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Wydział Malarstwa gdańskiej Akademii Sztuk Pięknych już po raz piąty 
realizuje publikację prezentującą sylwetki dyplomantów ostatniego 
rocznika. Ten mały jubileusz zobowiązuje do podsumowań i związanych 
z nimi refleksji.

W  latach 2008–2012 dyplomy na naszym Wydziale obroniło 78 osób. 
W tym czasie nasi absolwenci odnieśli sporo spektakularnych sukcesów. 
Marcin Zawicki zdobył I nagrodę na Ogólnopolskiej Wystawie Najlepsze 
Dyplomy 2010 w  Gdańsku, wyróżnienie na 10. Konkursie im. Gepperta 
w 2011 roku we Wrocławiu, a w roku 2012 został zgłoszony do Paszportu 
Polityki • Emilia Wojszel zdobyła I Nagrodę na Ogólnopolskiej Wystawie 
Najlepsze Dyplomy 2011 w  Gdańsku • Sergiusz Powałka zdobył Grand 
Prix na 10. Międzynarodowych Warsztatach Malarskich Pieńków 2011 
• Honorata Martin zdobyła III nagrodę na 10. Konkursie im. Gepperta 
w  2011 roku we Wrocławiu • Natalia Kozieł zdobyła II nagrodę na 
Ogólnopolskim Przeglądzie Malarstwa Młodych Promocje 2011 w Legnicy 
• Ewa Juszkiewicz zdobyła nagrodę pisma artystycznego „Format” na III 
Festiwalu Sztuki Młodych Przeciąg w 2011 roku w Szczecinie, wyróżnienie 
redakcji „Art&Business” na 40. Biennale Malarstwa Bielska Jesień w 2011 
roku w  Bielsku Białej oraz znalazła się w  pierwszej dziesiątce notowań 
Kompasu Sztuki w roku 2012 • Mateusz Bykowski zdobył II nagrodę na 
Ogólnopolskiej Wystawie Najlepsze Dyplomy 2012 w  Gdańsku • Alicja 
Czarna uzyskała wyróżnienie Fundacji im. Tadeusza Kulisiewicza za rok 
2012 • Martyna Grzeszczak, Kamila Model i  Łukasz Patelczyk zostali 
finalistami Ogólnopolskiego Przeglądu Malarstwa Młodych Promocje 
2012 w  Legnicy • Aleksandra Prusinowska i  Martyna Wolna otrzymały 
wyróżnienia w Konkursie Fundacji im. Franciszki Eibisch w 2012 roku, do 
finału zakwalifikowały się również Natalia Buza, Marta Garbaczewska, 
Kamila Model i Anna Wypych.

Ten pięcioletni dorobek jednym wyda się imponujący, bo przecież wiele 
kwalifikacji do konkursów, wyróżnień, drugie i pierwsze nagrody, a nawet 
Grand Prix, inni stwierdzą, iż ze statystki wynika to, że przy takiej liczbie 
absolwentów i  ich udziale w  konkursach zawsze jakiś procent otrzyma 
nagrody. Sądzę, że zarówno jeden i drugi punkt widzenia jest uprawniony. 
Oczywiście powinniśmy cieszyć się z  sukcesów, zwłaszcza z  tych, które 
zdarzyły się zaraz na początku drogi twórczej. Dają one przecież tak 
potrzebną energię do dalszej pracy i  rozwoju artystycznego. Pokazują 
młodszym kolegom studentom, że warto pracować i  wierzyć w  swoją 
szczęśliwą gwiazdę. Trzeba sobie zdawać sprawę, że nie wszyscy osiągną 
spektakularne sukcesy, zwłaszcza te najważniejsze. Tu również kłania się 
bezlitosna statystyka, ale i coś jeszcze – wciąż zbyt mała promocja młodych 
artystów i brak pozytywnego lobbingu ich twórczości. Artyści z Gdańska 
z trudem torują sobie drogę do markowych galerii i prestiżowych miejsc 
wystawienniczych. 

Podsumowując – jest dobrze, ale nie tak dobrze, jak mogłoby być. Pytanie, 
czy doczekamy się kiedyś Sasnala z  Gdańska, kieruję do wszystkich, 
którym znaczenie promocji kultury Pomorza nie jest obojętne i  którzy 
mogą mieć na to wpływ. Żeby zakończyć optymistycznym akcentem, chcę 
stwierdzić, iż w  tym zakresie coś jednak drgnęło. Zauważenie na rynku 
sztuki Ewy Juszkiewicz i Marcina Zawickiego rodzi nadzieję, iż powyższe 
pytanie daje całkiem realną szansę na pozytywną odpowiedź. Czekamy 
na następne sukcesy naszych absolwentów. 

dr hab. Krzysztof Polkowski
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Natalia Buza 
nataliabuza@o2.pl 
 
Urodzona 2 maja 1987 r. w Gdańsku. 
Studia rozpoczęte w 2007 r. w Pracowni Podstaw Rysunku i Malarstwa prof. Marii Skowrońskiej. 
Praca magisterska Twarzą w twarz napisana pod kierunkiem dr. Michała Woronieckiego.
Promotor – prof. Maciej Świeszewski 
Aneks – prof. Czesław Tumielewicz 
Recenzent – dr hab. Robert Florczak

Piękno brzydoty czy landryna piękna – takie pytanie wydaje się stawiać 
sobie i nam Natalia Buza.

Natalię Buzę poznałem w pracowni rysunku. Była jedną z tych zdolnych 
i  pracowitych. Mocne ekspresyjne rysunki, przesadzona cielistość 
modelek na dużych formatach papieru. Była jedną z  tych, które 
udowadniały potęgę szkoły rysunku Gdańskiej Akademii. 

Dziś wielkie płótna, powieszone w najbardziej prestiżowej akademickiej 
przestrzeni wystawienniczej, rozsadzają powykrzywiane wymuszonym 
dłońmi grymasem portrety znajomych dyplomantki. Poza twarzami 
niewiele zostaje przestrzeni na tło. Cały zabieg malarski skupiony 
jest na groteskowo pofałdowanej młodej twarzy, najczęściej męskiej, 
i  fragmentach zniekształcających je dłoni, garniturach szczerzonych 
zębów, mięsie obnażonych dziąseł. Nieskromnie zaglądamy w dziurki od 
nosa i  w  gardła portretowanych. Gigantyczne gałki oczne ze szklistymi 
źrenicami wielkości miednicy oraz paluchy uzbrojone w  paznokcie 
rozmiaru szpadla szpanują realizmem i  nieskromnym warsztatem 
malarskim. Większość portretów uchwyconych obiektywem rozpięta 
jest między ciepłą czernią cieni a bielą blików – zgrabnie leżą między nimi 
ugry, żółcienie, fiolety, czerwienie, błękity i  zielenie, często z  lekkością 
sprawnego gestu położone w czystej formie. Z takim warsztatem można 
stanąć w szeregu dyplomów, w których przeskalowane paszcze i lśniące 
gały, a niekiedy i wygięta gęba autorki, spoglądają na komisję dyplomową 
i zaciekawionych skalą zjawiska studentów. W kilkudziesięciostronicowej 
pracy magisterskiej, wśród wielu mądrych zdań dotyczących twarzy, 
portretu, ekspresji malarskiej, istoty piękna i  tajemnicy brzydoty, 
zdań o  kolorze i  inspiracjach, których Jenny Saville i  Lucjan Freud są 
oczywistymi i naturalnymi bohaterami, znalazłem kolejne potwierdzające 
drapieżną konsekwentność artystki: „Najbardziej interesują mnie 
negatywne emocje – smutek, złość, strach…”. I gdy wszystko ułożyło mi 
się w  arcyspójną całość, zobaczyłem graficzny aneks, w  którym rajskie 
ptaki i stylizowane lwy pysznią się idylliczną ślicznością w kalejdoskopie 
kolorów. Landryna tych skądinąd świetnych prac trafiła mnie jak 
obuchem. Trochę wody upłynęło w  Martwej Wiśle zanim pojąłem, że 
godząc Świeszewskiego z  Tumielewiczem dyplomantka z  chwalebną 
szczerością mówi nam: jestem nie tylko zdolna, ale i mądra. Tak maluję, 
bo to kocham, i z tego będę żyła. Oby długo i szczęśliwie. 

dr hab. Robert Florczak
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Mateusz Bykowski
rastab@gmail.com 
 
Urodzony 14 października 1987 r. w Więcborku. 
Studia rozpoczęte w 2007 r. w Pracowni Podstaw Rysunku i Malarstwa prof. Marii Skowrońskiej. 
Praca magisterska Dobranoc, do widzenia, cześć, giniemy napisana pod kierunkiem dr. Michała Woronieckiego.
Promotor – prof. Teresa Miszkin 
Aneks – prof. Witosław Czerwonka 
Recenzent – dr hab. Krzysztof Polkowski

Na plexi malowane, czyli przepracowanie traumy

Chciałbym na początek podzielić się pewną refleksją – jako recenzent 
kilkunastu dyplomów magisterskich, dotychczas tylko raz spotkałem 
się z  sytuacją podobną do obecnej – dojrzałość przemyśleń, ale bez 
natrętnego „filozofowania”, wnikliwość i  autorefleksja oraz prostota 
działania artystycznego. Cechy te cenię ponad wszystko i  kiedy je 
dostrzegam, staję prawie bezradny wobec materii, którą przyszło mi 
przeanalizować i  ocenić. Jak już wspomniałem, spotkałem się z  tym 
kilka lat wcześniej. I, co ważne osoba, autorka tamtej pracy, przeżyła 
autentyczną katastrofę i  traumę. Właśnie taki problem – katastrofa 
i  trauma związana z  nią, jest tematem rozważań, peregrynacji i  prac 
artystycznych dwudziestokilkuletniego Mateusza Bykowskiego. Czyż to 
nie dziwne i  jednocześnie znamienne? To pytanie zadaję sobie, kierując 
je jednocześnie do artysty oraz publiczności. Przy tamtym dyplomie nie 
od początku rozpoznałem przypadek, ponieważ praca pozornie niczego 
nie zdradzała. Raczej domyślałem się i  dopiero po czasie znalazłem 
potwierdzenie. Zastosowałem wówczas jedyne możliwe rozwiązanie. 
Pozwoliłem „mówić” artystce. Głównie cytowałem, tak konkurencyjny 
wobec potencjalnych moich „mądrości” był jej tekst. Tutaj chciałbym 
zastosować po części podobny zabieg.

(…) od momentu, kiedy podjąłem próbę świadomego konstruowania 
koncepcji artystycznych, borykam się z problemem celowości sztuki. 

(…) rezygnowałem z wybranego zagadnienia, miałem poczucie, że jest ono 
„wymyślone” i nie wynika z doświadczenia.

Stwierdziłem, że półświadomie czuję potrzebę doświadczenia sytuacji 
katastroficznej, w  myśl pracy grupy Twożywo Kiedy wreszcie będzie 
wojna, szybko uznając to za zmierzające w niebezpieczne rejony, jednak 
nie odrzuciłem tej myśli całkowicie. 

Głęboko mnie zastanawia i niezdrowo fascynuje stan umysłu pilotów tuż 
przed katastrofą. 

Po kilkukrotnym wysłuchaniu nagrania doszedłem do wniosku, że to nie 
tylko doświadczenie, lecz także pustka, w której się znaleźli, była źródłem 
spokoju.

Myślę, że starczy tych cytatów, zajmijmy się teraz obrazami. Nie są 
to zwykłe obrazy malarskie w  tradycyjnym rozumieniu klasycznego 
podobrazia oraz warstwy właściwej, pokrytej farbami. Jest to przykład 
malatury, gdzie podobrazie występuje jako właściwy obraz, a  to, co na 
wierzchu, można uważać za specyficzny rodzaj werniksu z  plexiglasu. 
Ta oryginalna powłoka, którą stosuje się zwykle do zabezpieczenia prac 
fotograficznych, rysunkowych czy graficznych służy w tym przypadku.... 
Właśnie, czemu służy? Z  jednej strony izoluje obraz od odbiorcy, nie 
pozwala powąchać, dotknąć, doświadczyć w pełni wszystkimi zmysłami. 
Z  drugiej pozwala patrzącemu wejść w  obraz, dosłownie, bo poprzez 

własne odbicie. To podobnie jak z  traumą, której nie przeżyliśmy 
osobiście. Staramy się ją sobie wyobrazić, poczuć z  opisu ofiar, 
odwołujemy się do empatii. Zazwyczaj jest to namiastka prawdziwego 
przeżycia. Czasami jednak niektórym udaje się wejść przez tę warstwę, 
doświadczyć czegoś prawie tak głęboko, jak osobie, która faktycznie 
tego doświadczyła. Ekstatycy i stygmatycy, oczywiście autentyczni, a nie 
oszuści, są tu doskonałym przykładem. Można tu przywołać Waltera 
Benjamina i  jego Erlebnis i  Erfahrung (przeżycie i  doświadczenie). 
Wówczas ważniejsze staje się właśnie przeżycie, inaczej przepracowanie 
traumy, którego skutkiem są często posttraumatyczne symptomy; mówi 
o  nich cytowany przez Mateusza Dominic LaCapra w  książce Historia 
w  okresie przejściowym. Doświadczenie, tożsamość, teoria krytyczna. 
Dobrym przykładem jest tu też małżeństwo Anny i Wilhelma Sasnalów, 
dla których temat Holokaustu i  kontrowersyjnego udziału w nim części 
ludności polskiej stał się pretekstem do filmu Z daleka widok jest piękny, 
który również jest wynikiem współodczuwania, nie tylko z  ofiarami. 
Podobnie postąpił Władysław Pasikowski w  Pokłosiu pokazywanym na 
ostatnim Festiwalu Polskich Filmów Fabularnych w Gdyni. 

Aneks, na który składa się film Szum drzew oraz instalacja LO 5055, są 
sposobem na danie widzowi/uczestnikowi namiastki doznania pustki, 
jaka może pojawić się podczas momentu katastrofy i tuż po niej. Okazuje 
się, że potrafi dać ona przedziwny i  irracjonalny spokój, który wynika 
z nieuniknionego i transcendentnego. Elementem spinającym malarstwo 
i  film jest motyw drzew, lasu. To znakomity kontrast dla głównego 
zagadnienia. Wskazuje na niewzruszoność natury, która, jako byt 
pierwotny, daje nam poczucie równowagi i  ład wewnętrzny. Wszystkie 
realizacje cechuje prostota środków i programowa niechęć do estetyzacji, 
choć pytanie o próg tej ostatniej pozostaje otwarte. 

Wracam na koniec do pracy pisemnej. Budzi ona respekt w  zakresie 
poruszonych przez nią zagadnień i  zaskakuje wieloaspektowością 
stawianych pytań. Zestaw lektur i  cytowanych artystów, z  którymi 
zmierzył się Mateusz w trakcie pisania, każe wierzyć, iż dogłębnie zapoznał 
się z problematyką. Niewątpliwie daje to szansę na dobry początek drogi 
w  zmaganiach twórczych, nie tylko zresztą z  katastrofami i  traumami, 
których bynajmniej mu nie życzę i oby ich nie musiał przeżywać. Jest to 
bowiem najwyższa cena za doznania, które mogą nas wzbogacić i  dać 
sens naszemu życiu, ale mogą być również przyczyną upadku. Nigdy nie 
wiemy, co nam przypadnie w udziale. 

dr hab. Krzysztof Polkowski
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Alicja Czarna
alicja.czarna@gmail.com 
 
Urodzona 11 marca 1984 r. w Zielonej Górze. 
Studia rozpoczęte w 2008 r. w Pracowni Podstaw Rysunku i Malarstwa dr hab. Hanny Nowickiej-Grochal. 
Praca magisterska Ala ma kota – wokół poszukiwania elementarnego języka 
napisana pod kierunkiem dr. Romana Nieczyporowskiego. 
Promotor – prof. Jerzy Ostrogórski 
Aneks – prof. Czesław Tumielewicz 
Recenzent – dr hab. Hanna Hanna Nowicka-Grochal

Możemy wyprodukować idee, ale sztuka powinna być bardziej 
doświadczeniem niż produktem

W  kontekście aktualnego spojrzenia na ten rodzaj aktywności ludzkiej, 
jakim jest tworzenie, oraz na dogłębne i  wielostronne analizy procesu 
twórczego dokonane w XX wieku – od spojrzenia psychoanalitycznego po 
rozważania czysto intelektualne i filozoficzne – powyższe zdanie wydaje 
się truizmem .

W bardzo dobrze skonstruowanej części teoretycznej pracy dyplomowej 
Alicji Czarnej, zatytułowanej Ala ma kota – wokół poszukiwania 
elementarnego języka wypowiedzi, znajduję myśl Marka Rothko: „Obraz 
nie dotyczy doświadczenia. On jest doświadczeniem”.

Na początku był obraz 

W 2008 roku Alicja Czarna, studentka II roku malarstwa w prowadzonej 
przeze mnie Pracowni Podstaw Malarstwa i Rysunku, realizuje zadanie, 
punktem wyjścia którego miało być przywołanie w  pamięci miejsc 
lub sytuacji, wywołujących pozytywne bądź negatywne emocje. Nie 
jest istotne w  tym momencie, jaki stan emocjonalny przełożyła wtedy 
na malarstwo autorka powstałej wówczas serii niewielkich obrazów. 
Zaskakująca była dojrzałość i  adekwatność oddania zapamiętanego 
przeżycia za pomocą tylko malarskiej materii. Czyste doświadczenie – 
poznanie zawarte zostało między technologicznym a cielesnym aspektem 
tych prac, gdzie swoista re-destrukcja autoportretu implikowała re-
konstrukcję przeżycia. 

U podstaw sensu poszczególnego słowa znajduje się system słów (Hans-
Georg Gadamer, Język i rozumienie)

 Artystyczna część pracy dyplomowej Alicji Czarnej to już nie 
poszczególne słowa-obrazy . To świadomie skonstruowany obiekt 
malarski – system ułożonych względem siebie „kadrów-obrazów”. Obiekt 
ten, jak objaśnia w części teoretycznej autorka, „jest organizmem tkanym 
z wciąż przeobrażającej się tkanki…, rosnącej, mnożącej się, formowanej 
zmiennością ruchu, ciągłego przeistaczania się … w  czasie trudnym do 
zdefiniowania, zapętlającym się w nieskończoność . Obiekt ten ingeruje 
w zastaną przestrzeń, anektuje ją, atakuje, oswaja”.

Ta praca malarska typu site specific wchodzi w  dialog z  zastaną 
architekturą, kolonizując jej przestrzeń, i  zaczyna funkcjonować wbrew 
tej architekturze. Mamy tu do czynienia z  sytuacją krzyżujących się 
znaczeń wewnątrz obrazu-obiektu oraz pomiędzy zestawionymi ze 
sobą „kadrami-obrazami”. Obok dużych abstrakcyjnych obszarów, które 
swoimi ukrytymi emocjami budują atmosferę, pojawiają się wyraźnie 
figuratywne przedstawienia, wprowadzając nas w stan niepewności co do 
odczytania całości kompozycji, którą w pierwszym spojrzeniu wzięliśmy za 
czysto abstrakcyjną grę kolorem i materią malarską. Sposób malowania, 
polegający na destrukcyjno-budujących czynnościach w tworzeniu tkanki 

wybranych fragmentów kompozycji i  łączeniu wątków, staje się częścią 
znaczenia, jakie kryją w sobie poszczególne obrazy. Istnieje wiele miejsc 
niedookreślonych. Niemniej ich odczytanie u  każdego odbiorcy może 
powodować powstanie innych, nowych treści, których opisywanie 
bądź analizowanie tu nie ma sensu. Jest to bowiem zadanie dla widza 
i wydaje mi się, że taki jest zamysł tego „malarskiego elementarza” Alicji. 
Jest to kompozycja otwarta na inne potencjalne dopełnienia poprzez 
nowe konfiguracje i nowe odczytanie przez odbiorcę. Wydaje mi się to 
istotne dla określenia poszukiwań, które prowadzi Alicja Czarna, nie tyle 
w  obszarze sztuki, ile we własnym procesie twórczym. Badanie znaku 
malarskiego staje się artefaktem samym w sobie.

dr hab. Hanna Nowicka-Grochal
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Tadeusz Dołkowski
tadekto@vp.pl
 
Urodzony 25 marca 1987 r. w Bydgoszczy. 
Studia rozpoczęte w 2006 r. w Pracowni Podstaw Rysunku i Malarstwa prof. Marii Skowrońskiej.  
Praca magisterska Przyspieszanie socjologii. Wizerunek w internecie  napisana pod kierunkiem dr Katarzyny Prajzner.
Aneks – dr hab. Jacek Kornacki 
Promotor – prof. Witosław Czerwonka 
Recenzent – ad. kw. II st. Wojciech Zamiara

Na trzecim roku studiów pracowałem z  Tadeuszem Dołkowskim 
w Pracowni Podstaw Fotografii Cyfrowej. Tadeusz był pojętnym i w miarę 
pracowitym studentem. Od tego czasu z pewnego dystansu, przyglądałem 
się jego wielokierunkowym zainteresowaniom. Miałem okazję śledzić 
jego pasje (nie tylko artystyczne).

Niestety, mimo mych nalegań na dyplomanta i  rozmów z  promotorem 
(prof. Witosławem Czerwonką) nie miałem okazji zapoznać się z  pracą 
pisemną.

Podstawowym problemem, z  którym powinien zmierzyć się dyplomant 
budując ekspozycję, było znalezienie proporcji i  kolejności oglądów 
poszczególnych składników dyplomu. Ich ważności i  relacji. Moim 
zdaniem wywiązał się z tego powierzchownie. Zbudował ekspozycję, co 
prawda estetyczną i pozornie spójną, ale utrudniającą widzowi kontakt 
z dziełem i refleksję nad nim.

Zgodnie z teorią dzieła Romana Ingardena, do dzieła przynależą „oglądy” 
i „rekomentarze”. W wielowarstwowej strukturze swej realizacji Tadeusz 
Dołkowski nie do końca porusza się w sposób świadomy i odpowiedzialny. 
Wybiera adekwatne środki wyrazu, ale nie zawsze panuje nad ich formą.

Mimo wyżej wymienionych zastrzeżeń proponuję przyznanie Tadeuszowi 
Dołkowskiemu dyplomu magistra sztuki.

ad. kw. II st. Wojciech Zamiara
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Marta Garbaczewska
mgarbaczewska@wp.pl 
 
Urodzona 22 grudnia 1987 r. w Szczecinie. 
Studia rozpoczęte w 2007 r. w Pracowni Podstaw Rysunku i Malarstwa prof. Krzysztofa Gliszczyńskiego.  
Praca magisterska Kreskomania – mantra znaku  napisana pod kierunkiem dr. Zbigniewa Mańkowskiego.
Promotor – prof. Maria Targońska 
Aneks – prof. Czesław Tumielewicz 
Recenzent – dr hab. Robert Florczak

Tak jak w  przepisie na omlet po rumuńsku należy najpierw posypać 
pieprzem dwa jajka, tak sposobem na wielki obraz/rysunek Marty 
Garbaczewskiej jest uprzednie zorganizowanie dwóch lub więcej starych 
płócien, najlepiej cudzych. I  dalej: płótna zdjąć z  krosien, zszyć w  dużą 
prostokątną połać nie bacząc na nierówności brzegów, następnie 
klejem Wikol zmieszanym z tuszem lub innym barwnikiem zagruntować 
na ciemną szarość i  zacząć misterny proces tkania kilkoma cielistymi 
pastelami marki Kohinoor, bodajże kolorami nr 87,88 i 102; do tkackiego 
procederu niekiedy dołączają sepia, węgiel i kilka gatunków kredy. Siatka 
kresek Garbaczewskiej jest równie rozpoznawalna jak kropki Seurata, 
czy chlapnięcia Pollocka. Z  tym ostatnim łączy ją wręcz szamańską 
transowość, w którą wpada artystka, by odizolować się od zewnętrznego 
świata, unieść się w roztworze twórczych zmysłów. Garbaczewska w swej 
magisterskiej egzegezie pisze, że „Podczas procesu twórczego możemy 
osiągnąć stan podobny do transu, czy hipnozy”.

Koncentrujemy się na pracy, na przedstawianym, opracowywanym właśnie 
motywie związanym z pewnymi przeżyciami. Kontemplujemy je. Niekiedy 
tak mocno, iż odcinamy się od bodźców zewnętrznych, zamykamy nie tyle 
w  sobie, co w  owej kontemplacji. Istotnym dla mnie momentem pracy 
jest ten, gdy ręka twórcy pracuje niejako mechanicznie. Dzieło powstaje 
„samo”, naturalnie, podczas gdy artysta skupiony jest na myśli. Stan ten 
przybiera różne formy. Czasem spokojnej medytacji, rozważań, którym 
pomaga rytmiczny niczym mantra ruch dłoni. I to właśnie ów transowy 
ruch wyczarowuje unikalną materię malarską, a  właściwie rysunkową. 
Tematem obrazów jest ludzkie ciało, jego fragmenty – bark, kolano 
z  udem, przeskalowane uda zwieńczone pośladkami. Najczęściej są to 
akty artystki, czasem splecione z innym, podejrzewam że męskim ciałem. 
Punktem wyjścia, inspiracją są zdjęcia, ale stopień ich przetworzenia 
jest bardziej niż znaczny. Płótna Garbaczewskiej są zawieszone między 
realizmem a abstrakcją, nie ma znaczenia, czy okiem anatoma możemy 
rozpoznać dany fragment ciała, czy rozwikłać istotę cielesnych splotów. 
Cielesność emanuje bardziej z materii kreski i  świetlistości kolorów, niż 
z  rozpoznawalności fizycznej. Zmysłowość obrazów Garbaczewskiej 
wynika z  jej sugestywności, z  materii kreski, która nie tyle obrazuje 
skórę, co konstruuje w mózgu odbiorcy obraz tętniącego przyspieszonym 
pulsem wzburzonej krwi uda, czy ramienia. Artystka staje przed nami 
naga nie ze względu na rozpoznawalność pośladków, ona obnaża 
ekstazę pracy, zatracenie się w  rytmicznych ruchach dłoni sensualnie 
przyciskającej pastel do szorstkości płótna. Podobnie, jak stojąc przed 
obrazami Pollocka, możemy tu śledzić zarówno uniesienie, jak i  walkę 
oraz twórcze katharsis. Wybitny amerykański kurator i  krytyk David 
Sylvester tak pisał o  obrazach na retrospektywnej wystawie Pollocka 
z  1958 roku w  Galerii Whitechapel: „Myślę że ich uwodzicielskość była 
największą niespodzianką dla tych z nas, którzy widzieli Pollocka po raz 
pierwszy hurtem. Najbardziej uderzająca jest ich elegancja.” Uważam, że 
te słowa mogę dedykować pracom Marty Garbaczewskiej. Z pozornego 
chaosu tysięcy kresek, naniesionych na pozszywane jak namiot włóczęgi 
płótna, wyłaniają się, przenikają się i zanikają na momentami sterylnym 
szarym tle mantryczne, zmienne w swym bogactwie i architektonicznej 

konstrukcji rytmy krzywych i prostych, które są zarówno uwodzicielskie, 
jak eleganckie. Artystka, obnażając się przed nami, uczestniczy w swoistej 
autoterapii. Tak o  tym pisze w  swojej pracy: „Założenia artystyczne 
w  moim przypadku są czysto autoterapeutyczne, z  czego zdałam sobie 
sprawę stosunkowo niedawno. Przetwarzam nie tylko, to co dzieje się we 
mnie i dookoła mentalnie, czynię to również fizycznie, wykorzystując na 
przykład stare obrazy. Stwierdzając, że ich przekaz stał się nieaktualny, 
rysuję na ich odwrocie, zszywam z  ich fragmentów i  innych materii 
płaszczyznę będącą nowym polem mojej wypowiedzi. Powracanie 
i przetwarzanie przeżytych już doświadczeń zyskuje dwoiste znaczenie.” 
Ten swoisty recykling i  procesualność są istotną składową dyplomowej 
ekspozycji, której Garbaczewska dała tytuł Kreskomania – mantra znaku. 

Obok obrazów/rysunków Garbaczewska  prezentuje grafiki. W linorytach 
artystka śmielej korzysta z katalogu farb, kreska jest nieco sztywniejsza, 
co wynika z samej materii zastosowanej technologii. Linoryty naśladują 
kompozycje obrazów. Artystka wysmakowanymi zestawieniami 
kolorystycznymi bawi się formą coraz to dalej odchodząc od pierwowzorów 
cielesnych. Nie ma wątpliwości, że panuje nad kompozycjami grafik, 
nad relacjami plam i  tnących je kresek. Doceniam zgrabność ruchów 
nadgarstka dzierżącego dłuto, ale wolę zwierzęcy instynktowny 
gest węgla, czy pasteli, które prowadzone wyciągniętą ręką, będącą 
przedłużeniem duszy, ze zmysłowym wyrachowaniem tną przestrzeń 
wielkiego płótna. W  krótkiej poklatkowej animacji pokazującej proces 
rysunkowych przemian widać zarówno pasję, jak i rzemiosło, materialną 
cielesność kreowanych aktów i malarską abstrakcyjność finalnego dzieła. 
Marta Garbaczewska nie jest wylewna w  słowach pisanych, a  wręcz 
skryta w  tych mówionych, ale z  niekłamaną łatwością zachęca swoimi 
pracami do sensualnych podróży w  głąb jej obrazów, tam gdzie kreski 
nakładają i przenikają się w niekończącym się estetycznym, a momentami 
erotycznym tańcu. Swą pracę pisemną kończy w następująco: „Autoakt, 
który uprawiam, samopozowanie, które stosuję, stanowią dla mnie 
rodzaj samopomocy. Pod pretekstem skupienia się na własnej fizyczności 
skupiam się rzeczywiście na autorefleksji i poszukiwaniu tak potrzebnego, 
wspomnianego już spokoju w samej sobie. Tym samym hipotezę, jakoby 
twórczość była formą autoterapii, uważam za uzasadnioną.”

Wystawy, wyróżnienia i  nagrody oraz społeczne funkcje piastowane 
przez naszą kreskoterapeutkę każą wierzyć, że nasze mury opuszcza 
nie tylko niekonwencjonalny lekarz dusz, ale przede wszystkim dojrzała 
i ponadprzeciętnie uzdolniona artystka.

dr hab. Robert Florczak
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Iwona Górska
i.gorska@inbox.com 
 
Urodzona 6 listopada 1985 r. w Gdańsku. 
Studia rozpoczęte w 2005 r. w Pracowni Podstaw Rysunku i Malarstwa dr. hab. Józefa Czerniawskiego prof. ASP. 
Praca magisterska Obrazy inspirowane mitologią słowiańską oraz legendami obszaru Pomorza Gdańskiego 
napisana pod kierunkiem dr. Romana Nieczyporowskiego. 
Promotor – prof. Maciej Świeszewski 
Aneks – prof. Cezary Paszkowski  
Recenzent – dr Sławomir Lipnicki

W sztuce zdarzają się momenty, kiedy podpatrując obrazy z przeszłości, 
robimy to wyłącznie wypatrując tego, co nadejdzie. Ta ambiwalencja 
doświadczenia pamięci zbiorowej, zawarta w  obrazach Iwony Górskiej, 
niesie przekonanie o  pewnego rodzaju pojawiającym się co jakiś czas 
Lśnieniu. Lśnieniu, które, ujawniając się w  przebłysku szaleństwa 
i dezintegracji, inspirowało tak wielu do ogarnięcia niezmiennej prawdy, 
która wydarzyła się już w przeszłości, a  jej konsekwencje ujawniają się 
teraz. Ludzie z jej obrazów, wciągają nas w paradoks „wiecznej młodości”, 
jak w koszmarze, dręczącą pamięcią doświadczeń nie do wybaczenia.

I  tak, podejmując w  swojej twórczości wątek budowanych po-
oświeceniowych romantycznych narracji, Iwona portretuje swoich 
przyjaciół jako obdarzonych nadnaturalną siłą, hermafrodytycznych 
aktorów. Z  początku robi to nawiązując do malarstwa niemieckiego 
romantyzmu, przedstawiając ich jako wykreowanych słowiańskich 
bogów. Później, wraz z  innymi odnalezionymi w  internetowej sieci 
ciałami, pojawiają się oni jako budulec symbolicznych form. W  obu 
przypadkach nawiązanie do patosu akademizujących ziemskich i boskich 
orgiastycznych rzezi, czy też rytmu ludowych młodopolskich korowodów, 
obrazuje fascynację przemocą jako strategię nacechowaną ironią, 
bliską bardziej rozpaczliwej błazenadzie malarza Czerwonego autobusu 
[Bronisław Linke], niż Zofii Stryjeńskiej, Mariana Wawrzenieckiego, czy 
Stanisława Szukalskiego.

Interesujące jest również to, iż owo lśnienie Iwony pojawia się na jej 
obrazach w raz z  jej dojrzewaniem jako artystki, zbliżania się do granic 
tego, czego pragnie, dotyka i  wobec czego się określa, co przez okres 
studiów ją fascynowało, a także raniło, tworząc niejasny, powiedziałbym 
powtórzony, przeniesiony obraz. To, co miało być dla niej niespodzianką, 
wbrew oczekiwaniom zdarzyło się już wcześniej. Tak, jak gdyby 
w  momencie otrzymania „upragnionego prezentu”, dostała coś, co 
jednocześnie rani – specyficzną jasność, która wraz z  lśnieniem ujawnia 
koszmarną prawdę, iż to właśnie nieruchome martwe rzeczy mają większe 
znaczenie dla pamięci zbiorowej, niż wspominanie uczuć czy osób. Żywą 
jedynie pozostaje ekonomia obrazu makabry jako najlepszy ze sposobów 
utrzymania i  sprawowania władzy. Podobnie, jak tego doświadczył 
poprzez swój ostatni film Pier Paolo Pasolini (Salò, czyli 120 dni Sodomy). 
Prześwietlony strach, formując, wciąż określa w nieruchomości to, co już 
się wydarzyło i stało się niezmienne.

Na koniec warto odnieść się do ostatniej ze stron szkicownika Bronisława 
Linkiego. Tak jak u  Iwony, pojawiają się tam słowa jako konstrukcja 
lśnienia: „Najgorsze są spełnione marzenia”. 

dr Sławomir Lipnicki
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Edyta Hul
etka1986@o2.pl
 
Urodzona 25 września 1986 r. w Dobrym Mieście. 
Studia rozpoczęte w 2007 r. w Pracowni Podstaw Rysunku i Malarstwa ad. kw. II st. Marka Modela.  
Praca magisterska Wizerunki zoomorficzne  napisana pod kierunkiem dr. Michała Woronieckiego.
Promotor – prof. Mieczysław Olszewski 
Aneks – prof. Zbigniew Gorlak 
Recenzent – dr hab. Anna Królikiewicz

Edyta Hul nie używa, jak akcjoniści wiedeńscy, farby z gorącej, zrabowanej 
właśnie umierającym w  męczarniach zwierzętom krwi, a  jednak daje 
swojemu bestiarium wyrwane wprost z  trzewi, wprost z wątroby życie, 
tętno i  puls światłocienia. Wdech laserunku i  wydech gęstej olejnej 
materii sprawiają, że obrazy nie są płaskie. Bez skrępowania, bez lęku 
rozwija bezczelne, szerokie plamy, intuicyjnym gestem Jacksona Pollocka, 
czy może praczki – rozlewa i  chlapie, zmywa i  odzyskuje obraz. Jak 
w  Antropometriach Yves’a  Kleina, dokumentach życia, realizowanych 
w latach 50. i 60. XX wieku, które Sidra Stich porównywała do sposobu 
powstawania fotografii analogowej, gdzie ciało samo utrwala swój 
obraz. Tak jak cienie ludzkie na murach Hiroszimy, jak Ktoś na chuście 
Weroniki, tak Hul pozostawia na płótnach ślady zwierząt i  świdrujące 
punkty wrzenia energii. Dynamiczne continuum, dzikie, niematematyczne 
zoometrie, odciski ruchomych zwierzęcych ciał, czysta szybkość i napięta 
walka o  oddech. Apoteoza łapczywej natury i  instynktu, pierwotnych 
kodów, które my współcześni, chowamy pod łóżka, przykryte, jak na 
śmierć, sterylnym prześcieradłem.

Zauroczył mnie aneks z  grafiki – botaniczne warkocze, włosy bluszczu, 
jakby uformowane przez Islam zbudowanym w  ciągu wieków przez 
ikonoklastyczne wierzenie zdyscyplinowanym językiem geometrycznym, 
później rozczesane przez samego Wyspiańskiego. Abstrakcyjny system 
odnoszący się do świata idei, mający za podstawę symetryczny, czysty 
wzór, który, powtarzany w  nieskończoność w  bezliku możliwości, 
ma symbolizować omniprezencję Boga i  jego naturę. Budowanie 
skomplikowanych geometrii, które odbijają, jak lustra w  kalejdoskopie, 
ideę medytacyjnie powtarzanych słów modlitwy, dokąd zakradł się nagle 
piękny, ludzki błąd. Wprowadził zamęt, zachwiał czystą równowagą – 
jako budulec arabeski jest elementem niespokojnym, jest zakłócającym 
szumem, pozostawiającym splecenia w nierównowadze.

Nie pominę milczeniem pracy pisemnej, choć znów wykrzywia mi 
zazdrością twarz. Ten tekst to pełnotłusta literatura z  pierwszego 
tłoczenia, żarliwy, ale logiczny potok słów celnych. To jest praca 
magisterska, a  nie kilkuprocentowy sikacz z  ogryzków po cudzych 
książkach, to jest esej, który uleżał się w beczce ze szlachetnego dębu, 
gdzie w ciemnościach myśli przerastały się długo nawzajem w smakowite 
rozdziały o  wielu warstwach. Wbijam tu pieczęć controllata riserva 
po wypiciu treści, a  po nutach dobrych metafor i  drewna z  gotyckiego 
kościoła zostaje mi na języku metaliczny smak surowego mięsa – doznania 
prawdziwego ze słów prawdziwych.

Ultramaryna, to więcej niż pierwsza lepsza z  brzegu Maryna, to 
ultrapigment, turbokolor, zbyt kosztowny, by malować nim dawniej co 
innego, niż buddyjskie świątynie i szaty Matki Boga, ledwie osiągalny, bo 
sprowadzany z Azji, dziś służy Edycie Hul do wylewnego błogosławienia 
zwierząt . UltraEdyto, pozwól, że powróżę ci z ręki, z twarzy i z umysłu – 
zajdziesz daleko.

dr hab. Anna Królikiewicz
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Małgorzata Limon
malgorzata.limon@gmail.com 
 
Urodzona 5 grudnia 1986 r. w Gdańsku. 
Studia rozpoczęte w 2005 r. w Pracowni Podstaw Rysunku i Malarstwa dr. hab. Józefa Czerniawskiego prof. ASP. 
Praca magisterska Tètte – a – tètte  napisana pod kierunkiem dr. Romana Nieczyporowskiego.
Promotor – prof. Maciej Świeszewski 
Aneks – prof. Cezary Paszkowski  
Recenzent – dr Sławomir Lipnicki

Kiedy patrzę na obrazy Małgosi Limon, uświadamiam sobie, iż to co 
czyni nas atrakcyjnym w  obrazie nas samych - to właśnie przyjemność 
ubierania się, a z czasem przyjemność rozbierania.

Ta psychoanaliza garderoby, daje nam możliwość wniknięcia w  świat 
malarstwa Małgosi, niejako nasyconego odbiciami jej ciała. 

Pewnego rodzaju sytuacji gry z „Lustrem szafy”, wypełnionej wzorzystymi 
kolorowymi tkaninami, obrazami przyjaciół, wspomnieniami. Właśnie 
owe wspomnienia naciągnięte na krosno, stanowią teraz przestrzeń 
pomiędzy magiczną ramą lustra, a  jej ustami. Jak dziecko, przywołując 
własne odbicie z  przedpokoju, wypełnia je skrawkami marzeń. Feerią 
przebłysków z  podróży, fascynacji dalekimi krajami, egzotycznymi 
owocami, roślinami... Przebierając się przed nami – widzimy ją jak toczy 
rozmowę, układa ciałem zasady gry, rozkłada prześcieradła jak planszę. 
Płynie w lustrzanym odbiciu własnych pragnień, wykraczając daleko poza 
to co odbite.

Kim jest ten „Inny” w lustrze szafy? 

Levinas odpowiedziałby, że jest kimś pojedynczym -ramą którą dopiero 
trzeba wypełnić własnym doświadczeniem i  obserwacją. Spoglądając 
na obrazy Małgosi, mam wrażenie, iż jest on także kimś „pięknym 
w  momencie doświadczania”. Intrygujący moment, kiedy otwierając 
się na tajemnicę garderoby, odkrywamy doświadczenie przemian 
jako metamorfoza naszego istnienia.  Wypatrując innych, dorastamy 
z  nadzieją na zaakceptowanie ich spojrzenia.  Na początku ubierani. 
Później przyglądamy się zdziwieniu bliskich, kiedy dokonując własnych 
wyborów nakładając na siebie to czego pragniemy.

Nauczyliśmy się grać ponieważ ubrania są wszędzie. Zalegają w szafach, 
ułożone na półkach sklepowych kuszą nas swoim wyglądem. Dopiero 
otwarcie się na grę z  przyjemnością ich posiadania, wzbogaca nas 
o  nowy obraz nas samych. Wraz z  nowymi przymiarkami - poza nudą 
i niepokojem, znikną młodzieńcze lęki dorastania, biorąc udział w walce 
o nasze JA przed lustrem.  Z czasem intymne historie naszego życia ułożą 
się w szafie obok tego co nazwiemy –TY.

Przyglądając się dotychczasowej twórczości Małgosi, wydaje się, iż każda 
rzecz którą budujemy – w  finale buduje nas samych. Podobnie ma się 
z obrazem naszego ciała. To co zakładamy na obraz siebie, jak ubranie - 
w finale określi naszą „nagość”.

dr Sławomir Lipnicki        

Kiedy patrzę na obrazy Małgosi Limon, uświadamiam sobie, iż to, co czyni 
nas atrakcyjnym w obrazie nas samych, to właśnie przyjemność ubierania 
się, a  z  czasem przyjemność rozbierania. Ta psychoanaliza garderoby 
daje nam możliwość wniknięcia w  świat malarstwa Małgosi, niejako 
nasyconego odbiciami jej ciała. Pewnego rodzaju sytuacji gry z „lustrem 
szafy”, wypełnionej wzorzystymi kolorowymi tkaninami, obrazami 
przyjaciół, wspomnieniami. Właśnie owe wspomnienia naciągnięte 
na krosno, stanowią teraz przestrzeń pomiędzy magiczną ramą lustra 
a ustami artystki. Jak dziecko, przywołując własne odbicie z przedpokoju, 
wypełnia je skrawkami marzeń. Feerią przebłysków z podróży, fascynacji 
dalekimi krajami, egzotycznymi owocami, roślinami... Widzimy ją, jak 
przebierając się toczy rozmowę, układa ciałem zasady gry, rozkłada 
prześcieradła jak plansze. Płynie w lustrzanym odbiciu własnych pragnień, 
wykraczając daleko poza to, co odbite.

Kim jest ten „inny” w  lustrze szafy? Levinas odpowiedziałby, że jest 
kimś pojedynczym, ramą, którą dopiero trzeba wypełnić własnym 
doświadczeniem i  obserwacją. Spoglądając na obrazy Małgosi mam 
wrażenie, iż jest on także kimś „pięknym w momencie doświadczania”. 
Intrygujący moment, kiedy, otwierając się na tajemnicę garderoby, 
odkrywamy doświadczenie przemian jako metamorfozę naszego 
istnienia. Wypatrując innych, dorastamy z nadzieją na akceptację w  ich 
spojrzeniach. Na początku jesteśmy ubierani, później dostrzegamy 
zdziwienie bliskich, kiedy, dokonując własnych wyborów, nakładamy na 
siebie to, czego pragniemy.

Nauczyliśmy się grać, ponieważ ubrania są wszędzie. Zalegają w szafach, 
ułożone na półkach sklepowych kuszą nas swoim wyglądem. Otwarcie się 
na grę z przyjemnością ich posiadania wzbogaca nas o nowy obraz nas 
samych. Wraz z kolejnymi przymiarkami, poza nudą i niepokojem, znikają 
młodzieńcze lęki dorastania, biorąc udział w  walce o  nasze JA przed 
lustrem. Z czasem intymne historie naszego życia ułożą się w szafie obok 
tego, co nazwiemy –TY.

Przyglądając się dotychczasowej twórczości Małgosi, można wysnuć 
wniosek, iż każda rzecz którą budujemy – w  finale buduje nas samych. 
Podobnie ma się z  obrazem naszego ciała. To, co zakładamy na obraz 
siebie, jak ubranie – w finale określi naszą „nagość”.

dr Sławomir Lipnicki
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Kamila Model
model.kamila@gmail.com 
 
Urodzona 12 października 1988 r. w Gdańsku. 
Studia rozpoczęte w 2007 r. w Pracowni Podstaw Rysunku i Malarstwa dr. hab. Józefa Czerniawskiego prof. ASP (I rok) 
oraz dr hab. Hanny Nowickiej-Grochal (II rok).  
Praca magisterska Znakowa nieoczywistość istnienia  napisana pod kierunkiem dr. Zbigniewa Mańkowskiego.
Promotor – prof. Jerzy Ostrogórski 
Aneks – prof. Janusz Akermann 
Recenzent – dr Przemysław Łopaciński

Moje pierwsze spotkanie z pracami Kamili Model – zapewne z powodu 
niefortunnej ich lokalizacji, a  tym samym prezentacji – wywołało we 
mnie mieszane uczucia. W  pracowni, do której zostałem zaproszony, 
było ciasno, obrazy stały na ziemi jeden przy drugim, niektóre niedbale 
zachodziły na siebie ingerując we własną autonomię. Wypełniająca je 
nieskazitelna biel kłóciła się z  brudnymi ścianami i  utytłaną posadzką 
wnętrza do tego stopnia, że pomyślałem sobie – jakim cudem można 
malować w  taki sposób w  takim otoczeniu? Najwyraźniej niektórzy 
posiadają taką umiejętność! Z  obrazów wyłaniały się w  sposób nader 
subtelny kształty leśnej zwierzyny, w  których z  łatwością rozpoznałem 
znajomego mi jelenia. Uświadomiłem sobie, że wizerunek tego 
stworzenia utożsamiam z  płótnami Gerharda Richtera, który w  latach 
60. XX wieku malował te zwierzęta w zbliżonej konwencji – jawiące się 
mgliście w gęstwinie schematycznie potraktowanego lasu. W tym czasie 
powstał również jego obraz Poroże (Geweih, 1967), z którym, w warstwie 
wizualnej, silnie wiąże się jedno z  płócien Kamili, ale nie zapytałem 
autorki, czy te związki są zamierzone, czy też – jak to w sztuce często dziś 
spotykane – przypadkowe. 

Tym, co przeszkadzało mi we właściwej percepcji, było samo otoczenie 
prac oraz ich wzajemna lokacja, które wprowadzały w  całość oglądu 
zdecydowanie niepożądany dysonans. Malarstwo Kamili Model wymaga 
idealnych warunków do obcowania z nim – rodzaju sterylności, która nie 
pozwoli na najmniejszą redukcję tego, co jest treścią i  formą tej sztuki. 
Te prace są zbyt kruche i efemeryczne, by poradzić sobie z każdą zastaną 
przestrzenią. Co więcej, uważam że jej obrazy dopełniają się i wzajemnie 
wzbogacają w  sposób, który wyklucza ich jednostkową prezentację 
i  samodzielność. Nie mogę wyobrazić sobie spotkania z  jedną tylko 
pracą dyplomantki, podczas którego miałbym właściwie odczuć ukryty 
w niej przekaz. Pomimo że wszystkie kompozycje mają raczej charakter 
zamknięty, traktuję całość jako pojedyncze kadry lekko surrealizującego 
filmu, którego artystce nie udało się jeszcze stworzyć. Takiego filmu, 
w  którym na próżno szukać początku i  końca, zasad rządzących 
kompozycją, światłem, czy kolorem. Artystka posłużyła się narracją 
subtelnie wymykającą się rzeczywistemu widzeniu świata; pojawia się 
niejasny, wyrwany z kontekstu kolor, podobnie jak niekonsekwentna staje 
się malatura w  obrębie jednego obrazu, gdzie czuły rysunek zderza się 
z płaską i mechaniczną plamą. W wyniku takiej strategii twórcy stajemy 
wobec dzieł, których temat główny – jeleń – traci swą dosłowność na 
rzecz czegoś, co pozwala na nieskrępowaną interpretację. Lecz on wciąż 
pozostaje tam – wizualnie piękny i dostojny, w głębi zaś czujny i nieufny 
i nieprzerwanie kojarzyć się nam będzie z wolnością podszytą wiecznym 
strachem…

Na wstępie swojej pracy pisemnej, zatytułowanej Znakowa nieoczywistość 
istnienia, Kamila Model podejmuje próbę wytłumaczenia samej siebie lub 
sobie samej tego, co stworzyła. Ten interesujący, choć chwilami niejasny 
i nieprzewidywalny jak jej malarstwo autoreferat, podsumowałem wizją 
artystki lewitującej nad światem, który zna, lecz nie w  pełni aprobuje. 
Jawi się tam, jako człowiek w  pełni świadomy mechanizmów, jakie 

obecnie rządzą jednostką, przekonany o  własnym uwikłaniu w  system, 
a jednocześnie poszukujący równoległej dla siebie ścieżki. Pod pretekstem 
mgły i wyłaniających się kształtów jelenia podejmuje problem związany 
z brakiem komunikacji i czytelnym zrozumieniem przekazu. Jednak moje 
asocjacje, poparte wiarą w  supremację podświadomości w  procesie 
twórczym, prowadzą mnie w  stronę konkretnego człowieka, który 
w  każdym swym geście wyraża swoją aktualną kondycję – naturę, 
możliwości i ograniczenia. 

dr Przemysław Łopaciński
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Łukasz Patelczyk
lukaszpatelczyk@gmail.com
 
Urodzony 14 lutego 1986 r. w Wejherowie. 
Studia rozpoczęte w 2007 r. w Pracowni Podstaw Rysunku i Malarstwa prof. Krzysztofa Gliszczyńskiego (I rok) 
oraz ad. kw. II st. Marka Modela (II rok).  
Praca magisterska Wnętrze, zewnętrze  napisana pod kierunkiem dr. Zbigniewa Mańkowskiego.
Promotor – prof. Teresa Miszkin 
Aneks – prof. Witosław Czerwonka 
Recenzent – dr Przemysław Łopaciński

Dotychczasową twórczość Łukasza Patelczyka w  zakresie malarstwa 
z  pełnym przekonaniem dołączam do grupy najciekawszych postaw 
ostatnich lat na Wydziale Malarstwa gdańskiej ASP. Patelczyk to 
osoba bardzo pracowita, otwarta, poszukująca, od blisko dwóch lat 
z uporem penetrująca jeden malarski temat. No właśnie…, jaki to temat, 
chciałbym zapytać? W  jego pracy pisemnej czytałem o  dekonstrukcji 
obrazu, derridowskim passe-partout, symbolice bieli, uwolnieniu 
dzieła, newmanowskim Zip-ie, cenzurze i  wreszcie o  aktywności ściany 
w  percepcji obrazu… i  niespodziewanie zgubiłem trop. Właściwie to 
wszystko się zgadza, wszystko po trochu możemy przecież odnaleźć w tej 
twórczości, ale artysta wyraźnie nie chce jeszcze składać jednoznacznych 
deklaracji. Dla mnie pewnym wytłumaczeniem takiej postawy może być 
jego decyzja o nieskupieniu się wyłącznie na pracach najnowszych, lecz 
próbie autoanalizy dwuletniego dorobku twórczego, w którym – proszę 
mi uwierzyć – dokonywał wielu rozmaitych, zawsze interesujących 
zabiegów formalnych w obrębie dzieła.

Niezwykłość i  niejednoznaczność malarstwa Łukasza kształtuje się 
w  wyniku zderzenia na płaszczyźnie płótna dwóch przeciwstawnych 
sobie światów – zamalowanego i  niezamalowanego, geometrycznego 
i  płynącego z  natury oraz biologicznego i  martwego. Już na wstępie 
budzi to moje skojarzenia z  konstrukcją dialektyczną, gdzie tezą staje 
się surowy, nietknięty grunt obrazu, antytezą – gest malarski, syntezą 
zaś jest obraz odczytywany gdzieś na styku tych przeciwieństw. Wydaje 
się więc, że ta dialektyka staje się dla Łukasza podświadomą metodą 
służącą przekształcaniu i  jednocześnie lepszemu poznawaniu świata, 
jest narzędziem dekonstruującym obraz, by widz mógł dzięki temu 
dojrzeć to, co niewidzialne. Możliwe są tu dwie koncepcje rozumienia 
dzieła. W  pierwszej zakładam, że świat symetrycznych, centralnie 
rozmieszczonych na obrazie form geometrycznych, ma zakłócić – na 
zasadzie brutalnej ingerencji – określony, boski porządek. W  drugiej 
przeciwnie – wprowadzona geometria miałaby, wnikając, pełnić 
rolę porządkującą wobec chaotycznej i  niepoliczalnej natury. Jednak 
w  obydwu wariantach bijąca z  wielokątów surowa biel skutecznie 
atakuje naszą percepcję próbując w  całości zawładnąć naszym okiem. 
Biel pełni w obrazach Łukasza kluczową rolę i  może być rozumiana lub 
odczuwana przez nas na kilka sposobów. Gdy przyjrzymy się z  bliska 
płótnom Patelczyka zauważymy, że białe płaszczyzny są nietkniętą przez 
artystę warstwą podobrazia, stając się przez to obszarem uświęconym 
lub też przez niego porzuconym. Tak czy tak, możemy traktować go 
jako symboliczny początek aktu twórczego wobec otaczającej bogatej 
malatury, będącej alegorycznym kresem tej drogi. Patrząc z innej strony 
biel jest szczelną membraną i, w  przeciwieństwie do czerni i  głębokich 
szarości, nie pochłania koloru tylko go odbija, dlatego tak wyraźnie 
emanuje swoją nieprzynależnością do tego, co ją otacza. Jeszcze inną, 
bardzo istotną właściwością świadomie i  mądrze użytej bieli jest jej 
transcendentność i  to dzięki temu właśnie obrazy Łukasza zyskały 
szczególną wartość, jaką jest pierwiastek metafizyczny.

Wszystko, co autor pozostawia poza ujętą w geometryczne formy bielą, 
to dobrze zapoznana natura. Sprowadzona przez niego do skali szarości, 

działa wyciszeniem i  oddaleniem, jak stare zdjęcie lub widokówka. 
Różnorodność podjętego w  niej tematu – głównie górskiego pejzażu – 
podpowiada, że jedynym kryterium, jakim Łukasz kieruje się w  swoich 
wyborach są głębia obrazu i  bogactwo występujących tam struktur. 
Przecież tyle właśnie potrzebuje, by na styku wspomnianych na wstępie 
przeciwstawnych sobie światów powstało pożądane przez niego napięcie.

Kontemplując – to chyba najwłaściwsze określenie – obrazy Łukasza 
Patelczyka, które przygotował na swój pokaz dyplomowy, staram 
się wyłączyć myślenie. Tylko patrzę i  nasycam się zamkniętą w  nich 
atmosferą. Nie mogę jednak przestać myśleć o  pracach, dla których 
zabrakło miejsca na tym pokazie, zwłaszcza że są wśród nich takie, które 
cenię znacznie wyżej niż te prezentowane.

dr Przemysław Łopaciński
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Aneta Polewczak
anepol@gazeta.pl 
 
Urodzona 16 czerwca 1987 r. w Gdyni. 
Studia rozpoczęte w 2007 r. w Pracowni Podstaw Rysunku i Malarstwa ad. kw.II st. Marka Modela. 
Praca magisterska Myśl abstrakcyjna napisana pod kierunkiem dr. Michała Woronieckiego.
Promotor – prof. Maciej Świeszewski 
Aneks – prof. Zbigniew Gorlak 
Recenzent – dr hab. Krzysztof Polkowski

Każdy w  dzieciństwie zetknął się z  urządzeniem o  nazwie kalejdoskop. 
Szkiełka i  kolory tworzyły koncentryczne ferie barw, które oszałamiały 
patrzącego, kiedy ten obracał kalejdoskop dookoła osi. Zabawkę 
tę, podobnie jak wirującego po podłodze bączka, posiadało prawie 
każde dziecko. Być może dlatego, iż były to li tylko dziecięce suweniry, 
w  większości przypadków, dorastając, przestawało się traktować 
je poważnie. Podobna gra optyczna zachodzi przy zjawisku tęczy. 
Zachwycamy się nią, kiedy z  rzadka ukazuje się naszym oczom, ale 
przechodzimy nad tym do porządku dziennego. Czy słusznie? Pytanie 
jest oczywiście retoryczne. Te zjawiska optyczne przejawiają przecież 
harmonię budowy świata, jego złożoną logikę, demiurgiczną mądrość. 
Ukazują nam piękno w najczystszej postaci, tej pierwotnej, dającej radość, 
zaskoczenie, olśnienie, wzruszenie. Jakże nam rywalizować z tym, skoro 
już mamy coś idealnego? Co rusz jednak znajdują się śmiałkowie, którzy 
może nie tyle chcą rywalizować z  naturą, co próbować wykorzystać ją 
w  celach osobistej kreacji artystycznej. Jedną z  tych osób jest Aneta 
Polewczak.

Z  jej pracami zetknąłem się rok temu, w  pracowni rysunku profesor 
Marii Targońskiej, kiedy w  miejscach paneli kaloryferów zobaczyłem 
fascynujące ornamenty, rysowane na foliach. Nie były to zwykłe ozdobne 
formy, ale „prawdziwe” organizmy, które wręcz poruszały się i pulsowały 
w  swoim fascynującym „tańcu”. Zachwyt mój był prawie taki, jak 
u dziecka, patrzącego w kalejdoskop lub na wirującego bączka. 

Ciekawość moja sprowokowała chęć skonfrontowania tych prac 
z  inną działalnością młodej studentki. W  pracowni profesora Macieja 
Świeszewskiego ujrzałem sporej wielkości płótna, które równie mnie 
zafascynowały. Tutaj, oprócz efektów, które wykorzystała w rysunkach, 
pojawił się kolor. Ale jaki to kolor?! Ten, którego używa Polewczak, 
to pełne spektrum koła barw, wszystkie odcienie Newtonowskigo 
rozszczepienia światła, tak rzadko przecież wykorzystywane przez 
artystów w  szerokim zakresie. Polewczak stosuje je z  wyczuciem, 
posługując się własnym smakiem oraz dobrą znajomością teorii i praktyki 
malarstwa. Zabiegi zaczynają się na etapie prac w  komputerze, gdzie 
tworzy kompozycje, które następnie w  postaci wydruku trafiają na 
typowe krosno malarskie. Następnie ulegają pewnym przeróbkom, 
modyfikacjom i retuszom. W tym przypadku, co chcę wyraźnie podkreślić, 
„malowanie” odbywa się już w  pracy z  programami komputerowymi. 
I  nie jest w  tym przypadku tak naprawdę istotne, czy artystka dotknie 
pędzlem powierzchni płótna, jak pewnie oczekiwaliby puryści malarstwa. 
Kompozycje są niewątpliwie atrakcyjne, ale aby osiągnąć taki rezultat 
potrzeba wyczucia, wiedzy, niezwykłej koncentracji i  jeszcze czegoś. 
O  tym „czymś” Polewczak pisze w  swojej pracy Myśl Abstrakcyjna: 
Syntezja czy „ofristyczna wizja nowego da-da? Myślę tutaj o tak zwanej 
duchowości w  sztuce i  powiązaniu jej ze Wszechświatem i  Kosmosem. 
Warto przywołać tu Wassilego Kandinskiego, dla którego sztuka była 
głęboko powiązana z tym, co wewnętrzne i uniwersalne, co jednocześnie 
uruchamia i  jest uruchamiane właśnie poprzez to uniwersalne 
wnętrze. Te możliwości pochodzą tak naprawdę nie tylko z  jednego 

zmysłu, a  wręcz z  kilku jednocześnie. Nazywa się to synestezją, czyli, 
w  uproszczeniu, umiejętnością współodczuwania obrazów i  dźwięków 
jednocześnie. W takim przypadku jedno rzutuje na drugie, a dla artysty 
sztuk wizualnych słyszenie kolorów i  form może w  niezwykły sposób 
wpływać na ich tworzenie. O taką przypadłość podejrzewany był genialny 
pianista i kompozytor rosyjski Aleksander Skriabin, który przed stu laty 
antycypował dzisiejsze spektakle multimedialne, rozpisując w  utworze 
Prometeusz – poemat ognia, jedną partię na „organy barwne”. Fenomen 
synestezji nie jest aż taki rzadki – pojawia się raz na trzy tysiące osób, 
ale jedynie co dwudziestopęciotysięczna osoba jest świadoma swoich 
uzdolnień. I nie potrzeba tu żadnych „używek” w rodzaju LSD, meskaliny 
itp., które wywołują podobne doznania. Polewczak należy właśnie do 
tych wybranych. Widząc efekty twórcze, możemy jej z  pewnością tego 
daru pozazdrościć. 

Równie interesująca algrafia, która dopełnia dyplom zasadniczy, jest 
konsekwencją zainteresowań artystki i  współtworzy spójny spektakl 
wizualny z płótnami. 

Wracając na koniec do pracy pisemnej – przyznaję, że autorka wzruszyła 
mnie zdaniami, które świadczą o  jej żarliwości w  poglądach na rolę 
sztuki. Oprócz analizy oraz odwołań do artystów nurtu orficznego 
w sztuce, sprawnie napisany tekst zawiera spory bagaż osobistej refleksji, 
dotyczącej związków rzeczywistości i  sztuki współczesnej. Na pewno 
z  zaciekawieniem zajrzę na jej bloga, z  którego pochodzą znaczące 
fragmenty w pracy Polewczuk.

Podsumowując – czuję się wyróżniony, mając okazję obcować z  takim 
fenomenem, za co chcę artystce serdecznie podziękować.

dr hab. sztuki Krzysztof Polkowski
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Urszula Pruszkowska
ula.pruszkowska@gmail.com 
 
Urodzona 5 maja 1988 r. w Gdańsku. 
Studia rozpoczęte w 2007 r. w Pracowni Podstaw Rysunku i Malarstwa ad. kw.II st. Marka Modela.  
Praca magisterska Fotografia – wejście w obraz współczesnej rodziny  napisana pod kierunkiem dr Zbigniewa Mańkowskiego.
Promotor – prof. Teresa Miszkin 
Aneks – kw.II st. Aleksander Widyński prof. ASP 
Recenzent – dr Sławomir Lipnicki

Czasami mam wrażenie, iż człowiek wymyśla śmierć po to, aby straszyć 
nią swojego boga. Wystawia wtedy przed nim triumfalnie „swoje dzieła” 
i z satysfakcją przygląda się „jego poczuciu winy”. 

Przekonanie to często wyraża się w  tych obrazach, gdzie przestrzeń 
przebłyskuje spomiędzy czerni i  bieli, kierując naszą uwagę na jeden 
niewielki szczegół. Prawie niezauważalny, ale natrętny. Im bardziej go 
unikamy, tym bardziej odnajduje on nasz wzrok. Niewielki drobiazg 
posiadający ogromną siłę wspomnień nie do wybaczenia.

Swoisty rodzaj pamięci, doświadczeń z  przestrzeni pozostawionych 
w  pogardzie. Ten szczegół odnajdziemy u  Goyi, gdy doświadczał on 
demonicznych snów o przebudzonym rozumie, czy u Anselma Kiefera, gdy 
ten zwraca się ku słońcu. Był materią  XIX-wiecznych tkaczy saturnicznej 
melancholii, można go odczuć i w XX-wiecznym kanibalistycznym geście 
zjadania koloru.

Co może łączyć ów szczegół z  pracami Uli Pruszkowskiej? Jej proces 
dochodzenia do dyplomu, jak sama pisze, miał swój początek w rytuale 
przeglądania albumu rodzinnego. Jednakże, stopniowo odchodząc od 
dotyku prywatności, Pruszkowska osiąga uniwersalność gestu jako 
stanu. Łącząc doświadczenia kolorystów z  polskimi konceptualistami 
lat siedemdziesiątych, płaszczyznę obrazu traktuje jak ekran, gdzie to, 
co ujawnione, stanowi o  zakryciu emitującego podłoża. Ta telewizyjna 
przenośnia daje nam możliwość dotarcia do sedna procesualności prac 
artystki. Poklatkowy ruch zieleni nie tylko „odsłania”, ale jednocześnie 
maskuje. Zasłania, budując relacje pomiędzy tym, co widzialne (odkryte), 
i tym, co niewidzialne (zakryte).

Zobrazowany na płótnach gest przywołuje następny, ukryty w aneksie. 
Obie prace ujawniając melancholiczną siłę gradientu, uzupełniają się, 
tworząc nową narrację. 

Ów Heideggerowski gradient oparty jest na doświadczeniu miejsca 
rodzinnego, nie poprzez dotyk, bliskość tych, którzy rodzą, lecz przede 
wszystkim poprzez ideę terytorium. Specyficznego terytorium Fikcji – 
iluzji realności poddanej władzy Saturna. Spoglądając na kolejne triki – 
czerń, biel i kolor – pojmujemy, że stają się one wymarzonymi środkami 
do namalowania „wspaniałych czasów”. 

dr Sławomir Lipnicki
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Ewelina Rostek
ewelina-rostek@wp.pl 
 
Urodzona 24 czerwca 1986 r. w Czeladzi. 
Studia rozpoczęte w 2007 r. w Pracowni Podstaw Rysunku i Malarstwa dr. hab. Józefa Czerniawskiego prof. ASP (I rok),  
oraz ad. kw. II st. Marka Modela (II rok). 
Praca magisterska Tryptyk o…- przemijanie napisana pod kierunkiem dr. Michała Woronieckiego.
Promotor – prof. Maciej Świeszewski 
Aneks – kw.II st.  Aleksander Widyński prof. ASP  
Recenzent – dr hab. Anna Królikiewicz

Żyjemy w czasach, w których media, jak spray pod ciśnieniem, rozpraszają 
niewiarygodnie wysoką liczbę obrazów. Ewelinę interesuje w tej mnogości 
nie nieokreślona historia wszystkiego, tylko jej własne doświadczenie 
i  historia jej własnej rodziny. Przywołuje postaci ze wspomnień i  te, 
których nie zdążyła poznać, wyobcowane z otoczenia, bezradne wobec 
złowróżbnej potęgi płynącego brutalnie czasu, w  którym rodzinne 
polaroidy bledną, czezną do gamy błękitów, jakby portretowanym 
bohaterom marzła krew w  żyłach, jakby autorka osiągała między sobą 
a  obrazem coraz większy dystans. Rostek okrawa przedstawienia do 
zbitego kadru, korzystając z  emocjonalnych kodów mass mediów – 
filmu i  fotografii, redukuje detale, choć niektóre z  nich niepokojąco 
dekoracyjnie atakują nas z obrazu, wyławia z niepamięci i niedoświetleń 
rysy znanych i  nieznanych sobie bliskich i  syntetyzuje, aż chce mi się 
użyć słowa „gładzi”, portretowane twarze. Wyizolowanie z domyślnego 
otoczenia, wybiórcza dosłowność sprawia, że powiązanie postaci z tłem 
jest niejasne, co pozwala natężyć nastrój osamotnienia wśród mrocznych 
niedopowiedzeń skrywanych w  resztkach bukietu, tkaniny, dalekim 
śladzie sadu. Jest w tym sposobie malowania jakieś napięcie, pomiędzy 
pozornym brakiem zaangażowania, a  głębokim utożsamianiem się 
z własną pokoleniową identyfikacją, niepokojąca anatomia straty, braku 
życia.

Realizm, charakterystyczna paleta barw, element stłumienia, unifikacji, 
rodzaj powierzchowności, walka między linearyzmem a  malarskością 
– tymi środkami opisuje Rostek czas przeszły w  czasie teraźniejszym, 
„czasie malowanym”  – cytując Luca Tuymansa. To przełożone z fotografii 
rodzinnych na malarstwo pytania – skąd pochodzę, kim jestem, czyje 
ślady noszę na sobie i  w  sobie, próby nowego odczytania związków. 
Paradoksalnie, mimo iż malarstwo Rostek dotyczy jej najbliższych, 
odczucia prywatności jest tu mniej, niż w  gorącej, niezwykle żarliwej 
pracy pisemnej, będącej emocjonalnym, osobistym manifestem. Może, 
gdyby wybór artystki padł na dużo mniejszy format krosien, inną skalę, 
tworzyłby między nią a  jej bohaterami większą poufałość, zażyłość, ale 
może jej cel nie był tak prosty.

Aneks za to robi wrażenie wyjątkowo intymne, choć dotyczy podobno 
dalekiego horyzontu, przestrzeni i powietrza. Artystka pracuje w długim, 
żmudnym procesie z  surówką bawełnianą, zanim zmieni ją w  materiał 
bardziej poddany, i  na koniec barwi krepą – tanią bibułą, towarzyszką 
dziecięcych zabaw, zostawiającą na tkaninie silne lub dalekie echa koloru. 
Powstaje bardzo zmysłowa, prawie cielesna praca, na której zbudować by 
można wiele niejednoznacznych metafor.

dr hab. Anna Królikiewicz
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Daria Szczypiorowska
daria@wladyslawowo.biz.pl 
 
Urodzona 21 listopada 1984 r. w Pucku. 
Studia rozpoczęte w ASP w Poznaniu w Pracowni Malarstwa prof. J. Walczaka (I rok) oraz  prof. P. C. Kowalskiego (II rok). 
Studia w ASP w Gdańsku rozpoczęte w 2010 r.  
Praca magisterska Bez tytułu  napisana pod kierunkiem dr. Romana Nieczyporowskiego.
Promotor – prof. Henryk Cześnik, prof. Roman Gajewski 
Aneks – dr hab. Jacek Staniszewski 
Recenzent – ad. kw.II st. Sławomir Witkowski

We wstępie swojej interesującej, bardzo osobistej pracy pisemnej, 
stanowiącej część teoretyczną pracy dyplomowej, Daria Szczypiorowska 
powołuje się na opinię Gerharda Richtera, który twierdzi, że mówienie 
o  malarstwie nie ma sensu. Zgadzam się z  tą tezą. Opisywanie obrazu 
słowem bardzo ogranicza otwartą formę jego istnienia, która zależna 
jest przecież od wiedzy, wrażliwości i do-świadczeń życiowych odbiorcy. 
To „multiżycie” obiektu malarskiego stanowi jedną z  najbardziej 
tajemniczych i  fascynujących jego właściwości. Dyplomantka w  pełni 
rozumie rolę obrazu jako podstawowego nośnika wiedzy o współczesnym 
świecie. W swojej pracy pisze: „otaczającą nas rzeczywistość pojmujemy 
jako obrazy, ich doświadczanie zostawia w  nas ślad”. Ta zgromadzona 
w  naszej pamięci i  podświadomości „baza danych” pozwala nam 
rozkodowywać obrazy, przekształcać je w zrozumiałe dla nas informacje, 
które z kolei stają się opisem otaczającej nas rzeczywistości.

Obrazy Darii Szczypiorowskiej to bardzo mocne i  poruszające 
impulsy wizualne. Spróbuję dojść do tego, dlaczego tak jest, pomimo 
zadeklarowanej wcześniej niechęci do mówienia o malarstwie.

Wchodzący do pracowni, która stanowi przestrzeń ekspozycji prac 
dyplomantki, doznaje uczucia kontaktu z  obrazem totalnym. Płótna są 
zamontowane szczelnie – jedno obok drugiego – na wszystkich ścianach. 
Tworzą jedną ciągłą opowieść o  człowieku, bez końca i  początku. To 
poczucie wszechogarniającego obrazu udało się artystce wywołać 
włączeniem w  przestrzeń malarską również podłogi. Kiedy wejdziemy 
na umieszczoną w środku pomieszczenia wysoką drabinę, ujrzymy wielki 
przestrzenny obraz. Ta malarska instalacja jest niebywale dynamiczna, 
przesycona ekspresją barw i  form. Jej główny bohater to człowiek-
wojownik. Daria przyznaje się do fascynacji sztuką Art Brut. Bardzo 
widoczne są również inspiracje sztuką ekspresjonistów i transawangardy 
lat 80. minionego wieku. Ale jej „dzikie” malarstwo nie jest mechanicznym 
naśladownictwem historycznych stylów. Te „nieokrzesane” prace są 
emanacją temperamentu młodej, bezkompromisowej artystki. Energia 
i  siła jej obrazowania zaskakuje, porusza dynamika i  brutalność formy. 
Wszechobecny „człekolud” całkowicie zawłaszcza naszą uwagę. Autorka 
nazywa go formą główną, forma poboczna to wizualizacja serca. Pełne 
wytłumaczenie gęstości znaczeniowej stylu i  formy oraz jej warstwy 
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symbolicznej prezentuje w swojej pracy pisemnej. To bardzo interesująca 
lektura, po jej przeczytaniu nasz szacunek do artystki jeszcze wzrasta. 
Figura człowieka obdarzonego męskimi atrybutami to metafora 
odważnego, bohaterskiego wojownika. Serce to troska, miłość i gotowość 
do poniesienia ofiary. Gdy połączymy te dwie „formy”, uzyskujemy 
idealnego superbohatera. Walka, którą prowadzi, to odwieczna walka 
dobra ze złem. To wojna, którą ludzie toczą ze sobą od niepamiętnych 
czasów. Bez trudu zauważamy, że filozofia walki fascynuje dyplomantkę. 
Przytacza poglądy Arystotelesa, Heraklita, Seneki, św. Augustyna na 
temat przyczyn odwiecznych wojen toczonych przez ludzi. Ta filozoficzna 
podróż, którą odbywa Szczypiorowska, doprowadza ją do zdefiniowania 
obszaru walki, który jest dla niej najbardziej interesujący – to walka 
pozbawiona przemocy fizycznej, walka trwająca w środku każdego z nas, 
walka ze sobą samym.

Tak jak twórczość artystów Art Brut, malarstwo Darii Szczypiorowskiej 
przekonuje nas siłą swojej szczerości. Wypływa ono z  najgłębszych 
potrzeb mówienia o  rzeczach ważnych. Deformacja, którą stosuje, ma 

na celu zaakcentowanie ważnych treści. Jej malarstwo w  dużej mierze 
oparte jest na intuicji. Jest szybkie, spontaniczne, wypływa z  impulsu 
i  nieokiełznanej potrzeby malowania, graniczącej z  chorobliwą manią 
i  natręctwem. Myli się jednak każdy, kto sądzi, że jest to twórczość 
automatyczna, samopowielająca się. Daria kontroluje swoją pracę, 
doświadczając przy tym błogosławieństwa, a  może przekleństwa, 
samopoznania. „Poszukując formy dojrzewałam do tego by zrozumieć jej 
treść” – pisze w swojej pracy.

Konkludując moją krótką recenzję niebywale ciekawej pracy dyplomowej 
Darii Szczypiorowskiej we wszystkich jej trzech elementach: pracy 
pisemnej, aneksu jak i  części głównej stwierdzam, że w pełni zasługuje 
na uzyskanie stopnia magistra sztuki w  dziedzinie sztuk plastycznych 
w specjalności sztuki piękne. Gratuluję i z ogromnym zainteresowaniem 
będę śledził dalszy rozwój osobowości twórczej Darii Szczypiorowskiej.

ad. kw. II st. Sławomir Witkowski
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Przemysław Szukaj
klucjan@o2.pl 
 
Urodzony 21 czerwca 1981 r. w Bydgoszczy. 
Studia rozpoczęte w 2007 r. w Pracowni Podstaw Rysunku i Malarstwa dr. hab. Józefa Czerniawskiego prof. ASP (I rok),  
oraz prof. Krzysztofa Gliszczyńskiego (II rok). 
Praca magisterska Portrety anamorficzne  napisana pod kierunkiem dr. Zbigniewa Mańkowskiego.
Aneks – prof. Jadwiga Okrassa 
Promotor – prof. Henryk Cześnik 
Recenzent – dr Przemysław Łopaciński

Na wernisaż prac Przemysława Szukaja w  gdańskim klubie Plama 
wybrałem się z zaciekawieniem. Wszak miała to być chwila kiedy – jako 
przyszły recenzent jego pracy dyplomowej – po raz pierwszy zobaczę 
obrazy w  warunkach ekspozycyjnych. Kameralna atmosfera tamtego 
wieczoru dała mi i autorowi sposobność do dłuższej dyskusji o obrazach 
wśród obrazów. Podczas niej uświadomiłem sobie, że osobiście 
miałbym spore trudności z dotarciem tam, gdzie młody twórca chciałby, 
dzięki swoim pracom, odbiorcę zaprowadzić – w  miejsce, z  którego 
sam rozpoczął prezentowanym cyklem wędrówkę w  kierunku widza. 
Pomimo introwertycznych, jak mi się wydawało, skłonności Przemka 
(być może za sprawą serwowanego wówczas napoju) dowiedziałem 
się, jako recenzent, o  samych obrazach tak wiele, że jakiś czas później 
zrozumiałem, że na moją czysto subiektywną ich interpretację nie ma już 
co liczyć. Chyba jednak dobrze się stało, gdyż dzięki poznaniu „problemu 
ze światem”, z jakim artysta obecnie się zmaga, wiem, że dziś nie przeoczę 
czegoś, co w omawianych pracach dla mnie najcenniejsze. Że choćby nie 
zwrócę większej uwagi na pewne ich detale, które akurat mnie mogłyby 
zniechęcić do dłuższego zatrzymania i  refleksji. Patrząc na „portrety 
anamorficzne” Szukaja wolę widzieć pewien istotny etap w rozwoju (nie 
każdego!) artysty, w którym stawia on sobie jedne z ważniejszych pytań 
o to, czym jest dzieło, kim jest twórca, o istotę i źródło tworzenia. Nie chcę 
oglądać tych obrazów jako dzieł czysto malarskich rozważając i analizując 
to, co dzieje się na ich płaszczyźnie, lecz jako fragment konceptualnego 
zestawu, któremu zapomniano dołączyć dopowiadającą treść. Tekstem 
dopowiadającym powinna być praca pisemna Przemka, w której zawarł 
– w sposób wnikliwy i bardzo interesujący – osobistą refleksję dotyczącą 
procesu twórczego, praca podkreślająca jednocześnie intelektualny 
charakter jego obecnej twórczości.

Artysta, zwłaszcza młody, to jakże często duch niespokojny, a przy tym 
niepokorny – pełen wizji eksperymentator-demiurg, tworzący nowe 
światy, od których chwilę później odwraca się na zawsze. Potrzebny 
dystans do siebie i  świata, jako niezbędnik do podjęcia sporego ryzyka 
– w  niemal ostatniej chwili przed dyplomem – Przemysław Szukaj 
znalazł w sobie i wykorzystał, za co należą mu się brawa. W ten sposób, 
odważnie idąc w nieznane (lub, jak sam pisze, w stronę istoty), dotarł do 
momentu, w którym spontaniczne emocje wzięły górę nad wyrachowaną 
kalkulacją. Szybko zawierzył zmysłowej metafizyce powierzchni swych 
abstrakcyjnych płócien, pod którą – chyba po raz pierwszy – mógł 
skryć wszystko to, co nie mieściło się na wcześniejszych jego obrazach, 
będących w  większości wynikiem obserwacji natury. Może jest tak, że 
nigdy wcześniej nie miał potrzeby zajrzeć w głąb samego siebie dociekając 
tym samym własnej tożsamości? 

Chwila podsumowania, za jaką uważa się obronę pracy dyplomowej, 
to czas, by udowodnić swoje umiejętności i  dojrzałość artystyczną. 
W  przypadku studentów Wydziału Malarstwa bywa, że ten moment 
zastaje ich rozdartych pomiędzy starym a  nowym, między zdobytym 
doświadczeniem a  jego zanegowaniem. Sądzę, że tak właśnie jest 
z Przemkiem i nie widzę w tym nic pejoratywnego, z jednym zastrzeżeniem 

– że niewtajemniczony odbiorca może zostać wprowadzony w  błąd. 
Zachęcał więc będę każdego do obcowania z  tymi obrazami z  lekturą 
autorstwa dyplomanta w  ręku, widząc w  tym szansę na właściwszą 
percepcję całości. 

Kończąc, chcę wspomnieć o  aneksie, którym są ilustracje do Kosmosu 
Witolda Gombrowicza. Jakże zbieżny wydaje mi się wybór samego autora 
i  tej właśnie pozycji z  aktualnym widzeniem świata przez Szukaja. Tam 
również logika zderza się absurdem, widziane z wyobrażonym, a wszystko 
krąży wokół – możności lub nie – poznania bytu. Tymi pracami, ich 
kompozycją, czułym kolorem, lekkością rysunku, budowaniem nastroju, 
swobodnym mieszaniem technik, Przemysław Szukaj ukazuje swoje inne 
oblicze, a jednocześnie udowadnia wysokie umiejętności artystyczne. 

dr Przemysław Łopaciński
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Martyna Wolna
martynawolna@o2.pl 
 
Urodzona 8 czerwca 1988 r. w Rudzie Śląskiej. 
Studia rozpoczęte w 2007 r. w Pracowni Podstaw Rysunku i Malarstwa ad. kw.II st. Marka Modela. 
Praca magisterska Jeden z siedmiu - obżarstwo napisana pod kierunkiem dr. Michała Woronieckiego.
Promotor – kw.II st.  Aleksander Widyński prof. ASP 
Aneks – prof. Teresa Miszkin  
Recenzent – dr hab. Robert Florczak

Ponad 3 tysiące papierków po pierrotach, michałkach i  tuzinach innych 
czekoladek i  słodkości. Ponad 60 kilo słodyczy zjedzone w 10 miesięcy. 
4 rzygnięcia, anomalia w  miesiączkowaniu, swędzące wysypki i  siedem 
kilo więcej na liczniku łazienkowej wagi. Na dużych płótnach zmięte 
opakowania po marsie i snickersie, szerokimi pędzlami z gestem i mocnym 
kolorem malowane bez rasistowskich uprzedzeń, czy akryl, czy olej 
górą. Trudno uwierzyć, że jest to recepta na dyplom z tkaniny. A jednak. 
W  drugiej dekadzie XXI wieku my, malarze akademicy, trzymamy się 
nomenklatury z minionego wieku jak pijany płotu.

A tu Martyna, która nawet w nazwisku ma, że jest Wolna, pyta o granice 
sztuki. Gdyby lekkość malowania nie była tak ewidentna, gdyby nie 
historia krajowych i  zagranicznych wystaw, licznych performansów 
i prezentacji, gdyby nie nagrody i wyróżnienia, to można by zanegować 
wartość kilkudziesięciu kwadratów z pozornie nonszalancko naklejonymi 
kompozycjami z oklejonych papierkami po słodyczach sześcianów. 

Niepospolita różnorodność wątków i  materii artystycznego przekazu 
Martyny Wolnej daje jeden klarowny obraz zdeterminowanej 
w poszukiwaniach artystki. Martyna pewnymi pociągnięciami ławkowca 
brzemiennego w kolor penetruje zakamarki swojej i naszej wrażliwości. 
Wydaje się, że malarskie, performerskie, czy instalacyjne stwierdzenie 
jest jednocześnie filozoficznym pytaniem o sens i granice sztuki. Wolna 
nie ukrywa zwątpień i chwilowych frustracji, ale nie pozostawia złudzeń. 
Wszystko co robi, czyni z pasją i przekonaniem, a jeśli pojawi się odrobina 
chaosu i pozornego nieładu, to podkreśla ona poczucie niepowtarzalności.

Recykling, czy też zabawa odpadami, która w  rezultacie kończy się 
upcyklingiem, czyli artystycznym uszlachetnieniem materiałów 
pierwotnych, jest jednym z  niezwykle ważnych składowych twórczości 
Martyny Wolnej. Nie mniej ważnym elementem jest poznawanie siebie, 
swoich fantazji, swoich słabości, które dzięki pracy i determinacji artystka 
przekuwa w bardzo osobistą sztukę.

Martyna już w serii obrazów i rysunków z przeskalowanymi pomponami 
udowodniła sobie i  nam niepospolitą sprawność w  operowaniu 
kompozycją i kolorem. Z właściwą sobie lekkością wyciągała ławkowcem 
metaliczne bliki, nakładając gęstą malarską materię, zamieniając 
banalność natury w dynamiczną abstrakcję. Od czasu pomponów Martyna 
Wolna koncentruje się na relacji z  odpadem, pozostałością, śladem 
zużycia. Tak jak sprawny kucharz miesza słone ze słodkim, by zagrać 
na najwyższych nutach smaku, tak Wolna miesza ekstazę konsumpcji 
z melancholią zużycia. Perwersyjne jest to, że swoim malarstwem utrwala 
monumentalny los bezwartościowego papierka po batonie i  ulotnej 
chwili rozkoszy, którą mógł czekoladowy uwodziciel zadać. Temat 
słodki, aż plomby z zębów wypadają, i równie bolesny, bo dotyka sensu 
i miejsca sztuki oraz artysty w naszej dynamicznej i nieznoszącej próżni 
codzienności.

dr hab. Robert Florczak



37

40

Młode Malarstwo w Gdańsku Dyplomy 2012



Mł
od

e 
Ma
la
rs
tw

o 
w 
Gd

ań
sk
u 
Dy

pl
om

y 
20
12

38

40

Barbara Woźniak
eol@attu.pl 
 
Urodzona 15 listopada 1983 r. w Gdańsku. 
Studia rozpoczęte w 2007 r. w Pracowni Podstaw Rysunku i Malarstwa prof. Krzysztofa Gliszczyńskiego. 
Praca magisterska Ślady, obecności, zdarzenia… napisana pod kierunkiem dr. Michała Woronieckiego.
Promotor – prof. Maciej Świeszewski 
Aneks – prof. Alina Jackiewicz-Kaczmarek 
Recenzent – dr hab. Anna Królikiewicz

„Wielka rozkosz dla prawdziwego flâneura i rozmiłowanego obserwatora: 
zamieszkać w  mnogości, falowaniu, ruchu, w  tym, co umyka, co jest 
nieskończone. Być poza domem, a  przecież czuć się wszędzie u  siebie; 
widzieć świat, być w środku świata i w ukryciu zarazem, (…). Obserwator 
– to książę, który wszędzie zachowuje incognito”.

Charles Baudelaire

Powyższy cytat, obok innych, znalazł się w  pracy pisemnej Barbary 
Woźniak. Praca ta obfituje w  wyłożony czytelnie i  uporządkowany 
materiał przemyślanych zdań, a obrazy olejne Woźniak, jak ciasne witryny 
sklepowe, prezentują kompozycje przedmiotów. Podążając za artystką 
obserwujemy obojętnie płynący czas, nieczuły na zmiany tempa życia, 
hałaśliwsze echo świata zewnętrznego, atrakcyjniejsze tematy malarskie. 
To, co inspiruje artystkę, znajduje się kilka kroków od niej, na wyciągnięcie 
dłoni z aparatem, spotkane w podróży, w czasie przechadzek. Niektóre 
kompozycje, jak płótna intymistów, pulsują ciepłem zapachów, nostalgią, 
prześwietlonym kurzem. Obrazy przeszłości, dla której jakby nie było 
już miejsca, poza tym jednym – na płótnie, w krzepnącej wolno farbie, 
stygnących temperaturach, tak, że nawet rozjarzone bliki błyszczą raczej 
matowo, spoza mgły pamięci o  tym, jak wtedy, kiedyś, padało na nie 
światło. 

Woźniak zdaje się łowić i pielęgnować swoje inspiracje w sposób dobrze 
mi znany – tak, jak ja poluje na pchlich targach na resztki biżuterii, 
fragmenty starych tkanin, na cudzą energię zatrzaśniętą w  używanych 
przedmiotach. Wszystko jedno, czy to Targ Złodziei w  Lizbonie, czy 
maleńka uliczka lombardów w Stambule, czy Końska Jatka na krakowskim 
Kazimierzu (a  i  te lokalizacje są bliskie Woźniak); grzebienie do włosów 
do niedawna spinające czyjeś koki, talerze, kapelusze, szklanki, radio 
wyniesione z domu na wódkę, torebki ze skarbami – to nosiciele cudzego 
życia, cudzych czytelnych i domniemanych historii, cudzego czasu, ślady 
poezji cudzej codzienności.

Przejrzystość szkieł wystawowych powoduje nieustające wzajemne 
przenikanie otoczenia i wnętrza, powielające się obrazy i klisze artystki 
nakładają się na rzeczywistość. Relacje między tym, co w środku, a tym, 
co na zewnątrz, zaburzają się; między tym, co namacalne, a tym, co jest 
jedynie optycznym złudzeniem, między projekcją miasta, jego refleksem 
na szybie a  materią konkretnych przedmiotów – mieszając się tworzą 
nieomal  abstrakcję o określonej ciasno palecie.

I  tak jak obecność ma swój rewers w  nieobecności, tak ślad ma 
swój antonim w  pustce. O  tym, mam wrażenie, jest aneks Barbary 
Woźniak, który w  warstwie koncepcji skojarzył mi się z  pracami Anety 
Grzeszczykowskiej z  cyklu Album z  2005 roku. Nie mam tu na myśli 
najmniejszych podobieństw formalnych, czy zapożyczeń, bo cykle obu 
artystek różni w  tym względzie wszystko, począwszy od technologii, 
skończywszy na sposobie eksponowania. Chodzi mi raczej o  tworzenie 
autobiografii pozbawionej głównej bohaterki, o  wycięcie samej siebie 

z pejzażu życia. Tam za pomocą photoshopa, tu – świadomie budowana 
kompozycja, obserwacja z ukrycia, odejście z pierwszego planu, napięcie 
nieobecności i braku celnie wykreowane w opuszczonych, ale wnikliwie 
zaobserwowanych kadrach. To nieczęsto spotykana w  czasach Zarazy 
Narcyzmem i  niepodzielnego panowania Carycy Autokreacji postawa 
skromności, która budzi szacunek i  która zwróciła moją uwagę już 
w pierwszym kontakcie z artystką.

dr hab. Anna Królikiewicz
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