest jej celem, a pracuje z pobudek czysto osobistych). Sadze, ze bardziej
chodzi tu o zachowanie wyfiltrowanego genius loci, poprzez inspiracje zdobyte
pseudo-flaneurycznymi wedréwkami po obrzezach.

Swiadomie niejednolity, malarski uktad prac na $cianie odpowiada mik-
sowi roznosci w tytutowej mieszance-bajaderze. Powstaty zbiér ma za zadanie
dziata¢ sumarycznie, dajac w efekcie rodzaj poliptyku, a moze nawet malarskiej
instalacji, ktéra ideowo moze stanowi¢ rodzaj skromnego badania typologicz-
nego. W efekcie powstaje zlepek réznych miejsc, ktére chyba nie sg miejsca-
mi. Niby widzimy na tych przedstawieniach jakie$ charakterystyczne elementy,
a raczej nie s one do zinterpretowania jako jeden konkretny punkt na mapie.
W istocie sa powtarzalne jako koncepty pewnych miejsc, jak stacje, przystanki,
lotniska, autostrady. Miejsc nie posiadajacych wtasnego lokum. Rezultatem tak
ustawionego projektu s de facto pocztowki zwyczajnosci. Artystka portretu-
je nie landmarki, a homogeniczne pobocza i peryferia, stad tez sfera rozpozna-
nia lokum moze by¢ dostepna tylko dla niej. W tym braku konkretyzacji mamy
w jakims$ stopniu do czynienia z nie-miejscami, nawigzujac do mysli Marca Augé.
Wracajac jednak do préby odnalezienia intencji artystki: moze chodzi¢ takze
o ocalenie pewnego zeitgeistu, ale takiego, ktory nazwatbym kolokwialnie ,ze-
itgeistem zycidweczki”, choé do Dzielnicowki, z ktdra bardzo taczy mi sie poje-
cie wspomnianej ,zycidweczki” przejde zaraz. Archiwizacja, ktérej dyplomant-
ka dokonuje w zespole prac malarskich nie podlega jednej specjalnej styliza-
cji. Powstate obrazy rdinig sie od siebie malatura, formatem, materiatem, stad
na Scianie mamy efekt pewnej subtelne]j kolazowosci. Czasami przedstawio-

ne pejzaze wykonane zostaty catkowicie za pomoca lekko rozedrganego ruchu
szpachli, w innym wypadku s3g bardziej tradycyjne i powstajg za pomoca duk-
tu pedzla. Ta tradycyjnos¢ objawia sie tez w samym doborze jednego z najbar-
dziej typowych malarskich toposéw, jakim jest pejzaz jako taki (silnie obecny
obok innych ponadczasowych konstantéw malarskich: aktu i martwej natury).

Dyplom Mai Krawczyk mozemy czytac jako swego rodzaju katalog trywial-
nosci i przestrzeni niewidocznych, na ktdry sktadaja sie: widoki z okna pociagu,
trafostacje, linie wysokiego napiecia, Smietniki, parkingi, fasady hipermarketow,
petle tramwajowe, przystanki autobusowe, stacje benzynowe, drogi, kontene-
ry na odpadki, dZwigi i szroty. Najbardziej z wszystkich wymalowanych kadréw
rzeczywistosci peryferyjnej lubie dwa: jeden przedstawia pejzaz z widokiem na
sklep Tesco (co w pewnym sensie potwierdza teze o funkcji archiwizacyjnej, po-
niewaz cze$¢ konsumentéw pamieta, ze z Polski sie¢ marketéow wycofata sie
w 2021 r.), drugim jest przedstawienie stacji benzynowej Shella. Obydwa obrazy
zajawiajg nam tematy poruszane w pracy pisemnej, gdyz w kilku miejscach Maja
odwotuje sie w niej do popu, a jezyk marek i branding jest w nim przeciez chle-
bem powszednim. Mimo, ze na brand Shella zawsze bede patrzyt przez pryzmat
tworczosci Darrena Cullena, ktdry przedstawia te marke jako iscie piekielng
(pozbawiajgc nazwe korporacji literki ,S” i zostawiajagc samo stowo hell), to
wspomniany malunek ze stacjg paliw bardzo mocno kojarzy mi sie z cyklem
fotografii Davida LaChapelle’a. Na jego zdjeciach, podobnie jak na obrazach
Krawczyk, panuje ciemnos¢ i nastréj niczym z kanonicznych zatozenh maniera te-
nebrosa. Jednak u Davida istnieje jeszcze twist narracyjny — stacje z tego cyklu sa
pochtoniete przez zielen i nature, niczym pejzaze z Detroit — podupadtego mia-
sta w USA. To ujecia bardzo postantropocentryczne, w ktérych natura niejako
odzyskuje na swoje potrzeby to, co wygenerowat nasz gatunek. Ta dystopia sta-
nowi ciekawy klucz do spojrzenia na obrazy stworzone przez Maje. Catkowita
rezygnacja z bohateréw, obecnosci cztowieka buduje efekt opustoszenia. Zare-
jestrowane malarsko lokalizacje s tu wychocholone i porzucone. Moze to ro-
mantyzowanie samotnosci, akceptacja braku czyjej$ obecnosci, a moze to wta-
$nie, jak ta lachapellowska stacja, miejsca pozostawione po cztowieku. Taki trop
otwiera mozliwy kontekst postapokaliptyczny, ale nawet gdyby byta to juz nad-
interpretacja z mojej strony, to charakter wymalowanego ghost town pracuje
w tych obrazkach na nieoczywiste poczucie niepewnosci u widza. Spostrzezenie,
ze nikogo nie ma w sytuacjach, gdzie spodziewalibysmy sie jednak spotkac ja-
kie$ osoby, moze wprawiac nas nie tylko w nostalgie, ale i w niepokdj.

W aneksie zrealizowanym pod opieka dr. hab. Magdaleny Hanysz-Stefan-
skiej pewne podstawowe fascynacje artystki pozostajg takie same jak w dyplo-
mie gtdwnym. Mamy tutaj spojrzenie okoto pejzazowe na puste miasto. Jed-
nak malarski weryzm nieco odpuszcza, a w gtéwnym zestawie odbitek zauwa-
zalny staje sie charakter ilustracyjny, delikatnie popowy i pozytywny. Zabawnym
aspektem jest pojawiajace sie na kilku pracach lustrzane odbicie tekstu i ma-
rek dyskontdéw, ktore rozmowa z artystka jasno precyzuje jako przypadkowe.
Jest to w pewnym sensie btad, ktdry zostat tu finalnie zaakceptowany. Ma to
W sobie co$ z sentymentu do samego medium graficznej odbitki. Nostalgii znéw
jest sporo, bo pretekstem do powstania Dzielnicowki byt znaleziony na stole u
rodzicdw artystki egzemplarz gazety osiedlowej. Broszura przypadkowo stata
sie busola i kompasem dla stworzenia wiasnej wersji przewodnika po dzielnicy.
Blokersowa estetyka, wspomnienia osiedla (wtasnej dzielnicy) w postaci realnej
gazety, ktéra w duzej mierze jest nosnikiem reklam, przynosi nie tylko opowies¢
o miejscu wychowania, ale uniwersalizuje sie w postaci widokéwki blokowiska
— jednego z najbardziej typowych polskich krajobrazéw. Koniecznie nalezy tez
wspomnie¢, ze odbitki wywieszone sg w instalacyjny sposob; nasladujg susza-
ce sie pranie wiszgce na balkonie albo rozwieszone gdzies przy trzepaku. Mozna
powiedzie¢, nomen omen, ze te przedstawienia sg sprane: paleta, ktorg dobie-
ra artystka jest pastelowa i mimo duzych kontrastéw temperaturowych jest wy-
blaknigta jak gazety opalone storicem przez kioskowa szybe. Cho¢ niektére ma-
tryce zostajg odbite kilka razy i pojawiaja sie pewne repetycje, to przy blizszym
ogladzie kazda odbitka jest inna. Co ciekawe, na linorytach ponownie nie widzi-
my oséb i zdaje sie to zgodne ze znakiem zakazu wstepu dla cztowieka zauwa-
zalnym na szlabanie przedstawionym na jednej z grafik. Ta konsekwencja jest
utrzymana takze w ostatnim elemencie wystawy.

Aneks graficzny zostaje poszerzony o osobny cykl widokéw rozmalowanych
juz w zupetnie inny sposob. Zestaw akwafort posiada mniej ilustracyjny cha-
rakter a traktowany jest rozbuchanym i ekspresjonistycznym gestem. Prace sg
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wrecz rozedrgane i sprawiajg wrazenie ,pejzazu po$miertnego”. Cho¢ taki ter-
min prawdopodobnie nie istnieje, to wydaje mi sie adekwatnie opisywac miej-
sca wymarte, takie jak portretowane tu widoki. W tym sensie powstate odbitki
to takze troche ,pejzaz pamieciowy”, tego co osadza sie w przesztosci i tworzo-
ne jest w kontestacji do przemijania, po to, by nie zostato zapomniane.

Catos$¢ dyplomu to préba zatrzymania miejsc, ktore artystka zachowuje
w swojej pamieci i zywy wyraz tesknoty do nich. Ta tesknota przejawia sie na-
wet w uczuciu straty po tak prozaicznej czesci zycka, jaka sg konkretne nazwy
przystankow i dukty tras autobusowych, o ktérych podczas spotkania przed wy-
stawg wspominata tworczyni. Warto takze zauwazyc, ze zestaw wklestodrukdéw
swoimi formatami najbardziej przypomina rozmiary pocztéwkowe, co rezonu-
je ze wspomnianymi wczesniej widokéwkami. Dzieje sie tak ze wzgledu na po-
nownie uzyte strategie recyklingowe; artystka korzysta z blaszek, ktére byty od-
padkami po innych realizacjach. Maja nie jest zaktadniczka tego zatozenia, nato-
miast w pewien sposéb wchodzi w dialog z formatem znanym ze staréwkowych
sklepikow z souvenirami, ktére przeciez bez trudu mozemy zaobserwowadé, wy-
chylajac sie przez okno z miejsca ekspozycji prac (z pracowni, gdzie wiszg ekspo-
nowane dzieta rozposciera sie widok na ulice Piwnga i sklepiki). Krawczyk dziata
tutaj w sposob, ktory doktadnie zrewidowata, badajac metody dadaistéw i stre-
etartowcow opisanych w pracy pisemnej.

Tekst napisany pod opieka dr. Doroty Grubby-Thiede jest zagtebieniem sie
w tytutowe ,ikonografie przestrzeni niewidocznych” i zdiagnozowaniem rysu
historycznego tworzenia sztuki z tego, co Smieciowe, banalne, opatrzone, a cza-
sem przemilczane i niezauwazone. Jest to absolutnie logiczny wywdd skonstru-
owany na podrdzy od dadaistow, przez pop-art do streetartu. Opisane przykfa-
dy i postawy, cho¢ nie odwotujg sie do zjawiska pejzazu, to synchronizujg sie
z wspomnianymi aspektami i strategiami obecnymi w realizacjach artystycznych
dyplomantki. Analizuje ona twdrczos¢ artystow takich jak: Marcel Duchamp,
Raymond Hains, Andy Warhol, Roy Lichtenstein, Jean-Michel Basquiat i Keith
Haring. Najprosciej podsumowac mi wiekszg czes¢ jej wywodu cytujac pocza-
tek ksigzki Grzegorza Dziamskiego Sztuka po koricu sztuki, ktéra znajduje sie
w bibliografii pracy: ,Sztuka moze by¢ dzisiaj wszystko, wszystko moze funkcjo-
nowac jako sztuka, poniewaz sztuka wyzwolita sie z wszelkich ograniczen, tak-
e z ograniczen wiasnej definicji i uzyskata absolutng wolnos¢. (...) uczynita z an-
tysztuki petnoprawng cze$¢ sztuki i od tej pory (...) nie mozna juz podwazy¢ ani
zanegowac sztuki, gdyz nawet negacja sztuki jest sztuka”.

Reasumujac, caty dyplom (tacznie z tekstem), jest wyrazem fascynacji
codziennoscia. Artystka nie siega tu po spektakularne srodki wyrazu, ale para-
doksalnie ten brak fajerwerkéw i efekciarstwa jest adekwatny do tematu i wy-
daje sie by¢ catkowicie intencjonalnie uzytym Srodkiem wyrazu obrazujgcym
podstawowe zatozenia. Powstate realizacje graficzne stanowig ciekawy suple-
ment do narracji malarskiej i cho¢ wystawa w sumie jest bardzo wieloelemento-
wa, to udaje sie stworzy¢ spdjng ekspozycje, a przede wszystkim wyrazi¢ roman-
tyczng wiare w to, co dla zdecydowanej wigkszosci w pierwszym ogladzie moze
wydawac sie banalne. Dodajac przyzwoicie napisany tekst teoretyczny, moge
ocenic ztozony zespét realizacji jednoznacznie pozytywnie.

dr Filip Ignatowicz

The titular confectionery metaphor, referring to the quasi-polyptych landscape
created under the supervision of Dr. Jakub Pieleszek, or 'bajadera’, is essentially
a pleonasm. This stems from the juxtaposition with the word 'sztnikowa', as
this sweet product is assumed to be derived from waste from the production of
other cakes. The linguistic tautology may indicate a conscious attempt to name
the strategy present in the works comprising the artist's diploma exhibition, as
we are looking at recycling drenched in the icing of nostalgia. Old boards with
irregular edges, whose sides are often broken off, create a visual effect of crude
brutality and roughness. And the detachment itself suggests that something
could still be present in the image (or was there before), but is now beyond the
frame. The worn and battered materials act synergistically with the representa-
tions in which the graduate focuses on depicting everyday life, perhaps even
its often-overlooked triviality. The subject matter becomes the unnoticeable:
small-town landscapes, suburbia, views we often don't notice, because why
should we? These are precisely the perspectives that Maja Krawczyk takes as
her goal, filtering through her sensitivity. Hence, the resulting images can evoke
a sensitive perspective and aesthetic in viewers (although the artist emphasizes
that social awareness is not her goal, but rather her work is purely personal).
It's more about preserving a filtered genius loci, through inspiration gained from
pseudo-flaneuristic wanderings on the outskirts.

The deliberately uneven, painterly arrangement of the works on the wall
corresponds to the mix of disparities in the titular 'mixed-up-and-match' (ba-
jadere). The resulting collection is intended to work cumulatively, resulting in
a polyptych, or perhaps even a painterly installation, which conceptually could
constitute a modest typological study. The result is a conglomeration of vari-
ous places that are not places at all. We see characteristic elements in these
representations, but rather, they cannot be interpreted as a single specific point
on a map. In fact, they are repetitive as concepts of particular places, such as
stations, stops, airports, and highways—places without their own locale. The
result of this project is, in fact, postcards of the ordinary. The artist portrays not
landmarks, but homogeneous roadsides and peripheries, hence the sphere of
recognizing locale can be accessible only to her. In this lack of specificity, we are
dealing, to a certain extent, with non-places, echoing the ideas of Marc Augé.
Returning to the artist's attempt to uncover her intentions, it may also be about
preserving a particular zeitgeist, but one | would colloquially call 'the zeitgeist
of life'. However, | will move on to District House, with which the concept of the
aforementioned 'life' is strongly associated in a moment. The archiving that the
graduate student undertakes in her group of paintings is not subject to any one
particular stylization. The resulting paintings differ in their painterly style, for-
mat, and material, hence the subtle collage effect on the wall. Sometimes the
landscapes depicted are created entirely with a slightly quivering movement of
a palette knife; in other cases, they are more traditional and made with a brush
stroke. This traditionality is also revealed in the very choice of one of the most
typical painting toposes: the landscape itself (strongly present alongside other
timeless painting constants: the nude and still life).

Maja Krawczyk's diploma work can be read as a catalog of trivialities and
invisible spaces, encompassing views from train windows, transformer stations,
high-voltage power lines, garbage cans, parking lots, supermarket facades, tram
terminals, bus stops, gas stations, roads, waste containers, cranes, and scrap
yards. Of all the painted images of peripheral reality, | particularly like two: one
depicts a landscape with a view of a Tesco store (which, in a sense, confirms the
thesis of its archival function, as some consumers remember that the super-
market chain withdrew from Poland in 2021), and the other depicts a Shell gas
station. Both images reveal the themes explored in the work, as Maja referenc-
es pop music in several places, where the language of brands and branding is,
after all, commonplace. Although I will always view the Shell brand through the
prism of Darren Cullen's work, who depicts the brand as truly hellish (removing
the letter 'S' from the corporation's name and leaving only the word 'hell'), the
aforementioned painting of a gas station strongly reminds me of David LaCh-
apelle's series of photographs. His photographs, like Krawczyk's, are dark and
evoke an atmosphere reminiscent of the canonical tenebrosa. However, David's
work also features a narrative twist — the stations in this series are engulfed
by greenery and nature, reminiscent of landscapes from Detroit, a decaying
city in the USA. These are very post-anthropocentric shots, in which nature,
as it were, reclaims for its own purposes what our species has generated. This



dystopia provides an interesting key to understanding Maja's paintings. The
complete abandonment of characters and human presence creates an effect of
desolation. The locations captured in the paintings are squalid and abandoned.
Perhaps it's a romanticization of loneliness, an acceptance of the absence of
someone's presence, or like that La Chapellean station, places left behind by
humanity. This trope opens up a possible post-apocalyptic context. Still, even if
this were an overinterpretation on my part, the character of the painted ghost
town in these images creates an unpredictable sense of uncertainty in the view-
er. The perception that no one is present in situations where we would expect
to encounter someone can instill not only nostalgia but also anxiety.

In the annex, created under the supervision of Dr Magdalena Hanysz-
Stefanska, some of the artist's fundamental fascinations remain the same as in
her main degree piece. Here, we have a landscape-like perspective on an empty
city. However, the painterly verismo relaxes somewhat, and in the main set of
prints, an illustrative, subtly pop, and positive character becomes noticeable.
A humorous aspect is the mirrored reflection of text and discount store brands
that appears in several works, which a conversation with the artist clearly clari-
fies as coincidental. In a sense, this is a mistake that was ultimately accepted
here. It has a touch of sentimentality about the medium of graphic print itself.
There's plenty of nostalgia, too, as the pretext for District House was a copy of a
local newspaper found on the artist's parents' table. The brochure inadvertently
became a compass and a guide for creating her own version of a neighborhood
guide. The aesthetics of the housing estate (her own neighborhood) in the form
of a real newspaper, which primarily serves as a medium for advertising, not
only conveys a story about the place of upbringing but also universalizes in the
form of a postcard of the housing estate, one of the most typical Polish land-
scapes. It's also important to note that the prints are displayed in an installation
style; they imitate drying laundry hanging on a balcony or hanging by a carpet
rack. One could say, nomen omen, that these representations are washed out:
the artist's palette is pastel, and despite the significant temperature contrasts,
it's faded like newspapers sunburned through a newsstand window. Although
some of the matrices are printed multiple times and there are some repetitions,
upon closer inspection, each print is different. Interestingly, the linocuts again
lack people, which seems consistent with the 'no entry' sign visible on the bar-
rier depicted in one of the prints. This consistency is also maintained in the final
element of the exhibition.

The graphic appendix is expanded with a separate series of views, painted
in a completely different way. The set of etchings has a less illustrative character
and is treated with an exuberant and expressionistic gesture. The works are
almost quivering, giving the impression of a 'posthumous landscape'. Although
such a term probably doesn't exist, it seems to me to adequately describe ex-
tinct places, such as the views portrayed here. In this sense, the resulting prints
also constitute a kind of 'memory landscape’, something that is embedded in
the past and created in defiance of transience, so as not to be forgotten.

The entire work is an attempt to capture the places the artist retains in her
memory and a vivid expression of her longing for them. This longing manifests
itself even in the feeling of loss for such mundane parts of life as specific bus
stop names and bus route paths, which the artist mentioned during the meet-
ing before the exhibition. It's also worth noting that the set of intaglio prints
most closely resembles postcards in their format, resonating with the afore-
mentioned postcards. This is due to the reused recycling strategies; the artist
uses metal sheets that were scrap from other projects. However, Maja is not
held hostage to this approach; instead, she enters into a certain dialogue with
the format known from Old Town souvenir shops, which we can easily observe
by leaning out the window of the exhibition space (the studio, where the works
are displayed, offers a view of Piwna Street and the shops). Krawczyk works
here in a manner she thoroughly revised while researching the methods of the
Dadaists and street artists described in her written work.

This text was written under the supervision of Dr. Dorota Grubba-Thiede's
work delves into the titular "iconographies of invisible spaces" and examines
the historical trajectory of art created from the trashy, banal, overused, and
sometimes silenced and unnoticed. It is a perfectly logical argument, construct-
ed on a journey from Dadaism, through pop art, to street art. The examples and
approaches described, although not specifically related to landscape, align with
the aforementioned aspects and strategies present in the graduate's artistic
creations. She analyzes the work of artists such as Marcel Duchamp, Raymond
Hains, Andy Warhol, Roy Lichtenstein, Jean-Michel Basquiat, and Keith Haring.
The easiest way to summarize most of her argument is to quote the beginning
of Grzegorz Dziamski's book Art after the End of Art, which is included in the
work's bibliography: 'Today, anything can be art, anything can function as art,
because art has liberated itself from all limitations, including the limitations of
its own definition, and has gained absolute freedom. (...) It has made anti-art
a full-fledged part of art, and from that moment on {(...) art can no longer be
questioned or denied, because even the negation of art is art'.

In summary, the entire thesis (including the text) is an expression of fas-
cination with everyday life. The artist does not employ spectacular means of
expression here. Still, this lack of fireworks and showiness is appropriate to the
subject matter. It is an entirely intentional means of expression, illustrating the
underlying assumptions. The resulting graphic works provide an interesting
supplement to the pictorial narrative. Although the exhibition is, in its entirety,
multi-elemental, it manages to create a coherent display and, above all, express
a romantic belief in what may seem banal to the vast majority at first glance. By
incorporating a well-written theoretical text, | can provide this complex set of
projects with an unequivocally positive assessment.

Dr Filip Ignatowicz
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,Sztuka zmienia Swiat w dziwny krysztat, ktéry w cztowieku wskrzesza cos, co
zdawatoby sie w nim zamarto, nie ucieczke w jatowy estetyzm, ale w dotkniecie
innego wymiaru przezy¢”. Jézef Czapski, Tumult i widma.

Tworczos¢ Pauliny Kubali i jej praca teoretyczna to rodzaj petnego emocji
i przezyc¢ kolazu. Kalejdoskop znakdw i znaczen, rozwibrowana gra koloréw, ge-
stow i mysli. | choé mknac i podrézujac miedzy tymi osobliwymi Swiatami zdaje
sie niekiedy gubi¢ watek i trop, nie pytam ,Daleko jeszcze?”, a z ciekawoscig od-
krywam kolejne zakamarki artystycznego $wiata autorki, ze wszystkimi zawito-
$ciami i pytaniami — czesto bez odpowiedzi.

Praca teoretyczna, powstata pod opieka dr. Zbigniewa Marnkowskiego,
napisana jest w sposob dosy¢ przejrzysty, z podziatem na czesci, z duzg dozg au-
torefleksji oraz osobistym, charakterystycznym i ekspresyjnym narratorskim
zacieciem i stylem. Momentami wielowatkowa, z licznymi nawigzaniami,
przeskokami i strumieniem $wiadomosci, ktory wielokrotnie stawia pytania,
zostawiajac czytelnika w stanie zawieszenia, niejako z sobg samym, zmuszo-
nym do ,radzenia sobie”. Kubala prowadzi nas kretymi $ciezkami przez swiat
sztuki ulicy, zestawiajac Christo Javacheffa, Banksy’ego i drobiny piasku, ogla-
dane pod mikroskopem. Obok Jézefa Czapskiego, z ktérego myslami utozsa-
mia sie autorka, pojawia sie Taco Hemingway; cho¢ zupetnie nie zdziwitby
mnie w tym towarzystwie i Ernest [Hemingway].

Kubala cytuje zaréwno teoretykow, jak i artystow; w tym kilkukrotnie
zestawia swojg tworczos¢ z myslg Jozefa Czapskiego. W charakterystyczny
i dziecigco szczery sposéb polemizuje i wysnuwa wtasne wnioski. Zestawia
sztuke ,niska” z ,wysoka”, akademikdéw z artystami ulicy, wandalizm ze sztu-
ka wrazliwa, prowadzac miedzy nimi ni¢ porozumienia. Zwraca uwage na role
reklamy, sztuki masowej i undergroundu. Interesuje j3 motyw przenikania:
Srodowisk, swiatéw i srodkéw ekspresji, co podkresla kilkukrotnie. Mam wra-
zenie, ze prébuje skomunikowac nadawce z odbiorcg, gubiac i odnajdujac po
drodze koperte, ale nigdy siebie.

Ciekawym tropem jest pochylenie sie nad pytaniem, czy sztuka rozpoczy-
na czy opisuje minione zdarzenie? Czy artysta staje sie skrybg, kronikarzem czy
powiesciopisarzem? Na ile, oprocz autotematyzmu, objasniamy swiatu $wiat,
a na ile sobie samym? Na ile objasniamy siebie samych swiatu, zapraszajac do
podziemia naszej artystycznej gtowy? Autorka na swéj wiasny sposéb prowadzi
kolejno rozwazania na temat przedstawicieli Srodowisk artystycznych, akade-
mickich i ulicznych. Prébuje $ledzi¢ moment stawania sie artysta, a takze okre-
$li¢ warunki, ktére spetni¢ musi dana osoba, aby artystg by¢. Méwi o artystach,
jako o badaczach sSladéw rzeczywistos$ci, przerabiajgcych zdarzenia i to, co za-
stane, a w konicu jako o tych, ktorzy zostawiajg (zastawiajg) tropy i znaki, a tak-
ze zacieraja je.

Kubala zadaje sobie i nam pytanie o sztuko-czuto$¢, niczym swiatto i Swia-
to-czutos¢, z wielokrotng ekspozycja i powidokami, ktére nawarstwiajg sie
w naszej Swiadomosci, niczym palimpsest graffiti na murach i $cianach miast.
Postuluje o dostepnosé i powszechno$¢ sztuki dla wszystkich, nieograniczony

dostep i mozliwosé ekspresji tworczej, jako podstawowej i pierwotnej formy
wypowiedzi kazdego cztowieka.

W pracy artystycznej — dyplomie gtéwnym powstatym pod opieka dr. hab.
Jakuba Pieleszka i aneksie z technik linorytu wykonanych w pracowni prof.
Janusza Akermanna, Paulina Kubala za nadrzedng warto$¢ stawia dialektycz-
nosé. Jej tworczy swiat to — jak juz wspomniatam — kolaz, kalejdoskop, ktory
z okruchow sktada sie na nowo, za kazdym razem badajac i zacierajac granice.
Kiedy stucham, jak z btyskiem w oku i wielkg wrazliwoscig opowiada o swoich
dzietach, prowadzac mnie krok po kroku, konsekwentnie od obrazu do obrazu,
nie pozwalajgc na swobodny przeskok, wedrujemy poprzez swiat jej gtowy i du-
cha. Widze artystke, ktéra prowadzi intensywny dialog ze sobg i Swiatem. Ar-
tystke, dla ktérej motyw auto i arteterapii jest bardzo wazny i posiada swoje
odzwierciedlenie zaréwno w symbolice kolorystycznej, jak i w ekspresji, uzyciu
okreslonych narzedzi, czy ostatecznie — formie i formacie dziet.

Obrazy poswiecone uczuciu gniewu skoncentrowane sg na przepracowy-
waniu traum i uczué. Czerwien i czerrn dominujg, stajac sie symbolicznym mani-
festem, niczym personifikacja tego uczucia. Jest przestrzen na gest, ktory wyzby-
ty z autoagresji (drapanie, wydrapywanie) krystalizuje sie w dziele. Kubala méwi
o wyzwalajacej mocy samoswiadomosci i momencie, w ktérym dopuscita do
siebie uczucie gniewu, frustracji, ztosci. Moment, w ktérym wypowiedziata na
gtos te stowa (TE stowa) byt tozsamy z dziataniem na ptétnie — emocja znalazta
ujscie, a autorka powdd do dumy i uczucie ulgi. Nazwane stato sie oswojone,
a wiec niegrozne, okietznane.

W swojej palecie kolorystycznej autorka okresla siebie sama kolorem nie-
bieskim. Wbrew pozorom niebieski nie jest kolorem symbolizujgcym melancho-
lie. Opisywany jest jako barwa wzniostosci, rdwnowagi i spokoju. Pochylam sie
nad szczegdlng praca, ktéra w swoich niebieskosciach i czerniach wyfania sie
z mroku i gestwiny znakéw. Doswiadczanie ma punkty styczne z procesem na-
bierania doswiadczen, organizowania sie, oswajania z sytuacjg i soba sama.
W Doswiadczaniu Kubali perforacje nie petnig funkcji aberracji; to misterna kon-
strukcja, petna ujs¢, wytrychéw. To rodzaj ,,szczesliwego wypadku”, ktory stat sie
dzwignia i filarem pracy.

Cze$¢ z prac Kubali to medytacyjne ¢wiczenia, procesy uspokajania i uzie-
miania, to wspdtdziatanie dtoni, pedzli w krolestwie ekspresyjnie chlapanej
farby. Kazdy gest ma tu swoje miejsce i znaczenie. Za gestem idzie konkretna
emocja, zapis w zyciorysie autorki, jednak na tyle pojemny i uniwersalny, zeby
pomiesci¢ i odczucia widzow. To rodzaj schronu, skrytki na uczucia.

Warto zwrdci¢ uwage na uliczng ekspresje w twdrczosci Pauliny Kuba-
li. Oprécz nawarstwiajacych sie malowanych, chlapanych, odciskanych i kom-
pulsywnie wydrapywanych fragmentdéw, znajdziemy tez dzieto partycypacyjne,
ktore odsyta nas do przestrzeni publicznej. To zapis krokéw, miara obecnosci,
naznaczona ubrudzonymi w farbie podeszwami, to rejestr i motyw przejscia
o wielu obliczach i kolorach. Osobliwe zdaja sie réwniez obiekty ready-mades,
less waste. Karton-farba-ni¢ i powidoki po obecnosci prac. Wszystko to zdaje sie
sktadac na obraz artystki, ktdra taczy Swiaty sztuki, a takze i stany wewnetrzne.
Prébuje zbadac swojg przynaleznosé do swiata (Swiatow) poprzez jezyk sztuki.

Nalezy takze wspomnieé o aneksie: serii linorytodw lewitujacych w prze-
strzeni Wielkiej Zbrojowni na ksztatt mapy mysli, ktére wywodza sie wprost
z ekspresyjnych szkicow, przetamuja graficzne myslenie o linorycie, stanowiagc
autorski, nonszalancki, ale i konsekwentny zapis i tesknote za tym, co przedsta-
wiajace, ilustracyjne — ,cietym” i utkanym z nawarstwienia linii pejzazem, po-
stacig we wnetrzu, postacig dynamiczng. Nawarstwiajgce sie kolory stanowia
rodzaj nieustannego dazenia do kolejnej i nastepnej wersji nas samych, do pré-
by osiggniecia harmonii w powtarzalnosci, a zarazem niedoktadnosci gestu —
w tym wypadku — graficznego.

Wszystko to balansuje pomiedzy tym, co ciemne, trudne i wymagajace sta-
wienia czofa, a fagodne, rozwijajace; jak choéby spotkanie dwdch swiatéw (nie-
bieskosci autorki z cieptymi tonami uobecniajgcymi ,,Innego”). ,Innym” w swie-
cie sztuki Kubali moze by¢ drugi cztowiek, ale i ona sama, ktdéra konfrontujac
sie ze sobg w sztuce, konsekwentnie dobrneta do brzegu, z ktérego spoglada
na horyzont — miasto, ulice, Akademie i siebie samg, bogatsza nie tylko o swo-
bode ekspres;ji.

,Ludzko$¢ przez duze L to przecie jest abstrakcja, a konkretny, ograniczo-
ny nieznos$ny kraj to jest ta nitka, ktéra nas nie abstrakcyjnie, a konkretnie taczy
z zyciem, sensem zycia, catym Swiatem” (Jozef Czapski).

dra Zuzanna Dolega
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'Art transforms the world into a strange crystal that revives something within
a person that seemed to have died within them, not an escape into sterile
aestheticism, but a touch of another dimension of experience'.

Jbzef Czapski, Tumult and Specters.

Paulina Kubala's work, including her theoretical contributions, is a collage,
brimming with emotion and experience. A kaleidoscope of signs and mean-
ings, a vibrant play of colors, gestures, and thoughts. And although, as | dash
and travel between these peculiar worlds, | sometimes seem to lose track,
| don't ask, '"How much further?' but with curiosity, | discover further nooks
and crannies of the author's artistic world, with all its complexities and ques-
tions—often unanswered.

This theoretical work, written under the supervision of Dr Zbigniew
Mankowski, is written in a relatively straightforward manner, divided into
sections, with a great deal of self-reflection, and a personal, distinctive, and
expressive narrative flair and style. At times multi-threaded, with numerous
references, leaps, and a stream of consciousness that repeatedly poses ques-
tions, leaving the reader in a state of limbo, forced to 'deal with themselves'.
Kubala leads us on winding paths through the world of street art, juxtaposing
Christo Javacheff, Banksy, and particles of sand viewed under a microscope.
Alongside Jézef Czapski, with whose thoughts the author identifies, appears
Taco Hemingway;. However, | wouldn't be surprised if Ernest [Hemingway]
were in this company.

Kubala quotes both theorists and artists, including several times compar-
ing his own work with Jézef Czapski's. In a characteristic and childlike honesty,
he polemicizes and draws his own conclusions. He juxtaposes 'low' and 'high'
art, academics and street artists, vandalism and sensitive art, drawing a thread
of understanding between them. He draws attention to the role of advertising,
mass art, and the underground. She is interested in the interpenetration of
environments, worlds, and means of expression, which she emphasizes several
times. | have the impression that she is trying to communicate between the
sender and the recipient, losing and finding the envelope along the way, but
never herself.

An interesting approach is to consider whether art initiates or describes
a past event? Does the artist become a scribe, a chronicler, or a novelist? To
what extent, beyond self-referentiality, do we explain the world to the world,
and to what extent to ourselves? To what extent do we explain ourselves to
the world by inviting ourselves into the underground of our artistic minds? The
author, in her own unique way, reflects on representatives of creative, academ-
ic, and street circles. She attempts to trace the moment of becoming an artist
and define the conditions that a person must meet to be an artist. She speaks
of artists as explorers of traces of reality, reworking events and what is found,
and ultimately as those who leave (set) traces and signs, as well as obliterate
them.

Kubala questions herself and us about art-sensitivity, like light and world-
sensitivity, with repeated exposures and afterimages that accumulate in our
consciousness, like a palimpsest of graffiti on city walls. She advocates for the
accessibility and universality of art, promoting unlimited access and the possi-
bility of creative expression as a fundamental and primal form of expression
for every human being.

In her artistic work — her main diploma project created under the supervi-
sion of PhD Jakub Pieleszek, and an annex on linocut techniques developed in
the studio of Professor Janusz Akermann — Paulina Kubala prioritizes dialectics.
Her creative world is — as | mentioned — a collage, a kaleidoscope, reassembled
from fragments, each time exploring and blurring boundaries. As | listen to her
talk about her works with a twinkle in her eye and great sensitivity, guiding me
step by step, consistently from image to image, not allowing for any transitions,
we journey through the world of her mind and spirit. | see an artist engaging
in an intense dialogue with herself and the world. An artist for whom themes
of self and art therapy are crucial, reflected both in color symbolism and in
the expression, the use of specific tools, and ultimately, the form and format
of her works.

Paintings devoted to the feeling of anger focus on processing traumas
and feelings. Red and black dominate, becoming a symbolic manifestation,
like a personification of this feeling. There is room for a gesture that, devoid




of self-aggression (scratching, scratching), crystallizes in the work. Kubala
speaks of the liberating power of self-awareness and the moment when she
allowed herself to feel anger, frustration, and rage. The moment she said these
words (THESE words) aloud was synonymous with action on the canvas — the
emotion found an outlet, and the artist felt a sense of pride and relief. Named,
it became tame and, therefore, harmless.

In her color palette, the artist defines herself as blue. Contrary to appear-
ances, blue is not a color symbolizing melancholy. It is described as the color
of sublimity, balance, and peace. | am reflecting on a particular work that, in
its shades of blue and black, emerges from the darkness and the thicket of
symbols. Experiencing has points of contact with the process of gaining experi-
ence, organizing oneself, and becoming familiar with a situation and oneself. In
Kubala's Experiencing, perforations do not function as aberrations; they are an
intricate construction, complete with outlets and keyholes. It is a kind of 'happy
accident' that becomes the foundation and driving force of the work.

Some of Kubala's works are meditative exercises, processes of calming and
grounding, an interaction of hands and brushes in the realm of expressively
splashed paint. Every gesture has its place and meaning. Behind the gesture
comes a specific emotion, a record of the artist's biography, yet capacious and
universal enough to accommodate the viewers' feelings as well. It's a shelter,
a hiding place for feelings.

The street expression in Paulina Kubala's work is worth noting. Beyond the
layering of painted, splashed, imprinted, and compulsively scratched-out frag-
ments, we also find a participatory work that draws us into public space. It's
a record of footsteps, a measure of presence, marked by paint-stained soles;

it's a register and motif of passage with many facets and colors. Ready-made,
less-waste objects also seem peculiar: cardboard, paint, thread, and the after-
images left by the works' presence. All this contributes to the image of an artist
who combines worlds of art, as well as inner states. She attempts to explore
her belonging to the world(s) through the language of art.

The annex is also worth mentioning: a series of linocuts levitating in the
Great Armoury like a mind map. These prints, derived directly from expres-
sive sketches, challenge the graphic approach to linocuts, constituting an origi-
nal, nonchalant, yet consistent record and longing for what is representative,
illustrative — a landscape 'cut' and woven from layers of lines, a figure in an
interior, a dynamic figure. The layering of colors constitutes a constant striving
for the next and next version of ourselves, an attempt to achieve harmony in
the repetition and, at the same time, imprecision of a gesture — in this case,
a graphic one.

All this balances between the dark, complex, and challenging, and the
gentle, unfolding; for example, the meeting of two worlds (the author's blues
with the warm tones representing the Other). The Other in Kubala's art world
may be another person, but also herself, who, by confronting herself in art,
has consistently reached the shore from which she gazes at the horizon—the
city, the streets, the Academy, and herself, enriched not only by freedom of
expression.

'Humanity with a capital H is, after all, an abstraction, and the concrete,
limited, unbearable country is the thread that connects us not abstractly, but
concretely, with life, the meaning of life, the entire world' (J6zef Czapski).

Dr Zuzanna Dolega
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Wiktor Kuczewski

Studia rozpoczete na ASP w Gdarisku w 2018 roku w Pracowni
Podstaw Rysunku i Malarstwa prof. J6zefa Czerniawskiego.

Praca magisterska pisemna: Artysta Na Sterydach. Al — Narzedzie
czy proteza napisana pod kierunkiem dr. Zbigniewa Brzostowskiego.
Opiekun aneksu: prof. Maria Targoriska

Promotor dyplomu: prof. Piotr J6zefowicz

Recenzent: dr Piotr Wyrzykowski

Studies in Basics of Drawing and Painting in the Studio Prof. J6zef
Czerniawski at the Academy of Fine Arts in Gdarisk commenced in 2018.

Written master’s thesis: Artist on Steroids: Al — Tool or Prosthesis
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 Piotr Wyrzykowski

Praca artystyczna Wiktora Kuczewskiego pod tytutem Cielesnos¢ sktada sie
z siedmiu aktéw. Przedstawiajg one nagie postacie bez wyraznych twarzy, w roz-
nych, gtéwnie dynamicznych pozach. Kolorystyka prac jest ograniczona do zie-
mistych tonacji ktadzionych ekspresyjnym pedzlem, z widocznym gestem ruchu
reki, nadajgcym obrazom wyrazny charakter hand made. Rozumiem, ze jest to
niezwykle wazne dla autora: podkreslenie faktu, ze obrazy zostaty wykonane
przez cztowieka, a nie przez Al. Przedstawione postacie sg petne wewnetrzne-
go napiecia, a ich miesnie preza sie; odnosze wrazenie, ze obserwujemy ludzi
walczacych z niewidzialnym wrogiem. Moze ze sztuczng inteligencja o prawo do
istnienia? Do bycia, jak to ujat, w swojej pracy teoretycznej Wiktor Kuczewski
niedoskonale ludzkimi, przepetnionymi lekiem o utrate wyjatkowosci i byciem
zastgpionymi przez doskonale chtodne, pozbawione emocji maszyny. W dyna-
mice kompozycji i choreografii utozenia aktéw na ptétnach dostrzegam naj-
wiekszg wartos$¢ prac malarskich dyplomanta. Pozostawione fragmenty biatego
zagruntowanego podobrazia jeszcze silniej podkreslajg charakter bycia wykona-
nym przez cztowieka. Niedoskonatos¢ w sztuce jest dla Wiktora kluczowa warto-
Scig, ktdrg przeciwstawia doskonale realistycznym przedstawieniom generowa-
nym przez Al. Autor zauwaza, ze niedoskonatosci sg integralng czescig procesu
twdrczego i stanowig o unikalnosci dzieta oraz jego emocjonalnym tadunku, kto-
rego nie posiadajg cyfrowo powstate obrazy. Osobiscie nie zgadzam sie z wnio-
skami, jakie stawia pan Kuczewski, ale to w sporze ksztattuja sie pojecia. Przy-




jecie jasno okreslonej postawy wobec wspdtczesnosci i dominujacej technolo-
gii w naszym zyciu to kolejna wartos$¢, jaka dostrzegam w pracy dyplomowej.
Musze jednak zauwazy¢ pewien paradoks: w kontekscie detekcji wytworéw Al,
celowe niedociaggniecia i niedoskonatosci w obrazach dyplomanta moga by¢ in-
terpretowane jako wtasnie cechy grafiki wygenerowanej przez sztuczng inte-
ligencje. Do takich wnioskéow dochodzg badacze zajmujacy sie budowaniem
algorytmodw rozpoznajacych obrazy generowane przez Al.

Ocena czesci artystycznej:

Artysta z powodzeniem operuje ograniczong paletg koloréw oraz ekspresyjnym
stylem, co nadaje pracom wyrazistosc¢ i gtebie. Ekspresyjne pociggniecia pedzla
i dynamiczne kompozycje skutecznie oddajg emocje i ztozono$¢ ludzkiej
egzystencji, podkreslajac réznorodno$¢ form i tekstur ciata. Towarzyszacy obra-
zom tryptyk rysunkowy, bedgcy aneksem do dyplomu, przedstawiajacy — jak ro-
zumiem — widok pasma gorskiego z perspektywy drona lub satelity wpisuje sie
w powyzszg prébe interpretacji tworczosci Wiktora: prowadzenia dialogu ar-
tysty ze wspoétczesnoscia. Wykonane nerwowymi gestami rysunki, wybor per-
spektywy z lotu ptaka, ktéry dla nas, ludzi jest trudno dostepny. Udostepniony
stosunkowo niedawno przez widok map Google lub kamere umieszczong na
dronie, lokuje prace w postnowoczesnym dyskursie. Aczkolwiek musze przy-
znac, ze mam trudnosci z potaczeniem aneksu z obrazami w logiczng dla mnie
catosc.

Cze$¢ teoretyczna:

Praca teoretyczna Artysta Na Sterydach Al: Narzedzie czy proteza analizuje
role sztucznej inteligencji w tworzeniu sztuki. Autor zaczyna od historycznego
kontekstu i inspiracji performansem Jeana Tinguely’ego. Nastepnie praca prze-
chodzi przez rézne aspekty dziatania Al, jej zdolnosci generowania obrazdw,
a takze kontrowersje zwigzane z jej uzywaniem w sztuce. Rozwazania Wiktora
Kuczewskiego zawarte w pracy magisterskiej s dla mnie niezwykle fascynujace,
ale jednoczesnie bardzo dalekie od moich osobistych przekonan. Jak juz wspo-
mniatem wyzej, jest to wartos¢ jego pracy, z ktorej tezami moge sie nie zgodzic,
a Wiktor ma absolutne prawo do swojego indywidualnego zdania. Na poczatku
pracy autor stawia pytanie: ,....samozniszczenie sie maszyny (odwotujac sie do
performansu Jeana Tinguely’ego). Zainspirowato mnie to do zastanowienia sie,
jaka role nowe technologie graja w sztuce, a przede wszystkim, czy mogg one
samodzielnie kreowac dzieta artystyczne i by¢ nazywane artystg”?.

Pytanie to zainspirowato mnie do postawienia kolejnych: Czy Al chce by¢
artystg? Dlaczego Al ma chcie¢ tworzy¢? Zapytatem o to Chat GPT. Odpowiedz
brzmiata: ,Nie mam aspiracji ani zdolnosci do bycia artystg. Jestem narzedziem
stworzonym do wspierania i utatwiania réznych zadan, w tym do analizowania
i przetwarzania informacji, pomagania w rozwigzywaniu problemoéw oraz wspie-
rania procesu tworczego. Moge pomagac artystom, ale sam nie tworze sztu-
ki ani nie mam potrzeby bycia uznawanym za artyste. Sztuka wymaga ludzkiej
wrazliwosci, intencji i doswiadczenia, ktore s3 poza moimi mozliwosciami”.

Uwazam, ze Al moze by¢ wspottworcy dziet artystycznych, co zresztg po-
stulowatem w manifescie grupy C.U.K.T. z 1995 r. Zabrakto mi w recenzowanej
pracy teoretycznej gtebszej analizy zwigzkdw pomiedzy technologig i sztuka,
ktorych historia jest juz bardzo dtuga i bogata w doskonate przyktady wspétpra-
cy i fascynacji cztowieka maszynami. Wydaje mi sig, ze nie powinno w tym miej-
scu zabrakng¢ cytatu z manifestu wioskich futurystow z 1909 r., ogtoszonego
przez Filippo Tommaso Marinettiego: ,,4. O$wiadczamy, ze wspaniato$¢ swiata
wzbogacita sie 0 nowe piekno: piekno szybkosci! Samochdd wyscigowy ze swo-
im pudtem zdobnym w wielkie rury podobne do wezdw o ognistym oddechu...
ryczacy samochod, ktdry zdaje sie pedzi¢ po tasmie karabinu maszynowego, jest
piekniejszy od Nike z Samotraki”.

Niestety nie otrzymujemy réwniez w rozwazaniach Wiktora odpowiedzi na
istotne pytania, ktére sam stawia: ,Kim jest artysta?” oraz ,,Czym jest dzieto
sztuki?”. Zabrakto mi jasnej odpowiedzi dyplomanta, jak on osobiscie rozumie
i widzi siebie w roli twdrcy? To pytanie powinno by¢ centralnym punktem dys-
kusji. Definicja artysty jest kluczowa dla zrozumienia, dlaczego Al — mimo
zaawansowanych mozliwosci technicznych — nie moze by¢ uznane za petno-

prawnego twdrce przez Wiktora Kuczewskiego? Stawiany przez niego argument,
e sieci neuronowe s3 trenowane na podstawie skradzionych materiatéw z In-
ternetu, nie jest dla mnie przekonujacy i kluczowy jako teza odrzucajaca zdolno-
Sci tworcze Al. Uwazam, ze rozwoj kazdego artysty i sztuki polega na czerpaniu
i inspirowaniu sie dorobkiem oraz pracami innych artystéw. Jest taki cytat przy-
pisywany Pablowi Picasso, ktory podobno powiedziat: ,,Dobrzy artysci nasladu-
ja, a wielcy artysci kradng”. W zasadzie nic dodaé nic ujg¢... nawet jezeli nie
powiedziat tego wielki Pablo.

Wiktor koriczy swojg rozprawe bardzo ciekawym zdaniem: ,Sztuczna inte-
ligencja jest jak rzeznik, im wiecej jej uzywamy, tym mniej w dziele czynnika
ludzkiego, ktory jest mniej przewidywalny”. Paradoksalnie, jednym z najwiek-
szych aktualnych problemdw pracy z Al dla naukowcdw, ale réwniez artystow
wizualnych, sa tzw. halucynacje, czyli podawanie nieprawdziwych faktéw (np.
cytatéw) albo dodawanie do generowanych obrazéw szdstego palca reki lub
trzeciej nogi. Jak dla mnie, jest to niczym innym jak wiasnie nieprzewidywalno-
$cig i przejawem, ktéry mozna uznac za tworczy. A niewatpliwie jest to zjawisko,
ktére wymyka sie kontroli cztowieka. Problem ten jest na tyle powazny, ze obec-
nie powszechnie udostepnione sieci neuronowe nie moga by¢ wykorzystywane
np. do sterowania lotem samolotu, poniewaz nie ma pewnosci czy samolot na
pewno doleci, tam gdzie trzeba? Al moze by¢ pomocne jedynie w sytuacjach,
gdzie popetnienie btedu nie bedzie sie taczyto z zagrozeniem zycia, czyli np.
w sztuce. Jezeli podejmowatbym sie krytyki sztucznej inteligenciji, to ze wzgle-
du na aspekt przeogromnego zapotrzebowania energetycznego do dziatania bu-
dynkéw wypetnionych serwerami, na ktérych uruchomione jest Al oraz zuzycia
wody do chtodzenia centréw z bazami danych. Co przy aktualnym stanie kryzy-
su klimatycznego jest niezwykle kontrowersyjnym dziataniem, nastawionym je-
dynie na zysk danej korporacji. Z kolei tak czesto podnoszony problem mozliwej
utraty miejsc pracy, wydaje mi sie cechg systemu kapitalistycznego, w ktorym
zyjemy, a nie Al jako takiej. Al to tylko narzedzie, jak miotek, i to od cztowieka za-
lezy jak i do czego zostanie uzyte. Moze by¢, jak i rzeznikiem, tak i ogrodnikiem.

Konkludujac:
Tres¢ pracy jest Scisle zwigzana z tytutem, do$¢ szczegétowo bada zaréwno
mozliwosci, jak i ograniczenia Al w kontekscie artystycznym. Praca jest dobrze
udokumentowana, korzysta z licznych Zrédet i zawiera analize zaréwno tech-
niczng, jak i filozoficzng aspektow Al. Autor zestawia rozne perspektywy, w tym
naukowe i artystyczne.

Praca jest indywidualnym wkfadem w dyskusje na temat roli technologii
w sztuce. Autor nie tylko przedstawia istniejgce teorie, ale takze rozwija wia-
sne wnioski i refleksje na temat przysztosci sztuki z udziatem Al. Uktad pracy jest
logiczny i przejrzysty. Rozdziaty sg dobrze skomponowane, a przejscia miedzy
nimi ptynne. Jezyk pracy jest poprawny, cho¢ momentami techniczny, co jest
uzasadnione przez tematyke. Zrédta sa dobrze dobrane, obejmuja zaréwno
literature naukowa, jak i artykuty popularnonaukowe oraz publikacje interneto-
we. Chociaz jak juz wspomniatem, zabrakto mi gtebszej analizy zwigzkéw sztu-
ki i technologii. Autor umiejetnie korzysta z cytatéw i odniesien, co wzbogaca
merytoryczng wartos¢ pracy.

Ocena aneksu:

Rysunki sg estetyczne i dobrze wykonane; odzwierciedlajg fascynacje autora
tekstura i formg natury. Aneks wzbogaca gtdwna czes$¢ pracy artystycznej, uka-
zujgc wszechstronnosé artysty.

Ocena koricowa:

Wiktor Kuczewski podjat sie trudnego i waznego tematu, jakim jest rola Al
w sztuce. Mimo pewnych niedociggnie¢ i powierzchownosci w analizie praca
jest interesujgcym wktadem w debate na temat przysztosci sztuki. Praca wy-
maga dalszej refleks;ji i gtebszej analizy, ale z pewnoscig zastuguje na uznanie za
podjecie odwaznego i nowatorskiego tematu oraz przyjecie jasno okreslonego
stanowiska przez autora.

dr Piotr Wyrzykowski
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Wiktor Kuczewski's artistic work, titled Corporeality, consists of seven nudes.
They depict naked figures without distinct faces, in various, primarily dynamic
poses. The color palette is limited to earthy tones applied with expressive
brushwork, with visible hand movements giving the paintings a distinctly
handmade character. | understand that this is crucial for the artist: empha-
sizing the fact that humans, not Al, made the paintings. The figures depicted
are full of internal tension, and their muscles flex; | get the impression we're
watching humans fighting an invisible enemy. With artificial intelligence for the
right to exist? To be, as Wiktor Kuczewski put it in his theoretical work, imper-
fectly human, filled with fear of losing their uniqueness and being replaced by
perfectly incredible, emotionless machines. | see the most outstanding value in
the graduate's paintings in the dynamic composition and choreography of the
nudes' arrangement on canvas. The remaining fragments of the white, primed
canvas further emphasize the human-made nature of the work. For Wiktor,
imperfection in art is a key value, which he contrasts with perfectly realistic
representations generated by Al. The author notes that imperfections are an
integral part of the creative process and contribute to the work's uniqueness
and emotional charge, which digitally created images lack. | disagree with Mr.
Kuczewski's conclusions, but it is in the context of debate that concepts are
formed. Adopting a clearly defined stance toward modernity and the dominant
technology in our lives is another value | see in the thesis. However, a paradox:
in the context of detecting Al creations, intentional flaws and imperfections in
the student's paintings can be interpreted as precisely the characteristics of
graphics generated by Al. Researchers developing algorithms that recognize
Al-generated images reach these conclusions.

Evaluation of the artistic part:

The artist successfully utilizes a limited color palette and an expressive
style, which lends the works clarity and depth. Expressive brushstrokes and
dynamic compositions effectively convey the emotions and complexity of
human existence, highlighting the diversity of forms and textures of the body.
The accompanying triptych of drawings, an annex to the diploma project,
depicting—as | understand it—a view of a mountain range from a drone or
satellite perspective, fits into the attempt above to interpret Wiktor's work:
maintaining a dialogue between the artist and contemporary times. The draw-
ings, made with nervous gestures, choose a bird's-eye perspective, which is
difficult for us humans to access. Relatively recently made available through
Google Maps or a drone camera, they place the works within a postmodern
discourse. However, | must admit that | struggle to connect the annex with the
paintings into a coherent whole.

Theoretical Part:
The theoretical work, Artist on Steroids: Al: Tool or Prosthesis, analyzes the
role of artificial intelligence in art creation. The author begins with a histori-
cal context and draws inspiration from Jean Tinguely's performance. The work
then explores various aspects of Al's operation, its image-generating capabili-
ties, and the controversies surrounding its use in art. | find Wiktor Kuczewski's
reflections in his master's thesis incredibly fascinating, yet they are at the same
time very far from my personal beliefs. As | mentioned above, this is the value
of his work, with which | may disagree, and Wiktor is absolutely entitled to his
individual opinion. At the beginning of the work, the author poses the ques-
tion: "...the self-destruction of a machine (referring to Jean Tinguely's perform-
ance). This inspired me to consider the role of new technologies in art, and
above all, can they independently create works of art and be called artists?'
This question inspired me to ask another: Does Al want to be an artist?
Why would Al want to create? | asked ChatGPT about this. The answer was:
'l have neither the aspiration nor the ability to be an artist. | am a tool designed to
support and facilitate various tasks, including information analysis and process-
ing, problem-solving, and creative process support. | can assist artists, but | do
not create art myself, nor do | need to be recognized as an artist. Art requires
human sensitivity, intention, and experience, which are beyond my capabilities'.

Al can be a co-creator of artistic works, as | postulated in the C.U.K.T.
group's 1995 manifesto. The theoretical work | reviewed lacked a deeper analy-
sis of the connections between technology and art, a history of which is already
very long and rich in excellent examples of cooperation and human fascination
with machines. It's essential to include a quote from the 1909 Italian Futurist
manifesto, published by Filippo Tommaso Marinetti: '4. We declare that the
splendor of the world has been enriched by a new beauty: the beauty of speed!
A racing car, with its body adorned with huge pipes resembling serpents breath-
ing fire... a roaring car that seems to race along the belt of a machine gun, is
more beautiful than the Nike of Samothrace'.

Unfortunately, Wiktor's reflections also fail to provide answers to the
crucial questions he himself poses: 'Who is an artist?' and 'What is a work of
art?'. | missed the graduate's clear answer to how he personally understands
and sees himself as a creator. This question should be the focal point of the
discussion. The definition of an artist is crucial to understanding why Al, despite
its advanced technical capabilities, cannot be considered a full-fledged creator,
according to Wiktor Kuczewski. His argument that neural networks are trained
using stolen material from the internet is unconvincing, and | find it crucial in
rejecting Al's creative abilities. The development of every artist and art depends
on drawing and being inspired by the work and achievements of other artists.
There's a quote attributed to Pablo Picasso, who supposedly said, "Good artists
imitate, great artists steal." There's nothing to add or subtract... even if the
great Pablo didn't say it.

Wiktor concludes his dissertation with an exciting sentence: 'Artificial
intelligence is like a butcher; the more we use it, the less human input there
is, which is less predictable'. Paradoxically, one of the biggest current chal-
lenges for scientists and visual artists working with Al is hallucinations—the
presentation of false facts (e.g., quotes) or the addition of a sixth finger or
a third toe to generated images. For me, this is nothing more than unpredict-
ability and a manifestation that can be considered creative. And it is undoubt-
edly a phenomenon that escapes human control. This problem is so severe
that, currently, widely available neural networks cannot be used, for example,
to control the flight of an airplane, because there is no certainty that the plane
will actually reach its destination. Al can only be helpful in situations where
making a mistake will not pose a threat to life, such as in art. If | were to criti-
cize Al, it would be due to the enormous energy requirements for operating
buildings filled with servers running Al, as well as the water consumption for
cooling database centers. Given the current climate crisis, this action is highly
controversial, as it prioritizes corporate profit. In turn, the frequently raised
issue of potential job losses seems to me to be a feature of the capitalist system
we live in, not Al itself. Al is merely a tool, like a hammer, and it is up to humans
how and for what purpose it is used. They can be both butchers and gardeners.

In conclusion:

The content of the work is closely related to the title, examining in considerable
detail both the possibilities and limitations of Al in an artistic context. The work
is well-documented, draws on numerous sources, and includes an analysis of
both technical and philosophical aspects of Al. The author juxtaposes various
perspectives, including scientific and artistic ones.

The work is an individual contribution to the discussion on the role of
technology in art. The author not only presents existing theories but also
develops his own conclusions and reflections on the future of art with Al. The
work is organized logically and clearly. The chapters are well-structured, and
the transitions between them are fluid. The language is accurate, though at
times technical, which is justified by the subject matter. The sources are well-
chosen, encompassing both scientific literature and popular science articles, as
well as online publications. However, as | mentioned, | missed a more in-depth
analysis of the connections between art and technology. The author skill-
fully uses quotes and references, which enrich the work's substantive value.



Appendix Assessment:

The drawings are aesthetically pleasing and well-executed; they reflect
the author's fascination with the texture and form of nature. The appendix
enriches the main body of the work, demonstrating the artist's versatility.

Final Assessment:

Wiktor Kuczewski has tackled the complex and vital topic of Al's role in art.
Despite some shortcomings and a superficial analysis, the work is an interest-
ing contribution to the debate on the future of art. The job requires further
reflection and deeper analysis. Still, it certainly deserves recognition for tack-
ling a bold and innovative topic and for adopting a clearly defined position by
the author.

Dr Piotr Wyrzykowski
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Klaudia Lubszczyk
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Written master’s thesis: Eyes that crave blood. Violence in Japanese art.
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Czes$¢ gtéwna dyplomu Klaudii Lubszczyk, zatytutowana Nieznosna zbiez-
nos¢ przeciwienistw, to zestaw prac malarskich sktadajacych sie z wielkofor-
ma-towego tryptyku przedstawiajacego kobiece ciato zestawione z rozwi-
bro-wanym, abstrakcyjnym ttem oraz trzech mniejszych prac powielajacych
niefiguratywny motyw oplatajacy ciata prezentowane na duzych ptétnach.
Wszystkie prace swoja wizualng atrakcyjnos¢ zapewniajg sobie nie tylko dzie-
ki wspomnianym juz w tytule przeciwienstwom/zestawieniu statycznego cia-
fa i amorficznych ksztattéw tta, ale réwniez dzieki nad wyraz zywym barwom,
uzyskanym dzieki uzyciu do wykonania podmaléwki akrylowych farb fluore-

scencyjnych.

W rozmowie artystka zdradza, iz impulsem do stworzenia prac malar-
skich byta fascynacja krwig i zwigzanymi z nig osobistymi doswiadczeniami
z przesztosci, a takze kulturg japoriska, czego wyraz daje gtéwnie w pracy pi-
semnej, o czym w dalszej czesci recenzji. Faktycznie, o ile sposdb przedsta-
wienia ciata nie tak tatwo mozna przypisac do kregu sztuki manga czy anime,
to juz abstrakcyjne formy niemal wprost przywodza na mysl japonska sztu-
ke barwienia papieru suminagashi, ktérej historia siega dwdch tysiecy lat. Na
ptétnach mtodej artystki ,ptynne” wzory powodujg, iz wzrok miekko porusza
sie po dobrze zakomponowanych ptaszczyznach ptécien. Pomimo jasnych de-
klaracji Lubszczyk co do inspiracji, krew jest obecna, lecz nie wytania sie na

pierwszy plan przedstawien.

Zranione ciato jest obecne, ale z przeprowadzonej rozmowy bardziej
utkwito mi w gtowie okreslenie kolejnego obszaru zainteresowann mtodej
twodrczyni, mianowicie ,stanu liminalnego”. W uproszczeniu jest to stan,
w ktérym co$ przestato by¢ jedng forma, lecz jeszcze nie przeksztatcito sie
w inng; swego rodzaju punkt przejscia pomiedzy dwoma stanami, rzeczywi-
stosciami, by¢é moze postawami. W tym tez kontekscie bezwiednie rozpatruje
abstrakcyjne, paradoksalnie do cech gtéwnych uzytego medium, niestatyczne
wzory; zaréwno gdy sg one ttem czy tez nieodgadniona, otaczajacg uszkodzo-
ne ciato przestrzenia, ale réwniez gdy stajg sie gtdwnymi bohaterami mniej-
szych prac. Zmiana, potencjat przeksztatcenia sie w co$ dotad nieopisanego,
nowego, badz tez (w przypadku prac bez kontekstu ciata) wytonienia sie no-
wego bytu, sg w tych pracach wrecz wyczuwalne. Tworzone intuicyjnie, lecz
sprawnie rozgrywajace dang im przestrzen, Swiadczg o checi do tworzenia
czego$ niewiadomego, eksploracji nieistniejacych jeszcze form czy zjawisk.
Moja uwage szczegdlnie przykuwa obraz, w ktérym prezentowane ciato po-
siada niebieskawy, odrealniony odcien... nie wiadomo czy za chwile rozptynie

sie w niedookreslonym tle czy wtasnie sie z niego wynurza.

Checi tworzenia nowych bytdéw, sytuacji, form nieoczywistych autorka
daje petny, namacalny wyraz w aneksie zatytutowanym Humunculus 5.0, wy-
konanym pod opieka dr hab. Przemystawa topacinskiego. Tytutowy Humun-
culus to fikcyjna postac, istniejgca w przestrzeni wyobrazen od Sredniowie-
cza. Zwigzane z alchemig pojecie, okreslajace sztucznie powotanego do zycia
,matego cztowieka”. Posta¢ ta ma réwniez swoje state miejsce we wspomnia-
nej juz kulturze japonskiej. Homunkulusy sg jednym z centralnych motywoéw
w anime i mandze Fullmetal Alchemist. Sg sztucznymi ludZmi, powotanymi do
2ycia z siedmiu grzechéw gtéwnych, a ich ciata nieustannie sie odradzaja i po-
siadajg nadludzkie mozliwosci, dzieki zespoleniu z kamieniem filozoficznym...
U Klaudii Lubszczyk Humunculus przybiera posta¢ wirtualnych ,,organizmoéw”,
ktére autorka powotuje do zycia w programie graficznym, w postaci krétko-
metrazowych animacji, a ich baza sg fizyczne modele czesci ,ciat”. Prezento-
wane w kontekscie krétkich filméw video fizyczne formy wykonane techni-
ka wtasng, tworzg swoisty atlas mtodej twérczyni, zaséb z ktérego czerpie.
Wprowadzone w ruch na trzech ekranach budza ciekawos¢. Stworzone nieja-
ko na granicy fauny i flory, ale réwniez jakby sztuczne, wydaja sie by¢ zawie-
szone pomiedzy swoim poczatkiem a ostateczng, nieodgadniong jeszcze for-
ma, gdyz nie przywodzg na mysl niczego, co jako obserwatorzy moglibysmy
kiedykolwiek napotkac.

Warto zwrdci¢ uwage, ze powstanie aneksu wymagato od autor-
ki opanowania nowych mediéw, ktére znacznie poszerzyly mozliwosci przed-
stawienia podjetego tematu. Zdolno$¢ modelowania komputerowego, to
wcigz dla artystow umiejetnos$é nieoczywista, wymagajaca nie tylko plasty-
cznego czucia, ale tez zdolnosci wysoce analitycznego myslenia.

W przedstawionych dziataniach, zaréwno w aneksie jak i w czesci gto-
wnej dyplomu, dajg sie obserwowac nie tak dalekie echa fascynacji autor-
ki wspomniang juz kulturg japoriska. Po zapoznaniu sie z tekstem Oczy, kto-
re takng krwi. Przemoc w sztuce japoriskiej, powstatym pod opieka dr. Do-
roty Grubby-Thiede, nie moge oprzec sie wrazeniu, ze zaréwno obrazy, for-
my, jak i video mogtyby wpisac sie w urozmaicong kulture mangi czy anime.
Tekst zaprezentowany przez Lubszczyk to bardzo bogate studium jej fascyna-
cji i upodoban; od wczesnych drzeworytéw z kraju kwitnacej wisni po $wiat
komiksu, animacji i innych przejawdw kultury popularnej, podejmujacych te-
mat przemocy.

Przyznaje, ze wspodtczesng popkulture japoriska obserwuje z odlegtosci,
tym chetniej zagtebitem sie w rozbudowany tekst. To tutaj pojawia sie mno-
stwo inspirujacej artystke krwi... Tekst pisany jest poprawnym jezykiem, ma
klarowng strukture, spetnia wszelkie wymogi rozprawy magisterskiej.

Catos¢ pracy dyplomowej oceniam pozytywnie. Zaréwno prace plastycz-
ne, jak i praca teoretyczna reprezentujg wysoki poziom; s3 dowodem na sze-
rokie zainteresowania i ciggty rozwdj mtodej artystki. Majac na uwadze catos¢
dziatan Klaudii Lubszczyk wnosze do komisji egzaminacyjnej Wydziatu Malar-
stwa Akademii Sztuk Pieknych w Gdarisku o nadanie jej tytutu magistry sztuki.

dr Daniel Cybulski
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The main body of Klaudia Lubszczyk's graduation work, titled The Unbearable
Convergence of Opposites, is a set of paintings consisting of a large-scale
triptych depicting a female body juxtaposed against a vibrant, abstract back-
ground, and three more minor works replicating a non-figurative motif entwin-
ing the bodies presented on large canvases. All the works achieve their visual
appeal not only through the aforementioned juxtaposition of a static body and
the amorphous shapes of the background, but also through the exceptionally
vibrant colors achieved by using fluorescent acrylic paints as an underpainting.

In the interview, the artist reveals that the impetus for her paintings was
her fascination with blood and her past personal experiences with it, as well
as Japanese culture, which she expresses primarily in her written work, as
discussed later in the review. Indeed, while the way the body is presented isn't
easily attributed to manga or anime, the abstract forms are almost directly
reminiscent of the Japanese art of suminagashi paper dyeing, whose history
dates back two thousand years. In the young artist's canvases, the "fluid"
patterns cause the eye to move softly across the well-composed surfaces.
Despite Lubszczyk's explicit declarations of inspiration, blood is present, but it
doesn't emerge into the foreground of the depictions.

The wounded body is present, but from our conversation, the definition
of another area of the young artist's interests, namely the 'liminal state', stuck
with me more. Simply put, it's a state in which something has ceased to be
one form but hasn't yet transformed into another; a kind of transition point
between two states, realities, perhaps attitudes. In this context, | also uncon-
sciously consider abstract, non-static patterns, paradoxically related to the
main characteristics of the medium used; Both when they serve as a backdrop
or as an inscrutable space surrounding a damaged body, and also when they

become the main characters in more minor works. Change, the potential to
transform into something previously undescribed, new, or (in the case of works
without a body context) the emergence of a new entity, is palpable in these
works. Created intuitively yet skillfully playing off the space given to them,
they demonstrate a desire to create something unknown, to explore forms or
phenomena that don't yet exist. My attention is particularly drawn to an image
in which the presented body has a bluish, unreal hue... It's unclear whether it
will soon dissolve into the undefined background or is just emerging from it.

The author provides full, tangible evidence of this desire to create new
entities, situations, and non-obvious forms in the appendix titled Humunculus
5.0, created under the supervision of PhD Przemystaw topacinski. The titular
Humunculus is a fictional character, existing in the realm of imagination since
the Middle Ages. A concept related to alchemy, describing an artificially creat-
ed 'little human'. This character also has a permanent place in the aforemen-
tioned Japanese culture. Homunculi are a central motif in the anime and manga
series Fullmetal Alchemist. They are artificial humans, brought to life from the
seven deadly sins, and their bodies are constantly reborn and possess super-
human abilities thanks to their fusion with the philosopher's stone. In Klaudia
Lubszczyk's work, Humunculus takes the form of virtual 'organisms', which the
author brings to life in a graphics program, in the form of short animations,
based on physical models of 'body' parts. Presented in the context of short
videos, these physical forms, created using her own technique, develop a kind
of atlas for the young artist, a resource from which she draws. Set in motion on
three screens, they arouse curiosity. Created on the border between fauna and
flora, yet also somewhat artificial, they seem to be somewhere between their
origins and their final, yet-to-be-unraveled form, as they evoke nothing we, as
observers, might ever encounter.



It's worth noting that the creation of this appendix required the artist to
master new media, which significantly expanded the possibilities of presenting
the subject. The ability to model computer images remains a challenging skill
for artists, requiring not only a keen sense of visual flair but also the ability to
think analytically.

In the presented activities, both in the appendix and in the main body of
the thesis, one can observe the not-so-distant echoes of the author's fasci-
nation with the aforementioned Japanese culture. After reading the text Eyes
that Crave Blood: Violence in Japanese Art, created under the supervision of Dr.
Dorota Grubba-Thiede, | am struck by how the images, forms, and videos could
fit seamlessly into the diverse culture of manga or anime. The text presented
by Lubszczyk is a rich study of her fascinations and preferences, from early
woodcuts from the Land of the Rising Sun to the world of comics, animation,
and other manifestations of popular culture that address the topic of violence.

| observe contemporary Japanese pop culture from a distance, which made
me eager to delve into the extensive text. It is here that the artist finds a wealth
of blood, which inspires her... The text is written in a well-formed language, has
a clear structure, and meets all the requirements of a master's thesis.

| give the thesis a positive evaluation overall. Both the artwork and the
theoretical work are of a high standard; they demonstrate the young artist's
broad interests and continuous development. Considering the overall work
of Klaudia Lubszczyk, | request that the examining committee of the Faculty of
Painting at the Academy of Fine Arts in Gdarisk award her the title of Master
of Arts.

Dr Daniel Cybulski
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Wszystko zdaje sie by¢ w ruchu, nietadzie, a jednak w sobie tylko znanym
porzadku. Wszystko jest na miejscu, cho¢ pozornie moze sie wydawac roz-
rzucone to tu, to tam. Czastki rzeczywistosci zawtaszczaja przestrzen i powoli
rozrastajg sie niczym narosl, anektujac zachtannie coraz wiecej i wiece;j.
Wszystko tetni, pulsuje, oddycha i trwa w witalnym tarcu, drganiu, podpo-
rzgdkowane prawom natury, jej cyklicznosci i ponadczasowej madrosci.

Na matej, przenosnej fajerce syczy i buzuje garnek z wonna cieczg. Wszyst-
ko wskazuje na to, ze jeszcze przed chwilg odbywat sie tu proces: alchemiczny
/ kuchenny / magiczny? A moze zupetnie przyziemny? Kto$ odcedzit ziemniaki
i zaraz krzyknie: ,Obiad!”? Wykrochmalit posciel? Zostawit wode po pierogach
lub wywar po inhalacji, ktéra miata uleczy¢ przeziebienie? W pracownianej
szafce stoi przed chwila odtozony na miejsce Atlas grzybow oraz Farby i spoiwa
malarskie. W alchemicznym warsztacie artystki Elzbiety Moeller to, co na ze-
wnatrz zyje w symbiozie i nieroztgcznym, zywym uscisku z tym, co wewnatrz.
Przenikanie $wiatdw i trwanie w autentycznej scenografii zycia — to witasnie
zdaje sie by¢ istotg i ,pestka wisni” (nawigzujac do Jolanty Brach-Czainy) tej sy-
tuacji. Jestesmy gosémi i wyglada na to, ze zaraz kto$ posadzi nas na krzesle, da
do reki kubek swiezo zaparzonej miety, po czym wybiegnie do drugiego poko-
ju w tylko sobie znanych sprawach i sprawunkach, zostawiajac nas, obserwato-
réw sam na sam z tym, co sie jawi.

,Obiekt jest tym, co istnieje i co jest postrzegane. Byt i bycie obserwowa-
nym wyznaczajg status obiektu. Nie kazda rzecz jest obiektem, lecz ta jedynie,
ktéra ma zdolno$¢ oddziatywania i koncentrowania w sobie uwagi”. ,Obiek-
ty sg bytami, ktére stracity anonimowos$¢” (Jolanta Brach-Czaina, Szczeliny ist-
nienia).

Obiekty Eli (zaréwno z czesci dyplomu gtéwnego, jak i aneksu, gdyz —
chciatabym, aby to wybrzmiato — podziwiam i traktuje postawe artystki jako
catos$¢) urzekaja swa szczeroscia, zakorzenieniem w codziennosci i prawdzi-
wym, nieskrepowanym rzemiosle. S3 tu emaliowane naczynia, spracowa-
ne szpachle, szpachelki, ochlapane farbg wiadra, rondelki, durszlaki, pojem-
niki po specyfikach. Sg recznie sygnowane i pieczotowicie opisywane stoiki
z barwnikami, sfatygowane szczeciny pedzli przemystowych. Jest metr kra-
wiecki, pasta bhp, krosno, rozpoczety gobelin i szpule nici oraz kawatki blach,
pordzewiatych i pokrytych czyms, co sktada sie na charakterystyke prac Eli.
Sciana-podtoga-$ciana. Stawiajac kolejny krok, mamy wrazenie, ze cali zanu-
rzamy sie w warsztat i w Swiat artystki, a jego drobiny i czastki osadzg sie na
nas, przykleja niczym guma do podeszwy buta lub mikroczastki gwiazd i pla-
stiku w naszym ciele. Autentycznos$c i nieposkromiona, nieskrepowana wola
eksperymentu — tym emanuje i pulsuje przestrzen.

Elan vital to, oprécz nawigzania do brach-czainowskich szczelin istnie-
nia, Zzrédto zycia (cho¢ i rozpadu), cyklicznosci niczym w przyrodzie i praw
rzgdzacych $wiatem. , Elan vital (fr. ,ped zyciowy”) — twdrcza sita, bedaca mo-
torem rozwoju $wiata istot zywych, nadajgca mu dynamizm. Podstawowe
pojecie filozofii Henriego Bergsona, wedtug ktérego stanowi ona podstawe
dziatann duchowych i artystycznych. Ma zapewniac¢ kontynuacje gatunkéw
i powodowac¢ ewolucje istot zywych. Pojecie rozpowszechnito sie po opubli-
kowaniu «Ewolucji twérczej» w 1907 roku. Swiat postrzegany przez Bergsona
to przestrzen konfliktu miedzy bezwtadna, ociezata materig a duchem, «pe-
dem zyciowym», niosgcym energie tworzenia. Walka materii i ducha sprawia,
ze $wiat nie moze osiggnac¢ formy ostatecznej, ze jest wcigz w fazie tworzenia
sie, wcigz «staje sie», a dw proces jest wtasnie rzeczywistoscia, ktdrej ludzie
doswiadczajg i ktdra poznaja.” (cyt. za: Wikipedia).

Swiatem twoérczosci Eli Moeller jest balansowanie miedzy tym, co zywe,
a tym, co rozktadajace sig, gnijace i zakurzone. Podobnie jak u Teresy Murak,

cho¢ w innej formie, ,znakiem rozpoznawczym artystki jest wykorzystywa-
nie biologicznych proceséw: zasiewu, wzrostu, obumierania”. Ela i Teresa
,dostrzegaja i siegaja po to, co przyziemne, niskie, pospolite — czynnosci lub
przedmioty podnoszone do rangi sacrum”.

W swojej pracy teoretycznej, zatytutowanej Inspiracje naturg we wspot-
czesnej sztuce tkaniny Moeller jest rzeczowa, konkretna. Bardzo precyzyjna
i skrupulatna. Z niemal chirurgiczng precyzjg zdaje sie — w moim odczuciu
— odcina¢ to ciato od ducha, by odda¢ sie z petnig uwagi miesistosci tkanki
dyplomu i aneksu. Piszac o potaczeniach natury i wspotczesnej sztuki tkani-
ny, artystka w sprawny i trafny sposéb powotuje sie na konkretne, bardzo
rézne dziatania artystyczne wspdétczesnych artystek, takich jak: Jolanta Owidz-
ka, leva Krlimina, Marian Jazmik, Tina Marais, Miriam Medrez, Ava Roth czy
Anna Waszczuk. Podkresla, jak wazne staje sie nobilitowanie materiatéw
pozornie mato szlachetnych i zwraca uwage na to, ze jest to Swiat zdomino-
wany przez kobiety.

Autorka zwraca réwniez uwage na bliskie zwigzki tkaniny i malarstwa,
swoisty przeplot, komplementujacy obie dziedziny. To ptynnie przenikajaca
sie tendencja w sztuce. Splot obu materii jest silnie dominujgcy i wyrazny
w twdrczosci Eli Moeller, zaréwno w dyplomie gtéwnym, jak i aneksie do niego.
Patrze na $wiat ,dtugodojrzewajacy”, utkany ze skrawkéw, czytam podpisy

—
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i identyfikuje uzyte do powstania prac specyfiki. Glinka biata miesza sie tu
z nawlocig, a siarczan zelaza przeplata z wrotyczem. Guma arabska prze-
nika przez papier czerpany. Znajdzie sie przestrzen dla grzybdw, rdzy, orze-
cha wioskiego i olszy czarnej. Wszystko zdaje sie by¢ jednym wielkim eks-
perymentem, cho¢ kontrolowanym i popartym wiedzg i doswiadczeniem.

Aleksandra Bystry, absolwentka Akademii Sztuk Pieknych w todzi, ba-
daczka i znawczyni naturalnych metod barwienia tkanin, na ktérej prak-
tyke i twdrczosé (m.in. pracownie i projekt Dzikie Barwy) powotuje sie
W swojej pracy teoretycznej Moeller, méwi: ,szacuje sie, ze istnieje od 2 do 3
tysiecy gatunkéw roslin barwierskich, z ktérych mozna uzyska¢ wszystkie ko-
lory”. Pojecie ,wszystkie kolory” brzmi dla wiekszosci oséb niewyobrazalnie,
za$ nam — artystom, a w szczegdlnosci malarzom, otwiera portal do innego
Swiata. Musze przyzna¢, ze to dzieki Eli patrze dzis$ inaczej na nawtoé czy wro-
tycz, myslac o nich z wiekszym szacunkiem i podziwem. Usmiecham sie do
jagod, ktdre prosto z wnetrza jagodziankowego brzucha wylgdowaty na jasnej
koszuli. Nie walcze z materig. Dzieki praktykom artystycznym Eli widze wiecej.

Barwa brudu to kolaz, zlepek z tego, co przemyslane i z tego, co pod
reka. Przypomina mi dzieciece latawce, zagle i ptaty samolotowych skrzydet.
Unosza sie, dryfuja. Wydaja sie by¢ posklejane z babcinej, kwiecistej sukien-
ki, miekkiej tektury falistej, maki i rdzy. Sg bardziej otulajgce niz opresyjne.
Dtugodojrzewanie i Barwa brudu przenosza nas w $wiat, w ktérym nic sie nie
marnuje i wszystko jest szalenie wazne. Kazda plama, gest, wszystko to na
swdj sposob organizuje chaos.

Podgladatam, niczym przez dziure od klucza, zmagania Eli z montazem
dyplomu. Warsztat falowat, migrowat, zmieniat adresy, ale nigdy nie zmienit
adresata. Nigdy nie zmienit rzetelnosci i na wskro$ oddawat konsekwentng,
ciezka i sumienng prace autorki. Préba okietznania wielu watkéw i chaosu,

w ktédrym jedynie twdrca zna ni¢ powigzan i potaczen, wydajg sie byé wy-
magajacym zadaniem. Czutam, ze nie wolno mi przeszkadzaé, ingerowac,
cho¢ pierwotnie bardzo entuzjastycznie zaproponowatam pomoc w aranza-
cji wystawy. Widzac Ele przy pracy, widze artystke swiadomg, konsekwentna.
Widze osobe, ktdra sobie poradzi.

Ela Moeller posiada rzadka zdolnos¢ i czuto$¢ do materii, zwigzanej
z rzemiostem, z miesistg codziennoscia. Oswaja ja, tworzac zerh wywar. Two-
rzy obiekt artystyczny (Dtugodojrzewanie), jako sytuacje i pretekst do wyczu-
lenia uwaznosci na odpady codziennosci. Kiedy kilka lat temu poznatam ja
i jej twdrczosé, zaimponowata mi wielkg i wnikliwg wiedza na temat tkaniny,
naturalnych barwnikéw, a przede wszystkim ciekawoscig $wiata, nieco archa-
iczng juz i bardzo rzadka, dzieciecym zadziwieniem rzeczywistoscig i sktonno-
$cig do przekory, a co za tym idzie — eksperymentu. Zawsze robita to z wielkim
wdziekiem i domowa naturalnoscig, jakby opowiadata o przepisie na leniwe
pierogi, co dla niektérych jest niemal fragmentem fizyki kwantowej. To prze-
dziwne, bardzo naturalne i krzepigce, ale wobec pola badawczego, ktérym zaj-
muje sie konsekwentnie od lat artystka, czuje pewng doze niesmiatosci, jakbym
(jakbysmy) doswiadczata przywileju obcowania z nig; z uwaga stucham wszyst-
kiego, czym chce sie podzieli¢ ze Swiatem. Czesto podczytuje, co pisze w prze-
strzeni Internetu o swoich pracach. A robi to w sposdb inteligentnie dowcip-
ny, autokrytyczny, zdradzajacy madros¢ i duzg samoswiadomos¢, a takze lek-
kos$¢ pidra. ,Wylato sig, skoriczone” — czytamy. , Detal patroszenia i bliznienia”
— cho¢ naszym oczom ukazuje sie spekana, spieczona skéra i tafla oranzowej
powtoki obrazu, autorka swoimi komentarzami wynosi nas ponad wymiar wta-
snej twdrczosci, nadajac ,,$Smieciobelinom”, barwnikom i odpadkom poetyckie
znaczenie. ,,Ubarwij sie, fajnie jest, ciepto tez” — czujmy to wiec i my. Tu i teraz.

dra Zuzanna Dolega
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Everything seems to be in motion, disorder, and yet in an order known only to
itself. Everything is in its place, though it may seem scattered here and there.
Particles of reality appropriate space and slowly grow, greedily annexing more
and more. Everything pulsates, pulsates, breathes, and endures in a vital dance,
a quivering, subservient to the laws of nature, its cyclical nature, and timeless
wisdom.

A pot of fragrant liquid hisses and bubbles on a small, portable brazier.
Everything indicates that a process was taking place here just moments ago: al-
chemical/kitchen/magical? Or something entirely mundane? Someone drained
potatoes and will soon shout, 'Dinner!" ? Starched the bedclothes? Left behind
the water from dumplings or the decoction from an inhalation meant to cure
a cold? In the studio cupboard sits the Mushroom Atlas, Paints, and Painter's
Binders, which had just been put away. In the alchemical workshop of artist
Elzbieta Moeller, what exists outside lives in symbiosis and an inseparable, living
embrace with what is within. The interpenetration of worlds and the perma-
nence of the authentic scenography of life — this seems to be the essence and
‘cherry pit' (referring to Jolanta Brach-Czaina) of this situation. We are guests,
and it looks as if someone will soon seat us in a chair, hand us a cup of freshly
brewed mint, and then run off to another room to attend to matters and er-
rands known only to them, leaving us, the observers, alone with what appears.

'An object is what exists and what is perceived. Being and being observed
determine the status of an object. Not everything is an object, but only that
which can influence and focus attention'. 'Objects are beings that have lost their
anonymity' (Jolanta Brach-Czaina, The Cracks in Existence).

Ela's objects (both from the main thesis and the annex, because—I'd like to
make this clear—I admire and treat the artist's approach as a whole) captivate
with their sincerity, their roots in everyday life, and their genuine, uninhibited
craftsmanship. There are enameled vessels, worn-out spatulas, putties, paint-
spattered buckets, saucepans, colanders, and medication containers. There
are hand-signed and meticulously labeled jars of dye, and the worn bristles of
industrial brushes. There's a tapestry, health and safety paste, a loom, a begin-
ning tapestry, spools of thread, and pieces of sheet metal, rusted and coated
with something that defines Ela's work. Wall-floor-wall. Taking the next step,
we feel as if we are completely immersed in the artist's workshop and world,
and its particles and particles settle on us, sticking like rubber to the sole of
a shoe or microparticles of stars and plastic in our bodies. Authenticity and an
untamed, unfettered will to experiment — this is what the space emanates and
pulsates with.

Elan vital, in addition to referencing the Brach-Czainian interstices of
existence, is the source of life (though also decay), cyclicality, as in nature, and
the laws that govern the world. 'Elan vital (French for vital drive) — a creative
force that drives the development of the world of living beings, giving it dy-
namism. A fundamental concept in Henri Bergson's philosophy, according to
which it forms the basis of spiritual and artistic endeavors. It is meant to en-
sure the continuation of the species and cause the evolution of living beings.
The concept became widespread after the publication of Creative Evolution
in 1907. The world perceived by Bergson is a space of conflict between inert,
sluggish matter and spirit, the 'life force' that carries the energy of creation. The
struggle between matter and spirit means that the world cannot achieve its
final form; it is constantly in the process of creation, constantly 'becoming', and
this process is precisely the reality that people experience and come to know'.
(quoted from Wikipedia).

Ela Moeller's work is a balancing act between what is living and what is
decaying, rotting, and dusty. Similar to Teresa Murak, though in a different form,
'the artist's hallmark is the use of biological processes: sowing, growth, and
dying'. Ela and Teresa "notic and reach for the mundane, the lowly, the com-
monplace—activities or objects elevated to the rank of the sacred."

In her theoretical work, titled Inspirations from Nature in Contemporary
Textile Art, Moeller is matter-of-fact and specific. Very precise and meticulous.
With almost surgical precision, she seems—in my opinion—to cut this body
from its spirit, to devote herself entirely to the fleshy tissue of the diploma
and the annex. Writing about the intersections of nature and contemporary

textile art, the artist skillfully and pertinently references the specific, very di-
verse artistic practices of contemporary female artists such as Jolanta Owidzka,
leva Kriimina, Marian Jazmik, Tina Marais, Miriam Medrez, Ava Roth, and Anna
Waszczuk. She emphasizes the importance of elevating seemingly less noble
materials, drawing attention to a world dominated by women.

The author also draws attention to the close relationship between textiles
and painting, a peculiar interweaving that complements both disciplines. This
is a trend that seamlessly intertwines in art. The intertwining of both mate-
rials is strongly dominant and evident in Eli Moeller's work, both in her pri-
mary diploma and its annex. | gaze upon a 'long-maturing' world, woven from
scraps, reading the inscriptions and identifying the specific ingredients used in
the creation of the works. White clay blends with goldenrod, and iron sulfate
intertwines with tansy. Gum arabic permeates the handmade paper. There is
room for fungi, rust, walnut, and black alder. Everything seems to be one vast
experiment, albeit one controlled and supported by knowledge and experience.

Aleksandra Bystry, a graduate of the Academy of Fine Arts in £tddz, a research-
er and expert in natural fabric dyeing methods, whose practice and work (includ-
ing her studio and the Wild Colors project) Moeller cites in her theoretical work,
says that 'itis estimated that there are between 2,000 and 3,000 species of dyeing
plants from which all colors can be obtained'. The concept of "all colors" sounds
unimaginable to most people, but for us artists, especially painters, it opens
a portal to another world. | must admit that thanks to Ela, | now look at golden-
rod and tansy differently, thinking of them with greater respect and admiration.
I smile at the berries that landed straight from the belly of a blueberry plant on
a light shirt. | don't fight matter. Thanks to Ela's artistic practices, | see more.

The Color of Dirt is a collage, a conglomeration of what's thoughtful and
what's at hand. It reminds me of childhood kites, sails, and the flaps of airplane
wings. They float, drift. They are cobbled together from a grandmother's flo-
ral dress, soft corrugated cardboard, flour, and rust. They are more enveloping
than oppressive. Long-aging and The Color of Dirt transport us to a world where
nothing is wasted and everything is essential. Every stain, gesture, everything
organizes the chaos in its own way.

| watched, as if through a keyhole, as Ela struggled to assemble her diploma.
The workshop's location oscillated, migrated, and changed addresses, but the
recipient remained the same. It never wavered in its reliability and utterly re-
flected the consistent, complex, and conscientious work of the artist. Attempt-
ing to tame the multiple threads and chaos, in which only the creator knows
the intricacies of connections, seemed a demanding task. | couldn't interfere,
despite having initially offered to help with the exhibition's arrangement with
great enthusiasm. Seeing Ela at work, | saw a conscious, consistent artist. | saw
someone who could handle it.

Ela Moeller possesses a rare ability and sensitivity to the material, con-
nected to craftsmanship and the tactile, everyday world. She tames it, creat-
ing a brew from it. She makes an artistic object (Long-aging) that catalyzes the
heightening awareness of everyday life's waste products. When | met her and
her work a few years ago, | was impressed by her vast and insightful knowl-
edge of fabrics and natural dyes, and above all, her curiosity about the world,
a somewhat archaic and very rare curiosity about the world, a childlike won-
der at reality, and a penchant for defiance, and consequently, experimentation.
She always did this with incredible grace and a homely naturalness, as if she
were recounting a recipe for lazy pierogi (dumplings), which for some is almost
a fragment of quantum physics. It's strange, very natural, and comforting. Still,
in the face of the research field the artist has consistently pursued for years, |
feel a certain amount of shyness, as if | were (or rather, we were) experiencing
the privilege of interacting with her; | listen attentively to everything she wants
to share with the world. | often read what she writes online about her work.
And she does this in an intelligent, witty, self-critical way, revealing wisdom and
considerable self-awareness, as well as a lightness of touch. 'lt's poured out, it's
finished', we read. 'Detail of Gutting and Scarring' — although our eyes are met
with cracked, parched skin and a sheet of orange paint, the author's commen-
tary elevates us beyond the scope of her own work, imbuing 'garbage’, dyes,
and waste with poetic meaning. 'Color yourself, it's cool, it's warm too' — let us
feel it too. Here and now.

Dr Zuzanna Dolega
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,0dnalezienie szczeliny pozwala nam zsuna¢ sie z jasnej, gtadkiej powierzchni
w mrok (...)” (Jolanta Brach-Czaina, Szczeliny istnienia). Weronika Preker pro-
wadzi widzéw przez mrok, wiedziona wewnetrznym ptomieniem — symbolicz-
nie zapalang $wieca, poprzedzajacy prace twdrcza — intencja, mysla. Na po-
czatku byta ciemnos¢, nastepnie zas Weronika Preker rozpalita ptomien i data
— sobie i nam — nadzieje w mroku.

Otwierajgce zdanie-tytut nawigzuje do zapozyczonego i fizycznie patro-
nujacego (w formie papierowego cytatu) twoérczosci Preker motta minionej
przed paru laty wystawy kurdyjskich twércéw oraz faktu spalenia przez nich
swoich dziet. To swego rodzaju hotd. Ciemnos¢ poprzedza (czy tez moze ist-
nieje w rownolegtej czasoprzestrzeni) tlace sig, zywe i pulsujgce $wiatto. Na
prézno szukac jego zrédta wokét. To rodzaj wewnetrznego bodzca i impul-
su, od ktérego wyjscia zaczyna sie akt — twdrczy, duchowy, samorozwojowy,
a takze mitosny. To praca do wewnatrz, ku $wiattu, aby promieniowac ku
Swiatu przez — za Brach-Czaing - szczeline. ,,Pierwotne spojrzenie mitosne jest
otwarte i ostateczne. Skierowane w gtab. Nagie. A wnikajac, nie tylko odkry-
wa, lecz takze informuje, ze nie ma odwrotu.” (J. Brach-Czaina, Ibidem). Po-
przedzajacy ptomien jest takze oddaniem zamystu i samego sposobu proce-
su pracy tworczej artystki — Weroniki Preker, zas$ wyciety z katalogu wystawy
cytat patronuje w jej nomadyczno-artystycznym Zzyciu, jest namacalng tkan-
ka obecna w pracowni.

Kiedy szukam informacji o nieoczywistych i bedacych z pogranicza ducho-
wosci i cielesnosci Zrédtach wewnetrznego zaru, znajduje ponadto obszerny
opis tummo, czyli ,jogi wewnetrznego zaru”. To praktyka religijna buddyzmu
tybetanskiego, zwigzana z opanowaniem subtelnych energii przez medytacje.
Skupia sie na trzech elementach: nadi (kanaty energii), pranie (wiatry energii)
i bindu (krople energii). Tummo charakteryzuje sie wywotywaniem wielkiej
ilosci ciepta w ciele praktykujacego, pozwalajac mu zy¢ w skrajnie nieprzyja-
znych warunkach zimna i doswiadcza¢ btogosci, co jest szczegdlnie waine
z punktu widzenia mahamudry, taczacej doswiadczenia btogosci i pustki.” (cyt.
za: Wikipedia). Ptomien to praktyk — joga, tantra, medytacja, ekstaza, joni.

»Zafascynowato mnie uczucie podniecenia podczas tworzenia obrazéw.
Wtedy zaczetam czu¢, ze podtgczam sie pod tajemniczy, potezny zaséb ener-
getyczny, kéry sprawia, ze moje ciato przepetnia ekstaza, ogromna ilos¢ wibruja-
cej energii. Malarstwo otworzyto mnie na idee seksualnosci jako wielowymiaro-
wego misterium. To jej przez lata skladam hotd. Widzac jg jako podstawowg site
napedzajacg mnie do tworzenia, jako portal do poszerzonej percepcji.” (Wero-
nika Preker). Swiat procesu twdrczego, a takze teoretyczno-badawczego autor-
ki poprzedzany jest wiekszymi i mniejszymi rytuatami, zaklinajgcymi rzeczywi-
stos¢. To rodzaj oswajania jej w rytm tarica wewnetrznego ognia. ,Przed rozpo-
czeciem pracy zapalam sSwiece. Ceremonialnie witam ogien jako alegorie

wejécia w czasoprzestrzen Swieta, w ktdrej symbol pasji, zywiot sity tworczej
tariczy wraz ze mna.” — mowi Weronika. Artystka pisze o rytualnym zapala-
niu $wiecy, poprzedzajacym proces tworczy i badawczy. Ogiers — pierwotny,
2ywy i symboliczny patronuje jej mysli, zacheca do pracy, staje sie intencja
i wrdzbg oraz zwiastunem i opiekunem czasu $wietego. Czasu twérczego.

W swojej pracy teoretycznej Weronika Preker opisuje zar w ujeciu wy-
zwolenia nie tylko duchowego, ale i emocjonalnego, a takze — co wazne dla
jej tworczosci — seksualnego, jako sprawczej i mocno niedocenionej sity twor-
czej, wspotgrajacej z witalnoscia. Powotuje sie zaréwno na kontekst filozoficz-
ny, teoretyczny — cytujgc m.in. opinie Georgesa Bataille’a i Michela Foucaulta,
zwraca sie ku mysli badaczek, naukowczyn i trenerek mitosci, jak choéby
Sabiny Wolter czy Voci lInickiej. Kolejno, prowadzi czytelnika w swej podré-
2y badawczej przez kontekst historyczny, ukazujac opresyjny wptyw wia-
dzy, religii i historii na otwarcie seksualne i emocjonalno-cielesne cztowieka.
A wszystko to w sposdb delikatny i otwierajacy.

Nastepnie autorka skupia sie na kontekscie twoérczym nieskrepowane;j
seksualnosci, przywotujac twdérczos¢ lwony Demko, z aktem anasyrma, funk-
cjonujgcym w kulturze juz od V w. p.n.e., za$ w dzisiejszych czasach posia-
dajacym dodatkowe, symboliczne i wyzwalajgce znaczenie. Ana suromai to
rytualne obnazenie genitaliow przez kobiety, poprzez uniesienie szat do gory.
Catherine Blackledge w ksigzce Wagina. Sekretna historia kobiecej sity pisze
o rytuale podniesienia spddnicy, jako o akcie wystepujacym w réznych okre-
sach historycznych, niezaleznie od siebie takze geolokalizacyjnie. Prezentacja
kobiecego sromu miata silng tacznos$¢ z prawami natury i prognoza-zycze-
niem zyznosci gleby. Autorka z wdziekiem przeplata zaréwno konteksty be-
dace aktualne dla swiata, w ktérym zyjemy (w ujeciu feministycznym, cho¢
nie opresyjnym) z szacunkiem dla relacji przyroda-seksualnos¢, a takze prze-
sztosci, przywotujac cho¢by Wezowga Boginie z Knossos, tuz obok odmien-
nej formalnie twdrczosci Demko. W kregu zainteresowan Preker znajduje
sie rowniez tworczosé artystek takich jak: Teresa Tyszkiewicz, Cheyenne Sap-
phire czy Carolee Schneemann, ktére nazywane wspdtczesnymi boginiami.

Jednga z pierwszych wazniejszych prac Schneemann byto dziatanie per-
formatywne Eye Body: 36 Transformative Actions for Camera (1963), ktére
otworzyto artystke na rozwazania na temat tego, czy naga kobieta moze by¢
zarowno artefaktem i artystka, dzietem sztuki i tworcg. Schneemann pro-
wokuje i staje przed widzem naga, co nie spotyka sie ze zrozumieniem kryty-
kéw i marszanddw; w kazdym razie nie z takim, o jakie chodzito artystce. Praca
byta potaczeniem malarstwa, performansu i fotografii, a nagie ciato Schne-
eman na ten czas zamienito sie w materie sztuki, dajgc tym samym poparcie



tezy (kobieta moze by¢ artystka i dzietem sztuki, wtasnej sztuki). Carolee,
niczym w rytualnym transie maluje na rozstawionych w jej pracowni-lof-
cie ptétnach, przechodzi z dziataniem twdrczym na meble, podtoge, podpala
przedmioty, gasi je, w koricu maluje wtasne ciato, ogranicza ruchy, krepuje sie
za pomoca folii, a do twarzy przystawia ostre kawatki rozbitego lustra.

I choé Preker daleko jest do opresyjnego i desperackiego gestu z pograni-
cza performansu, sama staje sie w swojej twdrczosci spojna przestrzenig (spojna
z przestrzenig), w ktorej tworzy, oswajajac jg nie tylko za pomocg ognia, ale
i ekstatycznego, wyzwalajgcego tarica. W taki sposob powotuje do zycia mysl
i dzieto. Preker pisze o praktyce Schneemann: ,Rozkoszuje sie swojg seksu-
alnoscig, ktdra jest w centrum jej tworczego mikrokosmosu”. Uwazam to zda-
nie za bardzo poetycki opis $wiata sztuki i procesu tworzenia, otwarcia nie tyl-
ko Schneemann, ale i samej Preker.

Na dyplom gtéwny sktada sie cykl kilkunastu obrazéw olejnych o cie-
ptych, ziemistych kolorach, z ktérych gdzieniegdzie, spomiedzy mlecznej
ochry i ugru przezieraja w pulsowaniu mocniejsze i gtebsze tony i akcenty,
w tym — czerwien krwi, w rozpierajgcym format kolistym gescie, niemieszcza-
cym sie w percepcji i na ptaszczyznie ptétna. Kazdy obraz to dotyk — bezpo-
$rednie naznaczenie przez artystke, ktéra zamienia tradycyjne medium ma-
larskie, jakim jest pedzel, na dton, opuszki palcéw. To emanujaca tesknota za
pierwotng haptycznoscia, ktéra z kolei kréluje i wybrzmiewa dodatkowo moc-
no w aneksie sztuki witékna. Otwarta, horyzontalna kompozycja z jedne;j stro-
ny przenosi nas w swiat pejzazu, jednak w potaczeniu z konkretnym, choé
subtelnie pojawiajgcym sie gestem, mamy do czynienia z taricem ducha. Oso-
biste i osobliwe malarstwo naskalne, rejestr emocji i traktat o ciszy. To w kon-
cu sztuka romansujaca z pierwotnoscig przedstawien paleolitu i kult ptodnosci
i obfitosci. Kult matki Ziemi i pulsujgca energia tryska z dziet przy jednocze-
snym, co podkresla autorka, czasie swietym.

Artystka odprawia rytualny taniec (warto zwrdci¢ uwage na odniesienie
tytutdéw prac do aktu tanca); tantryczny rytuat to spotkanie-szczelina miedzy by-
tem a ptaszczyzna. Kazdy dotyk to czutosé, wdziecznosé, jednosé i rodzaj po-
widoku. Farba zastyga na opuszkach palcéw, wnika w linie papilarne i dosiega
coraz to nowych obszaréw. Nie wiemy juz, gdzie koriczy sie oko, ciato, a gdzie
ptaszczyzna ciszy pejzazu. Poszerzanie zmystowosci materializuje sie tu juz na
samym poziomie twdrczego aktu. Obrazy w pewien sposdb przywotujg mi na

mysl site i jednoczesng delikatnos$¢ tworczosci Hilmy af Klint. Obrazo-ottarze
i duchowos¢, choc tu spirytualizm i teozofia oddajg gtos wewnetrznej energii
pochodzacej prosto z serca, podbrzusza i umystu. Otulanie obrazéw listewka-
mi to dodatkowe symboliczne domkniecie i préba uchwycenia tego, co mogto-
by ulecieé.

,Daze do miejsca, w ktérym kazdy ruch to ekstaza, kazdy ksztatt to harmo-
nia. Przenikajacy mnie nurt nie szuka niczego, poza mozliwoscig wyrazenia swo-
jej poetyckiej istoty zakletej w kompozycji dzieta. Lubie mysle¢ o moich obrazach
jak o ottarzach, miejscach Swietych. Mdj cykl trzynastu abstrakcyjnych obrazéw
olejnych stanowi $wiadectwo spotkania z sacrum. Poprzez nie, zapraszam od-
biorce do przestrzeni kontemplacji i wewnetrznego wgladu.” (Weronika Preker).

Pramatka Ziemia w futrze — Wenus, otulajaca swiat. Weronika Preker pie-
czotowicie tworzy i drapuje konstelacje wtasnych znakéw. Kolorystyka ,z ziemi
i popiotu” rozbudza zmysty i przenosi nas w — co autorka czesto podkresla
— mikrokosmos. Nie ma sztuki bez podrdzy do wnetrza, bez pochylenia sie nad
sobg, bez listu mitosnego do same;j siebie. To pismo asemiczne, otulajacy pled
naskalny, rodzaj otuliny nomadycznego umystu i ducha.

Na przestrzeni czasu studidw na ASP przygladam sie jej pracy. Czasem
wchodze do pracowni na gdarnskiej Akademii i widze autorke przy swoich
dzietach; nie chce przeszkadza¢ w Swietym czasie. Zamyslona, oniesmielona,
czasem skulona, niekiedy tariczaca, przekazujaca catg swojg czuto$¢ materii.
Zdaje sie reprezentowad wszystkie z nas — prababki-tkaczki, babki — haftujace
i cerujace po nocach, kobiety wyzwolone, sprejujgce na $cianach budynkéw
wywrotowe hasta i ptaczace nad listami mitosnymi.

Wrazliwos$¢ mikrokosmosu twdérczosci Preker to kruchosc i sita, to naby-
wanie samoswiadomosci i rodzaj pewnej autoterapii i arteterapii, przy jedno-
czesnym wielkim szacunku dla historii i kultury. To wiernosc¢ ideatom pramatki,
Ziemi, joni, Wenus. To sensualnos$¢, ktéra dominuje nad tematem delikat-
nym — relacjg seksualnosci jako ekstatycznej szczeliny twérczej. Mam w sobie
wdziecznos¢ i wzruszenie, ze moge obserwowac ten wzlot, poprzedzony ciez-
ka, Swiadoma i czutg praca nad sobg i Swiatem. Niech jg prowadzi ptomien,
niech rozpala i nigdy nie gasnie.

Whnioskuje o nadanie Weronice Preker tytutu magistry sztuk pieknych.

dra Zuzanna Dolega
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'Finding the crevice allows us to slip from the bright, smooth surface into the
darkness (...)' (Jolanta Brach-Czaina, The Cracks in Existence). Weronika Preker
leads viewers through the darkness, guided by an inner flame — a symbolically
lit candle, preceding creative work — an intention, a thought. In the beginning,
there was darkness, and then Weronika Preker lit the flame, giving herself and
us hope in the darkness.

The opening sentence/title refers to the motto borrowed from and physi-
cally patronizing (in the form of a paper quote) Preker's work, the motto of
an exhibition of Kurdish artists a few years ago, and the fact that they burned
their works. It is a tribute of sorts. Darkness precedes (or perhaps exists in
a parallel time-space) the smoldering, living, and pulsating light. It is in vain
to search for its source all around. It is a kind of inner stimulus and impulse,
from the outset of which begins an act of creative, spiritual, self-development,
and also love. It is a work inward, toward the light, to radiate outward to the
world through—following Brach-Czaina—a cleft. 'The primal gaze of love is
open and final. Directed inward. Naked. And penetrating, it not only reveals but
also informs us that there is no turning back'. (J. Brach-Czaina). The preceding
flame also reflects the intention and the very process of the artist Weronika
Preker's creative work. At the same time, the quote cut from the exhibition
catalog serves as a patron of her nomadic artistic life, a tangible fabric present
in her studio.

When searching for information about the non-obvious sources of inner
ardor, bordering on spirituality and corporeality, | also find an extensive descrip-
tion of tummo, or 'yoga of inner ardor'. It is a religious practice of Tibetan
Buddhism, associated with the mastery of subtle energies through meditation.
It focuses on three elements: nadi (energy channels), prana (energy winds),
and bindu (energy drops). Tummo is characterized by generating a significant
amount of heat in the practitioner's body, allowing them to live in icy conditions
and experience bliss, which is particularly important from the perspective of
mahamudra, which unites the experiences of joy and emptiness." (quoted from
Wikipedia). Flame is the practitioner — yoga, tantra, meditation, ecstasy, yoni.

'| was fascinated by the feeling of excitement while creating paintings. Then
| began to feel myself tapping into a mysterious, powerful energy source that
made my body overflow with ecstasy, an immense amount of vibrating energy.
Painting opened me to the idea of sexuality as a multidimensional mystery.

I have paid homage to it for years, seeing it as the fundamental force that drives
me to create, as a portal to expanded perception'. (Weronika Preker) The world
of the author's creative process, as well as her theoretical and research work, is
preceded by rituals, both large and small, that conjure reality. It's a way to famil-
iarize her with the rhythm of her inner fire's dance. 'Before beginning work,
| light a candle. | ceremonially welcome the fire as an allegory of entering
a sacred space-time, where the symbol of passion, the element of creative
force, dances with me', says Weronika. The artist writes about the ritual of
lighting a candle, preceding the creative and research process. Fire—primor-
dial, living, and symbolic—patronizes her thoughts, encourages her work, and
becomes intention and prophecy. It becomes the herald and guardian of sacred
time—creative time.

In her theoretical work, Weronika Preker describes fervor in terms of libera-
tion, not only spiritual but also emotional, and—importantly for her work—
sexual, as a powerful and largely underappreciated creative force, harmoniz-
ing with vitality. She draws on both philosophical and theoretical contexts,
citing the opinions of Georges Bataille and Michel Foucault, among others,
and draws on the thought of female researchers, academics, and love coaches
such as Sabina Wolter and Voca llnicka. She then guides the reader through her
research journey, revealing the historical context and the oppressive influence
of power, religion, and history on human sexual, emotional, and physical open-
ness. All this in a delicate and revealing way.

The author then focuses on the creative context of uninhibited sexuality,
citing the work of lwona Demko, with the act of anasyrma, a cultural phenom-
enon dating back to the 5th century BC, which today possesses additional
symbolic and liberating meaning. Ana suromai is the ritual exposure of women's
genitals by lifting their garments. Catherine Blackledge, in her book The Story
of V. Opening Pandora's Box, writes about the ritual of lifting the skirt as an
act occurring in various historical periods, independently of each other, also
geographically. The presentation of the female vulva had a strong connection
with the laws of nature and a prognostic wish for soil fertility. The author grace-
fully interweaves contexts relevant to the world we live in (in a feminist, though
not oppressive, approach) with respect for the relationship between nature
and sexuality, as well as the past, citing, for example, the Serpent Goddess of
Knossos, alongside Demko's formally distinct work. Preker also explores the
work of artists such as Teresa Tyszkiewicz, Cheyenne Sapphire, and Carolee
Schneemann, calling them contemporary goddesses.

One of Schneemann's first major works was the performative action Eye
Body: 36 Transformative Actions for Camera (1963), which opened the artist
to reflections on whether a naked woman can be both an artifact and an artist,
a work of art and a creator. Schneemann provokes and stands naked before
the viewer, which is met with little understanding from critics and art dealers;
at least not in the way the artist intended. The work was a fusion of painting,
performance, and photography. Schneeman's naked body became the mate-
rial of art for the time, thus supporting the thesis (a woman can be both an
artist and a work of art, her own art). Carolee, as if in a ritual trance, paints on
canvases arranged in her loft-like studio, moving creatively onto furniture and
the floor, setting objects on fire, extinguishing them, and finally painting her
own body, restricting her movements, restraining herself with plastic wrap, and
pressing sharp shards of a broken mirror to her face.

And although Preker is far from an oppressive and desperate gesture border-
ing on performance, she herself becomes a coherent space (coherent with the
space) in which she creates, taming it not only with fire but also with ecstatic,
liberating dance. In this way, she brings thought and work to life. Preker writes
about Schneemann's practice: 'she revels in her sexuality, which is at the center
of her creative microcosm'. This is a very poetic description of the world of art
and the creative process, an opening not only for Schneemann but also for
Preker herself.

The primary diploma consists of a series of twelve oil paintings in warm,
earthy colors, from which, here and there, stronger and deeper tones and
accents, including the red of blood, pulsate through the milky ochre and
ochre, in a circular gesture that bursts the format, transcending perception



and the canvas. Each painting is a touch—a direct mark made by the artist,
who exchanges the traditional painting medium of the brush for the hand, the
fingertips. This emanates a longing for primal tactile sensation, which in turn
reigns supreme and resonates even more strongly in the fiber art section. The
open, horizontal composition, on the one hand, transports us to the world of
landscape. Still, when combined with a specific, yet subtly emerging gesture, we
encounter a dance of the spirit. A personal and singular rock painting, a register
of emotions, and a treatise on silence. Ultimately, this is art that romances the
primal nature of Paleolithic representations and the cult of fertility and abun-
dance. The cult of Mother Earth and pulsating energy emanates from the works,
while, as the artist emphasizes, it simultaneously celebrates sacred time.

The artist performs a ritual dance (it's worth noting the reference of the
works' titles to the act of dancing); the tantric ritual is an encounter—a gap
between being and the surface. Each touch is tenderness, gratitude, unity, and
a kind of afterimage. Paint hardens on the fingertips, penetrates the ridges of
the fingerprints, and reaches ever newer realms. We no longer know where
the eye, the body, and the landscape's plane of silence end. The expansion of
sensuality materializes here at the very level of the creative act. The paintings
somehow evoke the power and simultaneous delicacy of Hilma af Klint's work.
They are altar paintings and spirituality, though here spiritualism and theosophy
give voice to the inner energy flowing directly from the heart, the lower abdo-
men, and the mind. Wrapping the paintings in slats provides additional symbolic
closure and an attempt to capture what might otherwise escape.

'I strive for a place where every movement is ecstasy, every shape is harmo-
ny. The current that permeates me seeks nothing but the ability to express its
poetic essence, encapsulated in the composition of the work. | like to think of
my paintings as altars, holy places. My series of thirteen abstract oil paintings is

a testimony to an encounter with the sacred. Through them, | invite the viewer
into a space of contemplation and inner insight'. (Weronika Preker).

The ancestral Earth in fur — Venus, enveloping the world. Weronika Preker
meticulously creates and drapes constellations of her own symbols. The colors
'from earth and ash' awaken the senses and transport us to, as the artist often
emphasizes, a microcosm. There is no art without a journey inward, without
a contemplative reflection, without a love letter to oneself. It is asemic writing,
an enveloping blanket on the rock, an enveloping of the nomadic mind and spirit.

Throughout my studies at the Academy of Fine Arts, I've been observing
her work. Sometimes | enter her studio at the Academy in Gdarsk and see the
artist at work, not wanting to disturb this sacred time. Pensive, shy, sometimes
hunched over, sometimes dancing, conveying all her tenderness to the material.
She seems to represent all of us: great-grandmothers who weave, grandmoth-
ers who embroider and darn at night, liberated women who spray subversive
slogans on building walls and weep over love letters.

The sensitivity of the microcosm of Preker's work is fragility and strength, an
acquisition of self-awareness and a kind of self-therapy and art therapy, accom-
panied by a profound respect for history and culture. It is fidelity to the ideals of
the ancestral mother, the Earth, the yoni, Venus. It is sensuality that dominates
a delicate theme — the relationship of sexuality as an ecstatic creative fissure.
| am profoundly grateful and moved to witness this ascent, preceded by hard,
conscious, and sensitive work on myself and the world. May the flame guide
her, ignite her, and never extinguish her.

| hereby request that Weronika Preker be awarded the degree of Master of
Fine Arts.

Dr Zuzanna Dolega
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Dawid Siedlarz — baczny obserwator i komentator zastanej rzeczywistosci. Nie
boi sie tematdw trudnych, przez wielu omijanych szerokim tukiem, budzacych
lek czy niechciang odpowiedzialnosé. Artysta zabiera gtos i bardzo odwaznie wy-
chodzi ze swoja tworcza wypowiedzig i przemysleniami do szerokiej publiczno-
$ci. Nie boi sie krytyki, odrzucenia czy przeprowadzenia procesu tworczego na
oczach catego miasta — Starego Sacza.

Malujgc murale, pozostaje w ciggtym dialogu z publicznoscia, przechod-
niami, ktorzy widza jego twdrczosé czesto przypadkiem. Nie jest to zazwyczaj
widownia, ktdra chce sie z dzietem zapoznaé, docenic i je zrozumiec. To nie s
wernisazowi goscie. Siedlarz chciat, zeby jego wypowiedzi trafity szeroko i duzo
dalej niz mury pracowni czy Akademii. Wyszedt ze swoim malarstwem do ludzi,
konfrontujac ich z tematami niewygodnymi, bedac zarazem w petni sSwiadomym
konsekwenciji takiej decyzji. Artysta, dziatajac w przestrzeni, w ktdrej naraza sie

na wiele trudnosci, otwiera sie zarazem i zaprasza do dyskusji. Niezwykle doce-
niam ten gest i gotowo$¢ na dialog.

Cze$¢ artystyczng pracy dyplomowej stanowig trzy murale, ktére powstaty
w rodzinnym miescie artysty. Poruszajg one tematy zwigzane z kryzysem ekolo-
gicznym, ale takze emocjonalnym. Pierwszy z nich, zatytutowany Upadek eko-
logii, powstat na $cianie pod mostem, wzdtuz uczeszczanej trasy. Praca przed-
stawia martwego dzieciota trdjpalczastego, uwazanego za gatunek zagrozony
w tym regionie. Jak pisze sam autor: ,Wywrdcony do géry nogami daje wraze-
nie pogrzebanego pod rysujagcym sie nad nim pejzazem. Pokazuje, ze jest czescig
czego$ wiekszego”. Rysunkowa, przejmujgca forma ptaka wskazuje réwniez sze-
rzej na ogrom zanieczyszczen i problemoéw z ochrong srodowiska w regionie. Sie-
dlarz podkresla, ze jedno, pozornie mate zycie jest czescig catego ekosystemu,
preznie dziatajgcej maszyny, ktéra w momencie wyeliminowania jakiego$ ele-
mentu zaczyna kule¢. Wskazuje, jak wielkie znaczenie i wage ma dany gatunek
ptakdw i ich istnienie.

Co wazne i znaczace dla specyfiki pracy w przestrzeni publicznej, kolejny
mural powstat doktadnie na tej samej $cianie i w tym samym miejscu. Artysta
wiedziat, ze naraza sie na zniszczenie wczesniejszego obrazu lub jego przema-
lowanie. Jest to niemal wpisane w tego typu dziatanie, gdzie skoriczone dzieto
czesto zaczyna zy¢ wiasnym zyciem. Juz po znacznych zniszczeniach Upadku
ekologii zdecydowat, ze na tym samym podtozu zostawi swoja kolejng malarska
wypowiedz.

Drugi mural skupia sie na cztowieku, jego problemach emocjonalnych,
sktonnosciach autodestrukcyjnych, prébach samobdjczych i walce z depresja.
Waga podjetych tematéw jest niezwykle duza i obcigzajaca. Decyzje autora od-
bieram jako apel o zwrécenie uwagi na tak aktualne i znaczace problemy. Praca
przedstawia martwego cztowieka, odzianego w skore ptaka. ,Posta¢ nawigzu-
je do mitu o lkarze. Podobnie jak on wznosi sie ku Storicu na skrzydtach ambicji
i marzen, tak i ta posta¢ wydaje sie dazy¢ do nieosiggalnego. Skrzydta, cho¢ ma-
jestatyczne, sg jednoczesnie kajdanami”. Mozna interpretowac ja réwniez jako
odzwierciedlenie walki z depresja, kiedy cztowiek przyjmuje kolejne maski, zeby
ukry¢ swoj prawdziwy stan i emocje przed swiatem.

Co wazne, dwa powyzej opisane tematy, zostaty podjete przez artyste i na-
malowane w konkretnym miejscu nieprzypadkowo. Sg one wynikiem obserwacji



otoczenia i konkretnych zdarzen. Praca o gingcym gatunku ptakdéw powstata pod
wptywem zauwazenia w okolicy osoby na nie polujacej. Natomiast drugi mural
jest odpowiedzig na informacje, ze doktadnie na tym moscie miaty miejsce dwie
proby samobdjcze. Dawid Siedlarz nie pozostaje obojetny na biezagce wydarze-
nia i we wtasciwy tylko sobie, bardzo cenny sposdb, zabiera gtos.

Trzecia praca powstata na fasadzie domu jednorodzinnego. Artysta row-
niez odwotuje sie do wymierajgcego gatunku ptakéw — wrébli: istot rodzinnych,
stadnych, zyjacych w grupie, ktére przez szkodliwe dziatania cztowieka majg co-
raz mniej mozliwosci, zeby sie osiedli¢ i rozmnazaé. Wydaje sie, ze mural przed-
stawia tylko wijaca sie rosline, jednak gdy spadnie deszcz a $ciana zmoknie
pojawiaja sie jego kolejne warstwy. Zauwazamy wrdble, ktére chowajg sie przed
zagrozeniem. Wykorzystujac swojg technologiczng wiedze, artysta sprawit, ze
czes$¢ warstwy malarskiej pozostaje czasowo ukryta. Ten formalny zabieg ma na
celu skupienie uwagi odbiorcéw na znikajgce ptaki, rozmowe o ich obecnosci —
i jestem pewna, ze dziata.

Kolejnym efektem obserwacji i uczestniczenia sg prace malarskie sktadajg-
ce sie na aneks dyplomu. Dziesie¢ obrazow, ktére powstaty w technologicznym
laboratorium artysty, opowiadajg o ,szarej godzinie”. Czym$ pomiedzy noca
a dniem, niedopowiedzianym, troche tajemniczym i niekonkretnym. Siedlarz
podkresla, ze ,nie s3 to plenery a bardziej relacja powidokowa z doswiadczen
zebranych w sytuacji, gdy wszystko to, co nas otacza, zaciera sie, ujednolica
i pozwala przeksztatcac sie w wyobrazeniach”. Obrazy zakietkowaty w wyobraz-
ni artysty podczas spacerowania, wtdczenia sie i rozméw na granicy Swiatta
i mroku. Petne sa wyobrazen pejzazowych, roslinnych, trawiastych, skapanych
w pétmroku drzew i krzakdw przybierajgcych forme nocnych stworzen. Autor
dopuszcza tutaj petng game malarskich mozliwosci, a drogi poszukiwar zostajg
otwarte. Mam wrazenie, by¢ moze mylne, ze powstate obrazy moga by¢ pewng
forma odpoczynku, miekkosci — réwniez w gescie i formie, po mocnych emo-
cjonalnie doznaniach w dzietach muralowych. Dziatania te stojg do siebie nie-
mal w kontrze. Chcac skomunikowac sie z szersza publicznoscia Siedlarz przyj-
muje gest bardziej ilustracyjny, konkretny, realistyczny. Traktuje to jako kolejny
dowdd petnej Swiadomosci w dziataniu i decyzjach, rowniez od strony czysto
technologicznej i formalnej.

Praca pisemna, ktdra stanowi czes$¢ teoretyczng dyplomu, sktada sie z sied-
miu rozdziatéw. Jest wypowiedzig bardzo spdjng i wyczerpujaca. Siedlarz kon-
centruje sie na wybranych przyktadach protestéw ulicznych z réznych krajow
i kontekstow kulturowo-politycznych. Definiuje przestrzen publiczng i role sztu-
ki, ktéra ma na celu m.in. jej wzbogacanie i réznicowanie. Zaczynajac od mani-
festu dadaistycznego, poprzez sztuke skierowang przeciwko nazizmowi, prote-
sty paryskie z 1968 r., krytyke spoteczng w akcjonizmie wiederiskim, awangarde
i jej potencjat do figurowania jako sztuka protestu, arte povera, a koriczac na
ruchu ,,SOLIDARNOSC” oraz elementach artystycznych w strajkach po 2015 .,
w tym strajkach kobiet.

Artysta bardzo celnie podkresla, ze sztuka powinna by¢ zapisem rzeczy-
wistosci, w ktdrej funkcjonuje; by¢ znakiem czasu, czescig historii i biegu aktu-
alnych wydarzen. Protest, jako wizualny rodzaj komunikacji, okresla sposobem
budowania tozsamosci narodowej. ,Jest to walka o przestrzen publiczng, ktéra
stosuje elementy kreatywne, niegrzeczne badz normatywnie kontrowersyjne.
Z catg pewnoscig mozna to poréwnaé do improwizowanego teatru i aktoréw”.
Cata wypowiedZ potwierdza przedstawiong teze, ze protest i zawarte w nim
elementy twdrcze, wywotujac nie rzadko kontrowersje, majg wptyw na rozwdj
spoteczny, kulturowy i artystyczny zaréwno odbiorcow, jak i uczestnikdw.

Opisujac liczne przyktady, w ktérych ludzie dostrzegli site i potencjat obrazu
w przekazie spotecznym, mam wrazenie, ze autor odnosi sie rowniez do wtasnej
praktyki tworczej. Jego wypowiedzi maja na celu pobudza¢, dawac do myslenia,
zostawia¢ w mysli przechodnidw znaki zapytania. S czesto niewygodne, zawie-
rajace tresci, o ktorych $pieszac sie rano do pracy woleliby$my nie myslec. Jed-
nak ich waga w bardzo szerokiej skali ma ogromne znaczenie, a ziarno zasiane
przed tworce moze pobudzi¢ do, by¢ moze kluczowego w jednostkowej histo-
rii, dziatania.

Podsumowujac, jestem przekonana, ze dyplom gtéwny, aneks oraz praca
pisemna sg w petni dojrzatymi i przemyslanymi wypowiedziami, ktérych cele
i wartosci siegaja duzo dalej niz czysto formalne i estetyczne. Doceniajac war-
tos¢ kazdej sktadowej pracy dyplomowej, w petnym przekonaniu rekomenduje
nadanie Dawidowi Siedlarzowi tytutu magistra sztuki.

dra Magdalena Pela
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Dawid Siedlarz —a keen observer and commentator on the existing reality. He is
unafraid of complex topics, which many avoid due to evoking fear or unwanted
responsibility. The artist speaks out and boldly shares his creative expression
and reflections with a broad audience. He is not afraid of criticism, rejection,
or conducting his creative process in full view of the entire city — Stary Sacz.

While painting murals, he remains in constant dialogue with the audience,
passersby who often see his work by accident. This is not usually an audience
eager to familiarize themselves with, appreciate, and understand the work.
These are not just visitors to an art opening. Siedlarz wanted his expressions
to resonate widely, far beyond the walls of his studio or the Academy. He took
his paintings to the masses, confronting them with uncomfortable topics while
remaining fully aware of the consequences of such a decision. Working in
a space where he exposes himself to many difficulties, the artist simultane-
ously opens himself up and invites discussion. | greatly appreciate this gesture
and this willingness to engage in dialogue.

The artistic portion of the thesis consists of three murals created in the
artist's hometown. They address themes related to the ecological crisis, as well
as emotional ones. The first, titled The Collapse of Ecology, was created on
a wall under a bridge, along a busy route. The work depicts a dead three-toed
woodpecker, considered an endangered species in the region. As the artist
himself writes, 'turned upside down, it gives the impression of being buried
beneath the landscape above it. It shows that it is part of something larger'.
The bird's graphic, poignant form also points to the enormity of pollution and
environmental problems in the region. Siedlarz emphasizes that one seemingly
small life is part of an entire ecosystem, a dynamic machine that, when any
element is eliminated, begins to falter. It demonstrates the profound signifi-
cance and importance of a given bird species and their existence.

Importantly and significantly for the specific nature of the work in public
space, another mural was created on the same wall and in the exact location.
The artist knew that the earlier painting risked being destroyed or repaint-
ed. This is almost inherent to this type of activity, where a completed work
often takes on a life of its own. After the significant damage of The Collapse
of Ecology, he decided to leave his following pictorial statement on the same
surface.

The second mural focuses on humanity, its emotional problems, self-
destructive tendencies, suicide attempts, and struggles with depression. The
weight of the topics addressed is exceptionally significant and burdensome.
| perceive the artist's decision as a plea to draw attention to such timely and
vital issues. The work depicts a dead man, clad in a bird's skin. 'The figure
alludes to the myth of Icarus. Just as he soars toward the sun on the wings
of ambition and dreames, this figure seems to strive for the unattainable. The
wings, though majestic, are also shackles'. It can also be interpreted as a reflec-
tion of the struggle with depression, when a person adopts a series of masks to
conceal their actual state and emotions from the world.

Notably, the two themes described above were not chosen by the artist
and painted in a specific location by accident. They are the result of observing
the surroundings and particular events. The work, about a dying bird species,
was inspired by the observation of someone hunting them in the area. The
second mural, meanwhile, is a response to the news that two suicide attempts
had taken place on this very bridge. Dawid Siedlarz is not indifferent to current
events and, in his own unique and valuable way, is speaking out.

The third work, created on the fagade of a single-family home, also refer-
ences a dying bird species — sparrows: family-oriented, gregarious creatures
living in groups, which, due to harmful human activities, have increasingly
fewer opportunities to settle and reproduce. The mural appears to depict only

a wriggling plant, but when rain falls and the wall becomes wet, subsequent
layers emerge. We notice the sparrows hiding from the threat. Using his tech-
nological expertise, the artist has ensured that part of the paint layer remains
temporarily hidden. This formal device aims to focus the viewer's attention on
the disappearing birds, to discuss their presence—and I'm sure it works.

Another result of this observation and participation is the paintings that
comprise the annex to the diploma project. Ten paintings, created in the artist's
technological laboratory, speak of the 'gray hour'. Something between night
and day, unstated, somewhat mysterious, and vague. Siedlarz emphasizes that
'these are not plein air paintings, but rather an afterimage account of experi-
ences gathered in a situation where everything surrounding us blurs, unifies,
and allows for transformation in imagination'. The paintings sprouted in the
artist's imagination during walks, wanderings, and conversations on the border
between light and darkness. They are full of landscapes, plants, grasses, trees,
and bushes bathed in twilight, taking on the form of nocturnal creatures.
Here, the artist allows for a full range of painterly possibilities, and avenues of
exploration are opened up. | have the impression, perhaps mistakenly, that the
resulting paintings might represent a form of rest, a softness—both in gesture
and form—after the powerful emotional experiences of his murals. These
actions are almost in opposition to each other. Seeking to communicate with
a broader audience, Siedlarz adopts a more illustrative, concrete, and realistic
gesture. | see this as further evidence of his complete awareness of his actions
and decisions, including from a purely technological and formal perspective.

The written work, which constitutes the theoretical part of the diploma,
consists of seven chapters. It is a highly coherent and comprehensive work.
Siedlarz focuses on selected examples of street protests from various coun-
tries and cultural and political contexts. He defines public space and the role of
art, which aims, among other things, to enrich and differentiate it. Beginning
with the Dadist Manifesto, through art directed against Nazism, the 1968
Paris protests, the social critique of Viennese Actionism, the avant-garde and
its potential to figure as protest art, arte povera, and concluding with the
'SOLIDARNOSC' movement and artistic elements in post-2015 strikes, including
the women's strikes.

The artist aptly emphasizes that art should be a record of the reality in
which it operates; a sign of the times, a part of history, and the course of current
events. Protest, as a visual form of communication, is defined as a means of
building national identity. 'It's a fight for public space that employs creative,
impolite, or normatively controversial elements. It can certainly be compared
to improvised theater and actors'. The entire statement supports the thesis
that protests and the creative elements contained within them, while often
sparking controversy, influence the social, cultural, and artistic development of
both audiences and participants.

Describing numerous examples in which people have recognized the power
and potential of images in social communication, he also refers to his own
creative practice. His statements aim to stimulate, provoke thought, and leave
passersby with question marks. They are often uncomfortable, as they contain
content we would rather not think about when rushing to work in the morning.
However, their significance on a vast scale is immense, and the seed sown by
the creator can inspire action, perhaps crucial in an individual's story.

In summary, | am convinced that the central thesis, the annex, and the writ-
ten work are fully mature and well-considered works, whose goals and values
reach far beyond the purely formal and aesthetic. Appreciating the value of
each component of the thesis, | wholeheartedly recommend awarding Dawid
Siedlarz the Master of Arts degree.

Dr Magdalena Pela
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Internetowym przypadkiem, w chwili kiedy pisatem niniejszy tekst, algorytm
mediéw spotecznosciowych wyplut przed moje oczy 47-sekundowe video
wczesniej nieznanej mi (a obserwowanej przez blisko milion oséb) neurobio-
lozki Emily McDonald, o nastepujacej tresci: ,,Jesli kiedykolwiek zastanawiates$
sie, czy inni ludzie widza kolory tak samo jak Ty, to zgodnie z aktualnym stanem
wiedzy naukowej, szansa na to, ze kto$ widzi kolory doktadnie tak samo jak Ty,
wynosi praktycznie zero. (...) Genetyczny kod to tylko jeden z powoddéw; sam

kolor Twojego oka, na przyktad brazowy lub niebieski, réwniez moze wptywac

na to, jak widzisz kolory. Nasze osobiste doswiadczenia mogg rowniez ksztatto-
wac sposob, w jaki postrzegamy kolory. A wszystkie obwody w mézgu zaanga-
zowane w przetwarzanie kolorow mogg adaptowac sie na podstawie naszych
doswiadczen”. Opinia ta wydata mi sie idealnym wstepem do recenzji rozwa-

zan Barbary Skowronek, zaréwno tych w czesci artystycznej, jak i tych w tek-
Scie napisanym pod opieka dr. Doroty Grubby-Thiede, zatytutowanym Kolor

i pamiec. Wybrane zwiqzki.

Powyiszy wstep wydawat mi sie o tyle stuszny, poniewaz prezentuje wszys-
tkie przypadki przez jakie dyplomantka w swojej pracy teoretycznej odmie-

nita pojecie barwy. Pojawiajg sie tu klucze takie jak: percepcja, psychofizjo-
logia, psychologia, zmysty, emocjonalnos$¢, pamie¢, a ponadto kontekst kul-
turowo-historyczny i wiele innych termindw, ktére stanowig kwintesencje
poszczegdlnych rozdziatéw. Finalnie rzecz biorac, mtoda artystka tworzy na

wtasne potrzeby swdj autorski podrecznik o kolorze; troche notatnik, jakby
pozegnanie ze studiami malarstwa i zapisem tego wszystkiego, co chce na-

rzedziowo wzigé ze sobg dalej i implementowaé w swojej praktyce tworczej.
Powstaje mata biografia koloru, napisana bardzo osobiscie, bo poszerzona
o konteksty autorskie zwigzane z tworczoscig artystki, jak i widzianymi przez

nig wystawami, co w sumie daje przyjemna lekture. Jednoczesnie tekst spet-

nia wszelkie konieczne dla pracy wymogi, posiada aspekty wyczerpujaco
przeprowadzonego rozwazania. Skowronek powotuje sie w nim na doswiad-
czenia i rezultaty artystyczne wypracowane przez osoby twdrcze takie jak:
Wassily Kandinsky, Claude Monet, Mirostaw Filonik, Piet Mondrian, Georges

Seurat, Yves Klein, Anish Kapoor, Katarzyna Jankowiak, Arshile Gorky, Henri
Matisse, Sainer, Robert Maciejuk, Aleksandra Jachtoma i Niki de Saint Phalle.
Autorka opiera sie gtéwnie na pozycji Johna Gage’a Kolor i kultura. Teoria i zna-
czenie koloru od antyku do abstrakcji, a za nim opisuje koncepty wypracowa-
ne przez Arystotelesa, Johanna Wolfganga Goethego, Isaaca Newtona, Ostwal-
da, Michela Eugéne’a Chevreula, a takze powotuje sie na ksigzke Barwa i czfo-
wiek Gerharda Zeugnera. Ociera sie takze o watki psychologiczne, powotujac sie
na Psychologie twdrczosci Edwarda Necki, czy piszgc o koncepcji asocjacyjnej
Sarnoffa Mednicka.

Tym wtasnie kontekstem pozwole sobie przej$¢ do, zrealizowanej pod
opieka prof. Krzysztofa Gliszczyriskiego, realizacji malarskiej. Autorka tak pisze
0 swojej strategii i metodzie pracy nad obrazami: , Asocjacyjny charakter
twdrczosci i pamieci zauwazytam réwniez w swoich wiasnych pracach malar-
skich. (...) Moje malarstwo stworzone jest na bazie rodzinnych fotografii. Caty
proces zaczyna sie od wybrania zdje¢ (zwigzane jest to z kazdorazowym po-
wrotem do przesztosci (...). Nastepnym etapem jest tworzenie kolazy cyfro-
wych, ktére pdzniej postuzg mi jako szkic do obrazu. Na sam koniec przetwa-
rzam je na swdj jezyk malarski, biorgc pod uwage charakter wspomnien i isto-
te pamieci, gdzie generowane wspomnienia majg forme uktadanki”. W istocie
prace te balansuja miedzy figuracjg a abstrakcjg, odzwierciedlajgc fragmen-
tarycznos¢ wspomnien ztozonych jak z puzzli, ale z kilku réznych uktadanek.

Z obrazami Skowronek w zatozeniu jest jak ze wspomnieniami — niekté-
re pamietamy jakby zdarzyty sie przed chwilg, inne - jak ujecia ze starego fil-
mu zabarwione sepig, a te najmniej wyrazna kryja sie za mgta — sfumato zapo-
mnienia, by zupetnie sie uabstrakcyjnic i zla¢ ze soba. Stad tez w tym procesie
szkicowe kolaze muszg zosta¢ namalowane. Sam kolaz nie pozwala bowiem na
takie odprzedmiotowienie, jakie daje wolnos¢ formy malarskiej, ktora petni tu
funkcje wprowadzenia tego, co nieokreslone; sugerowania czego$ luznym ge-
stem, niedomalowaniem, przetarciem, niedopowiedzeniem. Przemalowywa-
nie kolazu nie jest realizacjg projektu, a stanowi kolejng autorska interpretacje
na temat namacalnego wspomnienia znalezionego w rodzinnym albumie. Ma-
lowanie dodaje tym przedstawieniom czasu, a przeistaczanie sie formy w for-
me pozwala na lepsze oddanie samej pamieci i jej proceséw, a w szczegdlnosci
chwili jej zanikania i mieszania sie.

Inspiracjg do powstatego malarstwa, jak i dobieranej palety, staty sie cie-
pte uczucia zwigzane z dziecinstwem, beztroska i codziennymi doswiadcze-
niami, co znalazto wyraz w tytule Dobry obraz swiata, przywotujagcym, nawet
w swojej sktadni i w pozornej stodkiej naiwnosci, perspektywe dziecka — pet-
na spokoju i radosci oraz zupetnie innego sposobu postrzegania czasu. Autorka
stosuje w obszarze pojedynczej kompozycji symultaniczno$¢ odlegtych od sie-
bie w rzeczywistym czasie wydarzen, a takze wyzbywa sie sekwencyjnosci nar-
racyjnej w catym pokazie, co sprawia, ze wystawa to miks i kolekcja filtrowa-
nych emocjami wspomnier opowiedziana z perspektywy osoby juz teraz doro-
stej. W efekcie caty cykl to wypielegnowany klaser waznych chwil; wspomnie-
niowy kalejdoskop zycioryséw rodzinnych splecionych wokét postaci artystki.
Te mieszajg sie i s3 sposobem na nostalgiczny powrét do dziecinstwa. Malo-
wanie tych prac to takze oswajanie uptywu czasu. Moze ono uniwersalizowac
obrazy w komunikacie nadawanym do widzdw, ktdrzy przeciez nie s uwiktani
w rodzinne konteksty, czytelne tylko dla autorki i jej najblizszych.

Przechodzac do aneksu zrealizowanego w pracowni prof. Magdaleny Ha-
nysz-Stefanskiej, przyszedt czas na nieoczywisty i popkulturowy, cho¢ ryzykow-
ny trop interpretacyjny. Prawdopodobnie jedyny zwigzek filmu Matrix (1999)
z niniejszym dyplomem to, znajdujaca sie na 24. stronie pracy teoretycznej re-
produkcja obrazu Katarzyny Jankowiak, kojarzgcego sie z wyswietlanym w fil-
mie systemem jasnozielonych znakdw na ciemnozielonym tle. Bardzo chciat-
bym zada¢ pytanie za Morfeuszem, jedng z postaci filmu: ,Czy kiedykolwiek
miates$ sen (...), w ktérym bytes pewien, ze to nie sen a prawda? A co, jesli
nie mogtbys obudzi¢ sie z tego snu? Jak rozpoznatbys$ réznice miedzy swia-
tem snu, a $wiatem rzeczywistym?”. Sadze, ze rodzaj analogicznego rozwaza-
nia byt przyczynkiem do powstania prac sktadajacych sie na aneks, ktéry odno-
si sie poniekad do uczucia deja vu, co sugeruje tytut: Czy to juz sen czy jeszcze
wspomnienie? Watpliwos¢ w nim zawarta odsyta nas do niepewnosci czy dane



wydarzenie byto realne, czy jest wspomnieniem, czy pojawito sie tylko w for-
mie snu. W catej wystawie wyrazny jest tu systemowy podziat tresci: w malar-
stwie byty postaci i osoby, w grafikach sg miejsca. Sprowokowany tytutem, za-
daje pytania: czy patrze na zapamietany przez autorke widok widziany we $nie,
czy migawke z rzeczywistosci? Artystka odpowiada mi, ze to widoki, ktére za-
trzymata gtéwnie dla siebie, skolekcjonowata je, bo zachecity jg do ich uchwy-
cenia. A tym, co maja ze sobg wspdlnego jest poczucie spokoju lub tesknoty,
jakie jej towarzyszyto w chwili rejestracji natywnego ujecia.

Powstate na tej bazie linoryty buchaja wykwitem koloréw i duktu narze-
dzia. Bardzo wyraznie kontrastujg z wklestodrukami, ktére zostaty pozbawione
barwy i zdaja sie az krzycze¢ emanujaca z nich cisza. Ciekawy jest ten achro-
matyczny twist w dyplomie tak skupionym na zaleznosci koloru i przezywania.
Mimo to, dobrane srodki nadal wpisujg sie w temat rozwazanej pamieci, bo
prace w skali szarosci odsytajg nas do czesto spotykanych czarno-biatych zdjec¢
w albumach rodzinnych. Ponownie, rezultat artystyczny w formie balansuje na
granicy tego, co czytelne w swoim przedstawieniu, a tym, co niedookreslone.

Podsumowujac, wszystkie prace na wystawie powstajg ze szczerej po-
trzeby oswojenia przez autorke przemijania i okietznania obecnej rzeczywi-
stosci magicznymi, barwnymi wspomnieniami dziecinstwa. Wszystkie dobra-
ne przez Basie srodki wyrazu sg spdjne z jasnymi zatozeniami tematycznymi,
a powstaty esej wskazuje na swiadomos¢ i wyczucie podstawowego $rod-
ku wyrazu malarskiego - koloru. Mozna zatem mowic¢ o efekcie zaplanowa-
nej catosci i pewnej koherencji pomiedzy tekstem, malarstwem a grafikami.
W konsekwencji powyzszych, powstata realizacjg dyplomowa wraz z wszystki-
mi jej elementami oceniam pozytywnie i wnosze o nadanie dyplomantce ty-
tutu magistry sztuki.

dr Filip Ignatowicz
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By chance, as | was writing this text, a social media algorithm spat out a 47-sec-
ond video by a previously unknown neuroscientist (and followed by nearly
a million people) Emily McDonald, with the following content: 'If you've ever
wondered whether other people see colors the same way you do, then ac-
cording to current scientific knowledge, the chance that someone sees colors
the same way you do is practically zero. (...) Genetic code is just one reason;
the color of your eyes, for example, brown or blue, can also influence how you
see colors. Our personal experiences can also shape how we perceive colors.
And all the brain circuits involved in color processing can adapt based on our
experiences'. This opinion is the perfect introduction to my review of Barbara
Skowronek's reflections, both in the artistic section and in the text written
under the supervision of Dr. Dorota Grubba-Thiede, titled Color and Memory:
Selected Relationships.

The above introduction seemed appropriate to me, as it presents all the
instances through which the graduate student transformed the concept of
color in her theoretical work. Key terms such as perception, psychophysiology,
psychology, the senses, emotionality, memory, as well as cultural and historical
context, and many other terms emerge, constituting the quintessence of the
individual chapters. Ultimately, the young artist creates her own handbook on
color: a notebook, a farewell to her painting studies, and a record of all the
tools she wants to take with her and implement in her creative practice. What
emerges is a small biography of color, written very personally, expanded upon
by the artist's own contexts related to her work and the exhibitions she has at-
tended, making for an enjoyable read. At the same time, the text meets all the
requirements for a work of art. It possesses the elements of a comprehensively
researched analysis. Skowronek cites the experiences and artistic achieve-
ments of such creative figures as Wassily Kandinsky, Claude Monet, Mirostaw
Filonik, Piet Mondrian, Georges Seurat, Yves Klein, Anish Kapoor, Katarzyna
Jankowiak, Arshile Gorky, Henri Matisse, Sainer, Robert Maciejuk, Aleksandra
Jachtoma, and Niki de Saint Phalle. The author primarily draws on John Gage's
Colour and Culture: Practice and Meaning from Antiquity to Abstraction. Ad-

ditionally, the author describes concepts developed by Aristotle, Johann Wolf-
gang Goethe, Isaac Newton, Ostwald, and Michel Eugene Chevreul, and cites
Gerhard Zeugner's Color and Man. She also touches on psychological themes,
citing Edward Necka's Psychology of Creativity and writing about Sarnoff Med-
nick's associative concept.

It is in this context that | will turn to a painting project created under the
supervision of Professor Krzysztof Gliszczynski. The author writes about her
strategy and method of working on paintings: 'l also noticed the associative
nature of creativity and memory in my own paintings. (...) My paintings are
based on family photographs. The entire process begins with selecting photos
(this is related to each return to the past). The next stage involves creating dig-
ital collages, which will later serve as a sketch for the painting. Finally, | trans-
form them into my own painterly language, taking into account the nature of
memories and the essence of memory, where the memories generated take
the form of a puzzle'. And indeed, these works balance between figuration and
abstraction, reflecting the fragmentation of memories, composed like a puzzle,
but composed of several different pieces.

Skowronek's paintings are essentially like memories — some we remember
as if they had just happened, others like shots from an old sepia-tinted film,
and the faintest ones are hidden behind a fog — a sfumato of forgetting, only to
become completely abstracted and merge. Hence, in this process, the sketchy
collages must be painted. Collage itself does not allow for the kind of de-ob-
jectification afforded by the freedom of painterly form, which here serves to
introduce the indeterminate; to suggest something with a loose gesture, an
unpainted image, an erased image, an understatement. Repainting a collage is
not the completion of a project, but rather another original interpretation of
a tangible memory found in a family aloum. Painting adds time to these rep-
resentations, and the transformation of form into form allows for a better ren-
dering of memory itself and its processes, particularly the moment of its disap-
pearance and merging. The inspiration for the resulting painting, as well as the
palette chosen, came from warm feelings associated with childhood, carefree-




ness, and everyday experiences, as expressed in the title A Good Picture of the
World, which evokes, even in its syntax and apparent sweet naivety, a child's
perspective—full of peace and joy, and a completely different perception of
time. The artist employs the simultaneity of events distant in real time within
a single composition, and also eliminates narrative sequencing throughout the
show, making the exhibition a mix and collection of emotionally filtered memo-
ries told from the perspective of a now adult. As a result, the entire series is
a carefully crafted scrapbook of important moments; a reminiscent kaleido-
scope of family biographies interwoven around the artist's figure. These inter-
twine and serve as a nostalgic return to childhood. Painting these works also
serves as a way to embrace the passage of time. It can universalize images in
message conveyed to viewers who, after all, are not entangled in familial con-
texts, understandable only to the author and her loved ones.

Moving on to the appendix created in Professor Magdalena Hanysz-
Stefanska's studio, it's time for a non-obvious and pop-cultural, albeit risky,
interpretive path. Perhaps the only connection between the film The Matrix
(1999) and this thesis is the reproduction of Katarzyna Jankowiak's painting,
found on page 24 of the theoretical work, which evokes the system of light
green symbols on a dark green background displayed in the film. I'd love to
ask the question of Morpheus, one of the characters in the movie: "Have you
ever had a dream (...) in which you were certain it wasn't a dream but real?
What if you couldn't wake up from that dream? How would you tell the dif-
ference between the dream world and the real world?" | believe that a similar
consideration informed the creation of the works comprising the annex, which,
in a sense, addresses the feeling of déja vu, as suggested by the title: Is this
already a dream or still a memory?. The doubt implicit in it leads us to the
uncertainty of whether a given event was real, a memory, or merely a dream.
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A systematic division of content is evident throughout the exhibition: the paint-
ings featured figures and people, while the prints featured locations. Provoked
by the title, | ask: am | looking at a view remembered by the artist, seen in
a dream, or a snapshot of reality? The artist tells me that these are views she
kept primarily for herself, collected because they inspired her to capture them.
And what they have in common is the sense of peace or longing she felt at the
moment of recording the native image.

The linocuts created from this foundation burst with a flourish of color
and the flow of the tool. They contrast starkly with the intaglio prints, which
have been stripped of their color and seem to scream with the silence ema-
nating from them. This achromatic twist is intriguing in a work so focused on
the relationship between color and experience. Despite this, the chosen media
still align with the theme of memory, as the grayscale works evoke the often-
encountered black-and-white photographs in family albums. Once again, the
artistic result strikes a balance between clarity in its presentation and inde-
terminacy.

In summary, all the works in the exhibition arose from the artist's sin-
cere desire to embrace transience and tame the present reality with magical,
colorful childhood memories. All the means of expression chosen by Basia are
consistent with explicit thematic assumptions, and the resulting essay demon-
strates an awareness and sensitivity to the fundamental medium of pictorial
expression—color. Thus, one can speak of a planned whole and a certain co-
herence between text, painting, and prints. As a result of the above, | evaluate
the final project, along with all its elements, positively and request that the
graduate be awarded the title of Master of Arts.

Dr Filip Ignatowicz
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Dyplom gtéwny, zatytutowany Stabizna, to cykl obiektéw malarskich (dyplo-
mantka w opisie zestawu uzyta pojecia instalacja), ktére sa ciekawym dialo-
giem z malarstwem sztalugowym. Przedstawione formy skfadaja sie z ele-
mentéw konstrukcyjnych - odniesienie do ramy obrazu; ptétna - do blejtra-
mu oraz podktadu i warstw malarskich, okreslanych jako mix media. Sztaluga
w tym procesie nie brata udziatu, nie jest to réwniez sztuka w przestrzeni pu-
blicznej. Nie mam jednak watpliwosci, ze dyplomantka jest spadkobierczynig
dtugiej tradycji malarstwa poszukujgcego, ktérej tworcy zainteresowani byli dia-
logiem z rzeczywistoscia oraz skracaniem dystansu wobec oséb ogladajacych.

Teatralizacja malarstwa, gdyby wrdci¢ do jego historii, zaczeta sie w epoce
sredniowiecza za sprawg zdobionych obrazami ottarzy, czy w renesansowym
malarstwie Sciennym, a nastepnie w zwiekszajacej sie skali - w dioramach i pa-
noramach, odejsciu od standardowych rozmiaréw blejtraméw, czy nawet ob-
razu w jego klasycznej formie. Poszerzeniu ulegata réwniez formuta medium,
polegajaca na zmianie materiatéw i technik. Mineto kilkuset lat od malowa-
nych koni, inkrustowanych np. kawatkami blachy, by jako bohaterowie wyda-
rzenia zaistnialy one w catej okazatosci w rzymskiej Galerii LAttico za sprawg
Jannisa Kounellisa w pracy Twelve Live Horses/Untitled (1969). Konie — osta-
wiony motyw wielu kultur i tradycji narodowych, silnie obecny w polskiej li-
teraturze i sztuce — w Rzymie zachwycaty, ale tez wprowadzaty w konsterna-
cje odwiedzajacych galerie realng obecnoscig. Zaproponowana sytuacja mia-
ta znamiona inscenizacji, w ktérej konie zachowywaty sie zgodnie z ich naturg,
a ludzie musieli zmierzy¢ sie z ich realnoscig, konfrontujgc sie z fekaliami, hata-
sem i r6znego rodzaju reakcjami i zachowaniem zwierzat. Dumne i monumen-
talne konie, ktére w historii malarstwa przyzwyczaity nas do swojej cichej i za-
zwyczaj dystyngowanej obecnosci, na pare dni ucielesnity sie, zwracajac uwa-
ge na ich pozaestetyczny, czy symboliczny wymiar.

U pani Szerszen wizerunek konia i motyw jego umaszczenia stanowia
temat i emblemat dyplomu. Ich uciele$nienie jest umowne, ale przez forme
i medium formuta malarstwa zostata wykorzystana analogicznie, jak dziata-
nie filmu braci Lumiére, ktdry przez krétka chwile kazat ogladajagcym myslec,
Ze pociag wjezdzajacy na stacje zmiecie ich z powierzchni ziemi, obracajac
w rozdarte worki petne poszarpanych ciat i pokruszonych kosci (z opisu Mak-
sima Gorkiego z 1896 r.). Tytut cyklu czterech obiektdw réwniez wpisuje sie
w te wizje. Stowo ,,stabizna” okresla wrazliwe miejsce w ciele konia, umiejsco-
wione pomiedzy tutowiem a jego zadem z obu stron zwierzecia, gdzie znajdu-
ja sie nerki. Z powodu tkliwosci to miejsce traktuje sie ze szczegdlng delikatno-
Scig, zeby nie zadawac zwierzeciu boélu. ,Wypetniona” stabizna swiadczy o do-
brej kondycji konia; ukryte, wstydliwe, bo stabe miejsce, dobrze odzywione
ostania czuto$¢ ulokowang w wewnetrznych narzadach; chroni, ale zawsze
pozostanie najstabsze.

Zderzenie wyobrazenia i faktu byto sitg dzieta Kounellisa. O rasach koni
niewiele wiadomo, ze zdje¢ mozna wywnioskowa¢, ze dwa z nich byty siwe,
a pozostate w wiekszosci gniade. Ras ani masci koni Natalii Szerszen takze nie
okreslimy, bo w prezentowanych formach stabizna przejeta wtadze nad catym
ciatem, masakrujgc ciato-obiekt w bezksztattny siniak z gtowa i nogami wysta-
jacymi z réznych jego czesci. Przecietny kon wazy ok. pieéset kilogramow, co
czyni z niego doskonaty nosnik stabosci, ktéra ukrywata sie za triumfami i me-
taforami. Obiekt z kawatkdw ptyt, listew, wypetniaczy, ptétna i farb wazy znacz-
nie mniej, ale w przedstawionej formie czuje sie ciezar i dotkliwg fizycznosé
skomplikowanych figur. Siegajac do tradycji, blizej Stabiznie do upadajacych,
walczacych czy pozeranych koni w obrazach Eugeéne’a Delacroix lub wstrzgsa-
jacych rysunkéw umierajgcych i zmartych koni Jana van Huchtenburga; nielicz-
ne przyktady koriskiej stabosci odnajdziemy oczywiscie takze w polskiej sztuce.

Teatralno$¢ aranzacji obiektow czyni z nich szczegdlnego rodzaju tableau
faiblesse (faiblesse — stabos() i, jak pisze dyplomantka, inicjuje u widza mysle-
nie o istocie sttamszonej; momencie, ktéry nastepuje po rezygnaciji, kiedy ciato
traci kontrole, a ciezar masy przyttacza je. Usytuowanie koni wzmaga efekt in-
scenizacji przemocy, tragedii; tu znowu jak w ludzkiej tragedii na obrazie Dela-
croix, Smier¢ Sardanapala (1827), w ktérych kobiece, nagie ciata wykreca mo-
ment zbiorowego mordu, zakomponowanego w wirze szalejgcym wokét tytu-
towego kréla. ,Zwiniete” do srodka malarstwo zostato ostatecznie ograniczo-



ne do koloru zsiniatego ciata, obolatego, petnego wylanej wewnatrz krwi, kto-
ra przesigka przez ,wér”, wcigz jeszcze trzymajacy razem kosci i mieso, chociaz
juz nie w pierwotnym porzadku. Dyplomantka swiadomie zrezygnowata z do-
ktadnosci i zgodnosci anatomicznej, co jedynie potwierdza, ze nie mamy do
czynienia ze zmasakrowang makietg konia, a raczej poprzez sztuke mierzymy
sie z problemem stabosci, ale takze — co sugeruje czes$¢ teoretyczna —,cieza-
rem” w sztuce (sztuka ciezaru).

Pani Szerszen sytuuje go pomiedzy miekkoscig a monumentalizmem, po-
wotujac sie na osoby artystyczne, m.in.: Roberta Morrisa, mojg ulubiong Phyl-
lide Barlow czy Anisha Kapoora, operujgcych w swoich rzezbach, obiektach czy
instalacjach doswiadczeniem ciezaru i lekkosci w kontekscie materialnym, jak
i metaforycznym. Przyktady omawianych tworcédw i twdrczyn sg ciekawe a cza-
sami zaskakujgce, chociaz podyktowane wskazanymi stanami/zjawiskami, jak
grawitacja i napiecie w przypadku Barlow i Ernesto Neto. O dzietach brytyjskiej
artystki pisze dyplomantka, ze finalnie ich elementy zostang roztozone, ale na-
lezato dodaé, ze zawsze po to, by uzy¢ ich ponownie — i to jest niezwykle waz-
ne w procesie twdrczym Barlow. W moim odczuciu obiekty Barlow nie s3 ,,ska-
zane na upadek, pekniecie”, jak przekonuje autorka, a sa wtasnie tym. Pokry-
wa sie to z deklarowanym przez artystke zwrdceniem uwagi na wspotczesny
Swiat peten ,upadajacych monumentéw”, ale réwniez jej fascynacje malar-
stwem, ktérym zawsze wykarcza swoje dzieta i instalacje.

Bardzo podobat mi sie fragment, w ktérym dyplomantka pisze, ze ,,monu-
mentalna lekkos¢, badz ztudzenie lekkosci, to intuicyjne poszukiwanie wdzieku
w sztuce”, chociaz nastepujacy po nim opis twoérczosci Michaela Heizera, nie
jest dla niego dobrym wprowadzeniem. Odnosze wrazenie, ze rozdziat trzeci
Wrazenie lekkosci a monumentalizm w obiektach sztuki w przestrzeni publicz-
nej, chociaz poprawnie sformutowany w tytule, nie zostat przemyslany i byt pi-
sany pospiesznie, bez dbatosci o ciggtos¢ wywodu. Wdziek, ktéry wybrzmiat
w poczatkowe]j czesci tekstu nie wraca jednak przy opisach ,balonowych
rzezb” Anisha Kapoora i Jeffa Koonsa, a mdgtby. Bardzo by mnie ucieszyto
wspomnienie — dla rownowagi meskich przyktadéw — Very Simons, pilotki ba-
lonu i artystki, tworczyni powietrznych rzezb z korica lat 60. XX w.

W kontekscie pracy gtéwnej, aneks jest przewrotna grg z percepcja. Nie
jest ona jednak na tyle silna, zeby ulec wrazeniu konskiej skory naciaggnietej
na blejtram, chociaz i tak odczuwam sprzeciw i watpliwosci. Aneks zatytu-
towany MARRONE jest zestawem czterech obrazéw o wymiarach 200 x 200
c¢m, wykonanych w technice malarstwa olejnego. Ich motywem przewodnim
s wzory konskiego umaszczenia, tytutami odnoszace sie do ich nazw: Tobia-
no, Palomino, Rabicano i Tarant. Kompozycje s estetyczng kompilacjg réznych

motywow i odcieni, dobrze zakomponowanych i osadzonych w nieco niepoko-
jacej skaliiformacie. Wtasciwie nie wiem, czym uzasadnic ten wybérito bytoby
chyba pytanie do dyplomantki. Obie czesci: dyplom i aneks przyjety podob-
na skale, o ile jednak w dyplomie gtéwnym dobdr i monumentalizacja uzasad-
nione sg w zatozeniu i przestaniu pracy, tak w przypadku aneksu, okreslone-
go przez dyplomantke jako ,wariacje na temat umaszczenia wierzchowcéw”
i rodzaj ,katalogu odcieni koloru bragzowego” tego uzasadnienia nie znajduje.
Wprowadzone w wybranych obrazach elementy materiatu naszywanego na
powierzchnie, w moim przekonaniu, stanowig zabieg estetyczny, ktéry odczy-
tuje jako gest czysto formalny, zrozumiaty z uwagi na zainteresowanie autor-
ki miekkimi formami, ale takze stuzacy zdynamizowaniu kompozycji i, jak my-
sle, jej wizualnemu wzbogaceniu. Ptaskos¢ i forme obrazu oraz motyw prze-
wodni, w moim przekonaniu, trudno ze sobg pogodzi¢. Ciekawe jednak byto
to, ze pani Szerszen - jak pisze — kolekcjonowata motywy umaszczen (kreski
i kropki), faktycznie tworzac rodzaj kolekgji, ktéra jako pomyst na aneks jest
bardzo przekonywujaca.

Podsumowujac, wysoko oceniam cze$¢ gtéwng dyplomu, jest to cieka-
wa propozycja i dobre rozwiniecie wczesniejszych dziet. Tytut dobrze okre-
sla koncepcje dzieta i jego forme. Wykorzystana technika wskazuje na rozwi-
niety warsztat i umiejetnosci malarskie dyplomantki. Podoba mi sie relacja
i napiecie powstajgce pomiedzy formami, patos sceny wywotujacy watpliwosé
wobec tego, co ogladamy. Intrygujacy jest brak sprawcy tragicznego zdarze-
nia; poza sktebionymi ciatami nic nie wskazuje bowiem na powdd tragedii.
Pewng watpliwos¢ wywotuje we mnie kontrast pomiedzy elementami prze-
strzennymi a czesciami ptaskimi obiektéw. Zastanawiam sie czy ptaskos$¢ cze-
$ci thba i ndg nie wydaje sie zbyt prosta, kontrastujgc z organiczng guzowatg
forma? Dobrze jednak sprawdza sie jako wizualizacja sptyniecia ptaskiego ob-
razu, chociaz w tak ostrej formie zderzenie wywotuje pewien zgrzyt. Zastana-
wiam sie nad koncepcja sptywajgcego ze sSciany obrazu Lyndy Benglis. Praca
teoretyczna, jak wspomniatam, ma wiele mankamentéw gramatycznych i sty-
listycznych, liczne btedy, widoczne oznaczenia kopiowania pozostate w tekscie,
niespdjng interpunkcje. Czasami wystepuja bardzo ogdlne czy przypadkowe
fragmenty i tresci. Praca spetnia w stopniu podstawowym wymogi pracy na
poziomie magisterskim, chociaz jej potencjat i zatozenia zastugujg na uwage.

Jako catos¢ dyplom spetnia wymogi pracy dyplomowej na poziomie ma-
gisterskim.

dra hab. Matgorzata Jankowska
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The primary diploma, titled The Weakness, is a series of painting objects (the
student used the term 'installation’ in the description of the set), which consti-
tute an interesting dialogue with easel painting. The presented forms consist
of structural elements—a reference to the painting frame; the canvas—to the
stretcher frame, and the backing and layers of paint, referred to as mixed media.
The easel played no part in this process, nor is this art in public space. However,
| do not doubt that the diploma is an heir to a long tradition of exploratory
painting, whose creators were interested in dialogue with reality and shorten-
ing the distance from viewers.

The theatricalization of painting, if we go back to its history, began in the
Middle Ages with altarpieces decorated with paintings, and in Renaissance wall
painting, and then on an increasingly larger scale—in dioramas and panoramas,
a departure from the standard dimensions of stretchers, and even the painting
in its classical form. The medium also expanded, involving changes in materials
and techniques. Several hundred years passed from the painted horses, inlaid
with pieces of sheet metal, to their full glory as protagonists at Rome's L'Attico
Gallery, thanks to Jannis Kounellis in his work Twelve Live Horses/Untitled
(1969). Horses—a celebrated motif of many cultures and national traditions,
strongly present in Polish literature and art—enchanted yet bewildered gallery
visitors in Rome with their real presence. The proposed situation had the hall-
marks of a staged performance, in which horses behaved in accordance with
their nature. In contrast, people had to grapple with their reality, confronting
feces, noise, and various animal reactions and behaviors. The proud and monu-
mental horses, which have accustomed us to their quiet and usually distin-
guished presence throughout the history of painting, became embodied for
a few days, drawing attention to their beyond-aesthetic or symbolic dimension.

In Ms. Szerszen's work, the image of a horse and its coat color constitute
the subject and emblem of her diploma. Their embodiment is conventional, but
through form and medium, the formula of painting is utilized analogously to the
effect of a Lumiére brothers film, which, for a brief moment made viewers think
that a train arriving at the station would wipe them out, reducing them to torn
sacks full of torn flesh and crushed bones (from Maxim Gorky's description from
1896). The title of the series of four objects also fits this vision. The word "weak-
ness" describes a sensitive spot in the horse's body, located between the torso
and its rump on either side of the animal, where the kidneys are located. Due
to its tenderness, this area is treated with particular delicacy to avoid inflicting
pain on the animal. A 'filled" weakness indicates the horse's good condition;
hidden, shameful, because a weak spot, well-nourished, shields the tenderness
located in the internal organs, protects them, but will always remain the lowest.

The clash of imagination and fact was the strength of Kounellis's work.
Little is known about the breeds of horses; from the photographs, one can
deduce that two of them were gray, while the rest were mostly bay. The breeds
or coats of Natalia Szerszen's horses cannot be determined either, because in
the forms presented, weakness has taken over the entire body, massacring the
body-object into a shapeless bruise with head and legs protruding from vari-
ous parts. The average horse weighs around five hundred kilograms, making it
a perfect vehicle for the weakness hidden behind triumphs and metaphors. An
object made of pieces of board, strips, filler, canvas, and paint weighs signifi-
cantly less. Still, in the presented form, one feels the weight and acute physical-
ity of the complex figures. Drawing on tradition, The weakness is closer to the
falling, struggling, or devoured horses in Eugéne Delacroix's paintings or Jan
van Huchtenburg's shocking drawings of dying and deceased horses. We can, of
course, also find a few examples of horse weakness in Polish art.

The theatricality of the objects' arrangement makes them a special kind of
tableau faiblesse (faiblesse — weakness) and, as the graduate student writes,
it triggers the viewer's thoughts about a suppressed being; the moment that
follows resignation, when the body loses control and the weight of the mass
overwhelms it. The positioning of the horses heightens the effect of the staging
of violence, tragedy; here again, as in the human tragedy in Delacroix's paint-
ing, The Death of Sardanapalus (1827), in which the female, naked bodies twist
the moment of collective murder, composed in the vortex raging around the
titular king. The painting, 'curled' inward, is ultimately reduced to the color of

a livid body, aching, full of blood spilled within, seeping through the 'sack' that
still holds bones and flesh together, though no longer in its original order. The
graduate deliberately forgoes precision and anatomical accuracy, which only
confirms that we are not dealing with a mangled model of a horse, but rather,
through art, we are confronting the problem of weakness, but also—as the
theoretical section suggests—'weight' in art (the art of weight).

Ms. Szerszen situates it between softness and monumentality, citing artists
such as Robert Morris, my favorite Phyllida Barlow, and Anish Kapoor, who oper-
ate in their sculptures, objects, and installations with the experience of weight
and lightness in both material and metaphorical contexts. The examples of the
artists discussed are interesting and sometimes surprising, as they are dictated
by the indicated states/phenomena, such as gravity and tension in the cases of
Barlow and Ernesto Neto. The graduate student writes about the British artist's
works that their elements will ultimately be disassembled, but it should have
been added that they will always be used again, and this is crucial to Barlow's
creative process. In my opinion, Barlow's objects are not "doomed to fall, to
break," as the author argues, but they are precisely that. This aligns with the
artist's declared attention to the contemporary world full of "falling monu-
ments," but also with her fascination with painting, which she always uses to
finish her works and installations.

| particularly appreciated the passage where the graduate student notes
that 'monumental lightness, or the illusion of lightness, is an intuitive search
for grace in art'. However, the following description of Michael Heizer's work
is not a good introduction. | feel that third chapter, The Sense of Lightness and
Monumentalism in Art Objects in Public Space, although correctly phrased in
the title, was not well-thought-out and was written hastily, without any regard
for continuity. The charm that resonated at the beginning of the text doesn't
return, however, when describing the "balloon sculptures" of Anish Kapoor
and Jeff Koons, though it could. | would have been delighted to mention—to
balance the male examples—Vera Simons, a balloon pilot and artist, creator of
aerial sculptures from the late 1960s.

In the context of the main work, the annex is a perverse play on percep-
tion. However, it's not so powerful that I'm struck by the impression of horse-
hide stretched over a stretcher, although | still feel some resistance and doubts.
The annex, titled MARRONE, is a set of four paintings measuring 200 x 200 cm,
executed in oil painting. Their central motif is the pattern of horse fur, with
titles referring to their names: Tobiano, Palomino, Rabicano, and Tarant. The
compositions are an aesthetic compilation of various motifs and shades, well-
composed and set in a somewhat unsettling scale and format. | don't know how
to justify this choice, which is a question for the graduate student. Both parts
— the diploma and the annex — adopt a similar scale. However, while in the
primary diploma, the selection and monumentality are justified by the premise
and message of the work, | find no such justification in the annex, described by
the graduate as 'variations on the theme of mounts' coats' and a kind of 'ca-
talog of shades of brown'. The elements of sewn-on fabric introduced in the
selected paintings, in my opinion, constitute an aesthetic device, which | inter-
pret as a purely formal gesture, understandable given the artist's interest in soft
forms, but also serving to dynamize the composition and, | believe, enhance its
visual impact. The flatness and form of the painting and the central motif, in my
opinion, are difficult to reconcile. However, it was interesting that Ms. Szerszen,
as she writes, collected coat motifs (lines and dots), effectively creating a collec-
tion that, as an idea for an anney, is very convincing.

In summary, | highly recommend the central part of the diploma; it is an
interesting proposal and a good development of her earlier works. The title well
describes the concept and form of the work. The technique used demonstrates
the graduate's highly developed skills and painting abilities. | appreciate the
relationship and tension between the forms, as well as the pathos of the scene,
which raises doubts about what we're seeing. The lack of a perpetrator of the
tragic event is intriguing; apart from the convulsing bodies, nothing indicates
the cause of the tragedy. The contrast between the spatial elements and the flat
parts of the objects raises some doubts in my mind. | wonder if the flatness of
the head and legs doesn't seem too simple, contrasting with the organic, knob-



by form? However, it works well as a visualization of a flat image flowing away,
although in such a sharp form, the collision creates a specific jarring effect. I'm
considering Lynda Benglis's concept of a painting flowing down the wall. The
theoretical work, as | mentioned, has many grammatical and stylistic shortcom-
ings, numerous errors, visible copying marks remaining in the text, and issues
with punctuation, among other problems. Occasionally, there are very general
or random passages and content. The work meets the basic requirements of
a master's thesis, although its potential and assumptions warrant closer exami-
nation. As a whole, the diploma meets the requirements for a master's thesis.

Dr hab. Matgorzata Jankowska
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Reviewer: Dr Magdalena Pela

Zuzanna Szypowicz w praktyce twdrczej koncentruje sie na zbudowaniu wia-
snego alfabetu malarskiego. Bardzo wazny jest dla niej proces kreacji bez
wczesniej wyraznie zaznaczonego celu. Stawia na zywiot, intuicje. Otwiera sie
na poszukiwania, btadzenie a takze podpowiedzi ptynace z jej ciata, emocji
i uczu¢. Podkresla, ze tworzac chce pozostaé sobg, a piszac wnikliwie o cie-
lesnosci, mam wrazenie, ze dotyka strun niezwykle delikatnych, prywatnych
i wewnetrznych. Koncentruje sie jednak przede wszystkim na tym, co oddzie-
la nas i chroni przed $wiatem a zarazem wystawione jest na wielokrotne cier-
pienie i dotyk — powtoce ciata.

Wokét tego pojecia zbudowana jest cata praca teoretyczna, ktéra w wy-
czerpujacy i oryginalny sposéb je analizuje. W rozdziale pierwszym, w oparciu
o ontologie cielesnosci Maurice’a Merleau-Ponty’ego opisanej w ksigzce Wi-
dzialne i niewidzialne, artystka okresla jg jako podszywajaca $wiat cztowieka.
Czerpiac z przemyslen filozofa, ktéry niemal od poczatku do korica koncentro-
wat sie na opisie cielesnosci, nazywa jg mianem ,,zywiotu”, czegos nieuchwyt-
nego, bedacego jednoczesnie czyms konkretnym i ogélnym.

Szypowicz nawigzuje réwniez do zywiotu ognia, ktory, opisywany przez Ka-
zimierza Mréwke w komentarzu do aforyzmu B 30 Heraklita, opowiada o ogniu
jako bezcielesnej energii. Petnej dualizmu i archetypicznej sity opartej na przeci-
wienstwach. Te podwdjnosé wyraznie odczytuje w pracach artystki, zaréwno
pod katem formalnym, jak i ideowym. Jak sama pisze: ,wyrazam swojg wrazli-
wos¢, faczac delikatnosc z drastycznoscig”. Krwista, gteboka czerwien, wpada-
jaca w braz czy purpure, petna jest drgania, wysokich emocji i dramatycznosci
wyptywajacych z ciata i ruchu autorki, ktdra zderza je jednak z barwami deli-
katniejszymi, wynikajgcymi z naszej zewnetrznosci; cielistymi, cieptymi, ziemi-
stymi tonami. Mam wrazenie, ze Szypowicz znajduje sie w swojej twodrczej dro-
dze przed momentem porzucenia figuratywnosci, ktorej jednak jeszcze kurczo-
wo sie trzyma, budujac na ptétnach formy nawigzujace do ludzkiego ciata. S
one czesto rozmyte, niekonkretne i pozostawiajgce wiele do domystu. Malarka
jedynie podpowiada odbiorcy, naprowadza swoim gestem na fragmenty ciat.

W rozdziale drugim odwotuje sie do kluczowego dla psychologii gtebi poje-
cia archetypu, praobrazu. Nawigzujac do filozofii Carla Gustava Junga, opisuje
go jako instynktowny i naturalnie wynikajacy z psychicznej reakcji, a takze ma-
jacy zrédto w nieswiadomosci zbiorowej. Idac dalej, nawigzuje do , bytu dzikie-
go” — pojecia wypracowanego przez Merleau-Ponty’ego, ktdre jest kluczowym

elementem w filozofii ontologii cielesnosci. Rozumie go jako byt, ,ktéry moz-
na potraktowac jako kolebke archetypu zawierajgcego bezksztattne obrazy,
z ktorej powstanie powierzchnia widocznych symboli”. Szypowicz pisze wni-
kliwie i ciekawie o charakterze dzikiego bytu, réwnoczesnie prébujac przeto-
2y¢ te rozwazania na wiasna praktyke twdrczg. Wspomina, ze pracujgc nad
obrazami dyplomowymi, starata sie do niego zblizyé. Poczucie bliskosci tego
pojecia i jego Swiadomosc¢ byly wazniejsze niz docelowa figuratywnosé obra-
zu. Kilkukrotnie podkresla, jak duzg wartos¢ ma intuicja i zaskoczenie, kontakt
z opisywang nieuchwytng gtebia, a takze cos, co przekracza jej pierwotne za-
tozenia i intencje.

Teoretyczne podtoze mocno taczy sie z warsztatem i sposobem pracy ar-
tystki. Obrazy, ktére sktadajg sie na realizacje gtéwnego dyplomu arty-
stycznego w wiekszosci powstaty przy pomocy materiatu budujgcego
zarazem aneks, jak i instalacje Powtoka swiata. Szypowicz opisuje proces
powstawania dziet, ktéry sam w sobie, poprzez swoja warstwowosc¢ i haptycz-
nos$é, przynosi na mysl delikatnos¢ i budowe skoéry. Postugujac sie, niemal
jak pedzlem, przeswitujgcym, cielistym materiatem, budujac fatdyi zagiecia
tworzy na ptdétnie wzér. Utwardzajgc powierzchnie klejem kostnym zrywa
warstwe materiatu i powtarza ten proces kilkukrotnie, az uzna, ze obraz
jest skoniczony. Zerwane powtoki wykorzystuje w instalacji, ktére wraz z tet-
nigcymi krwistym wnetrzem obrazami, tworza opowies¢ o tkance cielesnosci.
Czytajac opis procesu, poczutam, ze dziatania te sg bardzo bliskie mysleniu
performatywnemu, a przyjrzenie sie dziataniom autorki w czasie rzeczy-
wistym moze by¢ niezwykle frapujace i petne zywiotowej i dzikiej energii. Mam
nadzieje, ze bede kiedy$ miata okazje zobaczy¢ na zywo cata droge budo-
wania malarskiego ciata i zrywania zewnetrznej tkanki. By¢ moze przed ar-
tystka otwiera sie rowniez i taka mozliwos¢.

Instalacja, bedaca dyplomem gtéwnym, jest suknig uszyta z wyzej opisa-
nych materiatéw. Nie ukrywam, ze niezwykle zaciekawito mnie, dlaczego po-
jawita sie tak konkretna i przywotujgca tak wiele konotacji forma. Odniostam
wrazenie, ze we wczesniejszych pracach artystka ucieka od figuracji i dostow-
nosci. A suknia przywodzgca na mysl te z epok minionych, niemal automatycz-
nie otwiera dodatkowo watki feministyczne, ktére — jednak jak wiem — nie byty
zatozeniem artystki. Mowa tutaj o powtokach ciata, ktére — mimo ze dalekie s
od ideatu, petne skrzepdw, fatd i krwistych brudéw, buduja nasz pancerz, chro-
nig nas przed $wiatem. Jednak nie sposdb pozby¢ sie mysli, ze jest to historia
przede wszystkim o ciele kobiecym, ktére wielokrotnie ranione, przekuwa ten
bdl w coraz wiekszg site i piekno. | zrzucajac kolejne warstwy — rozkwita. Wie-
lowarstwowa forma sama w sobie jest niezwykle intrygujgca, a mozliwosci jej
interpretacji tylko poszerzaja pole rozumienia sztuki Szypowicz.

Kolejng czescig prezentacji jest aneks, na ktdry sktada sie tkanina Blizny
cielesnosci. Artystka kolejny raz przetwarza i recyklinguje skdrne powtoki, kto-
rymi maluje obrazy. Tym razem wykorzystuje je do stworzenia pracy, na kto-
rej powierzchni wyszywa blizny i ciecia. Celowo pokazuje obie strony realiza-
cji, chcac ukazaé rowniez te podszywajacy ciato. Zatozeniem jest podkreslenie
tego, co zazwyczaj niewidoczne i schowane pod powierzchnig dazgcej do ide-
atu zewnetrznosci.

Artystka uwidacznia blizny, pekniecia; eksponuje je, nobilitujgc wszystko
to, co ludzkie, naturalne i wpisane w proces naszego zycia. Catg wypowiedz
odbieram jako prébe docenienia tego, co umozliwia nam istnienie a jednocze-
$nie, bedac tak delikatnym, sprawia ogrom boélu. Znajduje jg réwniez jako pet-
ng dualizmu, lecz niezwykle spéjng, gdzie aneks z instalacja i pracami malar-
skimi t3cza sie i wielogtosem opowiadajg o tkance naszej cielesnosci. Powyzej
opisane realizacje wskazuja na wyjatkowa umiejetnos¢ opowiedzenia jednej
mysli w sposéb niezwykle szeroki, wyczerpujacy i przenikajacy sie wzajemnie
w prezentowanych pracach.

Konkludujgc — uwazam, ze dyplom gtéwny, aneks oraz praca pisemna
spetniajg wszystkie wymogi formalne, a takze wskazujg na dojrzatosé i przeni-
kliwos¢ artystyczng malarki. W petnym przekonaniu co do jakosci przedstawio-
nych prac, rekomenduje nadanie Zuzannie Szypowicz tytutu magistry sztuki.

dra Magdalena Pela
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In her creative practice, Zuzanna Szypowicz focuses on building her own pain-
ting alphabet. The process of creation, without a clearly defined goal, is crucial
to her. She relies on intuition and the elements. She opens herself to explora-
tion, wandering, and the promptings flowing from her body, emotions, and
feelings. She emphasizes that in creating, she wants to remain herself, and by
writing insightfully about corporeality, she touches incredibly delicate, priva-
te, and internal chords. However, she focuses primarily on that which separa-
tes and protects us from the world, yet is simultaneously exposed to repeated
suffering and touch — the body's envelope.

This concept informs her entire theoretical work, which analyzes it compre-
hensively and initially. In the first chapter, drawing on Maurice Merleau-Ponty's
ontology of corporeality, as described in his book The Visible and the Invisible,
the artist defines it as a disguise of the human world. Drawing on the reflec-
tions of a philosopher who, almost from beginning to end, focused on descri-
bing corporeality, Szypowicz calls it an 'element’, something elusive, simulta-
neously concrete and general.

Szypowicz also alludes to the element of fire, which, described by Kazimierz
Mréwka in his commentary on Heraclitus's aphorism B 30, speaks of fire as
disembodied energy. Full of duality and archetypal force based on opposites.
I clearly read this duality in the artist's works, both formally and conceptually.
As she writes, 'l express my sensitivity by combining delicacy with drasticness'.
The bloody, deep red, veering toward brown or purple, is full of vibration, high
emotion, and drama flowing from the artist's body and movement. However,
she juxtaposes them with more delicate colors, stemming from our external
selves: flesh-colored, warm, earthy tones. | have the impression that Szypowicz
is on the verge of abandoning figurativeness. Yet, she clings to it, constructing
forms on her canvases that allude to the human body. These forms are often
unclear and vague, leaving much to be guessed at. The painter merely sugge-
sts, guiding the viewer with her gestures to fragments of bodies.

In the second chapter, she draws on the concept of the archetype, the
proto-image, crucial to depth psychology. Drawing on the philosophy of Carl
Gustav Jung, she describes it as instinctive and naturally arising from a psycho-
logical reaction, also originating in the collective unconscious. She further allu-

des to the concept of 'wild being', developed by Merleau-Ponty, a key element
in the philosophy of corporeality ontology. She understands it as an entity 'that
can be treated as the cradle of an archetype containing formless images, from
which a surface of visible symbols will emerge'. Szypowicz writes insightful-
ly and engagingly about the nature of wild existence, simultaneously attemp-
ting to translate these reflections into her own creative practice. She recalls
that, while working on her graduation paintings, she sought to approach them.
A sense of closeness to this concept and an awareness of it were more impor-
tant than the intended figurativeness of the painting. She repeatedly emphasi-
zes the value of intuition and surprise, contact with the elusive depth she descri-
bes, and something that transcends her original assumptions and intentions.

The theoretical foundation is strongly linked to the artist's technique and
working method. The paintings that comprise her main graduation project
were largely created using material that constitutes both the annex and the
installation Sheath of the World. Szypowicz describes the process of making
the works, which, through its layering and tactile quality, evokes the delica-
cy and texture of skin. Using the translucent, flesh-colored material, almost
like a brush, she creates a pattern on the canvas by building folds and creases.
Hardening the surface with bone glue, she peels off a layer of material. She
repeats this process several times until she considers the painting complete.
She uses the peeled layers in the installation, which, along with the images
pulsating with blood inside, create a story about the fabric of the body. Reading
the description of the process, these activities are very close to performati-
ve thinking, and observing the artist's actions in real time can be incredibly
compelling, full of elemental and wild energy. | hope to have the opportunity to
witness the entire process of building a painterly body and stripping away the
outer tissue in person. This possibility also opens up for the artist.

The installation, which serves as the main diploma piece, is a dress made
from the materials described above. | was incredibly intrigued by the reason
for such a specific form, evoking so many connotations. | had the impression
that in her earlier works, the artist eschews figuration and literalism. And the
dress, reminiscent of those from bygone eras, almost automatically opens up
additional feminist themes, which, as | know, were not the artist's intention.
I'm talking about the layers of the body that—though far from perfect, full of
clots, folds, and bloody filth—build our armor, protecting us from the world.
Yet, it's impossible to shake the thought that this is primarily a story about
the female body, which, repeatedly wounded, transforms this pain into ever
greater strength and beauty. And by shedding layers, it blossoms. The multi-
layered form itself is incredibly intriguing, and the possibilities of its interpreta-
tion only expand the scope of understanding Szypowicz's art.

The next part of the presentation is an annex, consisting of the fabric of
The scars of corporeality. The artist once again processes and recycles the skin
layers she uses to paint. This time, she uses them to create a work on whose
surface she embroiders scars and cuts. She deliberately presents both sides of
the project, also revealing the one that underlies the body. The idea is to high-
light what is usually invisible and hidden beneath the surface of an exterior stri-
ving for perfection.

The artist makes scars and cracks visible; she exposes them, ennobling
everything human, natural, and inherent in the process of our lives. The
entire statement is an attempt to appreciate what enables our existen-
ce and, at the same time, being so delicate, causes immense pain. | also find
it full of duality, yet remarkably coherent, where the annex, the installation,
and the paintings connect and, in a multi-voiced way, speak about the fabric
of our corporeality. The works described above demonstrate a unique ability
to convey a single thought in an extensive, comprehensive, and inter-
woven way throughout the works presented.

In conclusion, the primary diploma, the annex, and the written thesis meet
all formal requirements and demonstrate the artist's maturity and artistic insi-
ght. With complete confidence in the quality of the works presented, | recom-
mend awarding Zuzanna Szypowicz the title of Master of Arts.

Dr Magdalena Pela
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Natalia Teofilak

Studia rozpoczete na ASP w Gdarisku w 2019 roku w Pracowni Podstaw
Rysunku i Malarstwa prof. Jacka Kornackiego.

Praca magisterska pisemna: Portret spoteczeristwa Zjednoczonych
Prowincji na podstawie przedstawier wnetrz w malarstwie niderlandzkim
XVII wieku napisana pod kierunkiem dr. Zbigniewa Brzostowskiego.
Opiekun aneksu: prof. Aleksander Widynski

Promotor dyplomu: prof. Maciej Swieszewski

Recenzent: dra hab. Anna Reinert-Falerniczyk

Studies in Basics of Drawing and Painting in the Studio Prof. Jacek
Kornacki at the Academy of Fine Arts in Gdarisk commenced in 2019.

Written master’s thesis: A Portrait of the Society of the United Provinces
Based on Interior Representations in 17th-Century Netherlandish Painting
written under the supervision of Dr Zbigniew Brzostowski.

Supervisor of the annex: Prof. Aleksander Widynrski

Supervisor of the degree project: Prof. Maciej Swieszewski

Reviewer: Dr hab. Anna Reinert-Falericzyk

Przedtozona do oceny cze$¢ artystyczna pracy magisterskiej pt. Wnetrza
wspomniane sktada sie z zestawu pieciu obrazéw, przygotowanych pod opie-
ka prof. Macieja Swieszewskiego. Prace zostaly namalowane farbami olejny-
mi na ptétnie, na gruncie kredowym. Wszystkie prezentowane obrazy maja
wspolng wysokosé 180 cm i nieznacznie rdznig sie od siebie szerokosciami.
Prace te $wiadczg o swobodnym postugiwaniu sie przez autorke warsztatem
malarskim, sa dobrze zakomponowane, technologicznie na wysokim pozio-
mie. Chciatoby sie powiedzie¢, ze s to prace realistyczne, jednak tu potyka-
my sie i wpadamy w zastawiong przez dyplomantke intelektualng putapke.
Potykamy sie bowiem juz na samym poczatku o definicje pojecia ,realistycz-
ne”. O ile w klasycznej definicji mamy réwnanie, w ktérym po jednej jego stro-
nie stoi rzeczywistosé, a po drugiej dzieto artystyczne, zas znakiem rownosci
tego rownania jest wiernosé i zgodnosc¢ z obserwacja; tak w przypadku malar-
stwa Natalii Teofilak w pierwszej czesci tego rownania - tej odpowiedzialnej za
,rzeczywistos$¢” - dziejq sie rzeczy nieoczywiste i ciekawe.

Oczywiscie nie jest tak, ze Natalia jako jedyna manipuluje po tej stro-
nie réwnania. Artysci powszechnie korzystaja z fotografii, programéw graficz-
nych, generatoréw rzeczywistosci wirtualnej i modeli 3D wcigz mieszczac sie
w definicji malarstwa realistycznego. Od dawna mamy do czynienia z rzeczy-
wisto$cig w taki sposdb rozszerzong, a znak réwnosci w réwnaniu stracit swo-
ja nieugieta wyrazisto$¢ na rzecz bardziej pojemnego i mniej zdefiniowanego
znaku ,,réwna sie w przyblizeniu”.

Operacja intelektualna, ktéra wykonuje dyplomantka, jest jednak sub-
telna. Ot6z uzywa ona technik cyfrowych, dokumentacji zdjeciowej z jej do-
mowych archiwdw i wiedzy z zakresu geometrii wykresinej w poszukiwaniu
swojej wersji proustowskiej magdalenki, swojego straconego czasu. Przeno-
si sie do krainy dziecinstwa, do wnetrz, w ktérych sie wychowywata, a w ktd-
rych od lat nie byta. Do miejsc, ktdre tacza sie z tymi szczegdlnymi dzieciecy-
mi wspomnieniami, tak mocno potgczonymi w sercach i umystach kazdego
z nas z rownie silnymi, co trudno nazywalnymi, emocjami - stowem, przenosi
sie ona do swojego Combray.

Patrzac na obrazy dyplomantki wida¢ pieczotowitg che¢ dokumenta-
cji, archiwizacji detalu, nie uronienia ani kropli z odzyskanego wspomnienia.
Natalia Teofilak buduje swoje skomplikowane przedstawienia opierajac je na
szczegble wiasnie, ale szczegdt ten podporzadkowuje temu, co — jak sadze
— dla niej najwazniejsze: checi zrekonstruowania momentu pamieci w wielo-
wymiarowym i wielozmystowym ujeciu. Patrzac na te kadry, czujemy niemal
ciepto promieni wpadajacych do wnetrza salonu, zapachy positkdw przygo-
towywanych z troska dla rodziny a zakumulowane w niewielkiej kuchni, cie-
kawo$¢ dziecka zagladajacego przed potudniem do pustej sypialni dorostych.

To jak mieszkamy, jak formujemy przestrzen naszych domow, z jednej
strony nadaje ksztatt naszym wspomnieniom, jest scenograficznym ttem na-
szego zycia, a z drugiej zas nas definiuje wobec swiata. Czy mieszkanie jest na-
sz3 bezpieczng przestrzenig, czy moze naszg wizytowka? Czy jest podporzad-
kowane naszym indywidualnym potrzebom, czy odzwierciedla nasz status?
Jest dla nas, czy o nas $wiadczy?

Dyplomantka poswieca wiele namystu relacji miedzy mieszkaricami
a przestrzeniami mieszkalnymi, nie tylko w swoim osobistym, biograficznym
aspekcie. Bada go takze wnikliwie w ujeciu historycznym, w czesci teoretycz-
nej pracy magisterskiej zatytutowanej Portret spofeczeristwa Zjednoczonych
Prowincji na podstawie przedstawieri wnetrz w malarstwie niderlandzkim
XVII wieku, ktéra zostata przygotowana pod kierunkiem dr. Zbigniewa Brzo-
stowskiego. Sktada sie ona ze wstepu, czterech logicznie z siebie wynikaja-
cych rozdziatéw, zakoriczenia oraz bibliografii, spisu ilustracji uzytych w tek-
Scie i abstraktu pracy dyplomowe;j.

Praca pisemna jest poprawnie skonstruowana. Posiada klarowny podziat
na rozdziaty i podrozdziaty, jest opatrzona stosownymi przypisami, na koricu
rozprawy umieszczona zostata bibliografia (zawierajaca takze linki do stron in-
ternetowych), ktéra obejmuje trzydziesci pozycji. Dobér przytoczonej litera-
tury wskazuje na szeroka znajomos¢ badanych zagadnien. Tres¢ rozprawy jest
adekwatna do tematu zawartego w tytule.

Praca ta jest bardzo rzetelng prébga przebadania zwrotnej relacji pomiedzy
mieszczansko-kupiecka kulturg mieszkaricéw Republiki Zjednoczonych Prowin-
cji, ich domoéw i wnetrz mieszkalnych oraz malarstwa dekoracyjnego, masowo
produkowanego w tym rejonie. Z jednej strony obrazy stanowity nieodtaczny
element wystroju mieszczanskich wnetrz, z drugiej zas, jednym z gtéwnych
tematow malarstwa tamtego okresu byty wtasnie owe wnetrza mieszkalne.
To spotegowanie — umieszczanie przedstawien wnetrz we wnetrzu — stanowi
asumpt do zrozumienia wagi relacji jaka taczyta mieszkaricéw z ich domami.

Czytajac te prace zastanawiatam sie dlaczego dyplomantka obrata tak od-
legty historycznie obiekt badania i czy istnieje potaczenie merytoryczne miedzy
tematem a gtéwng czescig dyplomu. Odpowiedz? znalaztam w jednym z ostat-
nich zdan zasadniczej czesci tekstu: ,,Mimetyczne przedstawienia (...) wnetrz
(...) niezupetnie petnig archeologiczna funkcje, jednak prezentuja co$ row-
nie istotnego — sg obrazem wnetrz «przefiltrowanych» przez zyjgcego ow-
czesnie cztowieka. Przedstawiajg to, co mieszczanin Sredniej klasy uwazat za
definiujace i najistotniejsze w opisaniu danego wnetrza. Szczegétowe, precy-
zyjne przedstawienia z pewnoscig zajety niezliczong ilos¢ godzin. Kazdy detal
czy drobiazg, wszystko to wymagato od artysty uznania za wystarczajgco istot-
ne, warte poswieconego czasu. (...) Domy — promieniejgce cieptem, czesto
skapane w potudniowym storicu. Schludne i wysprzatane, traktowane przez
swoich mieszkancow z najwiekszg uwagg”.

Fragmentem tym mozemy z rowng precyzja opisa¢ obrazy wnetrz miesz-
kalnych w XVII-wiecznych Niderlandach, jak i proustowska wyprawe Natalii
Teofilak do domu swojego dziecifnstwa. Pokazuje to moze tyle, ze nasza re-
lacja z tym, co nazywamy domem jest niezmiennie wazna, gteboka, intymna
i wieloaspektowa. O ile z biegiem lat zmieniaja sie kostiumy i dekoracje, o tyle
najwyrazniej nie zmienia sie sama istota tej relacji.

Ostatnim poddanym recenzji cztonem prezentowanego dyplomu jest
aneks, zrealizowany pod opieka prof. dr hab. Aleksandra Widynskiego, zaty-
tutowany Przeswity w przestrzeni. Jest to wiszaca na szkielecie z wtdkna szkla-
nego delikatna, btekitna tkanina. Materiat, przeszyty technika smockingu we
wzOr przypominajacy groty strzat, przepuszcza czesciowo $wiatto, podkresla-



jac rytmiczne zatamania tkaniny. Cato$¢ tworzy rodzaj organicznego, zwiew-
nego, onirycznego kokonu do wnetrza ktérego mozna wejs¢, znajdujac sie
tym samym w dziwnej, abstrakcyjnej, kotyszacej sie, w sposdb przywodzacy
na mysli ruch ukwiatu, przestrzeni. Ta spektakularna praca, dowodzaca swiet-
nej znajomosci technologii wtékna i techniki smockingu jest — w mojej oce-
nie — bardzo udang prdéba opisania emocji i odczu¢ zmystowych, omoéwio-
nych juz w kontekscie prac malarskich i pracy teoretycznej, za pomoca jezy-
ka abstrakcyjnego. Wejscie do tego , kokonu” separuje bowiem do pewnego
stopnia od zewnetrznych bodzcéw, nie bedac rownoczesnie doswiadczeniem
klaustrofobicznym. Przestrzen wnetrza nas otula, ale nie odcina. Jest ona jed-
noczesnie rytmiczna i organiczna, zorganizowana i efemeryczna. Przebywa-
nie w niej moze przywodzi¢ skojarzenia z wnetrzem kobiecego tona. Wywo-
tuje odczucia intymnosci, bezpieczenstwa i bycia sam na sam ze sobg; a sg to
odczucia tozsame z tymi, ktére wiekszos¢ z nas odczuwa bedac samemu
w przestrzeni, ktérg nazywamy swoim domem — stanowi to madrg i umiejet-
na klamre, spinajaca catosé prezentacji dyplomowej.

Konkludujgc, po wnikliwym zapoznaniu sie z pracg magisterska pani Nata-
lii Teofilak, stwierdzam, ze temat czesci teoretycznej pracy magisterskiej jest
nowatorsko przedstawiony, a zestaw prac artystycznych bedacych przedmio-
tem recenzji stanowi oryginalne rozwigzanie problemu badawczego. Biorgc
pod uwage poziom prezentowanych prac, w tym aneksu i jakos¢ refleks;ji teo-
retycznej, uznaje, ze spetniaja one wymagania stawiane kandydatom i kandy-
datkom do uzyskania tytutu magistra_y sztuki i oceniam przedstawiong pra-
ce dyplomowa bardzo dobrze; w zwigzku z czym, z przekonaniem rekomen-
duje komisji dyplomowej nadanie pani Natalii Teofilak tytutu magistry sztuki.

dra hab. Anna Reinert-Faleniczyk
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The artistic portion of the master's thesis, titled Interiors Mentioned, submit-
ted for evaluation, consists of a set of five paintings prepared under the super-
vision of Professor Maciej Swieszewski. The works were painted with oil paints
on canvas, over a chalk primer. All the paintings presented have a common
height of 180 ¢cm and vary slightly in width. These works demonstrate the
artist's skillful use of painting techniques, are well-composed, and technologi-
cally advanced. One might be tempted to call them realistic works, but here
we stumble and fall into the intellectual trap set by the graduate student. We
stumble right from the outset over the definition of the term 'realistic'. While
the classical definition involves an equation with reality on one side and a work
of art on the other, and the equal sign of this equation is fidelity and corre-
spondence to observation, in the case of Natalia Teofilak's painting, the first
part of this equation—the part responsible for 'reality'—involves something
unexpected and interesting.

Of course, it's not as if Natalia is the only one manipulating this side of
the equation. Artists commonly use photography, graphics programs, virtual
reality generators, and 3D models, still falling within the definition of realistic
painting. We've long been dealing with such augmented reality, and the equals
sign in an equation has lost its unyielding clarity in favor of the more encom-
passing and less defined 'equals approximately' sign.

The intellectual operation the graduate student performs, however, is
subtle. She uses digital techniques, photographic documentation from her
home archives, and knowledge of descriptive geometry in search of her
version of the Proustian Madeleine, her lost time. She travels to the land of
childhood, to the interiors where she grew up, but which she hasn't visited
in years. To places that connect with those special childhood memories, so
strongly connected in the hearts and minds of each of us with emotions that
are equally powerful, yet difficult to define—in short, she travels to her own
Combray.

Looking at the graduate's paintings, one can see a meticulous desire to
document, to archive detail, to not miss a single drop of recovered memory.
Natalia Teofilak builds her complex representations based on detail, but she
subordinates this detail to what, in my opinion, is most important to her: the
desire to reconstruct a moment of memory in a multidimensional and multi-
sensory approach. Looking at these frames, we can almost feel the warmth of
the sun's rays streaming into the living room, the aromas of meals carefully
prepared for the family and accumulated in the small kitchen, the curiosity of
a child peeking into an empty adult bedroom before noon.

How we live, how we shape the space of our homes, on the one hand,
shapes our memories and serves as the scenographic backdrop for our lives,
and on the other, defines us in the world. Is our home our safe space or perhaps
our calling card? Is it subordinated to our individual needs, does it reflect our
status? Is it for us, or does it speak volumes about us?

The graduate student devotes considerable thought to the relationship
between residents and living spaces, not only from her personal, biographi-
cal perspective. She also examines it in depth from a historical perspective in
the theoretical part of her master's thesis, entitled A Portrait of the Society
of the United Provinces Based on Interior Representations in 17th-Century
Netherlandish Painting, which was prepared under the supervision of Dr
Zbigniew Brzostowski. It consists of an introduction, four logically flowing
chapters, a conclusion, a bibliography, a list of illustrations used in the text,
and an abstract.

The written work is well-structured. It is clearly divided into chapters and
subchapters, is provided with appropriate footnotes, and at the end of the
thesis is a bibliography (including links to websites) of thirty items. The selec-
tion of literature cited indicates a broad knowledge of the topics under study.
The content of the thesis is relevant to the topic stated in the title.

This work is a thorough attempt to examine the interplay between the
bourgeois-mercantile culture of the inhabitants of the Republic of the United
Provinces, their homes and residential interiors, and the decorative paintings
mass-produced in this region. On the one hand, paintings were an integral part
of the décor of bourgeois interiors, but on the other, one of the main themes of

painting in that period was precisely these residential interiors. This intensifica-
tion—placing representations of interiors within interiors—provides an impe-
tus for understanding the importance of the relationship between residents
and their homes.

While reading this work, | wondered why the graduate student had chosen
such a historically distant object of study and whether there was a substantive
connection between the topic and the main body of the thesis. | found the
answer in one of the last sentences of the main body of the text: 'Mimetic
representations of (...) interiors (...) do not quite fulfill an archaeological func-
tion, but they present something equally important — they are images of interi-
ors 'filtered' by a contemporary. They represent what a middle-class bourgeois
considered defining and most important in describing a given interior. The
detailed, precise depictions undoubtedly took countless hours. Every detail,
every detail, all of it demanded the artist's recognition as significant enough,
worth the time invested. (...) Houses — radiating warmth, often bathed in the
southern sun. Neat and tidy, treated with the utmost care by their inhabitants'.

This fragment can describe with equal precision the images of residential
interiors in the 17th-century Netherlands and Natalia Teofilak's Proustian jour-
ney to her childhood home. Perhaps it demonstrates that our relationship with
what we call home is enduringly important, profound, intimate, and multifac-
eted. While the costumes and decorations change over the years, the very
essence of this relationship clearly remains unchanged.

The final section of the presented thesis, titled Clearances in Space, was
created under the supervision of Professor Aleksander Widynski. It consists
of a delicate, blue fabric hanging on a fiberglass frame. The fabric, smocked
in a pattern reminiscent of arrowheads, partially transmits light, highlighting
the fabric's rhythmic folds. The whole creates a kind of organic, airy, dream-
like cocoon, into which one can enter, finding oneself in a strange, abstract,
swaying space, reminiscent of the movement of an anemone. This spectacular
work, demonstrating an excellent knowledge of fiber technology and the tech-
nique of smocking, is — in my opinion — a very successful attempt to describe
emotions and sensory experiences, already discussed in the context of paint-
ings and theoretical work, using abstract language. Entering this 'cocoon'
provides a degree of separation from external stimuli, without being a claustro-
phobic experience. The interior space envelops us, but does not cut us off. It is
simultaneously rhythmic and organic, organized and ephemeral. Being within it
can evoke associations with the interior of a woman's womb. It evokes feelings
of intimacy, security, and being alone with oneself; These are the same feelings
most of us experience when alone in the space we call home — this provides a
wise and skillful framework that ties together the entire thesis.

In conclusion, after carefully reviewing Ms. Natalia Teofilak's master's
thesis, | conclude that the theoretical part of the thesis is presented in an inno-
vative way, and the set of artistic works reviewed constitute an original solution
to the research problem. Considering the level of the presented works, includ-
ing the annex, and the quality of the theoretical reflection, | consider them to
meet the requirements for candidates for the Master of Arts degree and | rate
the submitted thesis very highly. Therefore, | confidently recommend that the
thesis committee award Ms. Natalia Teofilak the Master of Arts degree.

Dr hab. Anna Reinert-Falericzyk
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Antoni Walas

Studia rozpoczete na ASP w Gdarisku w 2019 roku w Pracowni
Podstaw Rysunku i Malarstwa dr. hab. Marka Wrzesiniskiego.

Praca magisterska pisemna: Czar zakoriczonego napisana
pod kierunkiem dr. Doroty Grubby-Thiede.

Opiekun aneksu: prof. Maria Targorska

Promotor dyplomu: prof. Krzysztof Gliszczynski
Recenzent: dr Filip Ignatowicz

Studies in Basics of Drawing and Painting in the Studio Dr. hab Marek
Worzesinski at the Academy of Fine Arts in Gdarnsk commenced in 2019.

Written master’s thesis: The spell of completion written under
the supervision of Dr Dorota Grubba-Thiede.

Supervisor of the annex: Prof. Maria Targonska

Supervisor of the degree project: Prof. Krzysztof Gliszczynski
Reviewer: Dr Filip Ignatowicz

Niemieckie stowo Fernweh, wedtug mojego zrozumienia, moze okresla¢ tesk-
note nie za domem, a za miejscem dalekim, nawet takim, w ktérym nigdy sie
nie byto. Jest to bliskie hastu pseudonostalgii — terminu utworzonego przez
Davide Oraziego, a przywotanego przez dyplomanta, urodzonego 10 lat po
upadku komuny, o ktérej pisze. Ta, z pozoru tylko, peselowa informacja jest
istotna, bo wtasnie wspomniane zjawisko prébuje w swojej pracy teoretycz-
nej, napisanej pod opiekg dr. Doroty Grubby-Thiede, opisa¢ Antoni Walas.
Czar zakoriczonego, na przyktadzie PRL-u, dotyka tematu nostalgii i pamieci,
a moze nawet duchologii, cho¢ nie nawigzujgce wprost do publikacji Olgi Dren-
dy. Nostalgie autor analizuje w ujeciu historycznym, psychologicznym, kulturo-
wym, etnograficznym, a nawet marketingowym. Bada aspekty rekonsolidacji,
konceptu wycieku rzeczywistosci, eskapizmu, asocjacji i generowania luk we
wspomnieniach oraz tworzenia symulacji w Swiadomosci. Istotna jest tu rela-
cja pamieci i wyobrazni, a takze wptywu doswiadczenia przesztosci na obecne,
fikcyjne teksty kultury. To takze opowies¢ o relacji swojskosci i egzotyki. Pisa-
na jest w bardzo angazujacy, a jednoczesnie konkretny sposéb. Autor kontekst
PRL-owy poréwnuje do szerszej tendencji kulturowych poszukiwan w przeszto-
$ci, szczegolnie zauwazalnych w modzie: w fascynacji vintage, trendach marke-
tingowych czy innych tekstach kultury popularnej, takich jak netflixowy serial
Stranger Things. Za Weronikg Bryl-Roman poréwnuje zainteresowanie mozai-
ka wyobrazen na temat przesztosci do postmodernistycznej praktyki recyklin-
gowania tresci kulturowych, ktéra generuje frapujacy, nierealny i eklektyczny
kolaz tego, co przeszte z tym, co dzisiejsze.

Walas zauwaza proces, ktory de facto buduje kanony. Siega w swojej ana-
lizie do jednej z pierwszych muzealnych wiwisekcji PRL-owskiego designu:
wystawy Uzytkowa fantastyka lat piecdziesigtych (Muzeum Rzemiost Artystycz-
nych, Oddziat Muzeum Narodowego w Poznaniu, 1991 r.) oraz pokazu Rzeczy
Pospolite w Muzeum Narodowym w Warszawie, czy wystawy pt. Szare w kolo-
rze, zorganizowanej w warszawskiej Zachecie. Ociera sie tez o przyktady dziet
z naszej dyscypliny, ktére autorsko klasyfikuje jako reprezentacje tematycz-
nej dla swojego tekstu fascynacji. Analizuje kolaze Pauliny Otowskiej, projekty

modowe Tomasza Armady, Falowiec Julity Wojcik, a takze malarstwo Marcina
Maciejowskiego.

Proces sentymentalizacji to de facto pointa eseju Antka, a w dodatku fan-
tastyczny sposdb, by przejs¢ do realizacji malarskich, w ktérych wiasnie takim
aspektom poddana zostaje przestrzen trywialnej klatki schodowej. Wyrazna te-
sknota staje sie tu momentem startu, cho¢ finalnie nie jest do korica obecna
w realizacjach. Siegajac po miejsca zapamietane, mamy jednak do czynienia
bardziej z nie-miejscem. Bo czym jest wnetrze klatki schodowej? Najczesciej
tak samo powtarzalne i nijakie jak autostrada czy lotnisko, ktore za przyktady
nie-miejsc podaje Marc Augé. Tesknota byta tu zatem tylko punktem wyjscia,
a opowiesc¢ o niej, za pomoca przywotanej przestrzeni, stata sie zuniwersali-
zowana do tego poziomu, ze jest to wtasnie nie-miejsce. | nie chodzi mi tylko
o zabiegi escherowsko-surrealistyczne i zakrzywienie architektury, ktére ob-
serwujemy jako gest niby z nolanowskiej Incepcji, ani o to, ze przedstawienie
na obrazach sie znaczaco uabstrakcyjnia, lecz bardziej o fakt, ze dotykamy nie-
miejsca, bo klatka nie jestem domem, za ktérym mozemy tesknic. To tylko ko-
rytarz faczacy zewnetrze z wnetrzem. A jednak tak banalna i z pozoru niezna-
czaca przestrzen staje sie pretekstem do bogatej wyprawy malarskiej, w ktérej
schody zawijajg sie niczym wstega Mdobiusa, a rytm stopni i szproséw w balu-
stradzie jest wyznacznikiem kierunkdéw, a nie czyms, co lokuje nas stricte w kon-
kretnej klatce schodowej. Tak powstajg niezwykle przestrzenne, zredukowane,
estetyczne, formalne, petne gradacji barwnych obrazy. Niezaleznie od dobranej
palety — sg prace od chtodnych po zafarbione bursztynowo-ugrowo-herbacia-
nymi kolorami — wszystkie klatki sg w jaki$ sposob systemowe. Czué w nich
wrazliwos¢ komputerowego rendera, ktory jest policzalny, matematyczny, co
moze nie zgadzac sie podstawowym zagadnieniem tesknoty, z jakiego te pra-
ce pochodza. Dtugo nie mogtem tego zrozumie¢, ale finalna odpowiedz byta do
odnalezienia w czesci teoretycznej dyplomu. Te obrazy przedstawiajg rekonso-
lidacje osobistych wspomnien, autorsko zmanipulowana symulacje wtasnej pa-
mieci. Stad tez estetyka komputerowo wygenerowanych uzupetnien pewnych
luk w zapamietanym obrazie; nie dos¢, ze jest tutaj integralnym elementem
procesu, to staje sie znakomicie dobranym narzedziem.

Potfaczenie pomiedzy realizacjami z aneksu i dyplomu gtéwnego funkcjo-
nuje na zasadzie bardziej formalnej — w sensie strategii, polegajacej na zacie-
raniu granicy miedzy abstrakcjg a figuracja. Zabieg jest ten sam, lecz obszar
tematyczny i estetyczny odmienny. Tak, jak malarstwo zdaje sie pochodzi¢
z fascynacji geometrig, tak rysunek zrealizowany w pracowni prof. Marii
Targonskiej bucha organicznoscia.

Trudno uzywac stdéw, by opowiedzie¢ o obrazie z zatozenia niedookreslo-
nym na tyle, by widz sam mdgt dopowiedzie¢ sobie do niego swojg wtasng nar-
racje. Ta trudno$¢ pojawia sie dlatego, ze kazde skojarzenie jest dopuszczalne
przez autora, troche jak w tescie Rorschacha. W tym przypadku kleksy z zatoze-
nia miaty za zadanie by¢ prawie symetrycznymi abstrakcjami, natomiast na ry-
sunkach Antka nie jest to juz takie pojedyncze. Amorficzno$¢, a jednoczesnie
cechy biologicznego porzadku. Figuracja — jednak uwalniajgca sie, momenta-
mi odchodzaca od przedstawienia, bo przeciez nie jesteSmy w stanie wskazac
jednomysinie tego, co tak naprawde obserwujemy, stojgc przed tymi wielko-
skalowymi rysunkami wybudowanymi z plam $wiatta i cienia. Stad tez tytut
aneksu — Przeptyw, rozumiem jako quasi-naturalno$¢ wystawionych prac, kto-
ra jest ich cecha wiodgca. Komorkowosé, skojarzenia z organizmami albo wrecz
organami zwierzecymi czy roslinnymi, to podstawowy sposéb czytania tych
realizacji rysunkowych. Stojac przed nimi, w jednej chwili jestesmy juz pewni,
Ze patrzymy na ludzkie serce, mrugniecie oczu i widzimy to, co obserwujemy
na wynikach ultrasonograféw: nerka, ptdd, a moze jednak jakis tumor. Kolejna
brzytwa okamgnienia i fragment rysunku werbalizuje sie jako przedziwny splot
palcdw, grzyby, pestka czy pak przedziwnego kwiatu. Kwiatu, ktéry po chwili,
troche jak u Georgii O’Keeffe z powrotem staje sie ciatem i moze kojarzy¢ sie
nawet z elementami organéw rozrodczych. Podczas rozmoéw z autorem, kiedy
miatem przyjemnos¢ kuratorowaé mini-wystawe ztozong z tych wielokrotnie
nagradzanych realizacji rysunkowych, Antek wskazat na pojecie narzgdéw ana-
logicznych — czyli takich, ktére cho¢ nie majg wspdlnego pochodzenia ewolu-
cyjnego przybieraja niezaleznie od siebie podobny ksztatt, zaréwno u zwierzat



jak i roslin. Ta symetria zycia paczkuje w zbalansowanych kompozycjach zbu-
dowanych z niezwykle precyzyjnie ustawionych walorowych przejs¢ tonalnych
i gradientdw, ktdre powstaja za pomoca kredki, a momentami sprawiajg wraze-
nie, ze maja fakture niczym frottage albo sa makro zdjeciem dziary (bo sposob
ich wypetniania przypomina tworzenia $wiattocienia w tatuatorstwie). Zamyka-
my oczy, otwieramy ponownie i znowu widzimy co innego. Prace jednoczesnie
moga wydawac sie tez kosciane i kamieniste. Ow przeptyw znaczer i skojarzen
jest niesamowitg cechg tych prac; mozna powiedzieé, ze s3 to rysunki o for-
mach - metarysunki. A sposdb subtelnie przestrzennego ich zawieszenia, mimo
duzej skali, nadaje im kompozycyjnego powietrza. Bardzo wysoko cenie sobie
ten fragment tworczosci dyplomanta.

| tak z pozoru osobne czesci sktadajace sie na prace magisterskg Antonie-
go Walasa majg miedzy sobg bardzo wyraznie osadzone mosty ideowe lub for-
malne. Spisane przemyslenia angazuja i lokuja nas w ciekawych rozwazaniach
na temat patrzenia w przesztos¢ i pokoleniowej zmiany, ale takze uniwersaliza-
cji korzystania z pamieci i skojarzen. Nawet gdyby dotozyc¢ tu tresci muzyczne,
z ktérych Antek tez jest przeciez znany, to finalnie skwitowac by trzeba byto, ze
jest to dobre; a autor czego i jakiego medium sie nie chwyci jest w stanie zapre-
zentowac swojg sprawnosé i dojrzatos¢ twdrcza. Jakosé kazdego ze zrealizowa-
nych tu przedsiewzie¢ zamyka sie w estetycznym i precyzyjnym rezultacie arty-
stycznym. Dlatego bardzo pozytywnie oceniam te prace dyplomowg i wnosze
o nadanie Walasowi tytutu magistra sztuki.

dr Filip Ignatowicz
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The German word 'Fernweh', as | understand it, can describe a longing not for
home, but for a distant place, even one one has never visited. This is close to
the term 'pseudo-nostalgia'—a term coined by Davide Orazi and invoked by
a graduate student born 10 years after the fall of communism, about whom he
writes. This seemingly mere PESEL (National Social Security Number) informa-
tion is significant, as Antoni Walas attempts to describe precisely this phenom-
enon in his theoretical work, written under the supervision of Dr Grubba-
Thiede. The Charm of the Finished, using the example of the Polish People's
Republic, touches on the subject of nostalgia and memory, and perhaps even
hauntology, though without directly referring to Olga Drenda's publication.
The author analyzes nostalgia from a historical, psychological, cultural, ethno-
graphic, and even marketing perspective. He examines aspects of reconsolida-
tion, the concept of reality leakage, escapism, association, and the generation
of gaps in memories, as well as the creation of simulations in consciousness.
The relationship between memory and imagination is crucial here, as is the
influence of experience on current, fictional cultural texts. It is also a story
about the relationship between familiarity and exoticism. It is written in a
highly engaging yet concrete manner. The author compares the context of the
Polish People's Republic to a broader trend of cultural exploration of the past,
particularly noticeable in fashion: in the fascination with vintage, marketing
trends, and other popular culture texts, such as the Netflix series Stranger
Things. Following Weronika Bryl-Roman, he compares the interest in the
mosaic of representations of the past to the postmodern practice of recycling
cultural content, which generates a compelling, unreal, and eclectic collage of
the past and the present.

Walas notes a process that de facto constructs canons. In his analysis, he
draws on one of the first museum vivisections of communist-era design: the
exhibition Utilitarian Fantasy of the 1950s (Museum of Artistic Crafts, Branch
of the National Museum in Poznan, 1991), the Commonwealth show at the

National Museum in Warsaw, and the exhibition Gray in Color at the Zacheta
National Gallery of Art in Warsaw. He also touches on examples of works from
our discipline, which he classifies as representative of the thematic fascina-
tion of his text. He analyzes Paulina Otowska's collages, Tomasz Armada's fash-
ion designs, Julita Wojcik's 'Wavy block' (Falowiec), and Marcin Maciejowski's
paintings.

The process of sentimentalization is the de facto climax of Antek's essay,
and a fantastic way to transition into his paintings, in which the space of
a trivial staircase is subjected to precisely these aspects. A clear longing
becomes the starting point, though ultimately it is not fully present in the
works. When we reach for remembered places, however, we are dealing more
with a non-place. For what is the interior of a stairwell? Most often, it's as
repetitive and bland as a highway or an airport, which Marc Augé cites as
examples of non-places. Longing was merely a starting point, and the story
about it, through the evoked space, became universalized to the point of being
a non-place. And I'm not just referring to the Escher-esque-surrealist devices
and the curvature of architecture, which we observe as a gesture reminiscent
of Christopher Nolan's Inception, nor to the significantly abstracted repre-
sentation in the paintings, but rather to the fact that we touch upon a non-
place, because the stairwell is not a home we can long for. It's merely a corri-
dor connecting the outside with the inside. Yet such a banal and seemingly
insignificant space becomes a pretext for a rich painting journey, in which the
stairs wind like a Mobius strip, and the rhythm of the steps and mullions in the
balustrade determines directions rather than something that locates us strictly
within a specific staircase. This is how incredibly spacious, reduced, aesthetic,
formal paintings, full of color gradations, are created. Regardless of the chosen
palette—works range from cool to those tinged with amber, ochre, and tea—
all staircases are somehow systemic. One can feel the sensitivity of a computer
render, which is quantifiable, mathematical, and which may not align with the



fundamental concept of longing from which these works originate. For a long
time, | couldn't understand this, but the final answer was to be found in the
theoretical part of the diploma. These paintings represent a reconsolidation
of personal memories, an authorially manipulated simulation of one's own
memory. Hence, the aesthetics of computer-generated filling in of specific gaps
in the remembered image; not only is it an integral element of the process, but
it also becomes an excellently chosen tool.

The connection between the works from the annex and the primary
diploma works on a more formal basis, in the sense of a strategy based on blur-
ring the line between abstraction and figuration. The approach remains the
same, but the thematic and aesthetic scope differs. Just as painting seems to
stem from a fascination with geometry, the drawing created in Professor Maria
Targonska's studio exudes organicism.

It is difficult to use words to describe a painting that is inherently vague
enough to allow the viewer to invent their own narrative. This difficulty arises
because every association is permitted by the artist, like a Rorschach test. In
this case, the inkblots were intended to be nearly symmetrical abstractions.
In contrast, in Antek's drawings, this is no longer the case. Amorphousness,
yet simultaneously, the characteristics of biological order. Figuration, however,
liberates itself, occasionally departing from representation, as we cannot unan-
imously pinpoint what we are actually observing when standing before these
large-scale drawings composed of patches of light and shadow. Hence, the title
of the annex, Flow, | understand the quasi-naturalness of the exhibited works,
their leading characteristic. Cellularity, associations with organisms, or even
animal or plant organs, is the fundamental way of reading these drawings.
Standing before them, in an instant, we are certain we are looking at a human
heart, a blink of an eye, and we see what we observe in ultrasound scans: a
kidney, a fetus, or perhaps a tumor. Another flicker of an eye, and a fragment of
the drawing verbalizes itself as a strange tangle of fingers, mushrooms, a seed,

or the bud of a strange flower. A flower that, a moment later, a bit like Georgia
O'Keeffe, becomes flesh again and can even be associated with elements of
reproductive organs. During conversations with the artist, when | had the
pleasure of curating a mini-exhibition of these award-winning drawings, Antek
highlighted the concept of analogous organs — organs that, despite not sharing
a common evolutionary origin, independently take on similar shapes in both
animals and plants. This symmetry of life blossoms in balanced compositions
constructed from incredibly precisely positioned tonal transitions and gradi-
ents, created with colored pencil, and at times gives the impression of having a
texture like frottage or a macro photograph of a tattoo (because the way they
are filled in resembles the chiaroscuro of tattooing). We close our eyes, open
them again, and see something different. The works can simultaneously seem
bony and stony. This flow of meaning and associations is an incredible feature
of these works; one could say they are drawings about forms — meta-drawings.
And the way they are subtly suspended in space, despite their large scale, gives
them a compositional air. | highly value this fragment of the graduate's work.

Thus, the seemingly separate parts of Antoni Walas's master's thesis have
noticeable conceptual and formal bridges between them. The written reflec-
tions engage us and immerse us in interesting reflections on looking back at the
past and generational change, but also on the universalization of memory and
associations. Even if we were to add musical content, for which Antek is also
known, the conclusion would be that it is good. The author, no matter what
medium he chooses, can demonstrate his skill and creative maturity. The qual-
ity of each project realized here is embodied in the aesthetic and precise artis-
tic result. Therefore, | highly recommend this thesis and propose that Walas be
awarded the title of Master of Arts.

Dr Filip Ignatowicz
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Mateusz Pek

Urodzony w 1978 r. w Leborku. Studiowat na Akademii Sztuk Pieknych
w Gdansku oraz w Instytucie Sztuk Wizualnych w Orleanie (Francja). Dyplom
uzyskat w 2002 r. w Pracowni Intermedialnej prof. Witostawa Czerwonki.
W 2019 r. otrzymat tytut doktora sztuki. Obecnie zatrudniony na stanowisku
adiunkta na Wydziale Malarstwa ASP w Gdansku, gdzie od 2016 r. petni funk-
cje opiekuna kota naukowego ,| INNI”. Jest takze cztonkiem kolektywu arty-
stycznego ,,Znajomi znad morza”.

Zajmuje sie instalacja, obiektem, designem oraz grafikg projektowa. Je-
go prace byty prezentowane na licznych wystawach indywidualnych i zbio-
rowych w Polsce i za granica — m.in. w Chinach, Francji, Anglii, Niemczech
i Grecji. Jego instalacje znajduja sie w kolekcjach NOMUS — Nowego Muzeum
Sztuki, Muzeum Narodowego w Gdarisku oraz Muzeum Blekinge w Karlskro-
nie (Szwecja). W 2012 r. zostat zwyciezca migedzynarodowego konkursu Bal-
tic goes digital.

W swoich dwdch ostanich cyklach Zycie jako problem (2009-2021) oraz
Recycled Empire (2021-) Mateusz Pek uzywa materiatow budzacych niejed-
noznaczne emocje: zuzytych plastikowych mebli, resztek czesci samochodo-
wych lub sprzetéw AGD. To materiaty niepokojgce z powodu nieustannego
zwiekszania swojej globalnej obecnosci, ale i intrygujace z uwagi na heroicz-
ne préby ich ponownego przetworzenia. Z nich artysta tworzy z pozoru atrak-
cyjne formy o zagadkowej funkcji. Pojecia recyklingu/upcyklingu s dla arty-
sty wytrychem, by kwestionowac idee wartosciowania sztuki wedtug jej eko-
logicznego potencjatu. W ramach tej praktyki poddaje rewizji warunki kultu-
rowej i artystycznej produkcji, niemogacej sie oby¢ bez materialnego kom-
ponentu.

»Recycled Empire”
odowe,
owe, 2022 r.

Born in Lebork in 1978, he studied at the Academy of Fine Arts in Gdarisk and
the Institute of Visual Arts in Orléans (France). He graduated in 2002 from the
Intermedia Studio of Prof. Witostaw Czerwonka. In 2019, he received his Ph.D
in Fine Arts. He is currently employed as an assistant professor at the Faculty
of Painting, Academy of Fine Arts in Gdanisk, where he has supervised the
scientific circle 'l INNI' student group since 2016. He is also a member of the
artistic collective 'Znajomi nad morza' (Friends from the Seaside).

He works in installation, object, design, and graphic design. His work
has been presented in numerous solo and group exhibitions in Poland and
abroad, including in China, France, England, Germany, and Greece. His in-
stallations are included in the collections of NOMUS — New Museum of
Art, the National Museum in Gdansk, and the Blekinge Museum in Karlsk-
rona, Sweden. In 2012, he won the international competition Baltic goes
digital.

In his two most recent series, Life as a Problem (2009— 2021) and Re-
cycled Empire (2021-), Mateusz Pek uses materials that evoke ambiguous
emotions: used plastic furniture, leftover car parts, and household appli-
ances. These materials are unsettling due to their constantly expanding
global presence, but also intriguing due to the heroic attempts to recy-
cle them. From them, the artist creates seemingly attractive forms with
amysterious function. For the artist, the concepts of recycling/upcycling are
a keystone for questioning the idea of valuing art according to its eco-
logical potential. This practice revisits the conditions of cultural and artistic
production, which cannot exist without a material component.



,Stojak na stomki” z cyklu ,,Recycled Empire”,
ksztattki PCV, stomki koktajlowe, silkon, 2022 .




,DAR” z cyklu ,Recycled Empire”.
siedzisko krzesta typu ,,DAR”,
ksztattki PCV, silikon, fumage, 2021 r.




»Panton” z cyklu ,Recycled Empire”,
siedzisko krzesta typu ,Panton”,
ksztattki PCV, silikon, fumage, 2021 r.
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