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Niniejszy katalog zawiera prace dyplomowe siedemnastu mtodych arty-
stéw, ktorzy w 2019 roku ukoniczyli studia na Wydziale Malarstwa Akademii
Sztuk Pieknych w Gdansku. Kolejna juz edycja tej publikacji ma na celu
prezentacje i promocje nie tylko Wydziatu Malarstwa, lecz przede wszyst-
kim mtodych twoércow, ktérzy wyposazeni w niezbedng wiedze i zdolno-
$ci do samodzielnego wykonywania zawodu artysty, opuscili mury uczelni.
Czes¢ z nich juz na tak wczesnym etapie drogi tworczej zwrdcita na siebie
uwage. Na wystawie ,Wpis ukonczony” miata miejsce prezentacja wybra-
nych realizacji z kazdej z szesciu pracowni dyplomujacych oraz pracowni sztu-
ki w przestrzeni publicznej, wchodzacych w strukture Wydziatu Malarstwa.
Zwyczajowo katalog towarzyszy serii wystaw ,Miode Malarstwo
z Gdanska”, ktére organizowane sg w osrodkach kultury w catym kraju. Jest
to kolejne przedsiewziecie majace na celu prezentacje dyplomantéw szero-
kiej publicznosci. Jednak ze wzgledu na sytuacje wynikajacg z pandemii do
skutku doszty jedynie dwa wydarzenia organizowane przez Akademie Sztuk
Pieknych w Gdansku, na ktérych prezentowane byty prace artystéw ujetych
w katalogu: wspomniany juz ,Wpis ukonczony” oraz wystawa ,Najlepsze
Dyplomy 2019”, prezentujgca prace wybranych twércow ze wszystkich uczelni
artystycznych w kraju — w ramach tego pokazu gdanska uczelnie reprezento-
wata Weronika Stanczak, ktéra obronita dyplom w pracowni prof. Krzysztofa
Gliszczyniskiego. Jej prace, umiejscowione w obszarze dziet z gatunku shaped-
-canvas, znalazty uznanie nie tylko na macierzystej uczelni. Staficzak miata
okazje prezentowac swoja twdrczos¢ miedzy innymi podczas Biennale Sztuki
w Olsztynie, w konkursie Promocje organizowanym przez Galerie Sztuki
w Legnicy, czy wreszcie w Berlinie podczas Academy POSITIONS by Berlin Hyp.
Nie jest ona jedyna wyrdzniajacg sie artystka, ktéra w 2019 roku ukonczyta
gdanska uczelnie. Katarzyna Jurga (dyplom pod kierunkiem prof. Roberta
Florczaka) to takze absolwentka, na dziatania ktérej warto zwrdci¢ uwage.
Jej projekt Serce Miasta, podczas ktérego przeprowadzata wywiady z byty-
mi mieszkaricami opuszczonej juz kamienicy na Dolnym Miescie w Gdansku,
byt bardzo intrygujacym, aktywizujacym lokalng spotecznos¢ wydarzeniem.
Jurga preznie dziata na polu sztuki wspotpracujgc miedzy innymi z Muzeum
w Lesznie, prowadzac autorskie warsztaty kreatywne, jest autorky opraco-
wan graficznych licznych imprez, autorka murali, zdobyta takze Il Nagrode
w konkursie ,21-Prezentacje, Leszno 2020”. Zaprezentowane tam prace to
aneks dyplomu wykonany pod kierunkiem prof. Anny Krélikiewicz. Natalia
Dopkowska (dyplom w pracowni prowadzonej przez prof. Piotra Jézefowicza)
to kolejna warta uwagi tworczyni. Jej dyplom to intrygujacy i przewrot-
ny komentarz, dotyczacy otaczajgcej nas rzeczywistosci, jak i samej sztuki.
Poproszona o krotkie przedstawienie swojej osoby, Dobkowska pisze: ,,Natalia
Dobkowska, osoba, ktéra na obronie swojego dyplomu powiedziata, ze sztuka
jest jak strusie jajko — egzotyczna, nienormatywna i wiasciwie nie wiadomo
jak sie do niej zabra¢. Od 2019 roku wspéttworzy gdanski UL. W 2020 roku
jej najnowszy, pilotazowy odcinek programu Nasza Nowa Galeria znalazt sie
w zbiorach CSW taznia. Jej prace mozna byto oglada¢ w finale Gdanskiego
Biennale Sztuki 2020. Obecnie stara utrzymac sie na powierzchni artworldu
i zwyktego zycia”. Kolejnych ciekawych artystéw mozna by wymieniaé¢ wrecz do
petnego wyczerpania listy uczestnikdw tej publikacji: Filip Poptawski (ktorego
praca znajduje sie na oktadce katalogu), Sofia Jackiewicz, Samira Arami, Marta
Lipiec-Bortkiewicz — to twdrcy, nad dziataniami ktérych warto sie pochylic.
Publikacja przedstawia zatem bardzo szeroki wachlarz postaw, ktére repre-
zentuja dyplomanci, ich biegte postugiwanie sie wybranym medium, klasycz-
ne badZ bardziej nowatorskie podejscie do zagadnienn malarstwa. Zawartos¢
katalogu dowodzi takze, iz gdanska uczelnia pozostaje otwartym i waznym
osrodkiem kultury, umozliwiajagcym indywidualny rozwdj. Prezentacjom
prac towarzyszg teksty recenzji dyplomowych, do lektury ktérych zachecam.
Z pewnoscig pomoga one odbiorcom katalogu w zapoznaniu sie z zamystami
artystycznymi twércédw , ich postawami, przekonaniami i ambicjami.

Dr Daniel Cybulski

Young Painters in

Gdansk 2019 Graduates

This catalogue contains the Degree Projects of seventeen young artists
who graduated from the Faculty of Painting at the Academy of Fine Arts in
Gdanisk in 2019. It is another edition of this publication and it aims to present
and promote not only the Faculty of Painting, but, first and foremost, the
young creators who have just left the confines of the school endowed with
the necessary knowledge and abilities to embark on their independent artistic
careers. Some of them have already made their names known at this early
stage of their artistic paths. The exhibition “Record Complete” presented
selected projects from each of the six studios awarding degrees and art in the
public space studio, which constitute the structure of the Faculty of Painting.

Usually, the catalogue accompanies a series of exhibitions titled
“Young Painters from Gdansk”, which are organized in cultural centres all
over Poland. However, due to the pandemic only two events organized by
the Academy of Fine Arts in Gdansk came to fruition, featuring the works
of the artists presented in the catalogue: the already mentioned “Record
Complete” and “the Best Degree Projects 2019”, which presented the works
of the best graduates of all fine arts academies in Poland, and it was Weronika
Stanczak (she completed her Degree Project in the studio of Prof. Krzysztof
Gliszczynski), who represented our academy at the latter. Her works were
categorized as belonging to the genre of shaped-canvas and found favour
outside her alma mater. Starczak also had the opportunity to present her
works at the Biennale of Art in Olsztyn, at the Promotions competition
organized by the Art Gallery in Legnica, and, finally, in Berlin during Academy
POSITIONS by Berlin Hyp. She is by no means the only outstanding artist, who
graduated from our academy in 2019. Katarzyna Jurga (Degree Project under
the supervision of prof. Robert Florczak) is another graduate to watch. Her
project “The Heart of the City” features interviews with former inhabitants
of an abandoned tenement house in Dolne Miasto in Gdansk. It turned out
to be a very intriguing event, truly empowering to the local community. Jurga
is very active in the field of art and cooperates with the Museum in Leszno,
where she has her original creative workshops; she is the author of multiple
events’ graphic designs and the author of murals. She also received the 2nd
Award at the “21-Presentations, Leszno 2020” competition. She presented
there her annex to the Degree Project, which she completed under the
supervision of Prof. Anna Krélikiewicz. Another artist that is also worth special
mention here is Natalia Dopkowska (Degree Project in the studio of Prof.
Piotr Jozefowicz). Her Degree Project is an intriguing and ironic commentary
regarding the world around us and art itself. Asked to present herself, she
writes: ,Natalia Dobkowska, a person who said that art is like an oyster egg at
her final exhibition: exotic, non-normative and hard to handle. She has been a
member of Gdanski UL since 2019. Her most recent, pilot edition of Our New
Gallery programme was included in the CSW Collection in 2020. Her works
were presented in the final part of 2020 Gdarisk Art Biennale. Currently, she
is trying to stay afloat on the surface of art world and ordinary life”. More
interesting artists could be listed until we run out of names included in this
publication: Filip Poptawski (whose work is on the cover of this catalogue),
Sofia Jackiewicz, Samira Arami, Marta Lipiec-Bortkiewicz — they are all artists
to watch.

This publication presents then a very broad range of attitudes represented
by the graduates, their technical mastery within the medium of choice and the
classical or innovative attitude towards painting. The content of the catalogue
also proves that Gdansk academy remains an open and important cultural
centre that is conducive to individual development. The presentations are
accompanied by reviews of degree projects and they are also worth having
a look at. They will definitely help the readers of the catalogue to familiarize
with the artistic ideas of the creators, their attitudes, opinions and ambitions.

Dr Daniel Cybulski
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Samira Arrami

Studia rozpoczete na ASP w Gdarisku w 2014 roku w Pracowni
Podstaw Rysunku i Malarstwa prof. Marka Modela.

Praca magisterska pisemna: Instalacje kinetyczne — ruch a dzwiek
i Swiatto napisana pod kierunkiem: dr. hab. tukasza Guzka.
Opiekun aneksu: dr hab. Przemystaw topacinski

Promotor dyplomu: prof. Robert Florczak

Recenzent: dr Marcin Zawicki

Studies in Basics of Drawing and Painting in the Studio of Prof. Marek Model
at the Academy of Fine Arts in Gdarisk commenced in 2014.

Written master’s thesis: Kinetic art installations: Movement vs. Sound
and Light written under the supervision of dr hab. tukasz Guzek.
Supervisor of the annex: Dr hab. Przemystaw topacinski

Supervisor of the degree project: Prof. Robert Florczak

Reviewer: Dr Marcin Zawicki

Zazwyczaj przypada nam recenzowac prace studentéw, ktérych dotychcza-
sowa twdrczos¢ jest nam dobrze znana; na naszym niewielkim Wydziale sitg
rzeczy tatwo sie spotka¢. W tym wypadku ztozyto sie jednak inaczej, drogi,
moja i Samiry Arrami do tej pory sie nie skrzyzowaly, czego, po zapoznaniu sie
z omawianym dyplomem, zatuje. Realizacje Samiry widywatem oczywiscie na
semestralnych pokazach i licznych wystawach, w ktérych ta niezwykle aktyw-
na mioda artystka brata udziat, jednak nie moge uznac sie za eksperta w dzie-
dzinie Arrami. Sam charakter dziatari autorki réwniez nie lezy w najblizszym
polu moich zainteresowan, ekspertem od multimedialnych instalacji kinetycz-
nych takze nie jestem. Wydaje mi sie jednak, ze ta podwdjnie daleka perspek-
tywa pozwala mi w tym wypadku na w petni subiektywne skupienie sie na
samej realizacji. Skupienie na wrazeniu, jakie wywierajg instalacje Arrami, bo
nie mam watpliwosci, ze ta efemeryczna, trudna do nazwania impresja jest
ich mocng, a moze najmocniejszg strong.

Carte blanche mozna traktowac instalacje malarska. Operuje Swiattem
i kolorem, czyli podstawowymi elementami tradycyjnego obrazu, poszerzajac
to pole o dZwiek i ruch. Widz znajduje sie fizycznie wewnatrz obrazu, porusza-
jac sie miedzy ptétnami wptywa na ksztatt przedstawienia. Przemieszczajac
sie pomiedzy punktami w abstrakcyjnej kompozycji nasladuje ruch oka
wedrujgcego po ptaszczyznie tradycyjnego ptétna. Barwy i formy wirujg na
peryferiach, jednak w chwili, kiedy zblizamy sie do danego ekranu ten zastyga
— wirtualne oko zatrzymuje sie na moment na jednym z elementéw kompo-
zycji, przyglada sie. Kinetyczny uktad zdaje sie odwzajemnia¢ spojrzenie,
obdarzony uwaga przystaje, prezentuje sie i przyglada. Wrazenie robig takze
peryferia uktadu. Nalezy pamietaé, ze wszystkie elementy artystka wykonata
wtasnorecznie, poczawszy od zespawania stalowych konstrukcji, skofnczyw-
szy na zaprogramowaniu elektronicznych podzespotéw, co samo w sobie
imponuje. Celowa, utylitarna antyestetyka mechanizméw przypominajacych
jakie$ postapokaliptyczne urzadzenia o nieznanym przeznaczeniu prowokuje
pytanie o powody. Wyobrazmy sobie, ze przypadkowy przechodzien trafia
niechcacy na instalacje Arrami i zaskoczony pyta: co to (u licha) jest? Dlaczego
kto$ zadat sobie tyle trudu, zgromadzit tyle sprzetu, zuzyt ciezkie kilogramy
metalu, dziesigtki metrow sukna, setki metréw kabli? To wszystko musi do
czego$ stuzy¢! Moze generuje prad? Moze zbiera tajemnicze dane, bada,

na przykfad jakies mikrofale albo promieniowanie? Po doktadnym zbadaniu
zjawiska sprawa staje sig jasna. Ta dziwna machina rodem z kina postapoka-
liptycznego, z domieszkg uroku rodzimego science-fiction — filméw o Panu
Kleksie w Kosmosie, ma za zadanie wyglada¢, sprawia¢ wrazenie. W analo-
gicznej sytuacji, spotykajac niespodziewanie obraz na ptétnie lub z nagta
styszac piosenke, podobnych pytan nikt raczej nie zada. Dzieki tej perspekty-
wie widoczny staje sie piekny, pozorny absurd naszego dziatania: ogromnym
naktadem sit i Srodkéw wytwarzamy przedmioty niby-zbedne. Mozemy prze-
2y¢ bez muzyki, bez atrakcji wizualnych, teatru czy opery, jednak bytoby to
zycie jakze nieznosne, pozbawione nie tylko rozrywki, ale i bodZcéw do rozwo-
ju duchowego i intelektualnego. Surowe peryferia instalacji Samiry Arrami, te
przemyslne urzadzenia, stelaze, silniki i sitowniki podlegte systemowi rozko-
szy wizualnej i gry intelektualnej stajg sie wiec metaforg tego, jak ztozone
i skomplikowane jest zaplecze kultury. Oniryczng, nieco opresyjng atmosfere
poteguje dzwiek urzadzen — niewymuszona muzyka zrodzona przede wszyst-
kim z koniecznosci, przypadku, a nie z potrzeb estetycznych staje sie futury-
styczng symfonig maszyn generowang wcigz na nowo przez interakcje z zagu-
bionym w labiryncie odbiorcg, mimowolnym wspdétautorem. Mariaz surowej,
beznamietnej materialnosci i bezdusznej mechaniki urzadzen z fascynujaca
gra ulotnych barw, niematerialnych reflekséw, relieféw ptéciennych struk-
tur, mozna odczyta¢ jako niebanalng opowies¢ o dwdch skrajnych biegunach
istnienia, snutg bez niepotrzebnej pompy i narracyjnych naddatkéw.

Aneks Samiry Arrami jest pracg niepokojgcg. Opuszczajac abstrakeyj-
na przestrzen ruchu i $wiatta trafiamy na konkret: porzucony w pustce box,
kontener, w ktérym toczy sie zycie. Zza potprzezroczystej membrany prze-
zieraja sylwetki ludzi, wykonujacych szereg prozaicznych, czasami niezrozu-
miatych czynnosci, uwiezionych wewnatrz zamknietego uktadu. Voyeuryzm
pocigga, sztuka od dawna jest pretekstem do podgladania cudzego zycia.
Przyjmujac perspektywe bycia na zewnatrz, poza $wiatem, sytuujemy sie
w roli istoty spogladajacej z innego wymiaru, wszechwiedzacej, moze boga,
Deus otiosus, obserwatora nieingerujgcego w swoje dzieto. Membrana przy-
stania obraz, staje sie ekranem dla teatru cieni, ale i zastong uniemozliwiajaca
precyzyjne rozpoznanie akcji przedstawienia. Ten prosty zabieg ujawnienia
jedynie niewielkiego skrawka utajonego zycia prowokuje do domystéw — nie
znajac prawdy o spektaklu, luki musimy wypetni¢ wiasnym show. Podobnie
jak w Carte blanche — gtéwnej czesci dyplomu Arrami, wptywamy na akcje.
Tym razem jednak nie poprzez ingerencje fizyczng, ale mentalnie, uzupetnia-
jac niewidoczne sceny wtasnym ich wyobrazeniem. Jedno jest pewne — Swiat
jest tu podzielony — jestesmy ,My” i ,0Oni”, ci zza ekranu. Oceniamy ich po
pozorach, szczatkach danych, ktére docieraja niewyrazne, zafatszowane przez
niedoskonatosci medium. Obraz catosci generujg przypadkowo zaobser-
wowane, wyrwane z kontekstu czynnosci, ktorych jestesmy swiadkami. Nic
nieznaczace, przypadkowe detale zachowar buduja obraz spotecznosci
,innych”. Nie mam watpliwosci, ze podobne refleksje nie sg jedyng dostepna
interpretacja tej pracy, jednak na tej wtasnie niejednoznacznosci i otwarciu
pola opiera sie jej sita, czego autorce szczerze gratuluje.

Choroba zawodowg malarza jest na pewno pewien stopien uniewraz-
liwienia na malarstwo — znajac od podszewki warsztat, obraz na ptétnie
ogladamy czesto ,,na sucho”, wrazenie, duchowos¢ obrazu ujawnia sie jako$
rzadziej. Gtéwna cze$¢ dyplomu Samiry Arrami daje mozliwos¢ przezycia
wrazen malarskich na nowo, spojrzenia na obraz z innej perspektywy, od
wewnatrz, zapominajac na chwile o ograniczeniach prostokatu ptétna. Aneks,
czes$¢ bardziej literacka, w niebanalny sposéb otwiera pole do namystu,
odbiorca konfrontujac sie z projekcjg-spektaklem, ogladajac ,innego” jedno-
czesnie zaglada wgtab siebie. Dyplom poparty jest analizg wybranych realizacji
z zakresu sztuki kinetycznej, co stanowi mocne zaplecze dla prezentowanych
prac. Catos$¢ przedsiewziecia oceniam bardzo wysoko. Uwazam, ze zaréwno
cze$¢ gtéwna, jak i aneks sg pracami bardzo rzetelnymi, ciekawymi, pobu-
dzajagcymi do refleksji i niosg ze sobg nowe jakosci, nie tylko dla Wydziatu
Malarstwa ASP w Gdarisku.

Dr Marcin Zawicki






We usually review students, whose works we have been more or less
familiar with. It is not hard to meet each other at our small faculty. This case
is different, as my and Samira’s paths have not crossed yet, which, having
familiarized myself with the Degree Project, is something | regret. | saw
Samira’s works at semester exhibitions that this unusually active young artist
participated in, yet | could not consider myself an expert on Arrami. The very
character of her works does not lie in the field of my main interest; I am not
an expert on kinetic installations either. It seems to me, however, that this
doubly far perspective allows me to focus on the works fully subjectively. Let
me then focus on the impression that Arrami’s installation makes, as that is
one of their great strengths, if not the greatest one.

,Carteblanche” could be treated asa painterlyinstallation. It operates with
light and colour, which are the most basic elements of a traditional painting,
but she extends this field by sound and movement. The viewer physically
finds himself inside the painting and influences its shape by moving between
canvases. Getting from one point to another in the abstract composition, he
imitates the movement of the eye wandering on the surface of a traditional
canvas. The hues and forms swirl in the peripheries, but when we get close to
a screen, it freezes, and the virtual eye stops for a moment on one element of
the composition to take a look. The kinetic arrangement seems to reciprocate
our look. When we give it our attention, it stops, presents itself and returns
our look. The peripheries of the arrangement are also impressive. We should
remember that the author produced all elements by herself, from welding
the steel structures to coding the electronic components, which is impressive
on its own. The purposeful and utilitarian anti-aeasthetics of the mechanisms
resembling some postapocalyptical devices of unknown function provokes
questions about motives. Let’s imagine some random passerby comes across
Arrami’s installation and asks in surprise: what (the hell) is that? Why would
anyone gather so much equipment, use kilograms of metal, tens of metres of
cloth and hundreds of metres of wire? This must serve some purpose! Maybe
it generates power? Maybe it collects data or detects some microwaves or
radiation? After a thorough examination everything becomes clear. This
strange machine that could be used in some postapo movie. It bears the

charm of some Polish science fiction like Mr Blob in the Universe, but its main
function is to look and make an impression. You would not ask questions like
that, if you accidentally came across an image on canvas or heard a song
in an analogical situation. Thanks to this perspective, the beautiful—but
seeming—absurdity of our actions becomes even more conspicuous. We
take a lot of effort and resources to produce these seemingly superfluous
objects. We can live without music, visual attractions, theatre or opera, yet it
would be a truly unbearable life devoid of not only some entertainment but
also stimuli for spiritual and intellectual development. The raw peripheries
of Samira Arrami’s installations, these artful devices, the racks, engines,
and actuators that are all subject to the system of visual pleasure become a
metaphor of how refined and complex the cultural background is. The oneiric,
if not oppressive, atmosphere is intensified by the sound of these devices;
the accidental music born of necessity rather than aesthetic needs becomes
the futuristic symphony of machines generated through the interaction with
the viewer/unintentional author lost in the labyrinth. The marriage of the
harsh, emotionless materiality and soulless mechanics of devices with the
fascinating game of ephemeral hues, immaterial reflections and reliefs of
canvas structures could be interpreted as a story about two opposite poles of
existence told without unnecessary pomposity or narrative excess.

Samira Arrami’s annex is a little disturbing work. Leaving the abstract
space of movement and light, we finally get some substance: a box where life
goes on left in the void. A semi-transparent membrane hides people engaged
in some everyday activities, which we sometimes cannot identify. The are
trapped inside this limited space. Voyeurism is attractive. Art has long been
a good excuse for watching other people’s lives. Adopting the perspective of
being outside, we situate ourselves in the role of some omniscient entity from
other dimension, maybe some god, Deus otiosus, an observer that does not
interfere with his creation. The membrane covers the image and becomes a
screen for the shadow play or a curtain preventing us from seeing the action
of the play. This simple trick of revealing only some fragment of the latent
life inspires speculation. Not knowing the truth about the spectacle, we have
to fill the gaps with our own show. Just like in ,,Carte blanche”, which is the




main part of Arrami’s Degree Project, we influence the action. Here it is not
just some physical intervention but a mental one. We complete the invisible
scenes with our own visualisations. One thing is certain here. The world is
divided: there are “We” and “Them” from behind the screen. We judge them
by appearances and by some snippets of data that got to us obscured and
falsified by the imperfect medium. The image of the whole is generated by
activities we accidentally see but do not know the context of. Meaningless
and accidental details create the image of the “others” community. | do not
have any doubts that such ideas are not the only interpretation of this work
available, yet it is this ambiguity and open field that are some of the works
strengths, something | sincerely applaud.

The occupational disease of a painter is some sort of insensitivity to
painting. We know well the technique and we watch paintings dispassionately.
The spirit and impression that it makes on us reveals itself less often. The main
part of Samira Arrami’s Degree Project gives us opportunity to experience
painterly sensations again. We can look at a painting from a different
perspective, from the inside, forgetting for a while about the limitations of
the rectangle of the canvas. The literary part of the annex originally opens the
field for consideration. The viewer confronts with the projection/spectacle.
Watching the “other”, he or she looks inside too. The Degree Project is
supported with the analysis of selected works from the field of kinetic art,
which forms some solid background for the works presented. | evaluate the
entire project very positively. | think that both the main part and the annex
are thorough, interesting, thought-provoking, and bring about some new
qualities, not only for the Faculty of Painting of the Academy of Fine Arts in
Gdansk.

Dr Marcin Zawicki




Monika Bielinska

Studia rozpoczete na ASP w Gdarisku w 2014 roku w Pracowni
Podstaw Rysunku i Malarstwa prof. J6zefa Czerniawskiego.

Praca magisterska pisemna: Sztuka religijna XVI w. na
przyktadzie malarstwa Rafaela, El Greca i Caravaggia
napisana pod kierunkiem dr. Romana Nieczyporowskiego.
Opiekun aneksu: prof. Jacek Zdybel

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

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

Written master’s thesis: Religious Art of the 16th Century as Exemplified
in the Paintings of Raphael, El Greco and Caravaggio

written under the supervision of Dr Roman Nieczyporowski.

Supervisor of the annex: Prof. Jacek Zdybel

Supervisor of the degree project: Dr hab. Krzysztof Polkowski

Reviewer: Dr hab. Aleksandra Jadczuk

Mtode Malarstwo w Gdansku Dyplomy 2019

Monika Bieliiska swoje malarstwo traktuje jako ciggty proces poznawczy
i kontemplacyjny. Gteboko wierzaca, zanurzona w modlitwie i mistycyzmie
artystka deklaruje, ze malowanie jest dla niej swego rodzaju szczegdéing forma
uwielbienia Boga. Zaprezentowane w cyklu dyplomowym obrazy olejne na
ptétnie pt. Bogurodzica zdajg sie by¢ malarskim wyrazem pokory i osobistej
z nim relacji. Dlatego tez docenic nalezy fakt, iz przedstawienia te wyptywajq
z potrzeby serca i autentycznego doswiadczenia. Jak sama dyplomantka
twierdzi, jej malarstwo wychodzi ,Z potrzeby adorowania Pana Boga w kaz-
dym momencie zycia. Chce ukaza¢ Maryje poprzez méj stopier uduchowienia
i Swiadomosci wiary jako bycia z Bogiem »tu i teraz«. Pragne, by malarstwo
religijne wrécito do codziennosci...”

| rzeczywiscie, w jej obrazach petnych prostoty i liryzmu, panuje czas te-
razniejszy. Lecz mimo wspomnianego, zacytowanego ,tu i teraz”, wszelkiej
uniwersalnosci przestania, mimo ze mozemy dostrzec tu zupetnie namacalng
rzeczywisto$é, przenosi nas ona troche jakby gdzie indziej. Tytutowa Boguro-
dzica, zwyczajna kobieta-matka, na tle rodzimego pejzazu, odziana w dtugg
prostg suknie tulgc swe dziecko delikatnie prowokuje i wabi juz inne sensy
i skojarzenia. Ukradkiem wkracza w inny, bardziej duchowy i niematerialny
wymiar. Tarcze aureoli wskazujgce na swietos¢ postaci subtelnie wskrzeszaja
duchowe doznania.

Monika Matke Boska ukazuje nam na swoj wyjatkowy, wtasny sposdb.
W intuicyjnym podazaniu za ideg swietej kobiety stara sie wykreowac wize-
runek matki mitosierdzia, mediatorki miedzy niebem a ziemia, pasujacej do
naszej codziennosci. Na prézno szukac tu klasycznych kanonéw, opatrzonych,
oficjalnych, znanych nam wzorcéw przedstawierl. Madonny na jej obrazach
pozbawione sg wszelkiej hieratycznosci, unika réwniez zbednej dekoracyjno-
Sci czy tez zawitej, ukrytej symboliki. Postacie te to z zatozenia ideat kobiety-
-matki, o mtodym, pogodnym, delikatnie usmiechnietym obliczu, zatrzymane
jakby w ruchu, we wdziecznych pozach, zawsze z dzieckiem, emanuja matczy-
nym cieptem i czutoscia.

Na uwage zastugujg réwniez prace sktadajace sie na aneks dyplomu pt.
Madonny. Co ciekawe, podobnie jak w gtéwnej, malarskiej czesci dyplomu
Monika uzytfa siebie jako modelki. Zaprezentowane autoportrety, inspirowa-
ne postacig Matki Boskiej, wykonane sg w dosy¢ trudnej technice malarstwa
na szkle — szkliwami wypalanymi w piecu. Technika ta jednak pozwolita na
uzyskanie nieoczekiwanych efektéw i dodatkowych waloréw artystycznych.
Mnogos$¢ barwnych, przenikajacych sie laserunkéw stapiajacych sie z miej-
scami zanikajaca linig konturu, rozlewajace sie plamy swobodnych pociagniec
pedzla czynig te czes¢ dyplomu bardzo interesujaca.

Catos¢ pracy dyplomowej jest bardzo spéjna i wydaje mi sie byc¢ czytelng
i zrozumiatg dla wszystkich wypowiedzig artystyczna. Dlatego rekomenduje
Szanownej Komisji Egzaminacyjnej nadanie Pani Monice Bielinskiej tytutu
magistra sztuki.

Dr hab. Aleksandra Jadczuk
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Monika Bielinska treats her painting as a constant cognitive and contemplative
process. Deeply religious, immersed in prayer and mysticism, the author
declares that painting is a form of worshipping God for her. The oil paintings
presented in her Degree Project titled Bogurodzica [Mother of God] seem
to be her painterly expression of humility and personal relation with God.
We must appreciate the fact that these images stem from her authentic
experience and heartfelt need. As the Degree Candidate says herself, her
painting comes “from the need to adore God in every moment of life. | want
to depict Mary through the degree of my spirituality and awareness of my
faith as being with God “here and now”.. | would like religious painting to
come back to the everyday...”

Indeed, it is the present time that rules in her paintings. They are filled
with simplicity and lyricism. Despite the already mentioned “here and now”,
despite the universal and tangible reality, it moves us somewhere beyond.
The ordinary women/mother holding her child in her arms and wearing some
long and simple dress, with some local landscape in the background, the title
Mother of God softly provokes and evokes other senses and associations.
She secretly steps into other, more spiritual and immaterial dimension. The
aureole indicating the sanctity resurrects spiritual sensations.

Monika presents the Mother of God in her own, special way. Following
the idea of a saint woman, she tries to create the image of the mother of

mercy and a mediator between heaven and earth that would be suitable for
our everyday life. There is no point in looking for any classical, canonical and
official representation models. Her Madonnas are devoid of any hieraticism,
superfluous decorativeness or complex, hidden symbolicism. The characters,
who are by definition the ideal of a woman and a mother, have young, joyful,
gently smiling faces. Captured in graceful poses, very peaceful, and always
with a child in their arms they emanate motherly warmth and tenderness.

The works from the annex to the Degree Project also deserve our
attention. What is interesting, Monika used herself as a model for both
the painterly part and the annex. The auto-portraits presented inspired by
the figure of the Mother of God are created with the use of quite difficult
technique of glass painting. This technique enabled the artist to achieve some
unexpected and additional artistic qualities. The multiplicity of colourful,
permeating glazes melting with the vanishing contour and the spilling strokes
of brush make this part of the Degree Project very interesting.

The whole Degree Project is coherent, and it seems to be a clear and
understandable artistic statement to everybody. That is why | recommend
the Degree Committee of the Academy of Fine Arts in Gdansk to award the
degree of Master of Arts to Ms Monika Bieliriska.

Dr hab. Aleksandra Jadczuk
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Daria Bilska

Studia rozpoczete na ASP w Gdarisku 2014 roku w Pracowni
Podstaw Rysunku i Malarstwa dr. hab. Macieja Gorczyriskiego.

Praca magisterska pisemna: Refleksja o melancholii w kontekscie twérczosci Edwarda
Stachury i innych artystéw napisana pod kierunkiem dr. Zbigniewa Marnkowskiego.
Opiekun aneksu: dr hab. Magdalena Hanysz-Stefanska

Promotor dyplomu: prof. Krzysztof Gliszczyrski

Recenzent: dr hab. Aleksandra Jadczuk

Studies in Basics of Drawing and Painting in the Studio of Dr hab. Maciej
Gorczynski at the Academy of Fine Arts in Gdarisk commenced in 2014.

Written master’s thesis: A Reflection on Melancholy in the Context

of Selected Works by Edward Stachura and Other Artists written under
the supervision of Dr Zbigniew Markowski.

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

Daria Bilska maluje obrazy olejne na ptétnie, warsztatowo i formalnie od-
wotujace sie do tradycji malarstwa przedstawiajacego. Wiodacym moty-
wem jej prac jest natura oraz syntetyczna interpretacja odczu¢ powstatych
w wyniku jej uwaznej obserwacji.

Tematem prac dyplomantki jest nie tylko to, co odczute i zaobserwo-
wane, za centrum swoich zainteresowan objeta pojecie enigmatycznosci
w pejzazu. Malujac, Daria dazy do ukazania istoty zaobserwowanych zja-
wisk przyrodniczych.

Szukajac inspiracji w pejzazu, stara sie odnalez¢ tam przede wszystkim
piekno przejawiajgce sie w wibracjach swiatta. Piekno to jest dyskretne, wy-
maga skupienia i kontemplacji.

Swiatto nasyca kazdy ulotny i zatrzymany kadr poszczegdlnych kompo-
zycji malarskich. To swiatto uchwycone w momencie przemiany, swoja gra
buduje specyficzny nastrdj Switu — pory dnia, ktéra zafascynowata autorke.
Zwiewna i ulotna aura mglistych niebosktonodw, ich zjawiskowos¢, zagadko-
wos$¢ i uroda uosabiajgca tajemnice powoduja, ze miejsce zatrzymane na
ptétnach to obrazy chwili. Dyplomantka maluje z czutoscia, jest skupiona
i wrazliwa na kolor. Poprzez $wietlng i barwng synteze stara sie dazy¢ do
prostoty malarsko-poetyckiego ujecia. Rezygnuje ze zbednych detali. Istota
nurtujacego jg zagadnienia — enigmatycznosé, promieniuje z tych ptdcien.
Obrazy te wydaja mi sie by¢ wyrazem gtebokiego przezycia natury, wyrazaja
réowniez rados$¢ jej doznawania.

Daria Bilska to romantyczka, w swoich obrazach ujawnia predyspozycje
do ulegania wzruszeniom i prowokowania ich u odbiorcy. Z tych malarskich
opowiesci o chwili przebija nastréj poezji, klimat lekki, jasny, peten cieptej
nostalgii.

Siedem zaprezentowanych dyplomowych ptécien Daria organizuje we-
dtug podobnych schematéw kompozycyjnych. Jasne ptaszczyznowe nieba
przeciwstawiajg sie ciemnym pasmom ziemi. Zatarta linia horyzontu zdaje
sie by¢ ledwo widoczng granica miedzy tym, co ztudne, a tym, co realne,
linig spotkania $wiata wysnionego z rzeczywistym. Dominujaca cecha jest
harmonia, tad i wspétgranie. Osobiscie obrazy te wywotujg we mnie pozy-
tywne emocje, urzeka mnie ich uroda i tajemnicza aura. Wydaje mi sie, iz
malarskie srodki wyrazu zastosowane sg w sposdb czytelny i wyczerpujaco
odzwierciedlaja intencje autorki.

Tematem aneksu wykonanego w technice grafiki warsztatowej — inta-
glio, sg rowniez pejzaze — Impresje gorskie. W tym przypadku inspiracjg do
powstania cyklu prac staty sie nieregularne, organiczne ksztatty i struktury
widoczne na mapach gérskich. W grafikach tych poprzez uproszczone ujecia
Daria dazy do odzwierciedlenia magii i potegi gorskich przestrzeni.

Praca pisemna to bardzo ciekawa refleksja na temat melancholii i wraz-
liwosci, oparta o tworczosc i zycie Edwarda Stachury, ktérego postaé wyraz-
nie zainspirowata dyplomantke.

Catos¢ dyplomu uwazam za bardzo dojrzatg, spdjng i przemyslang pro-
pozycje. Oceniam ja bardzo wysoko i rekomenduje Szanownej Komisji Egza-
minacyjnej nadanie tytutu magistra sztuki Pani Darii Bilskiej.

Dr hab. Aleksandra Jadczuk
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Daria Bilska creates oil paintings on canvas, technically and formally referring
to the tradition of representational painting. The main subject of her work
is nature and synthetic interpretation of emotions arising from its careful
observation.

The Degree Candidate focuses in her work not only on what she feels
and sees, but also on the enigma of landscape. Daria attempts to reveal the
essence of the observed natural phenomena in her painting.

Looking for inspiration in landscape, she tries to find the beauty in
vibrations of light. The beauty is discreet, and it requires concentration and
contemplation.

Light saturates every fleeting and captured frame of individual painterly
compositions. The light is captured at the moment of its transformation
and it builds its specific atmosphere of dawn, a time of day that the author
finds fascinating. The ethereal and ephemeral aura of foggy skies, their
phenomenality, mysteriousness embodied in their beauty make the places
depicted on canvases images of a moment. The Degree Candidate is sensitive
to colour and gentle in her painting. She tries to achieve painterly and poetic
sensitivity through the light and colour synthesis. She gives up on irrelevant
details. The enigma, which is the essence of the issue she is the most
interested in, emanates from these canvases. The paintings seem to be an
expression of experiencing nature deeply and with great joy.

Daria Bilska is a romantic. She shows a predisposition towards giving in to
emotions as well as evoking them in viewers. These painterly stories are filled
with poetic atmosphere and light, bright, warmly nostalgic vibe.

The seven canvases from Daria’s Degree Project are organized according
to the same composition schemes. Bright, surface-like skies oppose the
dark strip of land. The blurred horizon seems to be the barely visible border
between the illusory and the real. It is the meeting point of the dreamy and
the real. The dominant feature is harmony, order and cooperation. Personally,
| find these paintings very positive, and | am truly captivated by their beauty
and mysterious aura. It seems to me that the painterly means are applied in a
legible way and they closely correspond to the author’s intention.

The annex titled Mountain Impressions has been completed with the
use of printmaking technique called intaglio and it also focuses on landscape.
What inspired the creation of this cycle of works were in this case the organic
shapes and structures one can see on mountain maps. Using the simplified
form in these prints, Daria attempts to reflect the magic and power of these
mountainous spaces.

The written work is an interesting reflection on melancholy and sensitivity
based on the life and works of Edward Stachura, whose persona has clearly
inspired the Degree Candidate.

| consider the whole Degree Project to be a mature, coherent and
though-out proposal. | evaluate it very positively and | recommend the
Degree Committee to award the title of Master of Fine Arts to Ms Daria Bilska.

Dr hab. Aleksandra Jadczuk
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Katarzyna Cur

Studia rozpoczete na ASP w Gdarisku w 2014 roku w Pracowni
Podstaw Rysunku i Malarstwa prof. J6zefa Czerniawskiego.

Praca magisterska pisemna: Miejsca niczyje napisana
pod kierunkiem dr. Zbigniewa Marikowskiego.
Opiekun aneksu: prof. Robet Florczak

Promotor dyplomu: prof. Krzysztof Gliszczyrski
Recenzent: dr Marcin Zawicki

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

Czerniawski at the Academy of Fine Arts in Gdarnisk commenced in 2014.

Written master’s thesis: No Man’s Places written under

the supervision of Dr Zbigniew Marnkowski.

Supervisor of the annex: Prof. Robet Florczak

Supervisor of the degree project: Prof. Krzysztof Gliszczynski
Reviewer: Dr Marcin Zawicki

Dyplom Katarzyny Cur jest prébg kompleksowego ujecia probleméw
przestrzeni, miejsca oraz terminu nie-miejsca w kontekscie wifasnych
doswiadczen i przemyslen autorki oraz wybranych dziet z historii sztuki
i sztuki najnowszej. Obecnosci ,typowego” nie-miejsca co prawda trudno
doszukac sie na pierwszy rzut oka w gtéwnej — malarskiej czesci dyplomu,
jednak podazajac za wskazéwkami zawartymi w pracy pisemnej jasne staje
sie, ze termin ten podlega tu swoistej reinterpretacji. Cur buduje wifasne
nie-miejsca z konglomeratéw miejsc. Termin ukuty przez Marca Augé
w 1992 roku odnosi sie do przestrzeni tranzytowych, obszaréw podlegtych
miejscom. Nije-miejsca to linie miedzy punktami miejsc. Ale czy centrum
handlowe, przyktadowe nie-miejsce bedace obecnie popularnym miejscem
spedzania czasu, celem samym w sobie nie zmienia swojego statusu? Czy
prekariat bedacy w nieustannym ruchu, udomawiajacy niejako kawiarnie,
pociagi, lotniska i przeksztatcajacy je w tymczasowe, mobilne biura, niejako
je zamieszkujacy, nie przeksztatca ich powoli w miejsca? Autorka, jak
sama pisze, funkcjonujgc w taki wtasnie sposdb, bedac wiecznie w drodze,
gromadzi materiat fotograficzny. Zdjecia z podrdézy, notatki z wycieczek
nawarstwiajac sie tworza rodzaj palimpsestu, mieszajg sie ze soba podobnie
jak komplikacji ulegajq obrazy w archiwum ludzkiej pamieci. Nowe zakrywa
stare, a z tych dwdch jakosci powstaje trzecia, syntetyczna wizja miast,
miejsc, architektury, powidokdw, jakichs mglistych wizji architektonicznych
potworkéw, budynkédw czasami pozbawionych pionu i poziomu, w ktérych,
jak na nie-miejsca przystato, raczej nie datoby sie zamieszkaé. Pojedyncze
zrédta przedstawien Katarzyny Cur sg jednak bez watpienia miejscami petng
geba — to Lublin, Rzym, Gdansk. Swoja konkretng widzialnos¢ tracg dopiero
w impresyjnym kolazu zbudowanym przez artystke kompilujaca je w catos¢
za pomocy programu graficznego, w pociagu, na lotnisku czy w hotelu.
Opuszczone, istniejgce juz jedynie jako skrawki wspomnien, zarejestrowane,
ale nie na Swiattoczutej kliszy, ktéra bytaby materialnym dowodem na ich
istnienie, bezposrednim odbiciem ich $wiatta, ale na karcie pamieci w postaci
abstrakcji zer i jedynek. Nie s3 to juz nie-miejsca w sensie epistemologicznym,

ale nie-miejsca w rozumieniu ontologicznym. Opuszczone miejsca ktorych
juz nie ma i te, ktérych jeszcze nie ma, a ktdre zaistniejg dopiero po
wprowadzeniu kolejnej przestrzeni — obszaru ptétna. Moment ten odgrywa
w procesie role kluczowg i gmatwa pojecia miejsca i przestrzeni w stopniu
niepotrzebnie juz chyba skomplikowanym. Bo obraz to tez rzecz, ale i miejsce,
ktére odnosi jednak tez do innych rzeczy i miejsc. Jest przestrzen, o ktérej
obraz méwi, i tak zwana przestrzert malarska, powotana do zycia nie poprzez
relacje obiektow w trzech wymiarach, ale relacje koloréw i ksztattéw. Tutaj
na szczescie nie potrzebujemy juz tej gmatwaniny pojeé. Obrazy, jak to sie
moéwi, bronig sie same. Katarzyna Cur, jak wspomina, nad obrazami pracuje
dtugo, co uwazam za zalete i co daje sie wyczu¢ w kazdym z nich. Kolor,
nieodnoszacy sie bezposrednio do fotograficznych szkicow, jest wyszukany,
nieoczywisty, szczegdlnie smaczny tam, gdzie blizej mu do monochromu.
Réwnie niebanalne s3 tutejsze kompozycje, czasami to melancholijne $wiatto
w ryzach siatki pionéw i poziomdw, kiedy indziej potamane przestrzenie
diagonali, jako catos¢ stanowig serie o wyrazistej, trudnej do opisania
atmosferze, ktéra chyba na tej wtasnie ptaszczyinie malarskiego widzenia
najbardziej zbliza sie do aury nie-ludzkich nie-miejsc.

Znamiona niewidzialnej przestrzeni tranzytowej doskonale zdaje sie
spetnia¢ Internet. Sie¢ potgczen miedzy punktami, ktéra przemierzamy
nieustannie, na ogdt nieSwiadomi, ze docelowe miejsce, strona internetowa,
serwer, rozméweca z chata, znajduja sie setki albo tysigce kilometréw stad.
Chociaz autorka za inspiracje podaje ,obserwacje zwyczajnego dnia”,
doszukiwatbym sie tu takze, a moze przede wszystkim, odniesienia do
chaosu przestrzeni wirtualnej, z tysigcami popupéw wyskakujacych okien,
multiplikacjami smartfonowych ekrandéw, cyfrowym szumem. Techniczna
surowosc zapisu i edycji, ostre ciecia dziesigtek przenikajacych sie prostokatéw
sugerujg bezduszng aure wspotczesnych metropolii. W aneksie Cur nie
udomawia juz przestrzeni, ale przeciwnie, odrealnia, wyobcowuje znany nam
dobrze teren pracowni. Jako obraz traktuje cata przestrzern wystawienniczg
witaczajac ja w obreb dzieta, jak ma to miejsce w przytaczanej przez autorke
w tekscie stynnej Kaplicy w Houston z obrazami Marka Rothko. W czesci
gtéwnej dyplomu prostokaty obrazéw zawtaszczajac kilka réznych miejsc na
wtasny uzytek, przeksztatcajg je we wtasne, wewnetrzne widowisko. W aneksie
z jednego punktu w przestrzeni obrazy i ich fragmenty eksplodujg wypetniajac
i zawtaszczajac wszystko, co napotkaja na swojej drodze. Catos¢ dopetnia
wypetniajacy wszelkie potencjalne luki dZwiek. Ciekawa staje sie sama relacja
obydwdch czesci artystycznych dyplomu Katarzyny Cur. Implozja i eksplozja,
kilka obrazéw zebranych w jeden punkt i pojedynczy punkt rozproszony przez
soczewki tafli szklanych ekranéw. Konstruujac obie czesci jako koherentna
catos¢, autorka powotuje do zycia Ouroborosa pozerajgcego i wypluwajacego
powidoki architektonicznych symulakréw, niekoriczacy sie, zapetlony manifest
wspotczesnego artysty — nomada.

Malarstwo, najbardziej to chyba statyczna ze sztuk, jednak zawsze
opowiada o ruchu, ma charakter transferu. Katarzyna Cur piszac o sobie
sytuuje sie ,pomiedzy”, jest zawsze w drodze. Podobne potozenie przyjmuja
jej obrazy i instalacja wideo. Co wiecej, bycie pomiedzy jest cechg obrazu
malarskiego w ogdle, co artystka zdaje sie rozumieé intuicyjnie, podejmujac
dialog nie tylko z wtasnym doswiadczeniem, ale i istotg obrazu, statusem
wspotczesnego nomada, artysty-prekariusza. Omawiana praca malarska,
aneks oraz uzupetniajgca je praca pisemna spetniajg wszelkie wymogi
stawiane przed kandydatka do tytutu magistra sztuki, przy moim petnym
poparciu.

Dr Marcin Zawicki
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Katarzyna Cur’s Degree Project is an attempt at a comprehensive
conceptualization of the problem of space, place, and the idea of a non-place
in the context of her own experiences and thoughts as well as selected works
from the history of art, including contemporary art. At first sight, it is hard to
find a “typical” non-place in the main painterly part of the Degree Project,
but if we follow the instructions from the written part, it becomes clear that
the term undergoes some sort of reinterpretation here. Cur builds her own
non-places from conglomerates of places. The term coined by Marc Augé
in 1992 refers to some spaces of transience, areas subordinate to places.
Non-places are lines between the points of places. However, is a shopping
centre, a typical non-place that becomes a popular place where people
spend their time (and hence an aim in itself), changing its status? Doesn’t
the precariat that is constantly on the move and makes itself at home in
the cafes, on trains and at the airports by changing them into their mobile
offices transform these into places? As the author writes herself, that is the
way she lives, but it allows her to gather the photographic material. Photos
from her travels and notes from trips form some sort of palimpsest; they get
mixed up just like the images in the archive of human memory. The new gets
covered by the old and these two qualities merge into some urban synthesis
of cities, architecture, afterimages, some vague architectonic monstrosities,
buildings neither vertical nor horizontal, where, as is the case of non-places,
it would be impossible to live in. The individual sources for Katarzyna Cur’s
works are, however, fully-fledged places like Lublin, Rome, or Gdansk. They
lose their concrete visibility only in the impressionistic collage that the

-

=

author compiled together with the use of a computer program while on
train, at the airport or in a hotel. They are abandoned and function only
as some scraps of memory, but not on some light-sensitive film, which, as
a direct reflection of their light, would be some material evidence of their
existence, but on a memory card in the abstract form of zeroes and ones.
They are not non-places epistemologically, but non-places in the ontological
sense. Abandoned places that no longer exist or do not exist yet, but they
will come into existence after the introduction of another space—the
surface of the canvas. This moment plays the key role in the process and
unnecessarily muddles the concept of place and space, complicating the
whole issue even further. The painting is an object, but isn’t it also a place
that refers to other objects and places? There is the space that the painting
talks about as well as the so-called painterly space that is brought into
being not by the relations of objects in three dimensions but the relations
between colours and shapes. Luckily, we do not need the tangle of concepts
here. The painting defends itself, as they say. Katarzyna Cur admits that she
works on her paintings for a long time, which | deem beneficial and easy to
notice here. The colour that is not referring directly to photographic drafts
is refined, intriguing and especially tasty where it nears the monochrome.
The compositions are equally refreshing. Sometimes it is the melancholic
light constrained by the network of verticals and horizontals, other times
the broken spaces of diagonals form an entity that is distinct yet hard to
describe. It may be this surface of painterly view that brings us the closest
to the aura of non-human non-places.




The internet seems to bear some great semblance to the invisible space
of transience. The network of connections between points that we travel
everyday unaware that our destination website, a server, or chat user is
hundreds if not thousands of kilometres away. Although the author says she
finds her inspiration in “the observation of the everyday”, | would also—if
not mainly—look for some reference to the chaos of virtual space with its
thousands of pop-ups, smartphone screens multiplications and the digital
noise. The technical rawness of registration and edition, the sharp cuts of
dozens of overlapping rectangles suggest the soulless aura of contemporary
metropolis. Cur does not make the space more homely in her annex. She
alienates the well-known space of the studio and treats the whole exhibition
space as her painting by including it in the sphere of her artistic practice,
just as it happens in the famous Houston Chapel and Mark Rothko’s painting
that she refers to in her written work. The rectangles of paintings from the
main part of the Degree Project appropriate several different places for their
own use and transform them into their own internal spectacle. One point
in space in the annex explodes to fill and appropriate the space on its way
with paintings and their fragments. The whole is completed with the sound
that fills all the potential gaps. The relation between the two artistic parts of
Katarzyna Cur’s Degree Project is interesting on its own. The implosion and
explosion: a few paintings gathered in one point and a single point scattered
through the lenses of glass screens. Constructing both parts as a coherent
whole, the author brings to life Ouroboros devouring and spitting out the
afterimages of architectonic simulacra—the never-ending, looped manifesto
of a contemporary artist-nomad.

'\. .
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Painting is probably one of the most static forms of art, yet it always
talks about movement and has the quality of a transfer. Katarzyna Cur
situates herself “in-between” in her writing. She is always on the move. Her
paintings and video installation take similar position. What is more, being “in-
between” is a feature of a painterly image in general. The artist understands
it intuitively and undertakes dialogue with not only her own experience but
also the essence of the painting—the status of a contemporary nomad/
artist—a member of the precariat. The painterly work in question, the annex,
and the written work supplementing them meet all the requirements for the
title of the Master of Fine Arts to be awarded to the Degree Candidate, an
act | fully support.

Dr Marcin Zawicki
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Natalia Dobkowska

Studia rozpoczete na ASP w Gdarisku 2014 roku w Pracowni
Podstaw Rysunku i Malarstwa dr. hab. Krzysztofa Polkowskiego.

Praca magisterska pisemna: Majsterkowicze: o estetyce reklam i matych
przedsiebiorstw w przestrzeni publicznej w Polsce

napisana pod kierunkiem dr. hab. tukasza Guzka.

Opiekun aneksu: prof. Zbigniew Treppa

Promotor dyplomu: prof. Piotr J6zefowicz

Recenzent: dr Andrzej Karmasz

Studies in Basics of Drawing and Painting in the Studio of Dr hab. Krzysztof
Polkowski at the Academy of Fine Arts in Gdarisk commenced in 2014.

Written master’s thesis: DIY Enthusiasts: On the Aesthetics of Advertisements
and Small Business in Polish Public Space written under the supervision of

Dr hab. tukasz Guzek.

Supervisor of the annex: Prof. Zbigniew Treppa

Supervisor of the degree project: Prof. Piotr J6zefowicz

Reviewer: Dr Andrzej Karmasz

Typopolo® — $wiat tak zdumiewajacy i kontrowersyjny, ze u jednych wzbudza
odraze, a u innych fascynacje, i do nich nalezy Natalia Dobkowska. Mimo ze
skala i sita razenia wytworéw ,,majsterkowiczéw” ulegta ostabieniu, to jednak
nadal z powodzeniem wypracowujg oni nowe pola dla swojego brikolazu?.
Natalia Dobkowska dostarcza nam przyktadéw z kolejnych sfer przestrzeni
publicznej. Poszukujgc i dokumentujgc poszerza baze brikolazu o nowe znale-
ziska. Zauwaza, ze dziatalnos$¢ ,majsterkowiczéw” i dokonan Typopolo nadal
trwa, co czyni temat jej badan zywym i aktualnym. Artystka przeprowadza
staranne badania zjawiska i kresli tto dla swoich dziatan, aby niespodziewanie
z pozycji obserwatora zajac¢ pozycje ,,majsterkowicza”. Nie ulega watpliwosci,
ze czyms$ innym jest obserwowanie i analiza zjawiska, a czym innym inspira-
cja, tworzenie go, popularyzowanie. Istnieje niebezpieczeristwo pojawienia
sie wtdérnosci i braku napiecia, ktére w przypadku Typopolo wynika z potrzeby
osiggniecia korzysci ekonomicznych. Moglibysmy spotka¢ sie ze swobodna
gra usytuowang poza kryterium pragmatyzmu. Natalia Dobkowska wkracza
w sfere wernakularng z catym bagazem profesjonalizmu. Nie mamy tu jednak
do czynienia z regresem zdolnosci manualnych, a powstaty paradoks generuje
jezyk i kompilacje o nowej jakosci, ktérej ,,majsterkowicz” by nie wymyslit.

Gtéwny cykl prac pt. Tfo to, jak moéwi artystka: ,,chaotyczny zbiér obra-
z6w nawigzujacy do konwencji reklamy”. Nie bez znaczenia jest tutaj czas
i wybor miejsca prezentacji, ktérym jest Rynek Elblgska. To wtasnie na takich
targowiskach rodzi sie Typopolo, wsréd wypartej z oficjalnego dyskursu matej
architektury bazaréw i straganéw — jak nazywa to architektka i badaczka
tego zjawiska Aleksandra Wasilkowska — tzw. architektury cienia. Natalia
Dobkowska prezentuje prace na pustym targowisku, jakby chciata zaznaczyg,
ze spektakl odbywa sie takze poza dniem targowym. Jednak nie sprzedaje nam
niczego poza obrazem. Moze pusty stragan ma zwréci¢ naszg uwage na kolej-
ne procesy likwidacji takich wtasnie miejsc handlu. Przypomnie¢ tu mozemy
likwidacje bazaru pod Patacem Kultury i Nauki w Warszawie, czy jarmarku na
Stadionie Dziesieciolecia, ktéry inspirowat artystéw i kuratoréw do wielu dzia-
fan i publikacji, jak na przyktad Stadion X — Miejsce, ktdrego nie byto Joanny
Warszy. A przeciez miejsca te, jak i tworczosé ,majsterkowiczéw”, jest ttem
naszej codziennosci, ttem ukazujagcym kolejne etapy przemian kulturowych
i ekonomicznych w Polsce.

Decyzja Natalii Dobkowskiej o niepokazaniu prac w tradycyjnym whit cube
jest decyzjq trafna. Stajace sie obiektami obrazy zlewajq sie z otoczeniem,
jakby cechowata je mimikra. Artystka dba o ich ekspozycje, montuje je na
podporach, co czyni je obiektami samowystarczalnymi. Przechadzajac sie po
targowisku w pierwszej chwili nie mamy pewnosci, z czym mamy do czynie-
nia. Ogladamy kolejne ,plansze” pt.: Przeoczenie, Billboard tytem, Rzeczy
o ktdrych nie mam pojecia, Witacz czy Przestrzenie do wynajecia pamietajac
o braku podstepu czy oszustwa w oddolnej brikolazowej reklamie. Zdajemy
sobie sprawe, ze mamy do czynienia ze sztukg, malarstwem inspirowanym
stylem Typopolo.

Warto wspomnieé, ze kwestia reklam i estetyki ulicy przed wystawg
Typopolo w Muzeum Sztuki Nowoczesnej w Warszawie poruszona zostata
w projekcie Karoliny Kowalskiej Niespodziewane zatamanie rynku reklamo-
wego, w ktérym zwraca uwage na chaos i przepetnienie przestrzeni miej-
skiej reklamg, takze ta samowolna. S3 to fotografie ulicy Kalwaryjskiej
w Krakowie, z ktérych wszystkie reklamy i informacje komercyjne zostaty
wyciete. Artystka ukazuje miasto naznaczone biatymi pustymi plamami, pust-
kami po reklamach w przestrzeni miejskie;j.

Z kolei duet Aleksandra Karska i Ola Went w latach 2007-2014 tworzyt
dokumentacje konstrukcji ustawianych przy wjazdach do miast i miejsco-
wosci pt. Witacze. Miasta polskie. Natomiast w serii Panie i Panowie z lat
2004-2012 artystki te zgromadzity fotografie przedstawiajgce witryny fryzjer-
skie — obraz amatorskiej reklamy jako jeden z motywdw ikonosfery miejskiej
codziennosci.

Natalia Dobkowska rozszerza swdj projekt wprowadzajac do niego cykl
kilkunastu fotografii przedstawiajgcych uzywane i wycofane z obiegu torebki
foliowe, tzw. jednorazowe foliowki reklamujace znane supermarkety i sklepy
dyskontowe, czesto kilkunastoletnie, wykonane z cieriszego plastiku z nieod-
nawialnych surowcéw, ktérych rozktad trwa od 100 do 400 lat. Artystka uzywa
tutaj jednej ze szlachetnych technik fotograficznych — cyjanotypii. Cecha odbi-
tek cyjanotypowych jest blakniecie pod wptywem silnego stonecznego $wia-
tta. Tak jak w przypadku cyklu obrazéw Tfo bedacych tak blisko autentyczne-
go Typopolo, ze w niektdérych przypadkach odnosimy wrazenie braku dzieta
sztuki, tak w cyklu cyjanotypii mamy do czynienia z zaplanowanym znikaniem
dzieta z naszych oczu. Sam proces znikania daje jednak mozliwos¢ kontroli —
na zyczenie artystki moze zosta¢ odwrdcony poprzez przechowywanie odbitki
w ciemnych warunkach, z dala od $wiatta stonecznego.

Analogicznych zjawisk, podobnych mechanizmoéw brikolazu i samowol-
ki reklamowej mozemy doszuka¢ sie takze w innych krajach. Nie jestesmy
w tym osamotnieni. Tutaj jednak artystka skupia sie na najblizszym otoczeniu
— jak sama nazwa wskazuje — jest to nasze polskie ,,majsterkowanie”. Nalezy
zauwazy¢ jej troske o rzetelne przedstawienie kwestii Typopolo, faktow
dotyczacych tego zjawiska, jak i dziatalnosci ,,majsterkowiczow”, ale przede
wszystkim doceni¢ duzej wartosci pierwiastek twérczy wniesiony do dyskursu
o przestrzeni publicznej w Polsce.

Catos¢ pokazu dyplomu Natalii Dobkowskiej: przygotowana wystawa,
prace artystyczne i praca pisemna sg wyjatkowo spdjne, spetniaja wymagania
formalne, merytoryczne i kwalifikujg do uzyskania stopnia magistra sztuki.

Dr Andrzej Karmasz

1 Typopolo — ,to pojecie stworzone przez Jakuba Stepnia Hakobo w 2001 roku opisujace estetyczny
fenomen, jakimi byty amatorskie projekty reklam, szyldéw i napiséw informacyjnych, wykonywane na
potrzeby matego handlu i rzemiosta, ktére zafunkcjonowaty w polskiej przestrzeni publicznej lat 90.”
(R. Wawrzkiewicz, TypoPolo. Album typograficzno-fotograficzny, Warszawa: Fundacja Nowej Kultury
Bec Zmiana 2014).

2 Bricolage — to efekt dziatania brikolera (franc. bricoleur), czyli kogos$, kto , potrafi wykona¢ najrézniejsze
zadania, jednakze, w odréznieniu od inzyniera, nie jest uzalezniony od surowcéw i narzedzi obmyslanych
i zdobywanych na miare danego projektu. Swiat narzedzi bricoleura jest zamkniety, a regufa gry jest
zawsze postugiwanie sie srodkami bedacymi pod reka”. (C. Lévi-Strauss, Mys!l nieoswojona, przet. A.
Zajgczkowski, Warszawa: Wyd. KR 2001, s. 15); przyp. ttum.: ,,stowo bricolage nie ma w jezyku polskim
odpowiednika. Najbardziej do niego zblizone bytoby stowo »majsterkowanie«” (Ibidem s. 32).
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TypoPolo* —a world that is so astonishing and controversial that some people
find it repulsive, while others fascinating. Natalia Dobkowska belongs to the
latter. Although the scale and blast radius of these “DIY enthusiasts” has re-
cently decreased, they are still finding some new fields for their bricolage?.
Natalia Dobkowska provides us with examples from other spheres of pub-
lic space. Searching and documenting, she expands the base of bricolage by
some new findings. She notices that the activity of “DIY enthusiasts” and Ty-
popolo accomplishments persist, which makes the subject of her research
lively and valid. The artist carries out careful examination of the phenomenon
and provides some background for her activities to shock us with her sudden
transformation from the position of an observer to the position of a “DIY en-
thusiast”. It goes without saying that observing and analysing a phenomenon
is different from inspiring, creating, and popularising it. There is always a dan-
ger of lack of originality and tension, which in case of Typopolo stems from
the need to achieve economic profits. Natalia Dobkowska enters the vernacu-
lar sphere with the entire baggage of professionalism. We are not dealing
here with some regression of manual skills, as the arising paradox generates
a truly new language and compilation that a “DIY enthusiast” would never
have invented.

The main cycle of works titled Tfo [Background] is, as the artist declares,
“a chaotic collection of images referring to the convention of advertise-
ment”. What also matters here is the time and place of presentation, which is
Rynek Elblaska. Fairs like this one usually engender Typopolo with their street

furniture of bazaars and stands, normally brushed aside from the official
discourse. Aleksandra Wasilkowska, who is an architect and does research in
this phenomenon, calls it shadow architecture. Natalia Dobkowska presents
her work at an empty marketplace, as if she wanted to stress the fact that the
spectacle takes place not on a market day. An empty stand may also be trying
to draw our attention to successive liquidations of such places of trade. We
could recall the liquidation of the bazaar nestled at the foot of the Palace of
Science and Culture in Warsaw or the fair at the Stadion Dziesieciolecia (10-th
Anniversary Stadium), which inspired artists and curators to multiple actions
and publications, including ,,Stadion X — Miejsce, ktérego nie byto” [Stadium
X — A Place That Never Was] by Joanna Warsza. Aren’t these places, just like
the “DIY enthusiasts” activity”, some background of our everyday, reflecting
the stage of cultural and economic transformation in Poland?

Natalia Dobkowska made the right decision not to show her works in the
traditional white cube. The paintings become objects and blend in with their
surroundings, as if some mimicry was taking place there. The artist takes care
of her exposition and mounts them on some supports, which makes them
completely self-sufficient. Walking through the marketplace, we are not sure
what we are dealing with at first. We watch successive “boards” titled: Przeo-
czenie [Oversight], Billboard tytem [Billboard Backwards], Rzeczy o ktdrych
nie mam pojecia [Things | Have No Clue About], Witacz [Greeter] or Przestrze-
nie do wynajecia [Spaces for Rent], bearing mind how unlikely marketing
tricks are in this grassroot, bricolage-like advertisement. We realise that we
are dealing with painting inspired by Typopolo style.



Natalia Dobkowska supplements her project with a photographical cycle
presenting used plastic bags, often withdrawn from circulation, designed to
advertise popular supermarkets and discount stores that are often a dozen
years old and made of some thinner plastic and non-recyclable materials that
normally decompose for a period from 100 to 400 years. The artist uses here
one of the most sophisticated photographic techniques — cyanotype. Fading
under the influence of strong sunlight is a characteristic quality of cyanotype
prints. Just like in case of the cycle of paintings titled Tfo [Background] that
are so close to the authentic Typopolo that we sometimes wonder where the
work of art is, in case of the cyanotype cycle we are dealing with a planned
disappearance of the work of art. However, this process of disappearance can
be controlled. At the artist’s request, it can be reversed by storing the prints
in darkness, away from sunlight.

We can find analogical phenomena and similar mechanisms of bricolage
and illegal construction in other countries. We are not alone in that. Here,
however, the artist focuses on her closest surroundings. It is, as the name
suggests, our Polish DIY. One should emphasise her diligence in presenting
the issue of Typopolo and facts connected with this phenomenon and DIY
enthusiasts’ activities, yet it is the artistic element that is the most valuable
contribution to the discourse of public space in Poland.

The entire Degree Project of Natalia Dobkowska: the exhibition, the artis-
tic works and the written part are exceptionally consistent, they meet formal
and substantive requirements and qualify her for the title of Master of Fine
Arts.

Dr Andrzej Karmasz

1 Typopolo — ,is a notion created by Jakub Stepiert Hakobo in 2001 which desribes an aesthetic phe-
nomenon, namely, the amateur designs of advertisements, signboards or informative inscriptions
made for small businesses and crafts, which came into being in the Polish public sphere of the 1990s.”
(R. Wawrzkiewicz, TypoPolo. Album typograficzno-fotograficzny, Warszawa: Fundacja Nowej Kultury
Bec Zmiana 2014.)

2 Bricolage — is an effect of actions of a bricoleur, who is someone who ,is adept at performing a large
number of diverse tasks; but, unlike the engineer, he does not subordinate each of them to the avail-
ability of raw materials and tools conceived and pro- cured for the purpose of the project. His universe
of in- struments is closed and the rules of his game are always to make do with ‘whatever is at hand’.
(C. Lévi-Strauss, The Savage Mind, Chicago 1962, p. 11)
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Elzbieta Goliniska

Studia rozpoczete na ASP w Gdarisku w 2014 roku w Pracowni
Podstaw Rysunku i Malarstwa dr. hab. Macieja Gorczynskiego.

Praca magisterska pisemna: Motyw zmierzchu

w pdéZnej twdrczosci Luchino Viscontiego

napisana pod kierunkiem dr. Romana Nieczyporowskiego.
Opiekun aneksu: prof. Robert Florczak

Promotor dyplomu: prof. Piotr J6zefowicz

Recenzent: dr hab. Anna Reinert-Falenczyk

Studies in Basics of Drawing and Painting in the Studio of Dr hab. Maciej
Gorczynski at the Academy of Fine Arts in Gdarisk commenced in 2014.

Written master’s thesis: The Motif of Twilight in the Late Works of Luchino
Visconti written under the supervision of Dr Roman Nieczyporowski.
Supervisor of the annex: Prof. Robert Florczak

Supervisor of the degree project: Prof. Piotr J6zefowicz

Reviewer: Dr hab. Anna Reinert- Faleficzyk

Pozwole sobie zaczg¢ te recenzje od osobistego wspomnienia zwigzanego
z miejscem, w ktérym sie dzi$ znajdujemy (Willa Bergera, Sopot). W 2018
roku dzieki uprzejmosci prof. Roberta Florczaka otrzymatam mozliwos$¢ przy-
gotowania tu wystawy. Pierwszy raz przysztam do zupetnie pustej, wychto-
dzonej Willi w lutym. Jej ogréd wydawat sie martwy (cho¢ byt tylko uspiony),
podobne wrazenie sprawiata Willa. Owa pustka i cisza potaczona z oszata-
miajacej urody wnetrzem oraz nieozywiony wowczas ogrdd, tworzyly jakas
niesamowitg aure. Zdawaty sie kapsuta minionego juz czasu. Niezwyktosé
tamtej zimowej wizyty na zawsze zapadta w mojg pamiec. A pdiniej przyszta
wiosna, ogrod zaczat sie zazieleniac i pojawili sie oni, studenci. Wraz z nimi do
Willi wrécita muzyka, rozmowy i Smiech. Cyklicznie odwiedzatam to miejsce
co jakis$ czas az do maja. Ogrdd peczniat, plenit sie i kwitt podobnie jak malar-
skie pracownie studentéw (wielkimi krokami zblizat sie termin letniej sesji).
Swoim mtodziericzym byciem wypetniali przestrzen Willi, dajac jej nowe gwar-
ne, zycie. Willa kwitta, zupetnie jak otaczajacy jg ogrdéd. To co mnie uderzato
za kazdym razem, to fakt, ze owa ,nowa forma zycia”, ktdéra ,rozplenita sie”,
aby trzymac sie skojarzer botanicznych, w Willi, nie tylko nie ma zadnego
punktu stycznego z jej funkcja i forma pierwotng (letnia rezydencja Joachima
Bergera), ale tez w zaden sposdb nie jest historig tego miejsca zainteresowa-
na. Po prostu nastata i jest. Wydaje mi sie ze mtodos$¢ spala sie tak intensyw-
nym ptomieniem, pochtania tak wiele energii na samo bycie owa mtodoscia,
Ze nie pozostawia juz wiele przestrzeni na refleksje dotyczaca natury czasu.

Posréd tego gtosnego, kolorowego towarzystwa, byta i ona: Elzbieta
Goliriska. Odrdézniata sie od reszty zakéw: bardziej skupiona, bardziej wycofa-
na, dojrzalsza. Jako jedyna zauwazata ona nie tylko urode Willi Bergera, miata
dla niej rodzaj tkliwosci, jaka obdarzamy starszych cztonkdw wtasnej rodziny,
ale rozumiata takze, ze mieszkajac w niej, pracujgc, obcujac na co dzien, staje
sie czescig jej historii, kolejng odstong zycia Willi.

Miejsce to uwiodto Golinska, co niezaprzeczalnie pokazujg jej obrazy
i rysunki. Sgdze, ze w jej malarstwie, a potwierdza to praca teoretyczna, nie
chodzi jednak o sentymentalny zachwyt urodg Willi. To raczej namyst nad
naturg czasu i kultury materialnej. Istniejg dwie skale mierzenia czasu, ktére
sprowadzaja sie do brutalnej prawdy, ze ludzie przemijaja szybciej, niz przed-
mioty ktdére im towarzyszg. Ten fakt sprawia, ze przedmioty przechowuja
pamiec o swoich kolejnych wiascicielach, stajgc sie talizmanami nostalgii. One
WCcigz s, chod nie istnieje juz Swiat i kultura, ktéra je wytworzyta.

Elzbieta Golinska odnalazta pokrewne watki w pdznej twdrczosci
Viscontiego. Gdy ze znawstwem pisze o kolejnych jego filmach (najwazniejsze
dla jej koncepcji to Lampart i Zmierzch Bogdw) zaczynamy rozumieé arty-
styczng metode Golinskiej: to préba opowiedzenia wspotczesnym jezykiem
malarstwa o dawnym $wiecie i tym, co nastgpito po nim. O koricu jednego
Swiata i nieuchronnym poczatku kolejnego.

,Przestronne wnetrza wypetniajg wspaniate dekoracje: wielkie szafy,
dtugie schody, pozamykane drzwi, t6zka z baldachimami, zakurzone ksigzki
i stare obrazy. Gtosne zabawy mtodych bohateréw wyraznie kontrastujg
z muzealng atmosferg patacowych sal. (...) Tak oto przed umarta przeszto-
$cig, we wnetrzach tych zastygly, ukazuje sie nagle obietnica przysztosci
Swietokradczej i bluznierczej w swej obojetnosci wobec tego, co sie konczy.”
(Alicja Helman, Urok Zmierzchu, Stowo/Obraz Terytoria, Gdarisk 2002).

Ten cytat to opis jednej ze scen z filmu Lampart, ale jakze precyzyjnie
odnosi sie do doswiadczenia artystki w Willi Bergera. To co wydaje mi sie
wartym podkreslenia, to fakt, iz opowiadanie przez Elzbiete Goliriskg o prze-
szto$ci nie sytuuje w przesztosci jej twdrczosci. To nie jest sztuka nieaktual-
na, czy niewspodtczesna. Wrecz przeciwnie, uwazam, ze artystka wykazuje sie
wielkg odwaga przeciwstawiajac sie, a w kazdym razie nie ulegajac obecne-
mu paradygmatowi sztuki. Dzieki temu rozszerza spektrum tematow, ktérymi
sztuka uwaza za witasciwe sie zajmowac. By¢ moze odwagi dodaje artystce
fakt, iz odkryta na swoj uzytek nature czasu i kultury materialnej: jest zmien-
na, a to co jest paradygmatem dzi$, jutro bedzie epigoristwem. Dlatego nie
warto by¢ moze tak bardzo przejmowac sie duchem czasu, a w zamian za to
opowiada¢ wtasne historie.

Dziekujac artystce za dzisiejszg prezentacje i ekspozycje dziet, ktdra jest
Swiadectwem jej wysokiej kultury i dojrzatosci artystycznej, z przekonaniem
rekomenduje Szanownej Komisji Dyplomowej nadanie tytutu magistra sztuki
pani Elzbiecie Goliniskiej.

Dr hab. Anna Reinert- Falenczyk
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Let me begin this review with some personal memory connected with
the place we are in today (Willa Bergera, Sopot). Thanks to Robert Florc-
zak’s kindness | got the opportunity to organize an exhibition here in 2018.
It was in February that | first came to the completely empty and cold villa.
The garden seemed dead—although it was only sleeping—just like the vil-
la. This emptiness and silence combined with the astonishingly beautiful
interior and inanimate garden created a truly uncanny aura. They seemed
to be a bygone time capsule. The extraordinariness of that winter visit re-
ally resonated with me. Then came the spring, the garden greened up and
the students came. They brought music, conversations, and laughter with
them back to the villa. I visited the place regularly until May. The garden
swelled, grew and bloomed, just like students’ painting studios (summer ex-
ams were approaching). They filled the space of the Villa with their youthful
manner and gave it new bustling life. The villa bloomed just like the garden.

What struck me every time was the fact that this “new form of life”
that “grew” —if we were to stick to botanical associations—in the villa not
only does not have anything in common with its original function and form
(Joachim Berger’s summer residence), but that it is also not interested in
the history of the place in any way. It just set in. It seems to me that the
youth burn so intensively and consumes all of this energy on being youth that
it does not leave much space for reflections regarding the nature of time.

Amongst this loud and colourful company was also her: Elzbieta
Golinska. She was different from other students: more focused, more dis-
tanced, and more mature. She was the only one who paid attention to
the beauty of the villa and even displayed some affection towards it, as if
it was an elderly member of the family. She understood that by living and
working in it she becomes a part of its history and act in the villa’s life.

This place seduced Golifiska, which can be clearly seen from her paint-
ings and drawings. It seems to me that her painting—a claim that is con-
firmed in her written work—is not about some sentimental fascination with
the villa’s beauty. It is more like some reflection on the nature of time and
material culture. There are two scales that allow us to measure time, which
boils down to the brutal truth that people pass faster than objects that ac-
company them. This leads to the fact that objects retain memories about their
successive owners and become some talismans of nostalgia. They still exist,
even though the world and culture that created them do not exist anymore.

Elzbieta Golinska found some similar themes in Vischonti’s late films.
When she writes knowledgeably about his films (from her perspective the
most important being The Leopard and The Damned) we start to understand
Golinska’s artistic method. It is an attempt to use the language of contempo-
rary painting to tell the story of the old world and what came after it. It is a
story about the end of one world and the inevitable beginning of another one.

“The spacious interiors are filled with fantastic decorations: big ward-
robes, long staircases, locked doors, beds with canopies, dusty books and old
paintings. The loud games of young characters clearly contrast with the muse-
um-like atmosphere of the palace halls. That is how the dead past solidified in
these interiors is superseded with the promise of the future that is sacrilegious
andblasphemousinitsindifference towards the thing thatis coming toanend.”
(Alicja Helman, Urok Zmierzchu [The Charm of the Twilight], Stowo/Obraz
Terytoria, 2002

This quote comes from one of the scenes from “The Leopard”,
but it is equally applicable to the artist’s experience in Willa Bergera.
What seems worth stressing here is the fact that talking about the past
does not locate Elzbieta Golifiska’s art in the past. Her art is not obsolete or



unmodern. On the contrary, | think that the artist shows great courage in
opposing, or at least not following, the current artistic paradigm. Thanks to it
she extends the spectrum of themes that the art deems worth attention. She
may be finding additional courage in the fact that she discovered for herself
the nature of time and material culture: it is changeable, and today’s para-

digm will be tomorrow’s bandwagon. That is why it is not really worthwhile to
worry too much about the spirit of the times but tell your own stories instead.

| would like to thank the artist for today’s presentation and exhibition,
which is a testimony to her artistic maturity and great refinement. | am confi-
dent in asking the Degree Committee to award Ms Elzbieta Goliriska the title
of the Master of Fine Arts.

Dr hab. Anna Reinert- Falericzyk
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Marta Horch

Studia rozpoczete na ASP w Gdarisku w 2014 roku w Pracowni
Podstaw Rysunku i Malarstwa dr. hab. Macieja Gorczynskiego.

Praca magisterska pisemna: Rola sztuki w Zyciu
cztowieka. Po co sztuka? Wybrane kwestie

napisana pod kierunkiem dr. Zbigniewa Markowskiego.
Opiekun aneksu: prof. Aleksander Widynski

Promotor dyplomu: prof. Teresa Miszkin

Recenzent: dr hab. Aleksandra Jadczuk

Studies in Basics of Drawing and Painting in the Studio of Dr hab. Maciej
Gorczynski at the Academy of Fine Arts in Gdarisk commenced in 2014.

Written master’s thesis: The Role of Art in Human Life. What Is Art for?
Selected Aspects written under the supervision of Dr Zbigniew Marikowski.
Supervisor of the annex: Prof. Aleksander Widynski

Supervisor of the degree project: Prof. Teresa Miszkin

Reviewer: Dr hab. Aleksandra Jadczuk

Marta Horch poprzez swoje malarstwo prébuje pokaza¢ nam swiat z bardzo
dalekiej perspektywy, ale i tak jest to tylko pewien fragment. Fragmenty prze-
chodzg z ptétna na ptétno tworzac catos¢. Mimo to, iz autorka prébuje nas
zdystansowac i oddali¢ od naszej rzeczywistosci, rozszerzajac pole naszego
patrzenia, wydaje mi sie, iz w gruncie rzeczy skupiajac spojrzenie na fragmen-
cie sprawia, ze najdalsza perspektywa staje sie najblizsza.

Oddalajac, jednoczesnie przybliza nas do siebie. W przedstawionym
malarskim makrokosmosie wyczuwalny jest dystans do codziennosci, umow-
no$é naszego patrzenia i odczuwania oraz granic naszego $wiata, ktére zamyka
pole obrazu. ,Opowiadajac historie, czy malujac obraz zawsze widzimy tylko
fragment. Zawsze w domysle kryje sie jakas wieksza catos¢. Jakis kontekst.
Nasze zycie to nie tylko sytuacje i ta chwila, ktérg aktualnie przezywamy... jest
co$, co znajduje sie poza pokazanym obszarem. Historia nie koriczy sie na tym
co widzimy. To tylko fragmenty, zawsze jest wiecej...”

Swojg tworczoscia Marta wpisuje sie wyraznie w trend malarstwa
abstrakcyjnego, gdzie forma i jezyk inspirowane sg konkretnym motywem
z naszej materialnej rzeczywistosci.

Swiadomy i uwazny odbiorca odnajdzie tu inspiracje mapami, pejza-
zem oraz fotografig satelitarng. Motywy te przetwarzane sg przez autorke
w formie zblizonej do abstrakcyjnej, patchworkowej struktury malarskiej. To
rodzaj malarskiej mozaiki, bogatej w naktadajace sie i przenikajace wzajem-
nie, niekiedy delikatne i kolorystycznie subtelne, kiedy indziej wyraznie i ostro
kontrastujgce, wyznaczajace granice z ttem pola barwne. Marta pracuje na
duzych formatach, farbe ktadzie szerokimi pociggnieciami pedzla uzyskujac
dzieki temu niezwykle monumentalny wyraz prac.

taczenie poszczegdlnych fragmentdw i uktadow zas, dodatkowo wzmaga
te monumentalno$¢ oraz powoduje wieksza przestrzennos¢ catosci zaprezen-
towanych kompozyciji.

W kompozycjach na surowej bawetnie, sktadajacych sie na czes$¢ anek-
su pracy dyplomowej, autorka podejmuje ten sam temat. W tym przypadku
jednak ogranicza sie do czerni i do bieli. W celu uzyskania wiekszej precyzji
zastosowata wiasnorecznie przygotowane szablony.

Na koniec warto nadmienic, iz klasyczna juz dla wspdtczesnego odbiorcy
abstrakcja zyskuje dzieki nowym technologiom inspirujgcym twoércze umysty
artystow. Dlatego uwazam, ze niezmiernie cenne jest poszukiwanie przez
Marte nowych Zrédet i nowoczesnych technologii dla swoich malarskich
inspiracji.

W pracy pisemnej dyplomantka bada nurtujace j3 zagadnienia, jakimi sg
rola i wptyw sztuki na zycie cztowieka. Interesujgco przybliza i porusza temat
poszukiwania piekna. Skupia sie réwniez na pojeciu i roli arteterapii.

Catos¢ pracy dyplomowej wydaje mi sie by¢ bardzo indywidualng, autor-
ska wypowiedzia, dojrzatg i ciekawa kreacjg artystyczna. Dlatego tez reko-
menduje Szanownej Komisji Egzaminacyjnej nadanie Pani Marcie Horch tytu-
tu magistra sztuki.

Dr hab. Aleksandra Jadczuk






Mtode Malarstwo w Gdarisku Dyplomy 2019

Marta Horch paints to show us the world from a very long distance, but it
is still only a fragment. These fragments move from one canvas to another,
thus forming a whole. Although the author is trying to distance us and move
us farther away from our reality by widening our field of view, it seems to me
that by focusing on a fragment she makes the most distant perspective the
nearest one.

She brings us closer by distancing us from herself. The distance towards
the everyday and the conventionality of our looking at the limits of our world
and feeling them can be also felt in the painterly macrocosm presented, as
it limits the field of painting. “When we tell a story or paint a picture we
can always see only a fragment. There is always some bigger whole lurking
behind, some sort of context. Our life is not just the situation or moment we
are currently experiencing... There is always something that is beyond the
area shown. History does not end on what we see. They are only fragments,
there is always more...”

Marta clearly refers to the trend of abstract painting, where form and
language are inspired by some motif from our material reality.

A conscious and careful viewer will find here some inspirations with
maps, landscapes, and satellite photography. These motifs are processed by
the author in a form that is close to the abstract, patchwork-like painterly
structure. It is a kind of painterly mosaic that is rich with layers of colour
fields that permeate one another. Sometimes they are delicate and subtle
in colour; other times they clearly and sharply contrast and delineate the
contour from the background. Marta works in large formats and applies paint
with broad brushstrokes, which allows her to achieve a truly monumental
dimension of her works.

The combination of separate fragments and sets additionally intensifies
this monumentality and enhances the spatial dimension of the compositions
presented.



The author raises the same subjects in her raw cotton compositions that
form the annex to her Degree Project. In this case, however, she limits herself
to black and white only, and, for the sake of greater precision, she uses some
hand-made stencils.

Finally, it is worth adding that abstract art, which is already classical for a
contemporary viewer, becomes richer thanks to the use of new technologies
that inspire young artists. That is why | consider Marta’s search from new
sources and new technologies for her painterly inspirations as especially
commendable.

The Degree Candidate uses her written work to examine the issues that
she is interested in like the role of art in human life and its influence on us. She
discussed the subject of the search for beauty in a truly captivating way. She
also focuses on the concept and role of art therapy.

The whole Degree Project seems to be a truly individual and original
statement. It is a mature and interesting artistic creation. That is why |
recommend the Degree Committee to award the title of the Master of Arts
to Ms Marta Horch.

Dr hab. Aleksandra Jadczuk
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Sofia Jackiewicz

Studia rozpoczete na ASP w Gdarisku w 2014 roku w Pracowni
Podstaw Rysunku i Malarstwa prof. Marka Modela.

Praca magisterska pisemna: Abstrakcyjna forma rysunku jako
manifestacja ponadczasowosci dzieta sztuki. Przypadek ksigzki
napisana pod kierunkiem dr hab. Aleksandry Pawliszyn.
Opiekun aneksu: prof. Anna Krdlikiewicz

Promotor dyplomu: prof. Piotr J6zefowicz

Recenzent: dr Daniel Cybulski

Studies in Basics of Drawing and Painting in the Studio of Prof. Marek
Model at the Academy of Fine Arts in Gdarisk commenced in 2014.

Written master’s thesis: Abstract Form of Drawing as a Manifestation of
Timelessness of the Work of Art. The Case of Books written under

the supervision Dr hab. Aleksandra Pawliszyn.

Supervisor of the annex: Prof. Anna Krdlikiewicz

Supervisor of the degree project: Prof. Piotr J6zefowicz

Reviewer: Dr Daniel Cybulski

Obcowanie ze sztuky Sofii Jackiewicz jest doswiadczeniem szczegdlnym.
Dotyczy ono bowiem w swojej istocie problemu stworzenia wiasnego jezyka,
gtebokiego rozumienia uzytego medium, zonglowania jego nieostrymi grani-
cami oraz angazowania w proces tworzenia i odbioru nie tylko ciata, ale tez
tego ciata pamieci. Doswiadczenie to dotyczy zatem pryncypidw sztuki, istoty
jej i naszego wobec niej, dla niej bycia, wobec i przez nig naszego poruszenia.
Zagadnienia te, jesli sprawnie zaprezentowane w formie plastycznej, na dugi
czas, a nie tylko w momencie prezentacji, nie pozwalajg pozostac obojetnym.
Sam czas, czasowos¢ i ponadczasowosc dzieta réwniez sg tej sztuki tematem.
Watki sie mnoza, forma na to pozwala i tego sie wrecz domaga, jest otwarta,
zacheca, artystka jest tego w petni Swiadoma. Najlepie;j.

Prezentacja dyplomowa sktada sie z ksigzki artystycznej i reliefu Scienne-
go wykonanych pod kierunkiem promotorki dyplomu prof. Anny Krélikiewicz
oraz, jako aneksu do dyplomu, dyptyku stworzonego w pracowni prof. Piotra
Jézefowicza.

Ksigzka to zbidér abstrakcyjnych, minimalistycznych rysunkéw powstatych
w technice otéwka, ale tez czesto za pomocg prostych gestéw zagiec, nacieé
czy rozdar¢ zastosowanych na samym materiale. Razem prace tworzg wizual-
ny utwor nieposiadajacy poza plastycznymi potencjalnie zadnych odniesien.
S3 tworzonym intuicyjnie zapisem, sladem wrazliwosci artystki, ktora zaprasza
nas do jednostkowego, intymnego, a poprzez wybrang forme prezentacji takze
cielesnego kontaktu ze swojg sztuka. ,Sztuka muzyki wzroku...”— to okresle-
nie niemieckiego filozofa Hansa-Georga Gadamera, uzyte w jednym z jego
pism zatytutowanym O zamilknieciu obrazu, nasuwa mi sie gdy zagtebiam sie
w przedstawiong prace. Linearny, posiadajacy swdj rytm, swojg czasowosé,
nienachalny wizualny utwér, wyzwolony z przymusu pozaplastycznych odnie-
siefi. Stworzony pod czujnym, wrazliwym okiem/uchem promotorki, uwodzi
swojg delikatnoscig, ale tez zaskakujaca, pomimo redukcji Srodkéw, dynami-
kg, ktdra przez cate jego trwanie, wyznaczone czasem potrzebnym na przeto-
zenie wszystkich kart, utrzymuje widza w poczuciu zaciekawienia, angazujac
sktania do refleksji, wywotuje, indywidualne dla kazdego odczucia, by¢ moze

skojarzenia. Co ciekawe, ta gra istnieje nie tylko w momencie, w ktérym
jest grana... W przestrzeni, w ktérej znajduje sie ksigzka, artystka wykonata
delikatny relief $cienny, ktéry nawigzuje w swojej warstwie plastycznej do
gtéwnego dziefa. Sprawia on wrazenie otaczania widza przez dziatania autor-
ki. Jest cichym preludium, ale po doswiadczeniu ksigzki takze jej powidokiem.
Tworzony réwnie intuicyjnie, dopetnia catos¢ ekspozycji.

Aneks, znajdujacy sie w sasiedniej sali, to dyptyk wykonany w technice
kolazu. W pierwszym momencie moze by¢ odebrany jako przyktad malarstwa
abstrakcyjnego z gatunku all-over, daleki od opisanego powyzej wydawnic-
twa, szybko jednak przekonujemy sie, ze nie o pierwszy moment tutaj chodzi.
W tej narracyjnej pracy, inspirowane;j ilustracjami i obrazami nagromadzo-
nymi w dziecinstwie, a takze wspomnieniami lasu, Jackiewicz sprawnie gra
z Boehmowska koncepcja jezyka obrazu w kazdym momencie i w kazdej
czesci pracy jednakowo dostepnego. Jezyk tego obrazu nie jest dostepny
natychmiast, praca oczekuje zblizenia sie do niej i uwaznego, kawatek po
kawatku studiowania, poznawania konkretnych postaci/historii jedna po
drugiej. Ten obraz oczekuje czytania. Obraz do czytania, ksigzka, jako obiekt
bardziej do doswiadczania. To w tym momencie uwidacznia sie, wspomniane
przeze mnie na poczatku tekstu, sprawne zonglowanie cechami i granicami
uzytego medium.

Wszystkie prace wykonane intuicyjnie, lecz bardzo intencjonalnie,
medytacja, lecz Swiadoma - okreslenia na granicy logiki jezyka werbalnego
mozna by mnozy¢, ale lepiej w pewnym momencie przesta¢ prébowaé, gdyz
te prace réwniez zblizania sie do granic jezyka werbalnego dotycza. Najlepiej
po raz kolejny.

W tekscie napisanym pod kierunkiem profesor Aleksandry Pawliszyn
artystka, wspierajac sie miedzy innymi filozofig wspomnianego juz Gadamera
dowodzi gtebokiej Swiadomosci swoich poczynan. Wartka rozprawa zawiera
w sobie wystarczajgco duzo refleksji na temat samego dzieta sztuki, uzytych
medidw i ich mozliwych do negocjacji atrybutéw, by upewnié¢ czytelni-
ka co do solidnych podstaw teoretycznych, ktérymi dysponuje Jackiewicz.
Opracowanie zagadniern ponadczasowosci, relacji z odbiorcg czy naddatku
sensu, drzemigcego w kazdym artefakcie upewnia, Zze praca artystyczna jest
dojrzata i skoriczona oraz swiadomie nakierowana na odbiorce w stopniu
dobrze kontrolowanym. Dyskretne przedstawienie zawarte w czesci pracy
dyplomowej jest tylko zachetg do uruchomienia przez odbiorce wiasnego
zbioru pamieci, za$ abstrakcyjna ksigzka Sofii Jackiewicz oddaje pole odbiorcy
W jeszcze znaczniejszej mierze, ciggle jednak w takt temperamentu samej
autorki.

Catos¢ pracy dyplomowej Sofii Jackiewicz, jej walory artystyczne, a takze
podtoze teoretyczne oceniam bardzo wysoko. Pozwala mi to bez wahania
whnosi¢ do komisji dyplomujacej Wydziatu Malarstwa Akademii Sztuk Pieknych
w Gdansku o nadanie Sofii Jackiewicz tytutu magistra sztuki.

Na koniec nie moge powstrzymac sie, by nie napomkna¢, iz w osobi-
stym kontakcie Sofia jawi sie jako osoba nad wyraz wrazliwa, inteligentna,
a przy tym skromna, zyczliwa i zwyczajnie przyjacielska. Przeprowadzone z nig
rozmowy dotykajace tematdw sztuki byty dla mnie prawdziwg przyjemnoscia.
Bardzo za to dziekuje.

Dr Daniel Cybulski
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Interacting with Sofia Jackiewicz’s art is an exceptional experience. It
focuses in its essence on the problem of creating your own language, deeper
understanding of the medium we use, juggling with its blurred boundaries,
as well as using our body and its memory in the process of creation and
reception. This experience concerns then the absolute principle of art, its
essence, and our attitude to it. These aspects, if presented skilfully in visual
terms, will stay with us, and make us think for much longer than just the short
time of exhibition. The time, temporality, and timelessness of a work of art
are subjects thereof too. There are many topics as the open form gives space
for that and even encourages it. The artist is fully aware of that.

The Degree Project consists of an artistic book and a relief created under
the supervision of Prof. Anna Krdlikiewicz and the annex in the form of a
diptych created in the Studio of Prof. Piotr Jézefowicz.

The book is a collection of abstract, minimalistic drawings created in the
technique of pencil drawing, often complemented with some simple gestures
of folding, cutting, or tearing the very material. Together these works create
a visual whole without any references outside the visual dimension. They
constitute some intuitive record and a reflection of the artist’s sensitivity.
Using the selected form of presentation, she invites us to some individual,
intimate, and physical contact with her art. “The art of eye’s music” — this
expression used by the German philosopher Hans Georg Gadamer in one of
his works titled “The Speechles Image” comes to mind when | think about
this work. The linear and unobtrusive work, with its rhythm and temporality
is freed from the compulsion to have any references outside the visual
language. Created under the careful and sensitive eye of the supervisor, it
entices us with its delicacy and—as paradoxical as this may seem due to the
reduction of means—dynamism, which captivates the viewer for the entire
time of experiencing it, delineated by turning all pages. It is engaging and
thought provoking, and it evokes individual reactions or associations. What
is interesting, this game exists not only at the moment it is played... The
space that the artist situated the book in also features a relief, which makes
a visual reference to the main work. We are under the impression that the
artist’s work surrounds the viewer. It is a quiet prelude and, once we have
experienced the book, an afterimage. Created equally intuitively, it completes
the whole exposition.

The annex from the adjacent room is a diptych created in the technique
of collage. At first, it may be perceived as abstract painting of the all-over type,
which could not be farther from the publication in question. However, we
soon learn that it is not the first impression that matters here. This narrative
work that draws its inspiration from illustrations and images accumulated
during childhood as well as the memories of the forest, allows Jackiewicz
to skilfully play with Boehm’s concept of the language of the image that is
equally available in every part of the work. The language of this image is not
available at once. The work demands getting closer and some careful, part-
by-part examination of individual characters and stories one after the other.
This image expects to be read. The painting is to be read and the book, as an
object, is to be experienced. That is where the already mentioned juggling
with features and boundaries of the medium used comes into play.

All works have been performed intuitively but intentionally. They
involve meditation, but a conscious one. We could multiply such statements
bordering on the logic of the verbal language, but | think it is best to stop at
some point, as the works’ subject is also connected with getting close to the
boundaries of the verbal language.



The text written under the supervision of Prof. Aleksandra Pawliszyn,
where the authors makes references to the already mentioned Gadamer,
proves that she is fully aware of the creative process. A well-paced essay
contains many reflections regarding the work of art, the medium used,
the negotiable attributes thereof, and as such it assures the reader of the
solid theoretical grounds that Jackiewicz has at her disposal. The discussion
concerning the aspects of timelessness, relation with the viewer or the
excessive sense hidden in every artefact proves that the artistic work is
mature, finished and consciously aimed at the viewer in a well-controlled
manner. The discreet presentation from the Degree Project is just an
encouragement of the viewer to activate his or her own memory, while the
abstract book by Sofia Jackiewicz shares the field with the viewer even more,
although it all happened in accordance with the author’s temperament’s
rhythm.

| think very highly of the whole Degree Project by Sofia Jackiewicz, its
artistic value and theoretical background. This allows me to recommend the
Degree Committee of the Faculty of Painting at the Academy of Fine Arts in
Gdansk to award the title of the Master of Fine Arts to Sofia Jackiewicz.

Finally, let me also add that Sofia is a very sensitive, intelligent, humble,
and friendly person. All the conversations about art | had with her were a true
pleasure for me. Thank you very much for this.

Dr Daniel Cybulski
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Katarzyna Jurga

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

Praca magisterska pisemna: Sztuka zaangazowana
—wybrane przyktady dziatan artystycznych w Polsce
napisana pod kierunkiem dr Katarzyny Lewandowskiej.
Opiekun aneksu: prof. Anna Krdlikiewicz

Promotor dyplomu: prof. Robert Florczak

Recenzent: dr Anna Waligdrska

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

Czerniawski at the Academy of Fine Arts in Gdarnisk commenced in 2014.

Written master’s thesis: Socially Engaged Art — Selected Examples
of Artistic Practices in Poland written under the supervision of

Dr Katarzyna Lewandowska.

Supervisor of the annex: Prof. Anna Krdlikiewicz

Supervisor of the degree project: Prof. Robert Florczak

Reviewer: Dr Anna Waligérska

Prace dyplomowa Katarzyny Jurgi mozna odczytywac¢ na dwdch ptaszczyz-
-nach: znaczeniowej i estetycznej. Nie sposdb zanegowac jej pozytywnego
wydZwieku, jest bowiem praca spoteczng, angazujaca do kooperacji ludzi nie-
zwigzanych ze sztuka i im niejako poswiecona. Z drugiej strony odbieraé jg
mozna rowniez przez pryzmat czysto artystyczny, poniewaz zostata wykonana
w tradycyjnej technice malarskiej i oddziatuje na widza malarskimi srodkami,
takimi jak kolor, $wiatto i kompozycja.

Malarskie medium jest jednak tylko pretekstem i forma, za pomoca
ktdrej Kasia Jurga formutuje artystyczng wypowiedz na temat losu mieszkan-
cow gdarniskiej dzielnicy Dolne Miasto.

W czesci pisemnej swojej pracy dyplomantka poswieca wiele uwagi dzia-
faniom artystow spetniajacych sie w tak zwanej sztuce zaangazowanej, nasta-
wionej na interakcje z odbiorcg, czy wrecz niemogacej zaistnie¢ bez widza,
bedacego jednoczesnie wspdttworcy dzieta. Opisane akcje artystyczne sg
dziataniami spotecznymi, w ktdérych tworcy, kierowani szlachetnymi pobud-
kami, staja zawsze po stronie pokrzywdzonych, stabszych, wykluczonych
i zepchnietych na margines wspdlnoty. Artysci ,idg w lud”, skarby swojego
talentu rzucajac w szara realnos¢ codziennosci, a dar kreacji sktadajac na otta-
rzu spotecznej rewolucji. Wchodza w najciemniejsze, najbardziej niebezpiecz-
ne dzielnice miast z zadaniami réwnosci, braterstwa i wolnosci.

Ten nurt bliski jest rowniez twdrczosci Katarzyny Jurgi. Dyplomantka
nie jest zainteresowana czystg forma, sztuka dla sztuki. Chce, aby jej prace
znaczyly i mowity, zwracaty uwage na trudne, ale i wazne problemy, docieraty
do ludzi i o nich opowiadaty.

Autorka postawita sobie nietatwe zadanie wyjscia z przestrzeni prywat-
nej w publiczng, chociaz jej praca wychodzi wtasciwie z tej pierwszej. Oto
kamienica, przeznaczona do wyburzenia czy rewitalizacji, z ktérej mieszkaricy
zostali wysiedleni, a wnetrze zniszczone. Zostaty niemalze same $ciany — jak
w potiomkinowskiej wiosce — fasada, za ktdra czai sie pustka. Puste oczodoty
w miejscach, gdzie kiedys przez okna wygladali na ulice ludzie, odrapane $cia-
ny, tuszczace sie tynki, strzepy dawnych szyldéw i dawnych zyé, monochroma-
tyczna paleta barw.

Ta przestrzen stata sie inspiracj i podobraziem dla malarskich dziatan
Katarzyny Jurgi. Zdecydowata sie ona w metaforyczny sposéb przywrdécié
mieszkancéw opuszczonej kamienicy, wprowadzi¢ ich na nowo w zniszczo-
na przestrzen, ktdra stracita swoja pierwotna funkcje — schronienia i miejsca
zamieszkania.

Sportretowane osoby zwigzane sg z dzielnicag Dolne Miasto, a ich historii
mozemy postucha¢ w przygotowanym przez dyplomatke filmie. Bohaterowie
pracy pod tytutem Serce Miasta nie sg wiec anonimowi, stanowig czes¢
spotecznosci dzielnicy.

Malarska instalacja, jak swoja prace nazywa Kasia Jurga, skfada sie
z portretow w klasycznym ujeciu %. Ludzie, zastygli pomiedzy przestrzenig
prywatna a publiczng, wychylaja sie z okien swoich wyimaginowanych, nieist-
niejgcych mieszkan, sa obserwatorami tego co na zewnatrz, bedac jedno-
cze$nie obrazami dla ludzi na ulicy. S3 réwnoczesnie widzem/ogladajacym
i artefaktem/obserwowanym.

Katarzyna Jurga chce swojg pracg zwrdéci¢ uwage na problem socjalny,
jakim jest przymusowe wysiedlanie z mieszkan, ale takze sprawi¢, by anoni-
mowi dotychczas mieszkancy, wspottworzac artystyczng instalacje, zostali
zobaczeni w zupetnie innym kontekscie, i zaczeli tworzy¢ swiadoma swoich
praw sasiedzkg wspdlnote.

Waing cze$¢ pracy dyplomowej stanowi aneks, ktéry dopetnia temat,
jednak potraktowany zostat w bardziej abstrakcyjny i ideowy sposéb. Jest to
fotograficzny zapis fragmentéw wnetrz i przedmiotéw. O tym, co przedsta-
wiajq zdjecia, dowiadujemy sie dopiero po przeczytaniu ich opisdw. Ogladane
jako estetyczne artefakty przyciggaja kompozycja, urokiem monochroma-
tycznych delikatnych form, tworzgcych symetryczne ornamenty. Dopiero ich
opis uswiadamia, ze abstrakcyjne elementy kompozycji to fragmenty zdjec
wykonanych w kuchni mieszkania socjalnego, przedstawiajacych przed-
mioty codziennego uzytku i resztki jedzenia. Portrety zycia pisanego proza.
Podobraziem dla fotografii s3 natomiast kafle skute ze $ciany pustostanu.
Praca niesie ze sobg duzy fadunek emocjonalny i zastuguje na szczegdlng
uwage, dotyka bowiem tematu w sposdb subtelny i pozostawiajgcy prze-
strzen na interpretacje.

Catos¢ pracy Katarzyny Jurgi oceniam pozytywnie, szczegdlnie wyrdznia-
jac aneks. Instalacja malarska, mimo nosnosci przekazu i aktualnosci podjete-
go tematu, traci wartosci czysto artystyczne — portrety malowane sg szybkimi
pociagnieciami pedzla, w niektérych miejscach odstaniaja niedoskonatosci
warsztatu. Majac jednak na uwadze fakt, ze dyplomantka broni swojej pracy
na kierunku sztuka w przestrzeni publicznej, cato$¢ pracy oceniam pozytyw-
nie i wnosze o nadanie Katarzynie Jurdze tytutu magistra sztuki.

Dr Anna Waligérska






Katarzyna Jurga’s Degree Project can be interpreted on two levels: the
semantic and the aesthetic one. It would be impossible to negate its
positive social impact, as it gets people involved in cooperation on an
artistic project. On the other hand, it can be also perceived through the
purely artistic prism, as it has been created with the use of traditional
painterly technique and interacts with the viewer by the use of paint-
erly means like colour, light and composition. The painterly medium
is, however, just an excuse and form thanks to which Kasia Jurga for-
mulates her artistic statement on the fate of the inhabitants of Dolne
Miasto area in Gdansk.

The Degree Candidate focuses in her written work on artists prac-
tising the so-called socially engaged art, which is designed for some
interaction with a viewer or even impossible to exist without view-
ers—the cocreators of this art. Such artistic acts are also social actions,
where creators always side with the disenfranchised, the poor, the
excluded and pushed to the margins of community. The artists turn
to ordinary people, throwing their talents into the grey reality of the
everyday and sacrificing their creative gift on the altar of social revolu-
tion. They enter the darkest and most dangerous neighbourhoods with
their calls for equality, brotherhood, and freedom.

This movement is also close to the art of Katarzyna Jurga. The De-
gree Candidate is not interested in the pure form or art for art’s sake.
She wants her works to mean/say something and focus on difficult yet
important problems. She wants them to reach people and be about
people.

The author has undertaken a difficult task to leave the private
space and enter the public one, even though her work rather comes
from the former. We can see a tenement house designated for demo-
lition or renovation. The inhabitants have been evicted and the inside
has been destroyed. The only element that is left are the walls, just
like in a Potemkin village. There is just the fagade and the void behind
it; the empty eye sockets where people once looked out of their win-
dows, shabby walls, plaster flaking off the walls, scraps of old signs and
old lives, and the monochrome.

This space became an inspiration and a stretcher for Katarzyna
Jurga’s painterly activities. She decided to metaphorically bring back
the inhabitants of the abandoned house and move them again inside
the destroyed space, which had meanwhile lost its original function of
a shelter and home.

The people portrayed are connected with Dolne Miasto area and
we can listen to their stories in the film presented by the Degree Candi-
date. The protagonists of the project titled “The Heart of the City” are
not anonymous. They are members of the local community.

The painterly installation, as Kasia Jurga refers to her work, con-
sists of the classical % view portraits. The people frozen between the
private and the public space lean out of the window of their imagined,
non-existent flats. They observe the street and, as paintings, they are
being observed by people in the street. They are both a viewer/the
watching and an artefact/the watched.

Katarzyna Jurga wants her work to draw our attention to the social
problem of forced evictions, but also change the perception of the so
far anonymous inhabitants, who cooperated with her on these works,
so as to encourage them to create a local community that would be
more aware of their rights.



An important part of the Degree project is the annex that completes
the statement. It is much more abstract and ideological. It consists of a
photographic record of fragments of interiors and objects. We learn what
the photographs depict after we read the descriptions. Watched as aesthet-
ic artefacts, they attract us with their composition and the beauty of the
monochromatic and delicate forms that create symmetrical ornaments. It
is only their descriptions that make us realize that they are fragments of
photographs taken in the kitchen of some council flat and that they depict
some everyday objects or some food leftovers. They are the portraits of life
written in prose. The material that is used as some sort of canvas for the
photographs are the tiles hacked off the wall of some abandoned building.
This work carries some substantial emotional weight and deserves special
attention, as it touches upon the subject in a subtle way, leaving some space
for interpretation.

| evaluate the entire work by Katarzyna Jurga positively, but it is the
annex that deserves special mention. The painterly installation, despite its
social impact and validity of the subject, has its purely technical shortcom-
ings. The portraits are painted with quick brushstrokes and occasionally the
technical imperfections show themselves. Bearing in mind the fact that the
Degree Candidate has been studying artin social space, | evaluate the entire
work positively and recommend that the title of the Master of Fine Arts be
awarded to her.

Dr Anna Waligérska
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Ciato jest warunkiem naszej sprawczosci w $wiecie, przy jego pomocy two-
rzymy, a tworzac, zdarza sig, ze o nim opowiadamy. Temat somy w kulturze
obecny jest odkad w ogdle sztuka istnieje. Jego studium jest podstawa nauki
warsztatu rysunkowego i malarskiego. Nie dziwi wiec, ze twdrcy nadal z che-
cig siegaja po to kanoniczne przedstawienie jako obszar swoich poszukiwan.

To szerokie zagadnienie Marta Lipiec-Bortkiewicz probuje zawezi¢ wta-
$nie za pomocg kategorii sprawczosci, ktdra to wedtug niej objawia sie wia-
$nie w rekach, a szczegélnosci w dtoniach. Ta diagnoza wydaje mi sie bardzo
symptomatyczna, wszak wielu zgadza sie z tezg, ze to wtasnie anatomiczne
uwarunkowanie przeciwstawnego kciuka pozwolito nam tworzy¢ pierwsze
prymitywne narzedzia i wspig¢ sie tu, gdzie aktualnie znajdujemy sie jako
ludzie, czynigc po drodze zardwno rzeczy straszne, jak i piekne. O tej jakze
trywialnej dychotomii ludzkich uczynkéw w historii wiekdw wspominam tu
z powodu tytutowego dla pracy dyplomantki dyskomfortu, ktéry artystka pré-
buje wyttumaczy¢ witasnie jako nieréwnowage, konflikt pomiedzy ptaszczyzng
duszy i ciata. Jednak o dyskomforcie i czesci teoretycznej pdzniej, wréémy do
ciata obrazu malarskiego.

Myli sie ten, kto obrazy te trywializuje do nagromadzenia palcéw, kciu-
kéw, knykci, nadgarstkéw, przedramion w réznych konfiguracjach. Tutaj
sprawczos¢ jest stowem kluczem. Dtonie — emanacja mysli i sity cztowieka,
ekspresyjny symbol dziatania, czesto s3 tu odciete od jakiejkolwiek osoby.
W zasadzie na zadnym z ptdcien czy obiektdw szklanych nie zobaczymy pet-
nej figury. Ta pewna synteza abstrahuje reke od jej wtasciciela, od osoby,
a ich multiplikowane zastepy moga stac sie opowiescig o anonimowym ttu-
mie, magmie ludzi lub tez rozbiciu emocjonalnym jednej swiadomosci.

W swojej pracy pisemnej, dyplomantka trafnie przywotuje film 7 uczu¢
Marka Koterskiego, a skoro przywotujemy juz medium srebrnego ekranu, to
pozwole sobie przypomniec inne dzieto kinowe, ktére wrecz animuje mi sie
przed oczami, kiedy patrze na jej malarstwo. Chodzi mi o sekwencje z filmu
Wstret Romana Polanskiego. W obliczu haptycznych obiektéw szklanych, jak
i obrazéw prezentujgcych rozpaczliwie powykrecane cierpieniem dtonie albo
palce wrecz siegajace odbiorcy, mozemy poczu¢ sie jak Catherine Deneuve
przechodzaca przez korytarz, z ktérego Scian inwazyjnie wytaniajg sie siega-
jace ku niej rece. Przychodzi mi na mysl tez moment, w ktérym dfonia dotyka
Sciany, a ta na chwile staje sie jakby miekka, dzieki czemu jej dtort wyciska
w niej swoj Slad.

Taki jest wiasnie zestaw prac zaprezentowanych przez Marte — tworza
go morbidowe odciski, gesty symboliczne, sylwety dtoni zapisujgce konkretne
emocje i stany. Przepetnione multiplikacjami kompozycje, we fragmentach

wkraczajace w symetrie i Swiaty ornamentu, ekspresyjne uderzenia, czy fra-
pujace zestawienia stylistyczno-ideowe. W malarstwie artystka czesto zosta-
wia poszlaki swojej ingerencji w obraz — wielokrotnie obserwujemy zacieki
i inne tropy obecnosci. W szkle, dostownie, odciski prawdziwych dtoni sta-
nowig kwintesencje wizualnej narracji, przez co Poreczne znaki sg pracg iscie
haptyczna. Niektére z przedstawionych kompozycji buchaja barokowoscia,
inne groteskowymi zestawieniami, a z niektérych emanuje nawet pewna
doza agresji — mozliwej totalitarnosci.

W zaprezentowanych pracach uwadze artystki podlega takze sama mowa
ciata. Nie wiem, czy to za sprawg przypadku czy tez , podstuchujgcego ucha”
Marka Zuckerberga i sprytnych algorytmow, ale w chwili pisania tego tekstu
YouTube zaproponowat mi obejrzenie filmu Former FBI Agent Explains How
to Read Body Language [Byly agent FBI ttumaczy, jak czyta¢ mowe ciatal.
Praktyka tytutowego dla video agenta FBI potwierdza wiele mysli zawartych
w rozwazaniach teoretycznych artystki, ale zdaje sie dyskwalifikowaé jeden
powszechnie znany poglad o oporze i obronie w postaci gestu ,zamykania
sie” zatozonymi rekami na piersiach. Postawe te diagnozuje on nie jako stwo-
rzenie niewidzialnej tarczy/$ciany, pod$wiadomej ochrony miesnia sercowe-
go przed potencjalnym zagrozeniem, lecz jako rodzaj samo-przytulenia (ang.
self-hug, self-comfort, self-sooth), samo-ukojenia sie.

Ta mysl interesuje mnie tym bardziej w kontekscie celu, jaki stawia so-
bie Marta, ktéra chce zawalczyé o pewng redefinicje relacji somy i psyche.
Artystka takze w pracy teoretycznej zwraca uwage na ten specyficzny aspekt
»Czytania” postury i gestéw, zas w swoich realizacjach artystycznych prébuje
tym jezykiem pisac.

Sciana zmultiplikowanych ludzi zamykajacych sie w swojej posturze to
obraz, ktéry widzimy na jednym z rozmalowanych ptécien. Jednak czy jest
to gest ekskluzji, obrony? Moze to schizma somy i psyche objawiajaca sie
w posturze? A co gdyby sprébowaé spojrzeé¢ na to wiasnie z perspektywy
auto-ukojenia? Czy zadaniem przedstawionych form jest uwolnienie ztych
emocji, czy ich zarejestrowanie?

Czy obrazy z zestawu Odreczne. Dfonie jako nosnik emocji maja wprowa-
dza¢ widza w dyskomfort, czy tylko o dyskomforcie traktowac?

Praca pisemna — Dyskomfort a mowa ciata — skonstruowana jest wokot
pojec takich jak gest, napiecie, sprawczosé, somatyka, psychosomatyka, czy
nawet bioenergetyka. Zrédet dyskomfortu szuka dyplomantka w obszarze
psyche, zignorowanego juz w dziecifstwie. W swoich rozwazaniach korzysta
chociazby z narzedzi somaestetyki Richarda Shustermana. Interesuje jg per-
spektywa, w ktérej ciato jest zaréwno podmiotem jak i przedmiotem. Idzie
dalej tropem Shustermana — dla Marty ciato nie jest tylko powtokg, mie-
sno-materialnym rusztowaniem, strukturg mechaniki cztowieka — jak pisze:
»Mamy tu do czynienia z uwznio$leniem ciata i zréwnaniem go co do wartosci
z umystem, a wiec odchodzimy od idei dualizmu.” Artystka dokonuje szerokiej
humanistycznej analizy tematu szukajgc w obrebie historii, filozofii, antropo-
logii i czujnie wybranych dziet i przyktadéw z historii sztuki.

Konkludujac pragne zwrdci¢ uwage na kohernecje przedstawionej pra-
cy magisterskiej w obszarze twérczym (zaréwno w przypadku gtéwnej cze-
Sci artystycznej jak i aneksu) i teoretyczno-pisemnym. Wszystko sie zgadza.
Ciato i duch tego dyplomu stanowig jednos¢. Marta wiasne realizacje trafnie
umiejscawia po$rod innych opowiadajacych o ciele z podobnej perspektywy,
jednak zachowuje swoja autonomicznosé. Srodki wyrazu, jakimi operuje, s3
rowniez dobrane spdjnie co do tematu. | cho¢ bedzie to pleonazmem, to naj-
tatwiej opisad to stowami, ze o gescie opowiada gestem, a o dotyku dotykiem.
Niezaleznie czy za posrednictwem pedzla i farby, medium szkta, czy nawet
stowa.

Dr Filip Ignatowicz
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Our agency in the world is conditioned by our body. We create thanks to it
and our creations often tell stories about our body. The theme of soma has
been present in art since the very beginning. The study thereof is the basis of
studying how to draw and paint. It is no surprise then that artists still make
use of this canonical motif in their artistic exploration.

Marta Lipiec-Bortkiewicz tries to narrow down this broad topic through
the category of agency, which, according to her, reveals itself in arms, and
especially in hands. This diagnosis seems to me truly symptomatic, as many
people argue that it is the evolution of the opposable thumb that enabled us
to create our first primitive tools and develop into what we are now, doing
both terrible and great things on the way. | mention this trivial dichotomy of
humans’ deeds because of the title discomfort that the Degree Candidate
tries to explain as imbalance and conflict between the soul and the body. We
will come back to this discomfort and the written part in a subsequent part of
this document. Let us discuss the painterly body first.

Do not be fooled by the seeming triviality of all these fingers, phalanges,
thumbs, knuckles, wrists, and forearms in all different configurations. Agency
is the key word here. Hands, which are the emanation of human intellect and
strength, are often cut off from the person. In practice, none of the canvases
or glass objects features a full figure. Such synthesis abstracts the hand from
its owner, the person, and these multiplications may hint at a story of the
anonymous crowd, a mass of people, or the emotional breakdown of a single
consciousness.

The Degree Candidate is right to refer to “7 Emotions” by Marek Koterski,
and if we are already close to the silver screen, let me reminisce about
another film, which almost rolls in front of my eyes when I look at her paint-
ings. | am referring here to the sequence from Roman Polanski’s “Repulsion”.
Facing the haptic glass objects and paintings depicting the hands that are
desperately twisted in suffering and almost reaching for the viewer, we can
feel like Catherine Deneuve passing through the corridor and invasive hands
come out of its wall to grab her. It also reminds me of the moment when she
touches the wall with her hand, which becomes soft for a while and gives in,
thanks to which her hand leaves a trace in it.

That is what Marta’s exhibition is like. It consists of morbid traces,
symbolic gestures, shapes of hands recording concrete emotions and states.
Compositions filled with multiplications, sometimes entering the world of
symmetry and ornament, expressive strikes or intriguing stylistic or ideolog-
ical juxtapositions. It is common to leave the traces of one’s interventions on
a painting, as we can often see drips and other traces of presence. The actual
imprints of hands in glass constitute the essence of visual narrative, thanks
to which “Poreczne znaki” [Handy Signs] is a truly haptic work. Some of the
compositions presented ooze with the Baroque, some shock with grotesque
juxtapositions, and some emanate a certain dose of aggression and potential
totality.

The artist also focuses on the body language itself. | do not know if it is
a question of coincidence or the “listening ear” of Mark Zuckerberg and his
clever algorithms, but while | was writing this text, YouTube suggested that |
should watch the film Former FBI Agent Explains How to Read Body Language.
The practice of this FBI agent confirms many ideas from the artist’s theoret-
ical dissertation; however, it disproves the common knowledge regarding the
gesture of crossing your arms as a blocking behaviour. This gesture, which is
usually diagnosed as creating an invisible shield/wall in an unconscious act of
protecting our cardiac muscle against a potential threat, is interpreted here
as "self-hug", "self-comfort" or "self-sooth".

| find it especially interesting in the context of Marta’s goal to redefine
the relation between soma and psyche. The artist also discusses this specific
aspect of “reading” posture and gestures, and that is also the language she is
using in her artistic projects.

One of the paintings presents a wall of multiplied human figures isolating
themselves in their posture. Is it a gesture of exclusion or defence? Is it a
schism between soma and psyche that reveals itself in the posture? What
if we looked at it from the perspective of self-soothing? Are the forms
presented registering bad emotions or giving vent to them? Are the paintings
from "Odreczne. Dtonie jako nosnik emocji" [Freehand. Hands as Vessels for
Emotions] meant to discomfort the viewer or just discuss the subject?

The written part "Dyskomfort a mowa ciata" [Discomfort and Body
Language] revolves around the concepts of gesture, tension, agency,
somatics, psychosomatics, or even bioenergy. The sources of discomfort are
localized in the sphere of psyche, which was already ignored in the child-
hood. The Degree Candidate utilizes Richard Shusterman’s somaesthetic
methods and examines the perspective of the body as both a subject and
an object. Following Shusterman’s steps, Marta considers body to be only
the surface, the flesh and bones and a structure of human mechanics. As
she puts it: “What we are dealing with here is the elevation of the body and
equation thereof with the mind, which ultimately leads to the invalidation
of dualism”. The artist offers a broad humanistic analysis in the domain of
history, philosophy, anthropology, as well as the carefully selected examples
from the history of art.

To conclude, I would like to emphasize the coherence of both the artistic
part (the main piece and the annex) and the theoretical part of the Degree
Project. Everything is in its right place. The body and the spirit of the work
are one. Marta can accurately situate her work in the context of other works
with similar perspective and focus on the body, yet she retains her autonomy.
What is more, the means of expression are suitable for the subject. Although
this may sound a little tautological, it is right to claim that she uses gesture
to talk about gesture and she uses touch to talk about touch, regardless of
whether she chooses the brush and paint, glass or even word as the medium.

Dr Filip Ignatowicz
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Rozfatdowywanie jako ,lustrzane odbicie ruchu” —jak widzimy to w twdrczo-
Sci Martyny Lorbieckiej, nie tylko moze przypominac rzymska ptaskorzezbe,
lecz, jak napisat Leonardo di ser Piero da Vinci w Traktacie o malarstwie, jest
jak puste pecherze: ,Cienie nie powinny wybiega¢ w gtab dalej, niz siega
powierzchnia ciata okrytego szata. Na skutek tego draperia bedzie miata
stosowny uktad i nie bedzie wygladata, jak kigb odziezy zdjetej z cztowieka,
jak to u wielu malarzy widujemy. Tacy lubujg sie do tego stopnia w groma-
dzeniu réznorodnych fatdéw, ze zapetniajg nimi cata postaé, zapominajac
o celu, ktéremu stuzy taka szata. Ma ona okrywac i wdziecznie okala¢ cztonki,
na ktérych spoczywa, a nie zapetnia¢ wszystkie oswietlone wypuktosci czton-
kéw wydeciami lub pustymi pecherzami. Nie przecze, ze czasem powinno sie
umiesci¢ jakies piekne sfatdowanie, ale niech bedzie w tej partii postaci, gdzie
szata zbiera sie i gromadzi pomiedzy ciatem a cztonkami.”

Ten znakomity ,,malarski ilustrator naukowy”, zachecajac adeptéw malar-
stwa do studiowania fatd z zagipsowanych tkanin, tworzyt obrazy odczuwa-
jac panteistyczng przyjemnosé w zwierciadlanych odbiciach i wszechobecnej
hierarchii.

Antyk, podobnie jak rzymskie chrzescijaristwo, byly w owym czasie
doswiadczane i rozumiane, indywidualizowane, nie tyle przez znieksztatce-
nie w domknieciu monady Gottfrieda Wilhelma Leibniza, w afekcie Barucha
Spinozy, co przez kolektywng jednos¢ w grze w ,,urzeczywistnianie iluzji”.

Jednakze dopiero wraz z XX-wiecznym modernizmem, postuszne wnetrze
zjednoczy sie z zewnetrzem i miastem. Harmonia polis i przejecie stang sie
znaczacym elementem wraz z socjalng kontr- i narodowa reformacja. Jak pisat
Michel Foucault to, co dla stoikdw byto praktyka indywidualnego wypowie-
dzenia (wyznania), wraz z praktykami duchowymi stanie sie z czasem czescig
spotecznej kontroli.

| tak, w pracy dyplomowej Martyny widzimy nie tyle przestrzen — co
ptaszczyzne, ktdéra imitujac ruch czarnobiatego $wiattocienia, tworzy obraz
melancholiii ,przejecia” jako rodzaj poddania sie meskiej dominacji. Wszystko
po to, aby ptaskorzezba w akademickiej pracowni przyniosta doswiadcze-
nie podwdjnosci. Racjonalizacji narracji i ruchu ciata, jak to ujeta artystka
W swojej pracy pisemnej, dziatan jako ,rozwazan dotyczacych fatdy”.

,(...) zrodzity sie one z obserwacji codziennosci petnej kontrastéw,
miedzy innymi takich jak: widzialno$¢ i niewidzialnos$é, obecnos¢ i nieobec-
nos¢, jasnos¢ i ciemnosé, nadmiar i deficyt. Caty ten zbidr przeciwienstw
odniostam do samej siebie, jako postrzegania cztowieka petnego sprzeczno-
$ci. Dwa $wiaty, ktére odkrytam w sobie, inaczej podwdjna osobowosé czy tak
zwane alter ego”.

Zastanawiajgce, czym staje sie owe alter ego w odbiorze. Czy sfotogra-
fowanym barokowym meczennikiem wypowiadajacym sie za tych, ktdrzy sie
nie wypowiadaja? Przymusem bycia wobec nich — powrotem, czy powtdrze-
niem?

Analizujgc proces pracy, czy tez eksponowane prace, odnosze wraze-
nie, ze sg one absorbcja doswiadczenia miejsca, co do ktérego mozemy by¢
pewni, ze trudno zobaczy¢ go wobec Innych (cztonkdw).

Rytuat ujawniania tego, co wewnatrz na zewnatrz pozostawat tajemni-
czym — nieuwspdlnianym, niewypowiadanym. Jednak w otoczeniu przyjetej
binarnosci, voyeryzmu, czy podporzadkowania tego co prywatne, temu co
ogdlne —Martyna ukazuje sztuczny proces (gest artysty) jako wyznanie. Stajac
sie widowiskiem uwidocznienia — spektaklem wyrazenia prawa i sprawiedli-
wosci wobec historii, ogétu — widowni. Terroru nieskoriczonosci.

Eksponowane przez Martyne ,puste pecherze”, wydajg sie zatem
nadmiarem prowadzacym do tworzenia siebie w przejeciu Innego — silniej-
szego. Jak pisat Gilles Deleuze, posiadajacego inng pozycje wobec ciata wypo-
wiadajgcego wyznanie.

Paradoksalnie sg one sita prac Martyny — bycie w nich nie Soba.
Doswiadczenia tu tak sztucznego, ze zwraca ono uwage na to, co istotne
— a czego spodziewamy sie ,gdzie indziej” niz odbicie racjonalnosci i ekono-
mii procesu wyginania.

Warto zaznaczy¢, iz oceniajac sztuczne gesty, takze dyplomantki, spoty-
kamy sie wypowiadajac sie (o nich). Mozemy wyznac to, co kryjemy, czyniac
to w interesie; przymusie dbatosci o Siebie, czy o obraz wspdlnego swiata.
Zastanawiam sie jednak, czy czujgc obowigzek wobec prawdy, wiedzy, ideolo-
gii... — wtadzy, mozna wyznac¢ za kogos to, co ukryte.

Czy ,usztucznione wyznanie” staje sie powszechnym i ogélnym rytu-
atem?

Metaforycznie idac za korektg Leonarda, puste pecherze Martyny to
obraz cieni wybiegajacych dalej niz siega powierzchnia ciata. Jej zagiecie
i podwajnos¢ w ptaskosci ruchu tozsamej z nami roli. Roli jak widaé nabytej od
urodzenia, wyuczonej, boskiej. Wycwiczonej estetykg nadmiaru relacji, zobo-
wigzan wobec przesztosci polityki polis.

Wciaz byle nie w niepowtarzalnej pojedynczosci — nie tam, gdzie szata
zbiega sie i gromadzi nie wiadomo po co, a pieknie.

Dr hab. Stawomir Lipnicki
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Unfolding as a “specular reflection of movement”, as we can see in the art
of Martyna Lorbiecka, may not only resemble a Roman bas-relief, but, as
Leonardo di ser Piero da Vinci put it in ,A Treatise on Painting”, is like an
empty bladder.

Quote: ,[Shadows] must go gently over, describing the parts; but not
with lines across, cutting the members with hard notches, deeper than the
part can possibly be; at the same time, it must fit the body, and not appear
like an empty bundle of cloth; a fault of many painters, who, enamoured of
the quantity and variety of folds, have encumbered their figures, forgetting
the intention of clothes, which is to dress and surround the parts gracefully
wherever they touch; and not to be filled with wind, like bladders, puffed up
where the parts project. | do not deny that we ought not to neglect introduc-
ing some handsome folds among these draperies, but it must be done with
great judgment, and suited to the parts, where, by the actions of the limbs
and position of the whole body, they gather together.”

Encouraging the entrants to painting to study folds from plastered tex-
tiles, this great “scientific illustrator” created paintings deriving the pantheis-
tic pleasure from mirror reflections and ubiquitous hierarchies.

The Antiquity, just like Roman Christianity, were experienced, understood
and individualized at that time not so much as a distortion in the completion
of Gottfried Wilhelm Leibniz’s monad or Baruch Spinoza’s affect, but rather as
a collective unity in the game of “materializing an illusion”.

However, it was only the 20" century modernism that made the obedient
inside merge with the outside and the city. The harmony of the polis and the
takeover became a significant element with the social counter- and national
reformation. As M. Foucault put it, what used to be a practice of individual
expression (confession) for stoics, with spiritual practices becomes a part of
social control.

Martyna’s Degree Project shows us not so much space as the surface,
which by imitating the movement of black and white chiaroscuro creates the
image of melancholy and “takeover” as a kind of subordination to masculine
domination. It all serves the purpose of making the bas-relief in the academic
studio convey the experience of duality or the rationalization of the narra-
tion and body movement, as the artist put it in her written work, activities as
“considerations regarding the fold”.

Quote... “they were born from the observation of the everyday that is
filled with contrasts like: visibility and invisibility, presence and absence, light
and dark, excess and deficit. | applied all this collection to myself as a per-
ception of a man that is full of contrasts. | discovered the two worlds inside
myself, some sort of dual personality or the so-called alter ego”

It is interesting what this alter ego becomes when perceived. Does it be-
come a photographed Baroque martyr speaking for those that do not speak?
Does it become some exigency to exist? A return or a repeat? Analysing the
work process or the works presented, | come to the conclusion that they
seem to be an absorption of experienced places that we can be sure are dif-
ficult to see vis-a-vis Others (members).

The ritual of revealing the inside has remained mysterious, unshared and
unexpressed. However, in the context of binariness, voyeurism or subordina-
tion of the private to the general, Martyna presents the artificial process (the
artist’s gesture) as a confession. It becomes the spectacle of revealing, the
spectacle of expressing law and justice vis-a-vis history and the audience. The
terror of infinity.

The “empty bladders” presented by Martyna seem to be some excess
that leads to creating yourself in the takeover of the Other — the stronger one
— or, as Gilles Deleuze put it, one that has other position towards the body
uttering the confession.

Paradoxically, they are one of the strengths of Martyna’s works. The ex-
perience of not being yourself and being so artificial that it draws our atten-
tion to what really matters and is expected to be “somewhere else” than the
reflection of rationality and the economics of the process of folding.

It is worth adding that we meet to discuss the artificial gestures of the
Degree Candidate. We can reveal what we hide for our own interest, because

we care for ourselves and for the image of the world we share. | wonder
whether the sense of duty towards the truth, knowledge, ideology... or pow-
er allows us the reveal what is hidden in the name of someone else.

Is the “artificial confession” a common and general ritual?

Following Leonardo’s correction metaphorically, Martyna’ empty blad-
ders are an image of shadows going deeper than they can possibly be. Its fold
and duality in the flatness of the acting within the role that is identical with
us. The role that we acquired by birth, both studied and divine. Rehearsed
with the aesthetics of the excess of relations and the duties towards polis
policies in the past.

Still not in the unique individuality, where the folds on the cloth gather
together no one knows what for, yet beautifully.

Dr hab. Stawomir Lipnicki
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Agata Michalewicz

Studia rozpoczete na ASP w Gdarisku w 2013 roku w Pracowni
Podstaw Rysunku i Malarstwa prof. Jézefa Czerniawskiego.

Praca magisterska pisemna: Gra cielesnosci a piekno w oparciu o wybrane

fragmenty filozofii Hansa-Georga Gadamera i Maurice’a Merleau-Ponty’ego

napisana pod kierunkiem prof. Aleksandry Pawliszyn.
Opiekun aneksu: prof. Robert Florczak

Promotor dyplomu: prof. Jarostaw Bau¢

Recenzent: dr Daniel Cybulski

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

Written master’s thesis: The Game of Corporeality and Beauty Based on Selected
Aspects of the Philosophy of Hans-Georg Gadamer and Maurice Merleau-Ponty
written under the supervision of Dr hab. Aleksandra Pawliszyn.

Supervisor of the annex: Prof. Robert Florczak

Supervisor of the degree project: Prof. Jarostaw Bau¢

Reviewer: Dr Daniel Cybulski

Préba zatrzymania intymnych chwil, swiadomo$¢ wtasnej ulotnosci budo-
wana poprzez dotyk ciafa, kontrola nad polem prezentacji oraz nawigzanie
bezposredniego kontaktu z widzem — te pojecia wydajg sie najwazniejszymi
zatozeniami pracy dyplomowej Agaty Michalewicz.

Gtoéwna czesé artystyczna dyplomu to interaktywna instalacja, wykonana
w Pracowni Sztuki w Przestrzeni Publicznej, prowadzonej przez promotora
pracy prof. Roberta Florczaka. W wyciemnionej przestrzeni autorka prezen-
tuje piecioelementowa projekcje wideo, ktdrej trescig uczynita wiasne ciato,
jego badanie, a na podstawie tegoz probe zatrzymania momentéw buduja-
cych podstawowa $wiadomosé bytu — jej i kazdego z nas. Praca pod wptywem
ruchu/dzwieku/gtosu podgladajacej dziatania artystki widowni, w niektérych
fragmentach rozbtyska, wyznaczajac bezpieczne pole prezentacji kazdej czesci.
W jednym przypadku state $wiatto odpowiada wielkoscig drzwi, w pozosta-
tych czterech posiada wskazujgce na to pokrewienstwo proporcje, potegujac
wrazenie zaglagdania w przestrzen prezentowanych czynnosci. Rozbtyskujace
wycinki przestrzeni, w centrum ktdrych autorka prezentuje swoje doswiad-
czenie, sugerujg, iz mozemy obserwowad, ale z bezpiecznej odlegtosci. Zgoda
jest wyrazona, lecz w okreslonych granicach. Zaaranzowana przestrzen
sprawia, ze bezwiednie wchodzimy w gre z prezentowanym materiatem.
Do kontaktu zacheca takze ustawiony centralnie mikrofon. Uczestniczymy
w pracy opartej na skupionej obserwacji, probie dopatrzenia sie i powolnego
wsgczania sie prezentowanych tresci w nasza swiadomos¢. To praca fapigca
krétkie momenty, w ktérych autorka/my jeste$my sam na sam. Praca wyno-
szgca fragmentarycznie zaprezentowane sytuacje ruchu do rangi najwazniej-
szych. Chwile bycia z wiasnym ciatem, na co dzien spedzane na pielegnacji,
spojrzenia w lustro (przedstawiajace nas innego), mimowolne samo-objecia,
ustanawiajgce byt czucie wtasnego dotyku, czy wreszcie pospolite selfie
nikng w gaszczu codziennosci. Tu nie tyle one same, lecz ich esencje, subtel-
ne czastkowe ruchy stajg sie gtéwnymi aktorami. W $wietlistych, ochron-
nych ramach autorka prébuje je zatrzymac, wnoszac tym samym swoj wktad
w szeroki juz zbiér prac dotyczacy doswiadczen ciata. Projekcji towarzyszy

dzwiek ocierania, przesuwania, wiercenia, dZzwiek dotyku, by¢é moze uderzen
— uzupetnia on nasza percepcje catosci. Wazny jest aspekt interaktywnosci,
praca dziata wielozmystowo, pobudza w szerokim zakresie — to, co styszymy,
jest pochodng naszego ludzkiego dzwieku, jesteSmy w sprzezeniu zwrotnym,
stuchajacy i stuchani.

Uchwycone w momencie ciato jest rowniez tematem aneksu, cyklu
malarskiego wykonanego w pracowni prof. Jarostawa Baucia. Inspiracjg do
powstania obrazéw byta obserwacja klasycznej rzeiby, jej przeksztatcenia,
kolejne badanie ciata, tym razem za pomoca medium malarskiego. W rozmo-
wie artystka zdradza, iz swojg prace zaczyna od zakomponowania przestrze-
ni obrazu za pomoca linii. Wszystkie prace malarskie majg forme kwadratu,
ktérego historyczny ciezar, co ciekawe, udaje sie Michalewicz przetamac.
Znika on w wielosci i wyrazistosci kompozycji, w ktére autorka wpisuje prze-
ksztatcone, zdeformowane, obejrzane, zbadane juz ciato. W prezentowanym
zestawie pozostaje ono w niedopowiedzeniu, dzieki czemu uwypukla sie
przebyte ¢wiczenie, dotyczace samego malarstwa. Rozmieszczenie i nate-
zenie plam koloru, podziat ptaszczyzny, relacje pomiedzy poszczegdélnymi
pracami w przestrzeni potwierdzaja sprawnos¢ autorki w postugiwaniu sie
wybranym medium.

Wyraziste pole prezentacji w opozycji do niedookreslonych wpisanych
wen form, to cze$¢ wspdlna aneksu i znajdujacej sie w sasiedniej sali gtéwnej
czesci dyplomu. Pozornie osobne prace sprawnie graja, nie tylko w ramach
swoich czesci, lecz takze miedzy sobg i co najwazniejsze z widownia, dla ktdrej
caty ten spektakl sie odbywa.

Gra i doswiadczenie ciata to gtéwne tematy poruszone przez Michalewicz
w pracy napisanej pod kierunkiem prof. Aleksandry Pawliszyn. Zdobyta
podczas seminariow wiedza jest istotnym uzupetnieniem i niewatpliwie
poszerza znaczeniowy kontekst pracy. Przytoczenie w czesci pisemnej
tekstow Hansa-Georga Gadamera i Maurice’a Merleau-Ponty’ego, upewnia,
Ze prezentacja nie jest jedynie atrakcyjnym zabiegiem wizualnym, ale posiada
takze gteboko przezytg tresé. W rozmowie artystka zaspokaja mojg ciekawos¢
co do inspiracji i fascynacji z zakresu przedmiotu sztuki —to réwniez utwierdza
co do celowosci i Swiadomosci jej dziatan.

Catos¢ pracy dyplomowej Agaty Michalewicz oceniam pozytywnie.
Podjety temat, pomimo swojej ztozonosci zaprezentowany jest w interesuja-
cy, klarowny sposob. Artystce udato sie rozwigzac¢ szereg zagadnier techno-
logicznych, dzieki czemu jej praca jest ciekawym doswiadczeniem, mogacym
sktania¢ do refleksji dotyczacej istoty naszego bytu. Zatozenia i cele pokazu
wienczacego okres studidw zostaty przez dyplomantke osiggniete, wnosze
zatem do komisji egzaminacyjnej Wydziatu Malarstwa o nadanie Agacie
Michalewicz tytutu magistra sztuki.

Dr Daniel Cybulski
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An attempt to capture intimate moments, the awareness of the fleeting
nature of our existence constructed through the physical touch, the control
of the field of presentation and direct contact with the viewer—these con-
cepts seem to be the key assumptions of Agata Michalewicz’s degree project.
The main artistic part of the project consists of an interactive installa-
tion completed in the Studio of Art in Public Space that is headed by the
supervisor of the degree project Prof. Robert Florczak. The author uses the
dimly lit space to present her five-part video focusing on the examination of
her own body, which forms the basis for attempts to capture moments that
constitute our fundamental consciousness of being. Under the influence of
movement/sound/voice and under the eye of the audience, the work occa-
sionally flashes to delineate the safe field of presentation of each part. In
one case constant light has the size of the door, in other four cases it has
indicative proportions, which creates the impression of advancing into the
space of presented activities. The flashing fragments of space are the stage
for the author’s experiences, suggesting that we are invited to watch but from
a safe distance. There is consent, but it has its limits. The prearranged space
involuntarily steers us towards entering a game with the material presented.
It is also the microphone that is set centrally and invites us to make con-
tact. We participate in a work that is focused on observation and recognition
through the slow penetration of our consciousness by the presented matter.
This work captures short moments, when both we and the author are on our
own. It elevates the fragmentary situations of movement to the rank of the
most important ones. The moments of being with one’s own body, our daily
self-care, glances in the mirror (seeing the change), involuntary self-hugging,
self-touch that establishes our existence or the ordinary selfies disappear in
the tangle of the everyday. It is not them on their own but their essences and
subtle fragmentary movements that become the main actors. Using the lumi-
nous, protective frames, the author tries to stop them, thus making her con-
tribution to the extensive body of works concerning experiencing body. The
projection is accompanied by sounds of rubbing, moving, drilling, touching,
maybe hitting, which supplements our perception of the whole. The aspect
of interactivity is also important here, as the work addresses our senses and
stimulates them broadly—what we hear is a derivative of our human sound.
We are in the feedback loop, where we are both hearing and being heard.

The body that is captured in a moment is also the subject of the annex,
a cycle of paintings created in the studio of Prof. Jarostaw Baué. It was the
observation of classical sculptures and their transformations and further
examination via the painterly medium that inspired the creation of these
paintings. The artist reveals in an interview that she begins her work from
framing the space of a painting with a line. All paintings have the form of a
square, whose historical weight Michalewicz manages to break. It disappears
in the multiplicity and prominence of the composition that the author uses
as the stage for the transformed, deformed, inspected, and examined body. It
remains in the sphere of understatement in this set, which highlights the per-
formed exercise connected with the painting. The arrangement and intensity
of colour patches, the division of the surface, spatial relations between indi-
vidual pieces confirm the author’s dexterity as far as the use of the selected
medium is concerned.

The prominent field of presentation —in opposition to the forms embed-
ded in it — is the part shared by both the annex and the main part of the
project located in the adjacent room. There is a vivid interplay between the
seemingly separate works, as well as between the works and the audience,
who is the main target of this spectacle.

Game and experiencing body are the main subjects of the thesis writ-
ten by Michalewicz under the supervision of Prof. Aleksandra Pawliszyn. The
knowledge acquired in the course of seminars is a significant supplementa-
tion and undoubtedly extends the semantic context of the work. References
to texts by Hans Georg Gadamer and Maurice Merleau-Ponty assures us that
the presentation is not just an attractive visual gimmick, but that it also con-
tains a deeply lived-through sense. The artist satisfied my curiosity regarding
the inspirations and fascinations in the world of art, which additionally proves
her sense of purpose and awareness of choices made.

| evaluate the whole degree project of Agata Michalewicz positively. The
subject, despite its complexity, is presented in an interesting and clear way.
The artist managed to solve numerous technical issues, thanks to which the
work has become an interesting experience, encouraging us to reflect upon
the essence of our existence. The assumptions and goals of the exhibition
finalising her studies have been met, which is why | recommend the Exami-
nation Committee of the Department of Painting to award Agata Michalewicz
the title of the Master of Fine Arts.

Dr Daniel Cybulski
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Michalina
Niebrzydowska

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

Praca magisterska pisemna: Watki filozofii Epikura w misjach wybranych
firm biznesowych napisana pod kierunkiem dr. Zbigniewa Marikowskiego.
Opiekun aneksu: prof. Roman Gajewski

Promotor dyplomu: prof. Henryk Czesnik

Recenzent: dr Agata Krdlak

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

Written master’s thesis: Aspects of Epicurus’s Philosophy in the
Missions of Selected Business Firms written under the supervision
of Dr Zbigniew Markowski.

Supervisor of the annex: Prof. Roman Gajewski

Supervisor of the degree project: Prof. Henryk Czesnik

Reviewer: Dr Agata Krélak

,Catkowicie zrozumiate haiku nie ma nic do powiedzenia, i wtasnie przez to
podwdjne uwarunkowanie zdaje sie ulegaé¢ sensowi w sposéb swobodny,
ustuzny, na wzor uprzejmego gospodarza, ktéry pozwata wam sie u niego
wygodnie rozgosci¢, bez wzgledu na wasze dziwactwa.” (Roland Barthes,
Imperium Znakow.)

Zarowno cze$¢ gtéwna dyplomu magisterskiego Pani  Michaliny
Niebrzydowskiej, jak i aneks, s dla mnie swego rodzaju wizualnym haiku —
formalnym ,,zamknieciem” pewnego zdarzenia, préba uchwycenia efemery.

Dyplom artystyczny, zatytutowany Tor zostat powotany przez dyplo-
mantke z dwoch, korespondujacych ze sobg czesci: trzech plakatow
— podswietlonych tasmami led wydrukédw wielkoformatowych i szesciu
obrazéw, bedacych interpretacja plakatéow. Tor to interesujacy dialog
z pojeciem martwej natury — klasycznego narzedzia, studium relacji formal-
nych i strukturalnych. Na uwage zastugujg tu szczegdlnie plakaty-instalacje
— zmystowe, atrakcyjne, delikatnie psychodeliczne, wynoszace owo studium
do spektaklu. Odniesienia do spektaklu, do malowania $wiattem przywodzg
na mysl miedzy innymi realizacje wspotczesnej artystki i scenografki Es Devlin,
tym samym budzgc pewien niedosyt i pragnienie przeciaggnigcia przedstawia-
nego tematu jeszcze mocniej w strone instalacji i przestrzeni intermedialnych.
Interesujaca jest tu takze kontra pomiedzy tradycyjnym znaczeniem martwej
natury oraz wykorzystaniem wspotczesnych technologii — fotografii cyfrowej,
poligrafii, zmiennego oswietlenia LED. Przy tym, martwa natura, wciagz pozo-
staje martwa naturg — studium zaleznosci barwno-formalnych, w klimacie
cyber punk. Cykl obrazéw stanowi dla mnie dopetnienie, rodzaj przewrot-
nego autokrytycznego zwierciadta, ktére sytuuje ten rodzaj malarstwa w roli
narracji podrzednej. Obrazy, prébujac uchwycic, a przez to ograniczy¢, efeme-
ryczng nature instalacji zyskuja obca ostrosé, radykalng subiektywno$¢, ktéra
w uchwyconych kadrach zdaje sie trywializowac sasiadujacy spektakl.

Aneks, bedacy cyklem rysunkéw poswieconych doswiadczeniu picia
herbaty (dziewigciu jej gatunkdw) to wtasnie rodzaj , pustej formy” Barthes'a
— przestrzeni, ktérg znaczeniem wyptenia kolektywna, badZ subiektywna

interpretacja. Cykl Stodko-gorzka intymnosé to préba zwizualizowania
doswiadczenia, w ktdrej semiotyka opiera sie o synchronestezje i intermodal-
no$¢. Autorka buduje znaczenie gesturalnych rysunkéw, poprzez tworzenie
zestawu oraz zaleznosci i kontrastow w nim zawartych. Mimo subiektywnych
wyboréw plastycznych, poprzez modulacje prostymi zabiegami formalnymi
— zmiany dynamiki, barwy, faktury — autorka zaprasza nas do wspdtuczest-
niczenia w smakowaniu. Ten watek intersemiotycznego wspoétuczestniczenia
az prosi sie o rozwinigcie, czy przeniesienie na inne przestrzenie wypowiedzi
plastycznej. To, co budzi moja watpliwosé, to skala i sposob ekspozycji, ktére
w moim odczuciu odbierajg intymnosci przynaleznej temu tematowi.

Praca pisemna — Waqtki filozofii Epikura w misjach wybranych firm bizne-
sowych to intrygujaca i sprawnie napisana analiza. Obszar badan - z licznymi,
zaskakujaco aktualnymi odniesieniami do wspdtczesnych watkéw kulturo-
wych i spotecznych prosi jednak o pogtebiona, wnikliwg ocene, w szczegdlno-
Sci w przypadku drugiego wybranego przyktadu — firmy Flying Tiger.

Biorgc pod uwage wszystkie czesci pracy dyplomowej, oceniam realizacje
Pani Michaliny Niebrzydowskiej na ocene bardzo dobra.

Dr Agata Krélak
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“While being quite intelligible, the haiku means nothing and it is by this
double condition that it seems open to meaning in a particularly available,
serviceable way — the way of a polite host who lets you make yourself at
home with all your preferences, your values, your symbols intact.” (Roland
Barthes, Empire of Signs)

Both the main part of Ms Michalina Niebrzydowska’s Degree Project and
the annex are to me some sort of visual haiku — a formal “completion” of a
certain event or an attempt to capture ephemera.

The artistic part “Ton” [Depths] consists of two corresponding parts:
three posters — large-format prints highlighted with led tapes and six paint-
ings, whose aim is to interpret the posters. “Ton” is an interesting dialogue
with the concept of still life, a classic tool for the study of formal and structural
relations. What deserves our special attention here are the sensuous, attrac-
tive and slightly psychedelic posters/installations, which elevate the study to
some sort of spectacle. References to a spectacle and light painting recall
the works of a contemporary artist and set designer Es Devlin, which leaves
us with some yearning form more in terms of pushing it further towards

installations and intermedia art. Another interesting aspect here is the
contrast between the traditional senses evoked by still life and the use of
modern technologies like photography, printing, LED lighting. In this optics
still life remains still, while the study of colour/form relations assumes a cyber
punk vibe. The cycle of paintings becomes a supplementary mirror of subver-
sive and self-critical nature, which situates painting in the role of subordi-
nate narrative. Trying to capture, and thus restrain the ephemeral nature of
installation, the images acquire some alien harshness and radical subjectivity,
which seem to trivialise the neighbouring spectacle in the frames captured.
The annex, which is a cycle of drawings about the experience of drinking
tea (nine types thereof) is a type of Barthesian “floating signifier”, a space
which is filled by sense of the collective or subjective interpretation. The cycle
,stodko-gorzka intymnosc" [bittersweet intimacy] is an attempt to visualise
an experience, where semiotics is based on synchronaestesia and intermo-
dality. The author constructs the meaning of gestural drawings through the
creation of the set and through relations and contrasts between its elements.
Despite subjective artistic choices and through the modulation of simple




formal elements like changes in dynamics, hue or texture, the author invites
us to participate in savouring her work. This theme of intersemiotic partici-
pation almost craves for some development or translation to other spheres
of artistic expression. My only reservation concerns the scale and way of
arranging the exhibition, which, in my opinion, deprive it of due intimacy.
The written part ,Watki filozofii Epikura w misjach wybranych firm
biznesowych" [Aspects of Epicurus’s Philosophy in the Missions of Selected
Business Firms] is an intriguing and well-written analysis. Despite numerous
insightful references to contemporary cultural and social studies, the scope
of the research requires some careful reconsideration, especially in case of
the second example, the Flying Tiger company.
Taking into consideration all parts of Ms Michalina Niebrzydowska’s
Degree Project, the Degree Candidate receives the grade of “very good”.

Dr Agata Krdlak
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Filip Poptawski

Studia rozpoczete na ASP w Gdarisku w 2014 roku w Pracowni
Podstaw Rysunku i Malarstwa dr. hab. Macieja Gorczynskiego.

Praca magisterska pisemna: Sztuka postmodernizmu
wobec problemu istnienia Vladimira Jankélévitcha
napisana pod kierunkiem dr. Romana Nieczyporowskiego.
Opiekun aneksu: dr hab. Przemystaw topacinski
Promotor dyplomu: prof. Teresa Miszkin

Recenzent: dr hab. Aleksandra Jadczuk

Studies in Basics of Drawing and Painting in the Studio of Dr hab. Maciej
Gorczynski at the Academy of Fine Arts in Gdarisk commenced in 2014.

Written master’s thesis: Postmodern Art and Vladimir
Jankélévitch’s Problem of Existence written under the supervision
of Dr Roman Nieczyporowski

Supervisor of the annex: Dr hab. Przemystaw topacifski
Supervisor of the degree project: Prof. Teresa Miszkin

Reviewer: Dr hab. Aleksandra Jadczuk

Artystyczna czes$¢ dyplomu Filipa Poptawskiego to zbiér réznych cykli malar-
skich, ktére stworzyt na przestrzeni ostatnich kilku lat. Gtéwne tematy to:
biegnace psy, martwe émy, kobiece akty, francuskie katedry, portrety, zdefor-
mowane gtowy ukazujace jakby stan przemijania.

Co stato sie twérczym powodem do powstania takich obrazéw?

Mimo ze Filip pracuje cyklami tematycznymi, nie moge oprze¢ sie
wrazeniu, iz s to malarskie notatki wiasnych odczué, wrazen, przezy¢. Sam
autor deklaruje, iz w twdrczosci odcina sie od jednoznacznego naslado-
wania materialnej rzeczywistosci. Sens malarskich poszukiwan Filipa lezy
w samym procesie, powstawaniu, gestach. Zdecydowanie najwazniejsze zdaje
sie by¢ samo malowanie, powodowane chwilg, wrazeniem, odczuciem. Filip,
nieustannie podejmujac zmagania i dialog z obrazem, powraca do ulubionych
motywdw i uktadéw form, mierzy i stara sie w wyczerpujacy sposob przepra-
cowac zadane sobie problemy malarskie — Swiatta, materii, koloru.

Konstruuje $wiat gteboko osobisty i emocjonalny, stymulujacy uczucia
i wyobraznie odbiorcy.

Filip malarstwem zmierza ku czystej zmystowosci, postugujac sie czysto
malarskimi Srodkami ekspresji. Trudno okresli¢ jednoznacznie, jaki to rodzaj
ekspresji, cho¢ wydaje mi sie, ze najblizej mu do malarstwa gestu. Efekt
ekspresji stara sie maksymalnie wydoby¢ wtasnie poprzez dynamiczny
i gwattowny gest szerokich pociagnieé pedzla, tworzgc swobodnie kreslony,
nieokietznany i spontaniczny zapis emocji i doznarn wyptywajacych instynk-
townie z pod$wiadomosci.

Wielowarstwowe powierzchnie ptécien pokryte sg grubg, miesistg mate-
rig farby, zmieszanej niekiedy z piaskiem, tworzac chropowate struktury roze-
drgane Swiattem. Niezaprzeczalna uroda tych prac tkwi rowniez w kolorze:
delikatnych gamach swietlistych szarosci, btekitow, cieptego rézu, naznaczen
bielg. Ten sposéb tworzenia zdaje sie by¢ zwigzany z gteboka wrazliwoscig
oraz doskonatg umiejetnoscig postugiwania sie intuicja.

Dopetnieniem malarskiej czesci ekspozycji jest aneks z rysunku.

Zmystowe kobiece akty réwniez i tu rysowane sg dynamiczng, roztariczo-
ng linig wyrazajacg emocje. Peten napiecia i wyrazu, swobodny $lad rysun-
kowego gestu ujawnia niebywatg wrecz zdolnos¢ Filipa do odnajdywania
W mgnieniu oka” wtasciwej formy dla swoich doznan.

Czes$¢ pisemna to pogtebiona refleksja oraz préba odpowiedzenia na
wazne i aktualne dla dyplomanta pytania dotyczace najwiekszych jego fascy-
nacji: zycia, Smierci i sztuki.

Na zakoriczenie pragne jeszcze raz podkresli¢, iz twdrczos¢ Filipa
Poptawskiego zakorzeniona jest w autentycznym przezyciu, jest naturalnym
efektem konsekwentnej drogi i postawy twoérczej w okresie ostatnich lat. Na
ten dyplom sktadaja sie prace, do ktérych stopniowo sie dojrzewa, dlatego
z wielka przyjemnoscia rekomenduje Szanownej Komisji Egzaminacyjnej
nadanie Panu Filipowi Poptawskiemu tytutu magistra sztuki.

Dr hab. Aleksandra Jadczuk






The artistic part of Filip Poptawski’s Degree Project is a collection of various
painterly cycles that he has created over the last couple of years. The main
themes are: running dogs, dead moths, female nudes, French cathedrals,
portraits, and deformed heads hinting at the subject of transience.

What drove the creation of such paintings?

Despite the fact that Filip works in thematic cycles, | cannot escape the
impression that these are the painterly notes of his own feelings, impressions
and experiences. The author declares that he dissociates himself from rep-
resenting material reality. The meaning of Filip’s painterly explorations lies
in the very process, creation, gesture. What matters the most here is paint-
ing itself. It can be inspired by a moment, impression, or emotion. Struggling
and dialoguing with the painting Filip comes back to his favourite motifs and
formal patterns in order to work through his painterly problems with light,
matter and colour.

He constructs a world that is deeply personal and emotional, and it stim-
ulates the feelings and imagination of the viewer.

Filip makes use of pure painterly means of expression, thanks to which
his painting aims at pure sensuousness. It is hard to state unequivocally what
kind of expression that is, yet it seems to me that it is the closest to gesture
painting. He tries to achieve the maximum effect of expression by the dynam-
ic and abrupt gesture of broad brushstrokes, thus creating the free, unfet-
tered and spontaneous record of emotions and expressions that instinctually
flow from his subconsciousness.

The multi-layered surfaces of canvases are covered with thick, meaty
paint, sometimes mixed with sand, which creates raspy textures trembling
with light. The undeniable beauty of these works also hinges on colour: the
delicate range of luminous greys, blues, warm pink and spots of white. This
method of creation seems to have a lot to do with the author’s deep sensi-
tivity and great intuition.

The painterly part is supplemented with an annex in drawing.

The sensuous female nudes are also drawn here with the dynamic,
dance-like line expressing emotions. The unrestrained trace of a drawing ges-
ture is filled with tension and expression, and it is a testimony to Filip’s ability
to find the right form for his experiences “in the blink of an eye”.

The written part is an insightful reflection and search for some important
and relevant questions connected with Degree Candidate’s fascinations like
life, death, and art.

Finally, let me once again emphasize the fact that Filip Poptawski’s art is
rooted in his authentic experiences and is an effect of the consistent artistic
approach of the last couple of years. The Degree Project consists of works
requiring great artistic maturity, which is why | am happy to recommend the
Degree Committee to award the title of the Master of Fine Arts to Mr Filip
Poptawski.

Dr hab. Aleksandra Jadczuk
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Weronika Stanczak

Studia rozpoczete na ASP w Gdarisku w 2014 roku w Pracowni
Podstaw Rysunku i Malarstwa dr. hab. Krzysztofa Polkowskiego.

Praca magisterska pisemna: Gra jako sposéb komunikacji miedzy abstrakcjq
geometryczng a odbiorcq wedtug filozofii H.-G. Gadamera

napisana pod kierunkiem dr hab. Aleksandry Pawliszyn.

Opiekun aneksu: prof. Robert Florczak

Promotor dyplomu: prof. Krzysztof Gliszczyriski

Recenzent: prof. Anna Kroélikiewicz

Studies in Basics of Drawing and Painting in the Studio Dr hab. Krzysztof
Polkowski at the Academy of Fine Arts in Gdarisk commenced in 2014.

Written master’s thesis: Game as a Method of Communication between the
Geometrical Abstraction and the Viewer According to Hans-Georg Gadamer's
Philosophy written under the supervision of Dr hab. Aleksandra Pawliszyn
Supervisor of the annex: Prof. Robet Florczak

Supervisor of the degree project: Prof. Krzysztof Gliszczynski

Reviewer: Prof. Anna Krélikiewicz

Weronike Stariczak wybratam i zaprositam na poczatku jej trzeciego roku
studidw do swej pracowni rysunku bez wahania po tym, jak pokazata
nam — moim asystentom i mnie — notowane skrawki, strzepy, rekopisy, pro-
jekty i rysunki, fragmenty malarstwa, pliki wyblaktych kalek, sptowiate karto-
niki, tréjwymiarowe origami z dziwnej folii, fiszki, inwentarze, a wszystko to
sypkie, nieuporzagdkowane w pozétktych zeszytach i teczkach.

Liste mozna ciggna¢ dtuzej, obejmuje liczne formy i rézne nosniki, za
pomoca ktérych ludzie, a w tym takze artystki, wytwarzaja $lady: czasem jako
efekt uboczny samego zycia, czasem celowo, jako wstep do duzej realizacji.
Dorobek tworczy kobiet pozostawiano przez wieki, chetniej niz spuscizne
mezczyzn, w szczelnych archiwach prywatnych i po czasie wydobywa sie go
zszafiszuflad biurek. Materiaty takie zas pozostajg uspione, dopdki nie zostang
uruchomione, nie nada sie im sensow tak, jak sie to dziato przez lata studiow,
co obserwowatam i wspieratam u Staficzak w Czwartej Pracowni Rysunku.
Przeniesiony z matego pokoju/pracowni stot artystki na Akademie w procesie
osobliwej fotosyntezy, dotleniony i dokarmiany obrastat, zmieniat sie, proce-
sowat i pienit i taki pokazaliSmy na poprzedniej wystawie koricoworocznej.
Wedtug Derridy archiwum daje poczucie ukorzenienia i schronienie ,pamie-
ci-na-wygnaniu”, pozwala wigza¢ rozproszone fragmenty w peten obraz,
a historia Staniczak tak wtasnie sktadata sie do dzisiejszego dnia pod opiekun-
czym okiem promotora prof. Gliszczyriskiego na obrazy dyplomowe i pokaz
Swiadomosci artystycznej, ktory wysoko cenie.

Obrazy sygnalizujg swdj aspekt metamalarski i dialog z potencjatem
medium: granica sformutowana miedzy wnetrzem, powierzchnig i zewne-
trzem obrazéw peka, eksploduje, na przekdér wielowiekowej artystycznej
tradycji ptaskiego podobrazia. Nie ma dwdch $wiatéw i podziatu na srodek
i powierzchnie: artystka i jej obrazy mysla poprzez falujgcg membrane przed-
stawienia w kontekscie przemian hierarchii zmystéw, ktére w efekcie kryzy-
su okulocenytryzmu dowartosciowujg zmyst dotyku i taktylne jakosci sztuki,
uruchamiajg percepcje o charakterze somaestetycznym. Sprzyja temu traf-
ny dobdr malarskich srodkéw wyrazu i rozumienie jakosci warsztatowych,

wynikajacych z tamania koloru, pojetego jako materia, tamania kalek i folii
w szkicach. Metalowe plastry gniecie wiec Stariczak dtorimi, akcentujac prace
artysty i jej materialny, moze nawet rzemiesIniczy charakter. To musi stanowic
wyzwanie: elementy tréjwymiarowe, przetamujace ptaskos¢ dziet, przekra-
czanie ptaszczyzny obrazu i wchodzenie w haptyczng relacje z widzem. Ciato
obrazu bazuje na jego materialnosci, ktéra jednoczesnie wprowadza takze
aspekt performatywnosci, poruszenia i uruchamia reakcje sensomotorycz-
ne. W tym miejscu przychodzi na mysl Rosalind Krauss, mdéwiaca o nadejsciu
epoki postmedialnej” jako otwarciu obrazu na nowo w kontekscie polemicz-
nym, autotematycznym, w sferze krytycznych pytan o posredniczenie pomie-
dzy materialng warstwa malarstwa i jakosciami estetycznymi, byciu w ciggtym
dialogu z tradycja.

To wartosci formalne sg kluczowym punktem wyjscia to tego, abysmy
jako widzowie mogli skonfrontowac sie z wtasnymi reakcjami, to ustawiczny
ruch miedzy powierzchnig a gtebia, kontakt z nagimi granicami, krawedziami
i otoczeniem, kontakt, ktéry naraza na skaleczenia i zadrapania, metaforycz-
nie i bez przenosni: na przerwanie wtasnych ciggtych, statych powtok.

Z kilku powoddéw nie mniej cieptym uczuciem obdarzam potezny aneks
ze sztuki w przestrzeni publicznej zrobiony pod opieka profesora Florczaka.
Nie dos¢, ze artystka bierze na roboczy stot cytat z Gry w klasy idola mojej
mtodosci Julio Cortézara, to przepracowuje go w duchu szczegdlnego rodza-
ju poezji konkretnej. Jej cecha, zgodnie ze stowami manifestu gatunku, jest
wyciskanie maksimum z materii jezyka, jego najprostszych sktadowych
elementéw: stéw i, w przypadku dyplomantki, samodzielnie wycietych liter
bez uzycia mechanicznego plotera. Praca konkretna polega na doswiadcza-
niu utworu, najpierw (znowu haptycznie!) przez artystke, potem doznanio-
wo przez widzéw idgcych tunelami miejskimi, a nie na jego rozumowaniu.
Poziom semantyczny jest redukowany do esencji, podlega mieszaniu w grach
jezykowych, moze — ale tego nie wiem — czerpigcych z nurtu dada. Teksty
stajg sie rzeczywistoscia samg w sobie: ruchome, chybotliwe znaczenia
obiektu/tekstu odkrywajg zaleznosci miedzy znakami, odstaniajg subtek-
sty, kryjace sie w tekscie pierwotnym i konstruujg obiekt zupetnie na nowo.
W obrebie utworu dostrzegam warianty tego samego wycinka literatury,
ktéry na ptaskiej oswietlonej powierzchni mozna odczytywac, rozktadac
i sktada¢ symultanicznie. Podoba mi sie przesuniecie ciezaru z procesu
znaczeniowego na zwigzki miedzyznakowe, wizualne, dziatanie swiatta, ruch
w przestrzeni miasta, w relacji z publicznoscia.

W drugiej czesci aneksu swietnie sfilmowany i udokumentowany akt
powstawania i kuchni instalacji dopetnia w moim odczuciu syty pokaz, ktéry
nie jest dodatkiem do malarstwa, a tworzy peten gest artystyczny z opowie-
dziang profesjonalnie i zdecydowanym tonem historig z zaplecza.

Catos¢ dyplomuiznanej mi od lat postawy artystycznej Weroniki Stariczak
oceniam mozliwie najwyzej. Talenty, gteboka intuicja poparta zdobywang
uporczywie wiedzg i lekturami oraz skupiong pracowitoscig, o czym $wiadczy
gteboka praca pisemna, a przy tym ogromna skromno$¢ i wysoka wrazliwos¢
to klejnoty moim zdaniem najwyzszej préby, w czego swietle mam nadzie-
je konkluzja tej recenzji jest oczywista. Zycze determinacji i sity w twérczej
pracy i rozwoju po dzisiejszej, mam nadzieje bardzo pomysinej, obronie pracy
magisterskiej.

Prof. Anna Krélikiewicz
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| asked Weronika Stariczak to join my Studio of Drawing in her third year with-
out hesitation, when she showed me and my assistants her scraps, snippets,
handwritten notes, plans, drawings, fragments of painting, wads of faded
carbon paper, worn cardboard, three-dimensional origami made of strange
foil, index cards, inventories—all of these friable, disorderly and stored in yel-
lowed notebooks and folders.

| could carry on with this list for much longer, as it includes multiple forms
and varied media used by people—female artists included—to create traces,
sometimes just as some “side effect” of life and sometimes as a premeditat-
ed opening move in something more substantial. Traditionally, it was more
common to keep the artistic legacy of women in private archives, cabinets,
and drawers, and retrieve it when time comes to pass. Such materials stay in
sleep until they become mobilised and meaningful just as it was happening
over the years of studies, a process | observed and supported in the Fourth
Studio of Drawing. Moved from a small studio, the artist’s table was growing,
changing, undergoing some process and fomented in some sort of photosyn-
thesis to eventually find its way to the previous final exhibition. According
to Derrida, the archive gives the sense of rootedness and some shelter for
the “memory in exile”. It allows to arrange the assorted fragments into a full
image, and that is how Stanczak’s history developed under the caring eye of
her supervisor prof. Gliszczyniski, whose opinion on paintings and art | value
highly.

The paintings signal the metapainterly aspect and dialogue with the medi-
um's potential. The border formulated between the inside and the outside
of paintings cracks, explodes against the long artistic tradition of flat stretch-
ers. There are no two worlds and the distinction between the centre and
the surface is suspended. The artist and her paintings think through the vi-
brating membrane of representation in the context of transformation of the
hierarchy of senses. As a result of the crisis of oculocentrism, the sense of
touch and tactile qualities of art are elevated and somaesthetic perception
gets activated. Skilful selection of painterly means of expression, as well as
good understanding of craftsmanship qualities, as can be seen in breaking
colours (understood as the matter), carbon papers and foils, are conducive
in that process. Staniczyk kneads the metal plasters with her hands, thus em-
phasizing the material—if not artisanal—character of the artist’s work. The
three-dimensional elements breaking the flatness of works, crossing the
painting’s surface, and entering a haptic relation with the viewer have to be
truly challenging. The body of painting bases on its material dimension, which
introduces the performative aspect and activates sensomotoric reactions. It is
Rosalind Krauss that comes to mind here with her advent of the “post-media
era” that entails the opening of the painting for the contexts of polemics and
critical questions regarding the intermediacy between the material sphere of

the painting and its aesthetic qualities, as well as the constant dialogue with
tradition.

The key point of departure for us, viewers, in our confrontation with our own
reactions is constituted by formal qualities, the continual movement between
the surface and the depth, the contact with bare limits, edges and surround-
ings, which pose a threat of getting hurt or scratched, both metaphorically
and literally, as a breach in our continuous shell.

There are a couple of reasons why | have equally warm thoughts regarding
the sizeable annex in public space art completed under the supervision of
professor Florczak. Not only is the artist referring to “Hopscotch” by the idol
of my youth, Julio Cortazar, but she is also processing it in the spirit of pecu-
liar concrete poetry. In accordance with the rules of the genre’s manifesto,
she distils the maximum sense of the linguistic matter and its most basic ele-
ments, like words and letters (the latter cut out on her own, without using a
plotter). The concrete work consists in experiencing a piece, first by the artist
(haptically, again) and then by the viewers passing through pedestrian tun-
nels—not in its rationalisation. The semantic level is reduced to its essence. It
undergoes mixing in linguistic games, which may be drawing inspiration from
the dada movement. The texts become a reality on its own. The volatile and
changeable senses of an object/text reveal relations between signs and sub-
texts hidden in the original text, and they construct the object anew. Within
the same work | can recognise the variants of the same fragment of litera-
ture, which could be simultaneously read, deconstructed and constructed. |
like the shift of emphasis from the process of cognition to relations between
signs, visual aspects, light, motion in the urban sphere in relation with the
audience.

The second part of the annex, which presents the filmed and documented
act of creation of the installation, supplements, in my opinion, the nutritious
exhibition. It is not just some addition to painting, but it forms a full artistic
gesture with the professionally and dynamically narrated “making of” story.
The whole degree project as well as the artistic approach of Weronika
Stanczak, which | have been familiar with for years, are worth the highest pos-
sible grade. Her talents, deep intuition supported by her insatiable thirst for
knowledge manifesting itself in Weronika’s extensive reading and diligence,
as one can clearly see in her written work, complemented by her humility
and sensitivity—all these make her a true gem of an artist. | hope that the
conclusion of this review is obvious in the light of the above. | wish her deter-
mination and strength in her artistic work and development after today’s very
successful degree project exhibition.

Prof. Anna Krolikiewicz
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Bogna Storma

Studia rozpoczete na ASP w Gdarisku w 2012 roku w Pracowni
Podstaw Rysunku i Malarstwa prof. Krzysztofa Gliszczynskiego.

Praca magisterska pisemna: Pomiedzy kartografig a sztukg.

Topos mapy w sztuce napisana pod kierunkiem dr. hab. tukasza Guzka.
Opiekun aneksu: dr Marcin Zawicki

Promotor dyplomu: prof. Jarostaw Bau¢

Recenzent: dr Zbigniew Brzostowski

Studies in Basics of Drawing and Painting in the Studio Prof. Krzysztof
Gliszczynski at the Academy of Fine Arts in Gdarisk commenced in 2014.

Written master’s thesis: Between Cartography and Art. The Topos of Map
in Art written under the supervision of Prof. ASP dr hab. tukasz Guzek.
Supervisor of the annex: Dr Marcin Zawicki

Supervisor of the degree project: Prof. Jarostaw Bauc¢

Reviewer: Dr Zbigniew Brzostowski

Bogna Storma w pracy teoretycznej omawia, w ujeciu chronologicznym,
relacje zachodzace miedzy kartografig a sztuka, poczynajac od pradziejow
i koriczac na czasach wspoétczesnych. Wzajemne oddziatywanie wspomnia-
nych dziedzin poddane zostato analizie ze szczegdlnym uwzglednieniem
zasadnosci ich rozgraniczenia. Na tle ogdlnej historii kartografii, Autorka
omawia aspekty artystycznego kreslenia map oraz ich relacji z malarstwem.
Szczegdlnie interesujace sg tu rozwazania nad strategiami wykorzystania
toposu mapy przez artystéw, poczynajac od sztuki niderlandzkiej XVII wieku
az po wspodtczesng i jej relacje do kartografii w dobie dyktatury cyfryzacji.
W konkluzji Autorka stwierdza, ,,iz tradycja kartografii nie jest co prawda
tozsama ze sztuka, lecz wyrasta z tego samego gruntu”. Zatem zwigzki i rela-
cje kartografii i sztuki winny by¢ rozwazane w kontekscie historycznym oraz
wzajemnych zaleznosci i wptywdw. Wnioski ptynace z pracy wydaja sie stusz-
ne i potwierdzajg obawy przed tak czesto popetnianym przez badaczy wspét-
czesnych btedem anachronizmu.

Gtoéwna czes¢ pracy dyplomowej stanowi cykl obrazéw wykonanych tech-
nikg mieszang na ptétnie. Poszczegdlne prace nie posiadajg tytutéw wiasnych;
catosé zostata opatrzona wspolnym tytutem: Przestrzer.

Osobiste, dogtebne odczuwanie przestrzeni, zrodzone z potrzeby doswiad-
czania krajobrazu wzbudzajacego poczucie otwartosci i nieograniczonosci
stato sie — wedle stéw wtasnych Dyplomantki — punktem wyjscia w poszu-
kiwaniach malarskich. Ta inspiracja realistycznym pejzazem, na drodze
eliminowania tego co zbedne, co zbyt dostowne, doprowadzita Artystke do
skupienia sie na wartosciach przestrzennych i abstrakcyjnej istocie same-
go doznania, doznania petnego wieloznacznosci. W swych pracach Bogna
Storma manifestuje spokojne, zréwnowazone wzruszenia, rozbudzone
i narastajgce we wnetrzu. Wrecz cielesne doswiadczenie bezkresu i gtebo-
kiego oddechu pozostaje bezwiedne, a zarazem intencjonalne. Towarzyszy
mu uczucie kojgcego osamotnienia graniczacego z nieobecnoscia, a zarazem
nostalgia za bezmiarem i cisza.

Swoje emocje, przemyslenia, odczucia i tesknoty zawiera Bogna Storma
w otwartych kompozycjach malarskich, w ktérych dominujgcym srodkiem
wyrazu jest zwielokrotniona pozioma linia. Zaréwno owe linie, jak i barwy
wybiegaja poza ptaska powierzchnie ptétna na krawedzie blejtramoéw
wzmacniajgc poczucie otwartosci, wrecz nieograniczonosci tego malarstwa.
Spokojna kolorystyka zawarta w horyzontalnym uktadzie linii przywotuje
wyobrazenia mglistego widnokregu, pasma lasu, bruzd przeoranej ziemi,
nadrzecznych tak, podzielonych miedzami pél, marzen o jednej cho¢ chwili
Swietego spokoju.

Na aneks dyplomu sktada sie cykl rysunkéw i obiektéw pod wspdinym
tytutem: (48°52°6”S 123°23’6”W). Tytut aneksu sugeruje, ze bedziemy mieli
do czynienia z konkretnym miejscem na ziemskiej geoidzie, s3 to bowiem
wspétrzedne oceanicznego bieguna niedostepnosci, zwianego Nemo. Punkt
ten zostat wyznaczony na Oceanie Spokojnym, mozliwie najdalej od jakie-
gokolwiek ladu. Mylitby sie jednak ten, kto szukatby w pracy Bogny Stormy
odniesien do matematycznego rozumienia pojecia punktu, ktére od czaséw
Euklidesa pozostaje aksjomatem. Zatem prdéba odniesienia aksjomatyczne-
go pojecia do pracy Artystki nie miataby sensu. Tak punkt Nemo, jak i punkt
w sensie ogélnym winnismy rozumieé, w odniesieniu do pracy Dyplomantki,
jako metafore. To miejsce, w ktéorym doswiadczy¢ mozna skrajnego osamot-
nienia w warunkach zbudowanej z punktdw nieograniczonej przestrzeni.
Nemo to miejsce pozbawione wyrdznikow, ktdre przestaje byc¢ czytelne jako
konkret i zamazuje w $wiadomosci uczestnika i obserwatora jasnos¢ pojec.
Swiadomos¢ tego stata sie to dla Bogny Stormy impulsem do rozwazan na
temat lelawosci relacji: przestrzen — miejsce, przestrzen — punkt, ptaszczyzna
— punkt. Aby lepiej zrozumied istote tych relacji, Autorka podjeta prébe wyka-
zania ambiwalencji wzmiankowanych poje¢ zobrazowang w cyklu rysunkéw
i obiektéw o charakterze granicznym. Trudno jednak odpowiedzie¢ na pyta-
nie: na ile sie Jej to udato? Wedtug samej Autorki: ,wytgcznie w sposob
intuicyjny mozemy okresli¢ moment, w ktérym punkt staje sie ptaszczyzna
W naszym osobistym postrzeganiu, czasem za$ jednoznaczna klasyfikacja
okazuje sie by¢ niemozliwa lub po prostu daremna”. Prezentowana praca
bez komentarza lub bez uprzedniej lektury Wasilija Kandinskiego jest trudna
w odbiorze i interpretacji, stad jej funkcjonowanie jako samodzielnego bytu
artystycznego pozostaje sporne. Niemniej, trudne rozwazania plastyczne nad
pojeciami pierwotnymi i podstawowymi oraz ich wptywem na emocje, na
tworczos¢ wiasnie sg ze wszech miar godne uznania.

Dr Zbigniew Brzostowski






In her theoretical work, Bogna Storma discusses the relations between car-
tography and art in chronological order, starting from the prehistory to mod-
ern times. She analyses the mutual influences between these two fields to
reach some conclusions regarding the validity of their distinction. The author
discusses different aspects of artistic map drawing and its relationship with
painting in the light of the general history of cartography. What is especially
interesting here is the analysis of the strategies of using the topos of a map
by artists, starting from the Dutch art of the 17th century to end with the
contemporary art with its relations to cartography under the dictatorship of
digitization.

The author concludes that “although the tradition of cartography is not
identical to art, it stems from the same ground”. Thereby the relations be-
tween cartography and art should be considered in a historical context of
mutual relations and influences. The conclusions coming from the work seem
valid and confirm concerns related to the error of anachronism that is so of-
ten made by contemporary scholars. The main part of the Degree Project is
the cycle of canvas paintings in the mixed media technique. Individual works
do not have their own names and the whole thing bears the title: Space.

The deep and personal experiencing of space born from the need to ex-
perience landscape (evoking openness and limitlessness) became, using the
artist’s own words, a point of departure in her painterly explorations. This
inspiration with realistic landscape led the artist down the path of eliminating
redundancies and focusing on the spatial and abstract essence of experience
that can lead to many different senses. Bogna Storma manifests in her work
some calm, balanced emotions that are awakened and they grow. The almost
corporeal experience of vastness and deep breath becomes almost uninten-
tional and intentional at the same time. It is accompanied by a feeling of
soothing loneliness close to absence, as well as some nostalgy for boundless-
ness and silence.

Bogna Storma expresses her emotions, thoughts, impressions, and long-
ings in the open painterly compositions, where the dominant means of ex-
pression is a multiplied horizontal line. Both the lines and hues go beyond
the flat surface of canvas to the edges of stretchers, enhancing the sense of
openness and limitlessness of this painting. Calm colours of the horizontal
arrangement of lines may evoke images of foggy horizon, the line of a forest,
a furrowed field, meadows by rivers or fields divided by balks—a dream of at
least one moment of peace and quiet.

The annex of the degree project consists of drawings and objects bearing
the same title: (48°52°6”S 123°23’6”W). The title of the annex would suggest
that it is going to be about a precise place on our geoid, as these are the
coordinates of the pole of inaccessibility called Nemo. It is the place in the
Pacific Ocean that is farthest from land. We would be wrong, however, to
look in Bogna Storma’s works for some references to the mathematical un-
derstanding of the concept of point, which has been an axiom since Euclid.
Both Point Nemo and point in the more general sense should be understood
as a metaphor here. It is a place where one can experience total loneliness
in the conditions of infinite space created from points. Nemo is a place that
lacks any distinguishing marks, ceases to be legible and blurs the clarity of
definitions in the eyes of participants/observers. The awareness of that be-
came an impulse for Bogrna Storma to consider the weakness of relations:
space-place, space-point, surface-point. To better understand the essence of
these relations the author made the effort to prove the ambivalence of these
concepts, which is depicted in the cycle of drawings and graphical objects. It
is hard to answer the question if she managed to fulfil the promise. According
to the author herself: “it is only our intuition that allows us to indicate the
moment at which a point becomes a surface in our individual perception, and
sometimes an unequivocal classification turns out to be impossible if not fu-
tile”. The work presented without any commentary and without reading Was-
sily Kandinsky is difficult to interpret, so its functioning as an independent
entity is debatable. Nevertheless, the difficult visual considerations regarding
the rudiments and basic concepts, as well as their influence on emotions and
art are worthy of recognition.

Dr Zbigniew Brzostowski
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Wiadystaw Tyrkin

Studia rozpoczete na ASP w Gdarisku 2014 roku w Pracowni
Podstaw Rysunku i Malarstwa dr. hab. Macieja Gorczynskiego.

Praca magisterska pisemna: Czysta Forma Stanistawa
Ignacego Witkiewicza na podstawie jego obrazéw malarskich
napisana pod kierunkiem dr. hab. tukasza Guzka.

Opiekun aneksu: prof. Jacek Zdybel

Promotor dyplomu: prof. Teresa Miszkin

Recenzent: dr hab. Aleksandra Jadczuk

Studies in Basics of Drawing and Painting in the Studio of Dr hab. Maciej
Gorczynski at the Academy of Fine Arts in Gdarisk commenced in 2014.

Written master’s thesis: Stanistaw Ignacy Witkiewicz’s Pure Form on the
Basis of His Paintings written under the supervision of Dr hab. tukasz Guzek.
Supervisor of the annex: Prof. Jacek Zdybel

Supervisor of the degree project: Prof. Teresa Miszkin

Reviewer: Dr hab. Aleksandra Jadczuk

Czesé artystyczna dyplomu Wiadystawa Tyrkina to cykl obrazéw w techni-
ce olejnej na ptdtnie pt. Stan splgtany. Tytuty poszczegdlnych, zaprezen-
towanych prac wskazuja, iz bohaterami jego obrazéw s3 osoby najblizsze
(Babcia, Dziadek i Mama, Kinia-Ja...). Relacje pomiedzy ludZmi bowiem,
a zwtaszcza wiezi rodzinne sg przedmiotem jego szczegdlnego zainteresowa-
nia. Bezposrednie inspiracje autor czerpie z fotografii rodzinnych z réznych
okresow czasu. Fotografie te jednak czesto stanowig tylko rodzaj notatek do
swobodnej aranzacji poszczegdlnych ujec¢. Uchwycony czas zdjec z przesztosci
zdaje sie wkrada¢ do obrazéw. Wizerunki ludzi, nieruchome kadry zatrzymane
W narracji, trwaja i poruszajg pamiec.

Tajemnicze i niedookreslone przestrzenie, kreslone rozlegtymi ptaszczy-
znami szarosci kontrastujg z dzwiecznymi, barwnymi fragmentami ubioru
oraz dosy¢ precyzyjnie opracowanym detalem rekwizytu. Tylko pozornie nie-
powigzane ze sobg, niby przypadkowo zastygte w metaforycznych kompo-
zycjach, elementy te s3 jednak starannie zaaranzowane i doskonale oddaja
zamyst autora, zatozong nierozerwalnos¢ powiazan, tytutowy stan splgtany.
Przedstawione postacie nabierajg znaczenia dopiero w spotkaniu z innymi,
w relacjach i konkretnych zestawieniach. Sportretowani bliscy to osoby petne
indywidualnych ryséw psychologicznych. Zanurzajac sie w tkanke miekkiego
Swiatfa i materii mozemy przyjrzec sie ich wnetrzu.

Na uwage zastuguje piekne i wyrafinowane zastosowanie koloru.
Nasycone czerwienie, zétfcienie i delikatne oranze dodatkowo rozswietlajg
sie i rozzarzajg w sasiedztwie szarosci, dopetniajac sie zarazem z chtodnymi
btekitami i odcieniami zieleni. Oszczedna paleta z przewaga szarosci, bieli
i czerni wzbogacona jedynie miejscami barwnymi akcentami, poteguje jeszcze
bardziej wrazenie uje¢ fotograficznego kadru. Atmosfera przedstawien sprzy-
ja kontemplacji, zapraszajac nas w sentymentalng podroz.

Malarstwo to jest w moim odczuciu niezwykle wysublimowane, ale i wyra-
ziste, a gteboko osobisty i emocjonalny charakter prac $wiadczy o dojrzatosci
dyplomanta.

Aneks z malarstwa $ciennego to bardzo ciekawa realizacja autorskie-
go projektu kompozycji malarskiej na $cianie zbiornika retencyjnego.
Bezposrednia inspiracja jest zjawisko obiegu wody w przyrodzie. Realizacja ta
jest swoistg metafora tego zjawiska. Syntetycznie malowane, barwne sylwety
ptakéw wodnych — gesi, wytaniajg sie i ksztattuja z granatowej abstrakcyjnej
formy, okalaja obiekt i ponownie tacz3 sie z nia.

Czes$¢ pisemna pracy dyplomowej stanowi wnikliwg probe przyblize-
nia czym jest Czysta Forma wedtug Stanistawa Ignacego Witkiewicza. Autor
analizuje zaréwno Zrddta inspiracji dla zatozen filozoficznych Witkacego, jak
i naukowo interpretuje pojecia przez niego przytaczane. Ustala najwazniejsze
zatozenia formalne, zajmuje sie réwniez opisem kompozycji oraz przestrzeni
barwnej w ujeciu Czystej Formy. Dodatkowo na przyktadzie wybranych dziet
malarskich sprawdza stusznos¢ zatozen teoretycznych. Pozwala nam to gtebiej
zrozumie¢, czym jest struktura obrazu dla Witkiewicza. Co wazne, zawarte
w przytaczanej koncepcji Czystej Formy zatozenia inspiruja i zdajg sie by¢
istotne dla malarstwa samego dyplomanta.

Catos$¢ dyplomu oceniam bardzo wysoko, dlatego rekomenduje Szano-
wnej Komisji Dyplomowej nadanie Wtadystawowi Tyrkinowi tytutu magistra
sztuki.

Dr hab. Aleksandra Jadczuk
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The artistic part of Wtadystaw Tyrkin’s Degree Project is a cycle of oil paint-
ings on canvas titled ,Entanglement”. The titles of individual works presented
suggest that the protagonists of his paintings are the author’s nearest and
dearest. (“Grandma, Granddad and Mom”, “Kinia-Me”...). Relations between
people, and especially family bonds, belong to the scope of his main inter-
est. The author draws inspiration from family photographs from different
periods. These photographs, however, are just some sketches for his free ar-
rangements of individual frames. The time of these photos captured seems
to creep into the paintings. Images of people and still frames from some nar-
rative last and move our memory.

The mysterious and unspecified spaces delineated with vast surfaces of
grey contrast with vibrant and colourful fragments of clothes and precisely
rendered detail of a prop. These elements, which are only seemingly unre-
lated and accidentally frozen in metaphorical compositions, perfectly convey
the author’s main idea connected with how inseparable bonds and relations
are, just as expressed in the title Entanglement. The characters presented
acquire meaning only when they meet the others, in their relations and

arrangements. The family members presented are people displaying psycho-
logical features abundantly. Immersing in the tissue of soft light and matter,
we can see their inner life.

The beautiful and refined use of colour deserves our attention. Satu-
rated reds, yellows, delicate oranges additionally light up and glow next to
greys, cool blue and green hues. The restrained palette dominated by greys,
white and black, supplemented with the colourful patches here and there
enhance the impression of a photographic frame. The atmosphere of these
representations is conducive to contemplation and invites us to a sentimental
journey.

This painting is, in my opinion, truly sublime and expressive, and the per-
sonal and emotional character of these works is a testimony to the Degree
Candidate’s maturity.

The annex in wall painting is an interesting and original painterly com-
position on the wall of some reservoir. The direct inspiration for it comes
from the natural water cycle. This project is some kind of a metaphor of this
phenomenon. The synthetic and colourful silhouettes of water birds (geese)




emerge and from the dark blue abstract form, take on shape and go around
the entire object and come back to the dark blue form.

The written part of the Degree Project is an insightful attempt to present
S. I. Witkiewicz’s concept of “pure form”. The author analyses the sources
of inspiration for Witkacy’s philosophy and scientifically interprets the con-
cepts that he uses. He establishes the formal assumptions and discusses the
issue of composition and colour space in the light of Pure Form. Additionally,
based on selected painterly works, he verifies the validity of Witkacy’s theo-
retical assumptions. This allows us to understand better what the structure
of a painting was for S. I. Witkiewicz. What is important, the assumptions of
the Pure Form theory discussed seem to be also important for the Degree
Candidate’s painting.

I think highly of the whole Degree Project, which is why | recommend the
Degree Committee to award the title of the Master of Fine Art to Wtadystaw
Tyrkin.

Dr hab. Aleksandra Jadczuk
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Agnieszka Nienartowicz

Urodzona w Jeleniej Gérze. Studiowata malarstwo na Akademii Sztuk Piek-
nych we Wroctawiu w latach 2011-2013 oraz na Akademii Sztuk Pieknych
w Gdansku w latach 2013-2016. Prace dyplomowa obronita w 2016 roku
w pracowni prof. Macieja Swieszewskiego z aneksem z rysunku w pracowni
prof. Marii Targonskiej.

Autorka kilku wystaw indywidualnych i uczestniczka ponad pieédziesie-
ciu wystaw zbiorowych w Stanach Zjednoczonych i w Europie. Jej prace
znajduja sie w kolekcji Muzeum Gdariska, The Bennett Collection oraz
w wielu prywatnych kolekcjach w Polsce i za granica, przede wszystkim
w Stanach Zjednoczonych. Dwukrotna stypendystka Ministra Kultury
i Dziedzictwa Narodowego, dwukrotna stypendystka Rektora ASP w Gdan-
sku oraz stypendystka Prezydenta Miasta Jeleniej Géry. Laureatka i fina-
listka licznych konkurséw krajowych i zagranicznych, miedzy innymi: Il
miejsce na V Triennale Malarstwa ANIMALIS, 11l miejsce na Miedzynarodo-
wym Triennale Rysunku Studentéw Wyzszych Szkét Artystycznych w Kato-
wicach, finalistka 14th International ARC Salon Competition w New Jersey,
finalistka London Contemporary Art Prize w Londynie. Obecnie mieszka
i pracuje w Krakowie.

Agnieszka Nienartowicz was born in Jelenia Gora. She studied painting at the
Academy of Fine Arts in Wroctaw from 2013 to 2016 and at the Academy of
Fine Arts in Gdansk from 2013 to 2016. She prepared her Degree Project in the
Studio of Prof. Maciej Swieszewski and her annex in the studio of Prof. Maria
Targonska. She graduated in 2016.

She is the author of several solo exhibitions and over fifty collective exhibitions
in the USA and in Europe. Her works have been included in the collection of
the Museum of Gdansk, The Bennett Collection and many private collections
in Poland and abroad, especially in the USA. She was awarded the scholarship
of the Minister of Culture and National Heritage (twice), the scholarship
of the Rector of the Academy of Fine Arts in Gdansk (also twice), and the
scholarship of the President of Jelenia Gora. She is the laureate and finalist of
multiple national and international competitions, including: 3rd place at the
5th Triennale of Painting ANIMALIS, 3rd place at the International Triennale
of Drawing for Students of Academies of Fine Arts in Katowice, shortlisted
for the final of the 14th International ARC Salon Competition in New Jersey,
shortlisted for the final of London Contemporary Art Prize in London. She is
currently living and working in Cracow.
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Paulina Otowska

Malarka, fotografka, twdrczyni filméw wideo, jest autorka wielu akcji
i projektow, w ktérych taczy artystyczne Srodki wyrazu z elementami sztu-
ki uzytkowe;j.

Urodzona w Gdarsku, Paulina Olowska mieszka i pracuje pomiedzy
Rabka-Zdrdj i Krakowem. Ukonczyta School of the Art Institute of Chicago;
a pbzniej uzyskata tytut magistra na Akademii Sztuk Pieknych w Gdarnsku
w pracowni malarstwa prof. Mieczystawa Olszewskiego (aneks w pra-
cowni multimedialnej prof. Witostawa Czerwonki). Laureatka The Aachen
Art Prize (2014), wczesniej byta stypendystka Krélewskiej Akademii Sztuk
Pieknych w Hadze (1988), Centro de Art Communication Visual (Arco)
w Lizbonie (1998/99), CCA w Kitakyushu (1999/2000) i Rijksakademie van
Beeldende Kunsten w Amsterdamie (2001/02).

Czesto taczy sztuke wysoka z uzytkowa, poprzez to redefiniujac jedng
i druga oraz przepisujac tradycje, w ktorych one powstaja. Inspiruje sie
kulturg popularna, ale takze czytaniem przez nig tradycji modernizmu.
Interesuje jg wspotczesnosc i aktualnosé, ktdrg zderza z utopijnymi wizja-
mi z przesztosci, namawiajgc widza do refleksji nad zapomniang estetyka
iideologia.

Znana na catym swiecie twodrczos$¢ Otowskiej byta przedmiotem wielu
indywidualnych wystaw i projektéw, miedzy innymi SCAD Museum of Art,
Savannah, GA (2021); Simon Lee Gallery, Londyn, Wielka Brytania (2019);
Fondazione Furla, Museo del Novecento, Mediolan, Wtochy (2018); The
Kitchen, Nowy Jork, NY (2017); Tate Modern, Londyn, Wielka Brytania
(2015); Ludwig Forum fir Internationale Kunst, Aachen, Niemcy (2015);
Stedelijk Museum, Amsterdam, Holandia (2013); Kunsthalle Basel, Bazylea,
Szwajcaria (2013), CCA Wattis Institute for Contemporary Arts, San Fran-
cisco, CA (2010) i Camden Arts Centre, Londyn, Wielka Brytania (2009).

Najwazniejsze wystawy zbiorowe to: Narodowa Galeria Sztuki, War-
szawa, Polska (2019); Liverpool Biennial, Liverpool, Wielka Brytania (2018);
San Francisco Museum of Modern Art, San Francisco, CA (2016), Centre
Pompidou, Paryz, Francja (2016); Haus der Kunst, Monachium, Niemcy
(2015); Baltic Centre for Contemporary Art, Gateshead, Wielka Brytania
(2014); Serralves Museum of Contemporary Art, Porto, Portugalia (2014);
Museum of Modern Art, Nowy Jork, NY (2012) i New Museum, Nowy Jork,
NY (2011).

Jej prace znajdujg sie w kolekcjach prywatnych i publicznych, w tym
w Tate, Londyn, Wielka Brytania; Sammlung Boros, Berlin, Niemcy; Ste-
delijk Museum, Amsterdam, Holandia; Muzeum Sztuki Nowoczesnej
w Warszawie; Muzeum Sztuki Wspotczesnej Serralves, Porto, Portugalia;
Muzeum Sztuki Nowoczesnej San Francisco w Kalifornii i Muzeum Sztuki
Nowoczesnej w Nowym Jorku.

W 2016 roku ,,New York Times" ogtosit liste 0sdb, ktére miaty najwiek-
szy wptyw na kulture tego roku. W tym prestizowym gronie znalazta sie
rowniez Paulina Otowska. Nowojorska redakcja nazwata jg ,najbardziej
optymistyczng, a zarazem sentymentalng polskg artystka”, ktéra ,,maluje
zapomniang przesztos¢, wierzy w nig i nig zyje”.

Painter, photographer, video film maker, she is the author of many projects,
which combine artistic means of expression with elements of the applied arts.

Born in 1976 in Gdansk, Paulina Olowska lives and works between Rabka-
Zdroj and Krakow. Graduating from the School of the Art Institute of Chicago,
she later obtained a master's degree at the Academy of Fine Arts in Gdansk
in the painting studio of prof. Mieczyslaw Olszewski (annex in the multimedia
studio of prof. Witoslaw Czerwonka). Winner of The Aachen Art Prize (2014),
previously a scholarship holder of the Royal Academy of Fine Arts in The
Hague (1988), Centro de Art Communication Visual (Arco) in Lisbon (1998/99),
CCA in Kitakyushu (1999/2000) and Rijksakademie van Beeldende Kunsten in
Amsterdam (2001/02).

She often combines high art with applied arts, thus redefining both and
rewriting the traditions in which they arise. Inspired by popular culture, but
also by reading the traditions of modernism, she is interested in the collision
of the “present” and “up-to-date” with utopian visions from the past, urging
the viewer to reflect on forgotten aesthetics and ideology.

Internationally renowned, Olowska’s work has been the subject of
numerous solo exhibitions and projects, including SCAD Museum of Art,
Savannah, GA (2021); Simon Lee Gallery, London, UK (2019); Fondazione
Furla, Museo del Novecento, Milan, Italy (2018); The Kitchen, New York, NY
(2017); Tate Modern, London, UK (2015); Ludwig Forum fir Internationale
Kunst, Aachen, Germany (2015); Stedelijk Museum, Amsterdam, Netherlands
(2013); Kunsthalle Basel, Basel, Switzerland (2013), CCA Wattis Institute
for Contemporary Arts, San Francisco, CA (2010) and Camden Arts Centre,
London, UK (2009).

Major group exhibitions include National Gallery of Art, Warsaw, Poland
(2019); Liverpool Biennial, Liverpool, UK (2018); San Francisco Museum of
Modern Art, San Francisco, CA (2016), Centre Pompidou, Paris, France (2016);
Haus der Kunst, Munich, Germany (2015); Baltic Centre for Contemporary
Art, Gateshead, UK (2014); Serralves Museum of Contemporary Art, Porto,
Portugal (2014); Museum of Modern Art, New York, NY (2012) and the New
Museum, New York, NY (2011).

Her work belongs to major private and public collections including
Tate, London, UK; Sammlung Boros, Berlin, Germany; Stedelijk Museum,
Amsterdam, Netherlands; Museum of Modern Art, Warsaw, Poland; Serralves
Museum of Contemporary Art, Porto, Portugal; San Francisco Museum of
Modern Art, San Francisco, CA and Museum of Modern Art, New York, NY.

In 2016, Paulina Olowska was featured on the "New York Times" list of the
people who made the biggest cultural impact that year. The New York editorial
office called her "the most optimistic and at the same time sentimental Polish
artist" who "paints the forgotten past, believes in it and lives it".
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