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Kolejna, dziewiata juz wystawa prezentujaca najnowsze realizacje dyplomowe
Wydziatu Malarstwa Akademii Sztuk Pieknych w Gdansku utwierdza nas
powoli w przekonaniu, ze malarstwo ma sie catkiem dobrze. Na przekor jej
adwersarzom ta szlachetna dyscyplina przezyta konceptualizm, wytrwata
obok sztuki krytycznej, nie zabity jej tez nowe media. Dzi$ nikt juz chyba nie
wierzy w grozby rzucane malarstwu —towarzyszy ono cztowiekowi od zarania
do dzi$, a jego bujne zycie nadal biegnie swoim torem. Czasami wprawdzie
chowa sie w cieniu innych dziedzin, pogladéw czy odkryé, zeby w innym
momencie przypomnie¢ o sobie stojac w Swietle reflektorow w samym
centrum sceny Swiata sztuki. Mam nieodparte wrazenie, ze znajdujemy sie
wtasnie w takim momencie. Malarstwo przezywa swdj kolejny renesans,
staje sie widoczne, doceniane i istotne. Z wielkg przyjemnosciag zauwazam,
ze Wydziat Malarstwa Gdanskiej Akademii Sztuk Pieknych ma swdj znaczacy
udziat w tym odrodzeniu, nie tylko na polskim gruncie. Obecny ksztatt
Wydziatu to efekt pracy wielu pokolern znakomitych pedagogoéw, grona
artystow obecnie zwigzanych z uczelnig oraz, przede wszystkim, studentéw,
ktdrzy sg pierwsza przyczyng istnienia tej instytucji.

Trudno obiektywnie oceni¢ wartos¢ dzieta sztuki. Majgc swiadomosé,
ze absolwenci Wydziatu Malarstwa osiggaja liczne sukcesy — otrzymujg
prestizowe nagrody, biorg udziat w istotnych wystawach, pojawiaja sie
w gtosnych publikacjach, przodujag w rankingach — mozna $miato stwierdzic,
ze szczesliwy splot wielu czynnikéw sprawit, ze znajdujemy sie na bardzo silnej
pozycji. Mtode malarstwo z Gdanska jest wyrazne, rozpoznawalne i pomimo
wielosci prezentowanych tu postaw w jakims sensie spojne. Dyplomanci stajg
przed trudnym zadaniem — muszg odnalezé wtasny skrawek na ogromnym
polu dostepnych obecnie $rodkéw wyrazu przynaleznych malarstwu. Bo
malarstwo to nie tylko prostokatny, ptaski i nieruchomy obraz. Wywodzace
sie z pierwszego gestu, pojedynczego Sladu pozostawionego przez cztowieka,
kroczace poprzez malarstwo S$cienne, tablicowe, ikone, obrazy olejne,
fotografie az po obraz video, projekcje multimedialne, obiekty malarskie,
otwiera przed mtodymi twdrcami niezmierzone zasoby. Jesli pomnozymy to
przez wachlarz tematéw, indywidualnych koncepcji, mozliwych podejs¢ do
tej dyscypliny, przed oczami pojawi sie spektrum, z jakim musi sie zmierzy¢
najmfodsze pokolenie absolwentéw wydziatu.

Wystawa ,Miode Malarstwo w Gdansku” to niepowtarzalna okazja
przyjrzenia sie temu, jak miodzi artysci poradzili sobie z takim nadmiarem.
Dzieki konfrontacji postaw, wizji wypracowanych przez niedawnych
dyplomantéw z pomocg promotoréw i opiekundw anekséw, mozemy
poréwnac¢ wspdtczesne strategie artystyczne, zrozumieé wartos$¢ niekiedy
skrajnie réznych spojrzen na dzieto sztuki. Wspierajgc sie zamieszczonymi
W ponizszym opracowaniu recenzjami — pogtebiong analizg prezentowanych
prac — sprobujmy wstuchaé¢ sie w ten wielogtos. Poszukajmy punktéw
wspdlnych w postawach dalece odlegtych i przestrzeni pomiedzy realizacjami
bliskimi sobie. Spréobujmy zdefiniowaé, czym jest Mtode Malarstwo
w Gdansku.

dr Marcin Zawicki
Kurator Wystawy

Young Painters
in Gdansk
2016 Graduates

Painting is doing rather well judging by the most recent graduation works
on display at the exhibition held by the Faculty of Painting of the Academy
of Fine Arts in Gdansk. The noble discipline of art has defied expectations
voiced by its adversaries and managed to survive conceptualism, persist
while surrounded by the critical art movement, emerge victorious in the
confrontation with new media. Nowadays, the relentless threats uttered
against painting sound empty since it keeps and will keep thriving for
centuries. Time and time again, it might have been overshadowed by various
other disciplines, attitudes and transformations only to unexpectedly steal
the limelight again. In my view, we’ve reached that precise point. Painting
is undergoing another revival, gaining prominence, appreciation and
significance. | am proud to say that the Gdarisk Academy’s Faculty of Painting
has contributed greatly to the renaissance of painting not only in the country,
but also abroad. The current scope of the Faculty would be impossible to
achieve without the combined efforts of several generations of educators,
distinguished artists collaborating with the Academy and finally the students
themselves, for whom this Academy was founded.

The objective criteria for evaluation of artworks are difficult to establish.
Nevertheless, | can safely state that we’ve attained such a strong position
due to the several factors correlating, including the success of our former
graduates substantiated by their prestigious awards, active participation in
seminal exhibitions, media attention, and rankings. The emerging painters
from Gdansk receive wider national recognition. Their art practice remains
congruous despite individual differences. This year’s graduates face the
major challenge of finding their own voice in the chorus of means of
expression applicable to painting. There is so much more to painting than a
two-dimensional still image on a rectangular surface. It offers young artists
an incredibly broad range of possibilities taking into account the fact that it
has its origins in the primal gesture, the human trace left behind. Ultimately,
it has incorporated large-scale, tableau, oil painting, icons, photography,
videoart, interdisciplinary art projects and objects. Add to that a wide range
of subject matters, unique lines of thinking and outlooks on painting as
an art discipline and what you get is the inehauxstible specter of daunting
opportunities waiting to be exploited by our Faculty’s most recent graduates.

The Young Painters of Gdansk exhibition explores these young artists’
approach towards the abovementioned opulence. Furthermore, the
group show provides us with valuable insight into multifarious approaches
and visions developed together with the works’ supervisors. The viewer
has a unique chance to draw comparisons between distinctive visual
representation strategies in contemporary art, to understand the value
of manifold perspectives, which are expounded upon and analyzed in the
featured reviews. | encourage you to listen attentively, to find common
ground between both similar and disparate works of art and to define the
hallmarks of a young painter from Gdarsk.

dr Marcin Zawicki
chief curator
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Marta Dobkowska

dynksiaral@gmail.com
dobkowska@wp.pl

Urodzona 27 kwietnia 1989 roku w Ostrotece.
Studia rozpoczete na ASP w Gdarisku w 2010 roku w Pracowni
Podstaw Rysunku i Malarstwa prof. Jézefa Czerniawskiego.

Praca magisterska Kazdy artysta to egoista
napisana pod kierunkiem dr. tukasza Guzka.
Opiekun aneksu: dr hab. Anna Kroélikiewicz
Promotor dyplomu: prof. Henryk Czesnik
Recenzent: dr hab. Robert Florczak

Born on April 27, 1989 in Ostroteka.
In 2010, she began her studies in the Basics Workshop run

by prof. Jézef Czerniawski at the Academy of Fine Arts in Gdansk.

Master’s thesis: ,Every artist is an egoist”
Supervisor: dr tukasz Guzek

Assistant supervisor: dr hab. Anna Krélikiewicz
Main supervisor: prof. Henryk Czesnik
Reviewer: dr hab. Robert Florczak

Podskérnie, instynktownie zawsze cenitem prace Marty. Wszyscy, ktdrzy
znaja Marte Dobkowska wiedzg, ze komunikacja z nig jest trudna — jesli
w ogdle mozliwa. Ale jest co$, co przyciagga do jej tworczosci, co nie daje
spokoju. Prosta komunikatywnos¢ jej artystycznych wypowiedzi, uchwycenie
w kadrze, w krotkim zdaniu zaopatrzonym jednym znakiem, w dowcipnym,
przewrotnym, brutalnie celnym cho¢ nie catkiem oczywistym przekazie
prawdy o otaczajgcym jg Swiecie.

Prace malarskie sg w duzej mierze pozbawione koloru. Na ptytach koloru
papieru pakowego, rzadziej na blejtramach, bielg, szaroscig i czernig emulsji
ukazuje typy w czarnych kominiarkach, skindw i psy ras agresywnych. W kilku
obrazkach biaty i czarny osobnik dajg sobie soczyscie po mordzie.

Rysunki wielkich formatéw pokazuja mezczyzn i kobiety. Nie
doszukiwatbym sie w nich katalogowego piekna z wybiegu, ale docenit
whnikliwg obserwacje formy. Marta nawet Lady Di pozornie pozbawita urody.
Kominiarki, tyse paty, psie kty, smalec wyborowy i ryba karpio-podobna
z krwawym rézowym uchem zamiast tba. Tam, gdzie pojawia sie kolor, jest
to turkusowy btekit z centymetrowego pedzla lub rézowy sprej z puszki
graficiarza.

W jednym z obrazkdw na owtosionych nogach, betonowych jak
blokowiska, unosza sie brzuch i dupsko solidnej kobiety z napisem:
,ros¢”, z ,n” powiewa nasza narodowa w szarych btekitach, a podbrzusze
udekorowane jest gryzmotem rézu. Najbardziej tajemniczy i abstrakcyjny
z obrazéw przedstawia nieczytelny fragment napisu Solidarnos$é. Odnosi sie
on do miejsca zamieszkania artystki i jej lekdw natury obsesyjnej. Wystawa
nie stracitaby wiele, gdyby go zabrakfo.

Na podtodze lezg trzy duze prace na czarnej folii czy lateksie. Na jednym
z nich namalowana jest bielg morda jakiegos typa wielka graba zastaniajagcego
zapewne szpetng gebe. Na drugiej widnieje wielka etykieta Smalcu
Wyborowego, zas na trzeciej folii turkusowa kreska artystka namalowata
faceta w kominiarce z zaciekami pod oczami i kulfoniastym biatym napisem:
,Kominiary mokre od tez”. Czyzby w tej zalewie brutalnosci, brzydoty i agresji

zapachniato empatig? Czy w prezentowanych bijatykach czarnych z biatymi
kryje sie rasizm, czy jego przeciwieristwo? Czy ksiezna Walii byta piekna
poprzez atrakcyjnosé fizyczng, ktorej pozbawita ja Dobkowska, czy moze
dzieki walce z minami przeciwpiechotnymi, o czym troche zapomnielismy.

Nie jest to abnegacki dyplom, ale petna przewrotnej refleksji, autoironii
i moze nawet bdlu spowiedZ wrazliwej artystki. Tym mniej wrazliwym
i bardziej przekonanym o nienaruszalnym kanonie piekna moze nie warto
ani zastanawiaé sie nad brutalizmem twodrczosci Dobkowskiej, ani pochylac
sie, by w zmudnych staraniach rozszyfrowa¢, o co chodzito jej w tryskajacej
wulgaryzmami pracy pisemnej. Przekonany jestem jednak, ze kadra Wydziatu
Malarstwa, ktéra od dziesiecioleci potrafi zachwyca¢ sie niektorymi
osiggnieciami art brut, arte povera czy Neue Wilde, a nawet docenic¢
oblesnosci Paula McCarthy, prowokacyjng Kiki Smith, malarstwo Philipa
Gustona czy pozornie obrzydliwg La Poupée Hansa Bellmera z 1936 roku,
potrafi tez zrozumie¢ Marte Dobkowska.

Przeciez nasza pogon za brzydotg jest réwnie stara jak $ciganie sie
z pieknem. Czesto zacierajg sie granice piekna, brzydoty czy wulgarnosci.
Profesor Maria Janion wielokrotnie doceniata prace, w ktdérych kiebito
sie od soczystych wulgaryzméw. W pracy pisemnej Marty Dobkowskiej,
w jej obrazach, rysunkach i animacjach, jest autentyczno$¢ postrzegania
odwotujgca sie do niekonwencjonalnych, wrecz absurdalnych rozwigzan
rodem z Totartu. Jej praca pisemna nie jest schizofrenicznym betkotem,
a literackim dopetnieniem malarstwa i rysunku, co my przeczuwali$my i co
potwierdzity bliskie nam autorytety literackie z Uniwersytetu Gdanskiego.

Widze w Marcie Dobkowskiej niezwykle wrazliwg kobiete, ktéra
otaczajagcy jg Swiat stara sie oswoi¢ swoimi pracami malarskimi,
rysunkowymi, animacjami i stowem pisanym. Dobkowska nie nasladuje
aparatu fotograficznego, nie nasladuje niczyjej kreski, nie nasladuje niczyjej
ekspresji, znalazta wtasny prosty, ale nosny jezyk przekazania wrazen i emocji.
Czuje, ze Dobkowska $wiadomie schodzi do rynsztoka, podziemia czy kloaki
artystycznej kreacji. Nie opisuje salondw, nie rozkoszuje sie bogactwem formy
i przepychem tresci. Prostym, momentami brutalnym jezykiem sztuki méwi
o $wiecie, ktérego staramy sie nie zauwazy¢. Dynamika psich portretéw jest
imponujaca. Wykonane pozornie niezdarnymi Srodkami, rozpierajg kadry
warkotem rozjuszonych czworonogéw. Psia agresja rozlewa sie daleko od
malarskiego podtoza. Mordy psich i ludzkich bohateréw Dobkowskiej nie
nalezg do pieknych. Niemy bdj i szarpanina, w ktdrej uczestniczg, jest obrazem
nie tak matej czesci naszego spoteczenstwa.

Czy to, ze chcielibysmy takie obrazki wyprze¢, oznacza ze zjawisko
zniknie? Nie zniknie, a nadchodzgce czasy mogg dostarczy¢ nam i Dobkowskiej
catej plejady , patriotycznych” wybuchdw dresiarskiej ekspresji. Sypigcy sie na
naszych oczach $wiat wolnosci i liberalnej demokracji zastepuje dynamiczny
jak pit bull element brutalnego populizmu, wiec nie moze nas dziwic, ze coraz
czesciej bedziemy odnajdywacd to w dzietach co wrazliwszych jednostek.

Jezeli zwrécimy uwage na studium reki w portrecie brodatego
faceta z kijem, to zobaczymy nie tylko wynik wnikliwej obserwacji dtoni,
ale i elegancje rysunku, i nietuzinkowa zgrabnos$¢ oka i reki artystki. Krétkie
animacje naznaczone s3 niezwyktg spostrzegawczoscig, przewrotnym,
autoironicznym poczuciem humoru i pokazuja, ze artystka jest w ruchomych
obrazkach nie gorsza niz w statycznych. Jesli smalec wyborowy nie odnosi sie
do twdrczosci Josepha Beuysa, to tym gorzej dla niego.

Uszanujmy osobiste i petne ekspresji spojrzenie Marty Dobkowskiej.

dr hab. Robert Florczak
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I've always appreciated and felt drawn to Marta Dobkowska’s works of art.
Those who know her in person are perfectly aware how difficult it is to
interact with her on a daily basis. Simple sentence structure of her visual
idiolect conveys a simple message about the world we live in, usually in a
jocular and clever yet ambiguous manner.

Her paintings are drained of colour. Balaclava-clad guys, skinheads and
aggressive dog breeds are depicted in the shades of white, gray and black on
raw fiberboards rather than canvas. Several paintings feature white and black
people punching each other hard in the face. Large-scale portraits of men and
women defy canon of beauty propagated by fashion magazines and shows.
Even Lady D is made unattractive. Balaclavas, bold heads, fangs, lard, carp-like
fish with a pink ear instead of a head. Sprayed pink and blue turquoise painted
with a one-centimeter brush are the only sights of colour. For instance, one of
the paintings shows a belly and buttocks of a plump women floating against
the backdrop of two hairy cement legs resembling blocks of flats, “rnos¢”
slogan, blue grey national flag and a splash of pink around the abdomen.
The most indecipherable and abstract painting is the representation of the
obscured caption reading Solidarity, meaning the eponymous trade union,
that refers to the artist’s anxiety and place of residence. The painting adds
very little, if anything, to the exhibit.

Three large-scale paintings are arranged on the floor on a black plastic
wrap or latex. We see (probably) some guy’s ugly mug coved with his huge
hand in white; the enormous label of prime lard; and balaclava-wearing thug
with dried tears under his eyes and distorted caption “Balaclavas in tears”.

Are the excessive violence, ugliness and aggression actually the signs of
empathy? Is the depiction of fights between black and white people racist?
Was the Princess of Wales considered physically attractive only? Didn’t Lady
Diana’s beauty lie within her attempts to raise awareness against land mines,
which we seem to have completely forgotten about?

This graduation work is not an expression of abnegation. It’s an ironic
self-deprecating and perhaps even painful confession of the perceptive artist.

Those less sensitive and those more convinced of the firmly established
canon of beauty would probably prefer it if | didn’t analyze and elaborate
upon the details of the slipstream of profanity in Marta Dobkowska’s thesis.
However, her approach will surely be appreciated by the members of the
Painting Faculty who have marveled for decades at the achievements of art
brut, arte povera, and Neue Wilden; at Paul McCarthy’s lecherousness, at
Kiki Smith’s provocation, at Philip Guston’s painting; at initially revolting “La
Poupée” by Hans Bellmer (1936).

We've chased beauty for as long as we’ve chased ugliness. The line
between what’s beautiful and ugly or vulgar is still blurry. Prof. Maria Janion
from the Gdansk and Warsaw University, as well as the Polish Academy of
Sciences has never dismissed any papers purely on the grounds of a frequent
use of an obscene language. Marta Dobkowska’s authenticity redolent of
Totart’s absurd ingenuity permeates her drawings, animated features and
thesis, which, as it turns out, is not some kind of schizophrenic twaddle,
but rather a literary supplement to her works, which was suggested by our
intuition and confirmed by the experts at the University of Gdarsk.

In my opinion, Marta Dobkowska is a very sensitive women who tries to
come to terms with reality by means of her paintings, drawings, animations
and writing. She doesn’t emulate other artists’ means of expression or style.
She has found her own voice to convey straightforward yet meaningful
message and emotions.

| believe Dobkowska ends up in a verbal gutter, an underground sewage
system of artistic practice of her own accord. She uses direct and brutal words
to describe those aspects of the art world we turn a blind eye to instead of
pandering to the elites and basking in the ostentatious form and content.

The portraits of dogs are astonishingly vivid. Canine growls resonate
through the seemingly poorly executed images. Their fury is palpable beyond
the canvas. The depicted dog muzzles and human faces are far from beautiful.
A large portion of society can certainly relate to their silent rage and struggle.

Will our wish to suppress these sort of images actually make them
disappear? Highly unlikely. Considering the times we live in, Dobkowska and
us may come across frequent crude expressions of “patriotic” enthusiasm.
The world of freedom and liberal democracy is crumbling before our very
eyes and replaced by a vicious pit bull of populism. It’s no wonder that the
subject is addresses by an increasing number of artists.

A thorough examination of the way in which a hand of a bearded old
man with a walking stick is drawn reveals a sheer elegance, an outstanding
level of visual perception and practical skills. Short animations show a great
insight and an ironic self-deprecating humour of the artist, who can work with
both static and moving image. The lard would better be referring to Joseph
Beuys’ art.

Please, let us respect Marta Dobkowska’s personal and expressive art
practice.

dr hab. Robert Florczak
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Paulina Jackowska

ppjackowska@gmail.com

Urodzona 29 maja 1990 roku w Biatymstoku.
Studia rozpoczete na ASP w Gdarisku w 2011 roku w Pracowni
Podstaw Rysunku i Malarstwa prof. Jézefa Czerniawskiego.

Praca magisterska Remiks w kontekscie sztuk wizualnych
napisana pod kierunkiem dr. Romana Nieczyporowskiego.
Opiekun aneksu: prof. Zbigniew Gorlak

Promotor dyplomu: prof. Teresa Miszkin

Recenzent: dr tukasz Butowski

Born on May 29, 1990 in Biatystok.
In 2011, she began her studies in the Basics Workshop run

by prof. J6zef Czerwinski at the Academy of Fine Arts in Gdansk.

Master’s thesis: ,,Remix in visual arts”
Supervisor: dr Roman Nieczyporowski
Assistant supervisor: prof. Zbigniew Gorlak
Main supervisor: prof. Teresa Miszkin
Reviewer: dr tukasz Butowski

Prezentacje dyplomowa Pauliny Jackowskiej spajajg niczym klamry dwa
stowa — ,Sedymentacja” dla dyplomu gtdwnego oraz ,,Remiks” dla aneksu
i pracy pisemnej. Poniewaz ,,remiks” to bardzo mito brzmiace stowo, budzace
zaufanie i przyjemno$é, recenzje zaczne od tych czesci dyplomu, ktére
przywotujg te werbalng konstrukcje.

Praca pisemna to przejrzyste wyjasnienie zjawisk wystepujgcych w sztu-
kach wizualnych, bedacych emanacjg remiksu artystycznego. Autorka
uzywa jako gtéwnego (cho¢ nie jedynego) przyktadu prac malarskich
z aktem kobiecym lezgcym po dtugiej przekatnej w dolnej czesci kompozycji.
Chronologia tych prac jest nastepujaca: Spigca Wenus Giorgione’a, Wenus
z Urbino Tycjana, Wielka Odaliska Ingres’a, Olimpia Eduarda Maneta,
Olimpia Katarzyny Kozyry. Rzeczywiscie, nie sposdb sie nie zgodzi¢ z Jac-
kowska, ze wszystkie te prace sg wtasciwe kolejnymi wersjami (remiksami)
jednego motywu. Jest to oczywiscie wybdr subiektywny i niekompletny, co
autorka sama zaznacza. Od siebie dodam, ze bez wiekszego problemu mozna
by znalez¢ catkiem sporo podobnych realizacji, zaréwno wczesniejszych,
pdzniejszych, jak i powstajgcych w réwnolegtym czasie prac bedacych
,remiksami” tegoz motywu, ot chociazby swoiste odbicie lustrzane Olimpii
Maneta (1863), jaka jest obraz Duch zmartych czuwa Paula Gauguina (1892)
ukazujacy dla odmiany Tahitanke lezgcg w odwrotnej pozycji i na odwrdcone;j
osi, z postacig w tle z lewej, a nie z prawej strony — jednakowoz podobierstwo
motywu jest uderzajace i wielce urzekajace.

Jackowska przytacza takze inne przyktady remikséw w Swiecie sztuki,
collage, assamblage, vaporwave czy antyczne spolia (wykorzystanie
elementéw z innych obiektéw architektonicznych do dekoracji nowszych
budowli) z tuku Konstatyna, apprioriation art, czyli sztuke zawtaszczania.

Jackowska zaznacza, ze remiks to konstrukcja o wielu znaczeniach,
W pojeciu tym miesci sie interpretacja, zapozyczenie, przetworzenie,
wykorzystanie, zastanego istniejgcego ,dzieta”. Autorka podkresla, moim
zadaniem stusznie, ze jest to jedna z istotnych metod twodrczych dnia
dzisiejszego, a by¢ moze juz niedtugo gtéwny nurt w sztuce.

Praca pisemna skonstruowana jest przejrzyscie. Elaborat Jackowskiej
jest zrozumiaty i wyrazny. Odczuwam jednak pewien niedosyt, autorka moze
niepotrzebnie probuje uchwyci¢ ogdlne zjawisko wystepujgce w Swiecie
sztuki. Moim zdaniem przebadanie jednego motywu w sposéb bardziej
rozbudowany, na przyktad wspomnianej lezacej Wenus, finalnie mogtoby by¢
znacznie ciekawsze. Zaznaczam, ze nie jest to uwaga, raczej propozycja.

Wizualng czescia Remiksu Pauliny Jackowskiej jest aneks wykonany
w technologii algrafii. Jest to szes¢ czarno-biatych grafik zatytutowanych od dat,
w ktérych powstaty. S to w dostownym tego stowa znaczeniu remiksy starych
projektéw, niedokoriczonych, czy tez moze nieudanych obrazéw czy grafik.
Kazda z tych prac to zamknieta kompozycyjnie forma, stylistycznie spdjna
z pozostatymi. Czysto$¢ form urzeka, delikatne przejscia zestawione
na zasadzie kontrapunktu, czy wrecz zgrzytu z duzymi plamami czerni
farby i bieli kartki, Swiadcza o sporej wprawie, a by¢ moze o zmudnej i dtugiej
drodze w remiksowaniu wtasnych prac. Jakos¢ wydruku jest bardzo wysoka,
co, zwazywszy na nikla czestotliwo$¢ uczeszczania autorki do pracowni
litografii, jest znakiem duzego talentu i umiejetnosci.

Stowo ,,Sendymentacja” brzmi juz znacznie mniej przyjemnie. Obrazy
sendymentacyjne to zestaw prac, na ktére Jackowska przenosi zjawisko
fizyczne polegajace na opadaniu zawiesiny ciata statego w cieczy w wyniku
dziatania grawitacji. To skomplikowanie brzmigce ,kapanie gestego w mniej
geste”, staje sie konsekwentnym bohaterem malarskiego badania Jackowskiej.

Moim zdaniem wiasnie jako badanie, czy tez malarski eksperyment,
nalezy odbiera¢ dyplom malarki Pauliny Jackowskiej i w konsekwencji tego
badania upatrywac najwyzszej wartosci tego dyplomu.

Dzisiejsza dyplomantka, w swych wczesniejszych realizacjach, data sie
pozna¢ jako sprawna warsztatowo malarka tworzaca mimetyczne odbicia
nowojorskich witryn sklepowych. Przywodzgce na mysl na przyktad prace
Richarda Estesa. Dlatego nie bede ukrywat, ze bytem mocno zaskoczony
kiedy, wbrew oczekiwaniom, zobaczytem nie zestaw obrazéw usmiechajacych
sie do widza technicznymi popisami autorki, a oszczedny w formie zestaw
prac abstrakcyjnych.

Autorka konsekwentnie prowadzi badania malarskie, podporzadkowujac
je swojemu zamierzeniu. Efektem jest do$¢ szorstka i brutalna prezentacja,
co, zwazywszy na dominujaca jednak ,tadnos¢” prezentacji dyplomowych,
uwazam za przejaw sporej odwagi i zalete.

Brutalnosci tez dotyczy moje pytanie: w metodzie malarskiej Jackowskiej
dostrzegam inspiracje sztuka ulicy, na przyktad realizacjami spod znaku
Germes Gangu i innych podobnych. W koncu narzedzie malarskie — spray
— jakiego takze autorka tego dyplomu uzywa, wydaje sie by¢ doskonata
ilustracjg zjawiska ,sendymentacji”. Moje pytanie zatem brzmi: czy to byt
pierwotny zaczyn do powstania tego zestawu?

Korczac juz i podsumowujgc: malarka Paulina Jackowska realizuje, moim
zdaniem, ryzykowne zatozenie dyplomowego badania w sposéb bardzo dobry
i takg wtasnie ocene rekomenduje.

dr tukasz Butowski

”

The terms ,remix” and ,sedimentation” define the two parts of Paulina
Jackowska’s graduation work. To begin with, this review will first deal with
the remix since the word sounds rather amiable, pleasant and secure.
Paulina Jackowska’s thesis centers around the perennial use of remix in
visual arts embodied by the paintings portraying a woman lying naked at
the bottom of an image, for instance (in chronological order) the “Sleeping
Venus” by Giorgione, “the Venus of Urbino” by Tytian, “Grande Odalisque”
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by Ingres, “Olympia” by Edouard Manet, and “Olympia” by Katarzyna Kozyra.
It’s hard to argue with Jackowska’s argument stating that all these paintings
rehash (or remix) one single motif. The author concedes that the selection
is entirely subjective and incomprehensive. Off the top of my head, | could
name several other visual representations of the motif created around the
same period in art history, such as “Spirit of the Dead Watching” by Paul
Gauguin (1892) which emulates Manet’s Olympia. The only difference is a
reverse position of the Thai woman and the figure standing behind her. The
compositional similarities between these works are striking and captivating
at the same time.

In her thesis, Jackowska mentions other examples of remix in art,
including collage, assemblage, vaporwave, appropriation art, and spolia in the
Arch of Constantine (the reuse of decorative sculpture on new monuments).
The author emphasizes that the term ‘remix’ has broad implications. It could
refer to borrowing, processing, interpretation and exploitation of another
work of art. As it turns out, an overwhelming majority of contemporary
pieces remix other pieces. It’s the principal method of art creation, which
may soon enter into the mainstream. The text is constructed logically, clearly
and understandably. On the other hand, the ambitious attempt to establish
a precise and universal definition of the phenomenon falls short. Perhaps,
the author should have focused upon more thorough investigation of a single
recurring motif, e.g. the Venus lying down. However, it’s not a criticism. It's
merely a suggestion.

The main graduation work encompasses six black and white graphics
made with the use of printmaking technique called algraphy that repurpose
Jackowska’s previous unfinished (or unsuccessful) art projects. Every single
piece forms an independent composition that corresponds well with the
remaining constituents. The form is clean. The contrasting colours are
blended perfectly and highlight the splodges of black and white. Remixing
one’s own works must’ve been quite challenging and tedious. The quality of
print is outstanding, which is especially remarkable considering the artist’s
frequent absence in the lithography studio. It just proves Jackowska’s talent
and skill.

Sedimentation doesn’t sound that nice. Sedimentary paintings use the
natural process of particles in suspension to settle out of the fluid and sink to
the bottom due to the force of gravity. In other words, Jackowska makes an
experiment in painting based on “heavy liquids dripping into the less heavy
ones”. And the result should be viewed in terms of an experiment or research
only.

Among Jackowska’s pervious art project is the mimetic reflection of
shop windows in New York City, which resemble the works of Richard Estes.
Therefore, | was taken by surprise when | saw her series of minimalistic
abstract paintings deviating from her former endeavors of a showy and
playful display of her abilities. The research conducted by the artist fits
well into her overall creative vision that is executed though a rough and
uncompromising form of presentation. The brutality comes off as daring and
refreshing considering other “pretty” displays.

The final questions addresses brutality. Jackowska’s paintings seem to
have been inspired by street art of, for instance, Germes Gang. Her use of
spray paint represents sedimentation. My question then is: what was the
initial concept behind this series?

To sum up and conclude:

Paulina Jackowska makes an successful statement by means of her
artistic experiment. For this reason, | recommend a very good grade (A) to be
awarded for her graduation work.

dr tukasz Butowski
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Ogladam nowe obrazy Aleksandry Kalisz i mysle o hiperrealistach amerykanskich,
ktérzy robili zdjecia codziennym, sprawiajgcym wrazenie przypadkowych,
banalnym przedmiotom i sytuacjom z bliskiego otoczenia po to, zeby je pdzniej
malowaé. Fotorealizm, ktéry pojawit sie w péznych latach 60. w Stanach
Zjednoczonych, postawit sobie za cel przedstawienie rzeczywistos$ci z ponad
fotograficzng precyzja, pokaz zobiektywizowanej powszedniosci bez ukrytych
symboli. Odtwarzanie na ptdtnie karoserii aut, wystaw sklepowych, gtadkosci
satyny na nagich modelkach, barowych positkéw, trywialnych zdarzen to
zadanie tego malarskiego nurtu. Tematy ptyng na blejtram przerysowane jak
z epidiaskopu wprost z ulicy lub bistra, inwentaryzujg cywilizacje za pomoca
wtasciwych jej, do niej nalezgcych fetyszy, opisujg zycie klasy $redniej. Tu nie ma
upierzonych barwnie bazantéw, jak u XVII-wiecznych mistrzéw - jest w zamian za
nie hot dog, tu nie drga tajemniczo rembrandtowska $wieca - tu zarzy si¢ neon.
Kadry wygladajg jak powiekszone, przypadkowo zakomponowane amatorskie
slajdy, ale to trick - powaznych malarskich wizerunkéw i udokumentowania
doczekaty sie bary, restauracje, krzesta, refleksy na szybach, samochodowe
sttuczki, lalki Barbie, butelki ketchupu i frytki. A u Kalisz nie ma orientalnych
dywanodw z jedwabiu - jest psychodeliczny wzér na spodnicy, szlafroku lub kocu,
ptasko potozony, mocny kolor, zdecydowana granica miedzy ciatem a arabeska.
Paisley. Tak nazwano zmystowo skrecong na tkaninie orientalng krople
w 1888 roku, w szkockim centrum tekstylnym o tej nazwie. Sam wzér zakorzeniony
jest gteboko i o wiele dtuzej w hinduskim, perskim i irariskim motywie warzywa -
baktazana. Pochodzacy z okoto 1550 roku motyw boteh, inaczej zwany perskim
piklem, stat sie duzo pézniej popularnym w Europie wzorem na kaszmirowych
tkaninach. Upowszechniaty go przywozone z brytyjskich kolonii szale i jedwabne
sari, dekoracyjne kotdry i tapiserie. Boteh, symbolizujgcy od wiekdw ptodnosé
i nieskonczonos¢, w XVII wieku w krajach battyckich (tam w pierwszej kolejnosci
trafiata transportowana statkami tkanina) wigzany byt z przekonaniem o mocy
oddalania wrogéw i ,ztego spojrzenia”. W 1640 roku zaczeto go replikowaé
w Marsylii i technikami stempla drukowa¢ w lokalnych manufakturach, dwa
wieki p6zniej w Szkocji skopiowano i zaczeto tka¢ zakardowe szale, ktére na
dobre rozgoscity sie na ramionach, wzér zagoscit tez na spddnicach i obiciach

mebli. Wspomniatam: ta misternie zdobiona nerka, moze kropla, jest interpretacja
oberzyny. Tak, jak przywieziony ze swej ojczyzny - Indii, od XVI wieku uprawiany
baktazan rozrastat sie szybko, tak w kolejnych krajach wzér boteh wpetzat na
dywany i haftowane gobeliny, a w Turcji i krajach islamskich wyszedt daleko
poza tkanine, zdobigc bizuterig, ceramike, architekture, freski, inspirujac
projektowanie ogrodéw. Wpetzt tez na obrazy i filmowane modelki Aleksandry
Kalisz, przywieziony w wyobrazni z Hiszpanii, jej skomplikowanej historii, ktéra
potaczyta losy trzech cywilizacji - muzutmanskiej, chrzescijanskiej i zydowskie;j.

Artystka pisze: ,..budowle zdobione byty ornamentami roslinnymi -
ataurique (arabeska), geometrycznymi - sploty i gwiazdy - lub kaligraficznymi
- pismo kufickie i nesjies. Mudejar wykorzystywat rytm i powtérzenie sztuki
islamu dodajac florystyczne motywy gotyckie, a p6zniej renesansowe. Koncepcja
estetyczna mudejaru mimo chrzescijaniskich czesci, nadal zawierata ukryte
znaczenia i symbolike — zapetnianie duzych powierzchni powtarzajgcymi sie
wzorami jest odbiciem wszechobecnosci i perfekcji Boga.”

Obrazy Kalisz zongluja ptaskim ornamentem, buduja iluzje gtebi, zamieszanie
i patchwork towarzyszg ciatu malowanemu zupetnie inaczej, realistycznie,
zmierzajgcemu w strone syntezy cech uniwersalnych, a nie charakterystycznych,
kaprys$nych.

Kalisz $wiadomie wpisuje si¢ w nurt malarstwa wykorzystujgcego fotografie.
Nie chodzi tu o odwzorowanie tego, co na zdjeciu, ale malarskie przetworzenie
sytuacji, refleksje na temat sposobdw patrzenia i widzenia - widoczna praca
z aparatem fotograficznym jest czytelnym zabiegiem formalnym, artystka szuka
kadru, buduje kompozycje, drapuje, dekoruje. Igra z optyka, wytraca obraz roz-
bity kalejdoskopowo na tysigce kawatkéw i przywraca go widzowi. Fotografia
przenika obszary wzajemnych relacji i reakcji rzeczywistosci i nierzeczywistoéci,
przemienia fakt w domysty, zjawe, wyobrazenie w istnienie, prawde w fikcje, fikcje
w realnosc.

Wycinanka, kolaz deseni, ztudzenia zbudowane z tego, ze jednakowo wazna
jest kazda plama, kazda linia, kontur, ze nie ma gtéwnego bohatera tych przedsta-
wien, w kazdym razie nie ciato jest pretekstem do malowania, lecz desen zrasta-
jacy sie z ciatem i tworzacy z nim symbiotyczny krajobraz. Hiperrealizm pozbawia
obrazy cech indywidualnych artysty, wymaga od niego obiektywizmu i zrzeczenia
sie indywidualnych gestéw, malarskich linii papilarnych, choé¢ po przeczytaniu
pracy pisemnej i obejrzeniu subtelnego filmowego aneksu ze Sztuki w Przestrze-
ni Publicznej u prof. Zbigniewa Florczaka jest sie wtasciwie pewnym, ze i ztozona
historia Hiszpanii i ornament zamiast zabronionej przez islam figuracji sg wyta-
tuowane w umysle Kalisz, kolonizuja jej plany na przysztos¢, a artystka zostawia
wywiedziony z nich osobisty znak na wszystkim, czego dotknie.

dr hab. Anna Krélikiewicz
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Looking at Aleksandra Kalisz’s paintings makes me think of the American
hyperrealists who photographed seemingly random, ordinary every-day
objects they encountered and illustrated them. Photorealism, which evolved
in the 1960s in the US, aimed at a straightforward depiction of reality with
a precision and without an underlying symbolism. Photorealists strived to
accurately portray cars, shop windows, smooth satin enveloping a model’s
naked legs, diners and mundane activities. The cinematographer produces
a stream of subjects from right around a corner or some pub. The artists
catalogue modern society by highlighting its fetishes, they document the
life of the middle class. There is no place for preening peacocks featured
in the paintings by the eighteenth century masters. Peacocks are replaced
with hot dogs, Rembrandt’s mysterious candlelight is replaced with neons’
glow. The frames are meant to look amateurish in their disproportionate
unbalanced composition. Photorealists’ collection included an honest visual
representation and documentation of bars, restaurants, chairs, reflections
in windows, car accidents, Barbie dolls, ketchup bottles and French fries.
Kalisz does the same. She departs from the depiction of an embellished silk
carpets and paints a psychedelic pattern on a skirt, dressing gown or a blanket
lying flat. A strong color combination, a clear line between a body and an
arabesque.

Paisley. That’s the name of a town in Scotland that had established itself
as a center of weaving industry due to its association with the invention
of the paisley design — the textile pattern resembling a twisted drop or an
eggplant originating from the sixteenth century India, Iran and Persia. The
boteh, motif or the so called Persian pickle gained popularity around Europe,
where it was brought to from the British colonies and featured on silk scarves,
saris, duvets and tapestry. Boteh had been symbolizing fertility and infinity
for centuries. It was popular in the Baltic states between 1700 and 1800 and
was used as a protective charm to ward off evil demons. Local manufacturers
in Marseilles began to mass-produce the patterns via early textile printing
processes at 1640. In the nineteenth century, the Scottish town increased the
production of paisley textiles. The design was copied from the silk shawls and
adapted to blouses, skirts and tapestry. As I’'ve said, an ornamental kidney or
an eggplant, which also came from India where it had been cultivated since
the sixteenth century. Botheh invaded carpets and tapestries. In Turkey and
Arabic countries, it started to adorn jewelry, ceramics, buildings, frescos and

gardens. Recently, it has been introduced into painting and onto Aleksandra
Kalisz’s models, brought as a memory from Spain and entangled into a
complicated story that brings together the Christian, Jewish and Muslim
traditions.

The artist states what follows: “the buildings were adorned with
ornamental designs consisting of flowers — ataurique (arabesque), stars
constellations, geometric figures and calligraphic signs — kufic and nesjies.
Mudéjar denotes the style combining the rhythm and repetition inherent
in the Muslim art with the floral gothic and renaissance motifs. Mudéjar’s
aesthetics was apparent on the Christian buildings. However, its hidden
meaning about the presence and perfection of God has remained intact”.

The paintings by Aleksandra Kalisz feature ornaments on a plain surface
that seems three-dimensional. Lavishness and patchwork render paintings
more realistic, transform them in a way into the synthesis, universal
representation of reality instead of a fancy whimsy.

Her paintings stem from photography. She doesn’t represent the scenes
captured in the pictures, but rather interprets them and mediates on visual
perception. The artist draws parallels with her evident use of a camera as
she frames a picture, composes a frame, drapes and embellishes. She toys
with the optics, restores the image out of thousands kaleidoscopic fragments.
Photography permeates the interrelation of action and reaction, reality and
non-reality; skews facts until they turn into suspicion. Imagination becomes
reality, truth becomes fiction, fiction becomes reality.

Cut-outs, collages and illusions are based upon every spot, every trace
and every line, since there is no figure to appraise. Anyway, her painting is
not about the body. It’s all about a pattern that saturates this body to build
a symbiotic relationship. Hyperrealism dismisses the artist. The objective
artist needs to relinquish any individual gesture, eliminate their finger prints.
Nevertheless, the subdued video made under the supervision of prof. Florczak
running the Public Art Studio only confirms that the story of a banished
ornament and Spain is etched into Kalisz’s memory and will determine the
course of her future career. The artist leaves her personal mark on everything
she touches.

dr hab. Anna Krélikiewicz
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W catosci prezentacji dyplomowej Karoliny Kardas mojg uwage szczegdlnie
przykuwa praca teoretyczna. Temat nie jest kolejnym powielonym banatem
pisanym metodg kopiuj/wklej z cudzych opracowarn, konstrukcja pracy jest
zdyscyplinowana, klarownie rozwinieta wokét punktéw medytacji Teresy
z Avila, ktére same sg sugestywnymi obrazami pozostawionymi przez swieta,
a przemyslenia magistrantki wsparte sg erudycjg, ale nie przygniatajg tego, co
rzeskie i samodzielne.

Caty dyplom Kardas, mimo ze poszczegdlne czescisa w roznych technikach,
potaczony jest niewidoczng btong, napieta membrang dalekich skojarzen ze
sztukg haptyczng Magdaleny Moskwy, cielesnoscig rzezb Aliny Szapocznikow,
ciatami Berniniego, rozwinieciem mysli Mony Hatoum od jej podanej do stotu
na talerzu gastroskopii az do gumowej wycieraczki do butéw imitujacej jelita.
W sztuce bazujgcej na mysli o ciele wiele jest bliskich i znaczacych krewnych,
ale szczesliwie dla mtodej artystki jej wtasny jezyk nie jest pozyczony,
w nikogo nie zapatrzony, nie cytujgcy. Obrazy malowane sg tak, ze zachecajg
do dotyku, zbadania dtorimi, otarcia sie gtowg, jak o poduszke brzucha,
chce sie je powachad, podrapac, przektué szpilka i zobaczy¢, czy poptynie
krew z osoczem. Werystyczne portrety skory, dotkliwa gota cielesnosc,
nagie zytki, pory, drobne wylewy. Kruche granice miedzy zewnetrzem
i wnetrzem, szczelnie chronigce to, co pod nimi, a z drugiej strony bezwtadnie
bezbronne filigrany rysunku naczyn. Oczywiscie nie mam wrazenia, ze to tylko
odmalowane imitacje ludzkiej skéry, mam wrazenie, ze Kardas wyhodowata
w laboratorium swojej pracowni osobne byty-poduszki, obrazy-fatdy,
biologiczne twory, ale nie imitacje. Formy i fatdy dziwnie niewinne, nie majg
w moim odczuciu erotycznego zabarwienia, nie wydzielajg feromondw,
w przeciwienstwie do bardzo zmystowego, odwaznego, czerpigcego zsymboliki
afrodyzjakéw w spleceniu z metaforami biblijnymi filmu aneksowego,
powstatego pod kuratelg profesora Roberta Florczaka. Filmu, ktéry lepko
oddycha skora, prawie to czuje, ale przedstawiony mi pomyst na prezentacje
jest bardzo precyzyjny, przemyslany, drobiazgowy. Malarstwo to krajobrazy
rozpoznawalne, bliskie, wielozmystowe, ziarniste pejzaze doznawane raczej
niz ogladane. Kardas uaktywnia haptyczne patrzenie, powoduje, ze czuje sie
obrazy bardziej niz je widzi, oglada trzewiami znajdujgc cechy podobieristwa,
utozsamia z obrazem, identyfukuje sie, wnika wen, spotyka.

Moze to juz obrazy, a moze jeszcze obiekty, nie wiem: przed chwilg
prébowatam je nazwac, ale nie mam pewnosci, czy potrzebuje wszystko tu
kategoryzowaé. To w kazdym razie na pewno malarstwo wrazliwe, ale
i precyzyjne, jak skalpel, hodowane w cieple, uprawiane chyba ze zmystowg
przyjemnoscia, ale i sprawne technologicznie, racjonalnie dobierajace srodki.
Ciato obrazu to ciato obiektu, krawedzie s miekkie i przytrzymuja forme
w ryzach, skéra opina ksztatt, zeby utrzymac¢ go w kadrze. Artystka jest
takze Swiadoma granic i dyscypliny, w ktdrej sie porusza, jak ktos, dla kogo
narzedzie intelektualne, to narzedzie rownorzedne wobec pedzli i palety, co
bardzo cenie.

,Historia malowanej skory jest bowiem w pewnym sensie takze historig
obrazu. W przedstawieniach skéry, w ktérych dochodzi do catkowitego
stopienia tego, co przedstawione, z ptaszczyzng obrazu, malarstwo
tematyzuje swoje przyrodzone wtasciwosci z ptaskoscig na czele, a skéra
staje sie metaforg medium (...)” — cytuje za Martg Smoliniska czujac, ze mtoda
malarka odnalaztaby sie w tej koncepcji obrazu skory i skéry obrazu.

dr hab. Anna Krdlikiewicz
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The underpinning of Karolina Kardas’ entire graduation work, which seems
the most fascinating, is the content of her thesis dealing with an original
subject of Saint Teresa of Avila’s mystical thought with an exceptional
diligence and coherence. The author departs from the widespread copy-
and-paste method of analysis based on other scholars’ conclusions. Vivid
imagery of the Saint’s contemplation and astute, but not overwhelming,
observations are brought together in a fresh and intelligent piece of writing.

A wide variety of mediums coalesce under a translucent membranous
set of their close association with Magdalena Moskwa’s haptic art,
Alina Szapocznikow’s sculptures, Bernini’s body frame, Mona Hatoum'’s
endoscopicimages and a rubber doormat denoting a bowel. Multiple artists
have depicted or used the body as their medium to a lesser or greater
extent. Fortunately, Kardas shies away from appropriating, imitating and
quoting directly someone else’s artistic discourse. The paintings encourage
interaction. The viewer hopes to touch their surface, lay a head on them as if
they were a body pillow, to scratch and smell them, to puncture the texture
with a needle and wait for the blood plasma to flow. Veristic portrayal of
skin, sheer physicality, nudity, popping veins, pores and small discharges.
The shell protecting the inside from the outside is compromised. The
paintings are not only realistic representations of human skin. They are
much more than that. They look as if Kardas had turned the studio into
her own lab to grow new skin tissues (pillows), folds (paintings) and other
organic creations. Folds and figures have a surprising air of innocence.
They don’t release any pheromones and lack sexual undertones, contrary
to the video Kardas made under the supervision of prof. Robert Florczak.
A sensual and provocative film draws on the Biblical metaphors and the

aphrodisiac’s symbolism. | can’t help it but feel that a director let the skin
breathe. Additionally, the film was screened in very specific and controlled
environment. The series of paintings illustrates grainy somewhat familiar
landscapes, which you can relate to at some subconscious intuitive level.
Kardas stimulates multisensory haptic response and a gut feeling rather
than an informed perception on the part of the viewer, who allows himself
to be pulled inside the scenery and identifies with the paintings.

I am not entirely sure whether we are dealing with the paintings or
objects. Although I've made an attempt to draw a sharp distinction,
| don’t think the labels matter. What matters is painting that is as sharp
and precise as a surgical scalpel, that is nurtured with, what | think is, a
sensual pleasure by the artist who knows exactly which technique to use.
Body of a painting is a body of an object. Soft edges hold the structure
together. The skin envelops the body which stays in a shot. As an artist,
Kardas seems disciplined and fully aware of the response her work elicits. |
especially value her approach towards intellectual tools, which she deems
as important as her brushes, palette and other materials.

According to Marta Smolifiska, “the tradition of painting skin is partially
the history of an image. In depictions of the skin, where the subject
imagined and the surface of the canvas become easily confused, the
art of painting exposes and highlights its ingrained qualities, particularly
flatness, and the skin becomes a metaphor for the medium it has been
painted on.” Karolina Kardas’ works seem to encapsulate this concept of
skin and art perfectly.

dr hab. Anna Krélikiewicz
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Edyta Kowalewska

edyta.kowalewska50@gmail.com

Urodzona 29 marca 1991 roku w Piszu.
Studia rozpoczete na ASP w Gdarisku w 2011 roku w Pracowni
Podstaw Rysunku i Malarstwa dr. hab. Marka Modela.

Praca magisterska Stéf — obiekt. Stét — miejsce. Budowanie wspdlnoty
wokot stotu napisana pod kierunkiem dr. tukasza Guzka.

Opiekun aneksu: dr hab. Anna Krélikiewicz

Promotor dyplomu: prof. Krzysztof Gliszczynski

Recenzent: dr Agata Zielinska-Gtowacka

Born on March 29, 1991 in Pisz.
In 2011, she began her studies in the Basics Workshop run
by dr hab. Marek Model at the Academy of Fine Arts in Gdansk.

Master’s thesis: , A table — object. A table — place:
on a sense of community around a table”
Supervisor: dr tukasz Guzek.

Assistant supervisor: dr hab. Anna Krélikiewicz
Main supervisor: prof. Krzysztof Gliszczynski
Reviewer: dr Agata Zielinska- Gtowacka

,Symbole nigdy nie s3 tworzone $wiadomie, lecz s3 wytworem
nieswiadomosci, przekazywanym za posrednictwem objawienia lub intuicji.
(...) Tresci symbolu nigdy nie mozna w petni wyrazi¢ w sposéb racjonalny tzn.
zwerbalizowac. (...) Dlatego symbol jest najlepszym srodkiem przedstawiania
totalnosci proceséw psychicznych, wyrazania najbardziej skomplikowanych
i przeciwstawnych sytuacji oraz wywierania na nie wptywu. Symbole jako
konkretyzacja tego, co niewyrazalne i niejasne, pozwalajg nam to zrozumie¢,
tj. uswiadomié sobie i wtgczyé w cato$¢ psychiczng.”*

Nasuwa sie pytanie, czy STOt dla Edyty Kowalskiej nadal pozostaje tylko
obiektem, czy w sposéb nieuswiadomiony w procesie twdrczym stat sie
juz symbolem? Jego brak w domu rodzinnym, o czym czytamy w pracy
magisterskiej, zwigzane z nim przemyslenia, deficyt poczucia bezpieczenstwa
wspolnoty, ktéra zazwyczaj buduje sie wokét stotu, staty sie pretekstem
i inspiracjg dla jej malarstwa. Patrzac na obrazy artystki nie odnajdujemy
wprost dostownosci przekazu, nie doszukamy sie stotu jako obiektu, czy
motywu. Stotu nadal brak.

Edyta swojg wewnetrzng przestrzern otwiera poprzez skupienie catej
dynamiki tworzenia w swoistym preparowaniu i konstruowaniu podobrazia,
umownego obrusu, od ktérego wszystko przy stole sie zaczyna. Kawatki
réznorodnych tkanin: juty, ptétna, fragmenty szlachetnych zakardowych
adamaszkdw, scala zszywajac je recznie ze sobg w ptaszczyzne zupetnie nowej
jakosciowo materii. Nie estetyzuje szwdw, ani miejsc naprezen, powstatych
w skutek przypadkowego doboru tkanin. Pozostawia strzepy i luzno wiszace
nitki, nie definiuje prawej i lewej strony powstatej ptaszczyzny, ktéra za
chwile powtdrnie podda zabiegom ciecia i scalania grubymi, zdecydowanymi
sztychami. Ponownie wywrdci wszystko na druga strone, przyzwolinarozdarcia
i pekniecia przez ktére jak przez szczeline mozna zajrze¢ gtebiej, do uczué
i mysli, ktére w symboliczny sposéb uzewnetrznia odbiorcy. W niektérych
obrazach nakfada wiele warstw farby, wzmacniajac poprzez wysycenie koloru
fakture i wyrazisto$¢ materii. W innych delikatnie wprowadza kolor, uzyskujgc
efekt przesigkania farby, jakby niekontrolowanego saczenia sie barwy ze

szwow blejtramu. Sterylnie biate obiekty posktadane z pietyzmem niczym
origami, dotykajg tego samego tematu, lecz w odmienny, wysublimowany
sposob, przy zastosowaniu minimalistycznych srodkéw wyrazu.

Aneks, bo o nim tu mowa, zatytutowany przez autorke Niefunkcjonalne
obrusy powstat pod kierunkiem dr hab. Anny Krélikiewicz. Tytut aneksu
jest jednoczesnie dopetnieniem problematyki, ktérej dotyka autorka.
Jej dom rodzinny, w ktérym nigdy nie byto stotu, paradoksalnie miat na
wyposazeniu duzg liczbe obruséw, wyprasowanych, posktadanych, ale
nie majacych zastosowania, nieuzywanych. Obiekty, wykrochmalone na
sztywno bawetniane ptétna, nieskazitelnie czyste, wrecz jatowe, artystka
posktadata zaprasowujac je w sobie przydany sposéb. Jedynie intuicyjnie
mozemy domyslac sie jak ,,podskérnie” pod powierzchnig tkaniny przebiegaja
linie zaprasowan. Edyta Kowalewska zaprezentowata prace, ktére dowodzg
jej dojrzatosci artystycznej i uprawniajg do zarekomendowania Komisji
Dyplomujacej nadania tytutu magistra sztuki.

dr Agata Zielinska-Gtowacka

1 Carl Gustaw Jung, Archetypy i symbole. Pisma wybrane, Warszawa 1993.

“The symbol is never thought out consciously, but emerges from the
unconscious as a revelation or intuition (...) The essence of symbols can
never be conveyed rationally, i.e. verbalized (...) Therefore, symbols are
the most accurate forms of influence, portrayals of the totality of psychic
processes, as well as complex and contradictory states. Symbols express
something relatively unknown and incomprehensible and thus allow us
to understand our experience, to bring it into consciousness and psychic
totality.”*

The seminal question is: has Edyta Kowalewska unconsciously added a
layer of symbolic meaning to a TABLE in the creative process? Or does she
still regard this table as merely an object? The artist states in her thesis
that the series of paintings derives from and was inspired by a debilitating
effect on one’s feeling of safety and community caused by the lack of a
table at home. The subject, however, was treated figuratively. Looking for a
representation of a table or any motif would be futile. There is still no table.
Edyta Kowalewska taps her internal creative energy into the preparation
and construction of an unprecedented support, a metaphorical tablecloth.
Everything else has its origins in the pieces of fabric, such as hessian,
canvas and embroidered damask, that are sewn together manually. The
unadorned cloth arranged randomly is bulging at the seams, its shreds
and thread deliberately unremoved. There is no point in looking for right
and left because the surface, which has so recently emerged, will soon
be torn apart, turned inside out and sewn back together creating a dense
and decisive needlework design. The viewer will gain insight into the
deepest thoughts and feelings of the artist through tears and holes in a
fabric. Texture and colour saturation of some paintings are enhanced by
multiple layers of paint. Side by side, we see the pieces of a much more
delicate nature, in which colour seeps through the picture frame seemingly
by chance. Minimalistic yet painstakingly assembled origami-like objects
entitled “Useless tablecloths” address the same subject from a different
and more sublime perspective. The pieces, whose creation was supervised
by dr hab. Anna Krélikiewicz, embody an abundance of ironed and folded
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tablecloths that were kept in the artist’s family home even though there
was no table to put them on. The objects consist of the pure white cotton
canvas, which were starched and ironed carefully. Impeccable fabric, which
looks as if it were sterilized, were pressed in an exceptionally specific
manner in accordance with the artist’s own concept. The viewer can only
speculate about the configuration of creases under the textile skin.

The works on display were surely created by an independent artist
possessing a clear vision of their artistic practice. Consequently, | hereby
recommend awarding the Master of Arts degree to Edyta Kowalewska.

dr Agata Zielinska-Gtowacka

1 Carl Gustav Jung, Archetypy i Symbole: pisma wybrane (the Archetypes and the Collective
Unconscious: collected works), introduction to the Polish edition by Jerzy Prokopiuk, Czytelnik,
Warsaw, 1993 [trans. KJ]
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Michat Krasnodebski

krasnodebski.art@gmail.com

Urodzony 1 kwietnia 1991 roku w Gdansku.
Studia rozpoczete na ASP w Gdansku w 2011 roku
w Pracowni Podstaw Rysunku i Malarstwa dr. hab. Marka Modela.

Praca magisterska Digitalny van Gogh

— miejsce malarstwa cyfrowego we wspofczesnej sztuce
napisana pod kierunkiem dr. tukasza Guzka.

Opiekun aneksu: dr Przemystaw topacinski

Promotor dyplomu: prof. Maciej Swieszewski
Recenzent: dr Anna Waligdrska

Born on April 1, 1991 in Gdarsk.
In 2011, he began his studies in the Basics Workshop run
by dr hab. Marek Model at the Academy of Fine Art in Gdansk.

Master’s thesis: , Digital van Gogh

—the role of digital painting in contemporary art”
Supervisor: dr tukasz Guzek

Assistant supervisor: dr Przemystaw topacinski
Main supervisor: prof. Maciej Swieszewski
Reviewer: dr Anna Waligérska

Malarstwo cyfrowe rozwija sie od lat, wiec sitg rzeczy trafito na tapete — by nie
rzec: na tablet — rowniez studentéw naszej uczelni. Mimo krytycznej postawy
czesci Srodowiska akademickiego nalezy wzigé pod uwage racje zwolennikéw
tego typu sztuki. Teraz Michat Krasnodebski bedzie przekonywat nas
o stusznosci swojego wyboru. Wstuchajmy sie w jego gtos.

W przediozonej pracy teoretycznej autor pomaga nam zdobyé
rozeznanie w Swiecie wirtualnej kreacji, przedstawia rodzaje technik
twdrczych, prébuje umiejscowic je w kontekscie sztuki tradycyjnej oraz — co
najwazniejsze — przerzuci¢ most miedzy malarstwem cyfrowym a malarstwem
tradycyjnym, dazac do nadania obu réwnorzednego statusu. Z jednej strony
podkresla odrebnos¢ medium cyfrowego, z drugiej zas umiejscawia je
w kontekscie tradycji, co ma na celu nadanie mu rangi sztuki pieknej. Ta
préba, ktdrej nie mozna odmdwic odwagi, budzi jednak watpliwosci i nasuwa
szereg znakdw zapytania.

Po pierwsze trudno obroni¢ teze o réwnolegtosci tych dwu dyscyplin
malarskich. Sztuce wirtualnej brakuje bowiem po prostu materii — malarz
postugujacy sie programem komputerowym nie ma do czynienia z catym
fizyczno-chemicznym warsztatem, ktérym dysponuje malarstwo sztalugowe
badz Scienne. Twérca cyfrowy moze doskonale zapanowaé nad software’em,
ale nigdy nie uzyska bezposredniego kontaktu z dzietem wychodzacym
spod jego wirtualnego pedzla. Mamy tu do czynienia z przyjemnym dla oka,
poprawnie skomponowanym i sprawnie wykonanym obrazem, lecz kiedy
tylko podchodzimy do niego blizej, czujemy sie w pewien sposdéb oszukani.
Préba nasladowania malarstwa tradycyjnego koriczy sie fiaskiem. Mimo
precyzji obrazy cyfrowe pozostawiajg wrazenie substytutu, imitacji artefaktu.

W poréwnaniu z obrazem digitalnym te na ptétnie to palimpsesty, opowie-
$ci o naktadaniu kolejnych warstw farby, historie zmagan z umykajaca woli
materig, dzienniki podrézy miedzy fizyka a metafizyka. Faktury, pociagniecia
pedzla, ptaszczyzny i struktury tréjwymiarowe — to wszystko, co dzieje sie
na ptétnie, stanowi rodzaj dokumentu, rejestru zyskéw i strat, zwyciestw
i porazek doznanych w procesie twérczym. Tymczasem obraz cyfrowy jest tych

atrybutéw pozbawiony. Nie ma w nim miejsca na slady zawahan, watpliwosci,
drzenie reki, stowem: na to, co decyduje o cztowieczym wymiarze sztuki.
Pracujac nad obrazem w programie komputerowym, zawsze mozna uzy¢
opcji ,wymaz” albo przyciskdw Crtl+Z, czyli cofnac sie do poprzedniego stanu
kompozycji i usungé nieudang kreske.

Kolejne zastrzezenie zgtositabym wobec kategorii oryginalnosci
w malarstwie cyfrowym. Michat Krasnodebski porusza wprawdzie te kwestie
w swojej pracy, ttumaczac, ze ,,aby zabezpieczy¢ prace przed niekontrolowanym
ich kopiowaniem i zapewnic im unikalng wartos¢ inwestycyjna i kolekcjonerska,
przygotowuje sie je w limitowanych, niskonaktadowych edycjach, gdzie kazdy
z egzemplarzy opisany jest numerem wydruku i odreczng sygnaturg autora
oraz oznaczony unikalnym hologramem” — co jednak w moim przekonaniu
niczego nie rozwigzuje, a wrecz przeciwnie, komplikuje sytuacje, stwarza
bowiem wrazenie, ze funkcjonujemy w Swiecie symulakréw, czyli kopii bez
oryginatéw. Zreszta na to rozpoznanie mimochodem zwraca uwage sam
dyplomant, wspominajac o degradacji sztuki, ktéra tracac na elitarnosci,
jednoczesnie traci jakos¢.

Przynaleznos¢ malarstwa cyfrowego do kategorii sztuk pieknych jest
watpliwa juz na etapie motywacji tworcéw, ktérzy podejmujg sie dziatan
w tej materii zazwyczaj w celach zarobkowych, jako wspétautorzy filméw czy
gier komputerowych. W tym momencie nasuwa sie pytanie, czy komercja
i estetyka, bedgca w koricu siostrg etyki, nie wykluczajg sie nawzajem.

Przechodzac do oceny czesci plastycznej dyplomu, chce zaznaczy¢, ze nie
odmawiam Michatowi Krasnodebskiemu sprawnosci manualnej, doceniam
jego warsztat ,malarza wirtualnego”, wrazliwos¢ na kolor i S$wiatto.
Technicznie prace sg na wysokim poziomie, wcigz jednak fapie sie na tym,
ze moje zmysty zostaty tu wyprowadzone w pole, bo zamiast portretow
olejnych, ktérych spodziewam sie na pierwszy rzut oka, otrzymuje widmowy
olej, ktory przeciez olejem nie jest. Co wiecej, w tych wizerunkach nie
znajduje odpowiedzi na pytanie, dlaczego do ich powstania uzyto wifasnie
takiego, a nie innego medium. Stowem, malarz zmierza do doskonatosci
warsztatowej, ale nie wiem, dlaczego stosuje technike malowania na tablecie,
skoro efekt i tak tudzgco przypomina malowanie na ptétnie. Uzycie nowego
medium uznatabym za zasadne, gdyby réwniez na planie tresci, czy tez —
gérnolotnie rzecz ujmujac — ontologii dzieta, wskazywato jakies nowatorskie
kierunki. Podobnie jak niegdys fotografia, ktéra wzbudzata obawy, ze zastgpi
i zdegraduje malarstwo, stata sie odrebng dziedzing sztuki, tak obecnie
mogtoby sprébowaé wybi¢ sie na niepodlegtos¢ malarstwo cyfrowe. Moim
zdaniem obrazy Michata Krasnodebskiego wprawdzie nie zmierzaja w te
strone, niemniej trudno zaprzeczy¢, ze mozliwosci wykorzystanego przez
niego narzedzia otwierajg szeroka perspektywe rozwoju.

Chciatabym zatrzymac sie jeszcze przy aneksie do dyplomu. Elementem,
ktéry rézni cykl prac zatytutowany Petla od czesci gtéwnej, jest jedynie temat.
Prace zostaty wykonane przy uzyciu tej samej techniki. Patrzac na nie mam
wrazenie, ze autor mogtby stworzy¢ ich nieskoriczong liczbe, poniewaz rézni
je jedynie uktad kompozycyjny. Zastanawiajace jest, dlaczego nie wybrano
w tym wypadku innego medium, ktére wzbogacitoby przekaz o nowe srodki
wyrazu. W koricu dyplom i aneks majg pokaza¢ ,szerokos$¢ palety” — nie
tylko wirtualnej — oraz umiejetnosci nabyte podczas studiow na Akademii.
Tymczasem Michat Krasnodebski i tym razem siega po tablet.

Aby oddac¢ sprawiedliwos¢ catoksztattowi pracy dyplomanta, warto
podkresli¢  réwniez bezdyskusyjne pozytywy: doceni¢ cierpliwosc,
skrupulatnos¢, sprawnos¢ manualng oraz, co jest kluczowe, wyobraznie
artysty. (Nawiasem mowiac, chetnie zobaczytabym akwaforte, linoryt czy
suchg igte jego autorstwa). Z pewnoscig Michat Krasnodebski jest nietypowym
przedstawicielem tworcéw digitalnych, poniewaz — w przeciwienstwie do
dominujacego w tej dziedzinie trendu komercyjnego — wyznaczyt sobie cel
uzyskania tytutu magistra sztuki. Uwzgledniajgc jego wrazliwos$¢ artystyczng
i znajomos¢ zasad konstruowania obrazu oraz dajac kredyt zaufania takiemu
a nie innemu wyborowi medium, wyrazam swoje poparcie dla jego staran.

dr Anna Waligorska
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It was only a matter of time before digital painting would appear on the
walls of the Academy — or rather its students’ tablets. In spite of the criticism
voiced by some academics, one should also consider the arguments of digital
painting’s advocates. Today, Michat Krasnodebski takes a stance on the issue.

In his thesis, the author guides us through the world of digital creation,
describes the variety of techniques in relation to their conventional
counterparts, and (last, but not the least) tries to bridge the divide between
traditional and digital painting by championing their equal status. However,
he emphasizes the digital medium’s distinctiveness while placing it on par
with the painting tradition and hence classifying its products as works of art.
A bold argument raises doubts about its validity.

First of all, the two disciplines of painting are hardly of an equal status,
since digital works made on the computer obviate many of the material
concerns and depart from the use of chemical substances and tools essential
for easel and large-scale painting. An artist may become an expert in computer
software, but they will never even have a chance to directly interact with
their virtual work. The digital painting is indeed quite aesthetically pleasing,
properly executed and composed. Nevertheless, after a thorough investigation
one feels deceived somehow. An attempt to emulate traditional painting is
bound to fail. Digital imaging generates nothing more than poor substitutes,
imitations of the artifacts reminiscent of palimpsests. They recount stories
about multiple layers of paint, legends about difficult materials, travelogues
from one’s journey from physics to metaphysics. Texture, paint brush trace,
surface, and three-dimensional structure — all these elements provide a profit
and loss account; official record of success and failure you’ve encountered
in the process of creation. On the other hand, digital painting lacks these
attributes. There is no place for anything that confirms a humane aspect of
art creation, including hesitation, doubt or occasional hand shaking. You can
always press a delete button or Crtl+Z to reverse your last action and erase
that one line which doesn’t seem quite right.

My other reservations have to do with defining originality in digital
painting. According to Michat Krasnodebski himself, “in order to protect
your works from unauthorized copying and ensure their collective and
financial value, you make small limited series. Every piece is marked with a
serial number, the author’s signature and unique hologram as it’s printed”.
In my opinion, the purported solution complicates the situation even more
because it implies that we live in the world of simulacrums, i.e. copies of
other copies of elusive originals. Anyway, Michat Krasodebski briefly touches
upon the issue in his statement about the degradation of art’s prominence
and value due to its ubiquity. Furthermore, digital artists’ creative process

is mainly driven by financial reasons coupled with their collaboration with
film and video games’ studios. The question remains whether commerce and
aesthetics, the sister discipline of ethics, are mutually exclusive.

As far as the assessment of Michat Krasnodebski’s graduation work itself
is concerned, | wish to emphasize his skills, proficiency in digital painting, and
the appreciation of colour and light. Although the paintings are rather well-
executed, | keep finding myself confused while looking at oil portraits and
realizing that what I'm looking at are not oil paintings at all, but merely their
specters. My senses were apparently deceived. What is more, the end result
doesn’t justify the use this particular medium. | am not entirely sure why
would the painter, who strives to achieve mastery, choose to paint on a tablet
which mirrors the canvas.

Only an ingenious approach to subject, content and (to use a scholarly
term) ontology of the work of art, which breaks new ground, truly validates the
use of a new medium. The emergence of photography was going to overtake
and replace painting altogether, but it didn’t. Ultimately, photography has
gained ground as another artistic medium. Perhaps, digital painting will also
achieve its independence in the foreseeable future. The paintings by Michat
Krasnodebski do not however herald such a revolutionary shift. Nevertheless,
the new medium undeniably opens up a wealth of new possibilities pertaining
to his further development.

Furthermore, it seems worth mentioning that what differentiates the
abovementioned series from its complementary works are the title (“A loop”)
and the subject matter. The exact same technique was employed while
creating the second series of paintings. | suppose the artist could have made
an infinite numbers of reproductions. Composition would simply have been
subjected to some modification. Therefore, | came to wonder why didn’t the
artist opt for another medium, which would certainly enhance the overall
quality of his works. First and foremost, graduation work composed of two
different parts should display the broad (but not necessarily virtual) pallete of
student’s abilities, acquired in the course of his/her studies at the Academy.
Michat Kransodebski though seems perfectly satisfied with the use of a tablet.

In fairness, the meticulousness, forbearance, level of practical skills and
imagination, crucial to every artist do deserve some accolade. By the way, |
would love to see Krasnodebski create an etching, linocut or drypoint even.

Michat Krasnodebski defies convention in the digital painting practice.
Despite its commercial foundations, he’s set on becoming the digital artist
holding the Master of Arts degree. | hereby give him the benefit of the
doubt based solely on his evident sensibility and perceptive insight into the
elements of composition by declaring my support for his endeavors.

dr Anna Waligérska
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Weronika
Kwiatkowska

weronika.kwiat@gmx.net

Urodzona 19 sierpnia 1988 roku w Bydgoszczy.
Studia rozpoczete na ASP w Gdarisku w 2011 roku: | semestr — Pracownia
Podstaw Rysunku i Malarstwa dr hab. Hanny Nowickiej-Grochal, Il semestr

— Pracownia Podstaw Rysunku i Malarstwa prof. Krzysztofa Gliszczyrskiego.

Praca magisterska Artystki. Nomadki, migrantki, banitki
napisana pod kierunkiem dr Katarzyny Lewandowskiej.
Opiekun aneksu: prof. Mieczystaw Olszewski

Promotor dyplomu: prof. Grzegorz Klaman

Recenzent: dr Matgorzata Jankowska

Born on August 19, 1988 in Bydgoszcz.

In 2011, she began her studies at the Academy of Fine Arts in Gdansk.

| semester: the Basics Workshop run by dr hab. Hanna Nowicka-Grochal
Il semester: the Basics Workshop run by prof. Krzysztof Gliszczynski

Master’s thesis: ,Women artists. Nomads, immigrants and outcasts”
Supervisor: dr Katarzyna Lewandowska

Assistant supervisor: prof. Mieczystaw Olszewski

Main supervisor: prof. Grzegorz Klaman

Reviewer: dr Matgorzata Jankowska

Dyplom Weroniki Marceliny Kwiatkowskiej Ursprung sktada sie z trzech $cisle
do siebie dopasowanych czesci. To wypowied? osobista, ktdrg odczytuje jako
rodzaj zatoby po tym, co utracone. Wspdlnym elementem wszystkich czesci
sq resztki, fragmenty i wspomnienia budujace nowa narracje.

Tytutowe pojecie ,Ursprung” oznaczajgce ,pochodzenie”, ,geneze”,
,poczatek” lub ,zrédto”, Kwiatkowska wywodzi z poczucia utraty korzeni
zwigzanej z emigracjq oraz utratg rodzinnego domu. Poszukiwanie zerwanej
wiezi wyrazone zostaje poprzez dwa gtéwne motywy: ciato i ziemie,
kierujgce uwage na kontekst feministyczny/kobiecy, ale i egzystencjalno-
psychologiczny. Wyeksponowane ciato funkcjonuje tu na wiele sposobéw:
jako organizm — organizm kobiety, matki-rodzicielki, matki-ziemi tgczone,
na co wskazuje Kwiatkowska, z tradycja symboliczng i mitologiczng, ,ciato”
jako terytorium, na ktérym sie zyje, i z ktérym sie utozsamia, w koricu jako
,Ciato” obrazu/obiektu, w ktorym gestos¢ materii zatrzymuje fadunek
emocji i napie¢. Wiez pomiedzy ciatem a rodzinng ziemia, poprzez dobor
srodkow formalnych przywotuje jednak mroczny aspekt Ursprung. Ciato
obrazéw i obiektow skonstruowane z uzyciem ,rodzinnej ziemi” powtarza
symboliczny gest przechowywania i przenoszenia ze soba ziemi na znak
szacunku i przywigzania. W tym kontekscie obrazy, a takze z racji ekspozycji
i formy obiekty rzezbiarskie uzyskujg znaczenie prywatnych relikwii, w ktérych
zabalsamowane zostaty nurtujgce artystke pojecia.

W zapisie performance — gtéwnej czesci dyplomu — ciato taczy sie z ziemia
W sposob niemal dostowny. Jak na scenie naga, mtoda kobieta lezy, starajac
sie wpasowa¢ w niemal barokowa forme nasypu. RzeZbiarskie obiekty
fragmentéw kobiecego ciata — brzuch, pepek i piers — to wizualizacja tego
potaczenia. Delikatne formy, poszarpane na krawedziach, jakby oderwane od
catosci, nosza niesmiate $lady pochodzenia: fragmenty korzeni, lisci i trawy.
W pracy zatytutowanej Album spotykamy cztonkinie rodziny pozujace na tle
nieistniejgcego juz domu i ogrodu — genetyczne poprzedniczki artystki, te
ktdre sa Zzrodtem i z ktérymi wiez jest najsilniejsza.

Prace aneksu zatytutowane Genesis — ziemiste, fakturalne obrazy to
ciata symboliczne i organiczne zarazem. Znikniecie figury i pozostawienie

materii jest kolejng czescig narracji. Fakturalne tableau — ,ciato-ziemie” —
reprezentujg ciato w rozktadzie, ciato wracajace do swych korzeni. Porzucenie
figury, mroczna kolorystyka oraz gestos¢ materii wzmagaja zatobny nastroj.
Chtonicznos$¢ taczy sie z zywiotem ciezaru i melancholii — reprezentowane
przez resztki zburzonego, rodzinnego domu, ktére jak grobowiec przyjmujg
ciato, by w obrazach roztozy¢ sie w bezksztattng materie. W tym miejscu wiez
z ziemig — Ursprung — dokonuje sie poprzez powrét do poczatku w sensie
biologicznym.

Uzycie ziemi i zastosowana przez autorke technika, doskonale dobrana
do podjetego problemu, przywodzi na mysl jeszcze jeden aspekt zwigzany
zaréwno z pochodzeniem, ale i samym procesem tworzenia. Odczuwa
sie bowiem wyrazng cheé, byé moze potrzebe kontaktu ciata z materig
i faktycznie on nastepuje, nie tylko w performance, ale i podczas lepienia
i malowania, kiedy dton dotyka i formuje materie. Takie spotkania bliskie sg
wielu artystom i artystkom, do ktérych odwotuje sie autorka. Kwiatkowska
wydaje sie podazaé¢ tropem nie tylko malarskiej abstrakcji, ale przede
wszystkim Any Mendiety, czy Reginy Galindo, ktdre siegajg do pierwotnych
rytuatéw, chtonicznej symboliki i jej zwigzkdw z kobiecoscig. Estetyka jest tu
jednak inna. U dyplomantki sterylnos¢ prac (zwtaszcza filmu) zderzona zostaje
z mitologicznym aspektem ziemi, ale ta czystos¢ (takze czystosé ekspozycji)
jest tu elementem zaburzajagcym petne znaczenie Ursprung. Film wydaje sie
niemal przezroczysty i lekki w stosunku do ciezaru emocji i uczug, jakie stojg
u podstaw Ursprung. W malarskim aneksie chaos materii udaje sie utrzymac
w pewnym napieciu, natomiast w obiektach rzezbiarskich, a szczegdlnie
w filmie, ten efekt stabnie pod wptywem teatralizacji formy. By¢ moze efekt
kontrastu wzmaga obecnos¢ innych czesci dyplomu. Doskonaty w kontekscie
Ursprung wybor materii z uwagi na jej strukture, gestos¢, kolor oraz symbolike
dopomina sie o uwzglednienie jego natury — groznej i nieprzewidywalne;j.

W tym kontekscie mozna wrdci¢ do tytutowego Ursprung i etymologii, by
za Karlem Jaspersem, opisujacym nature egzystencji, odczytac je w kontekscie
psychologicznym jako , pierwotny-skok”, czyli poczatek jakiegos wewnetrznego
skoku, od siebie ku sobie, w wyniku, ktérego mamy swiadomos¢ uzyskiwania
lub odzyskiwania siebie. Ursprung potwierdzatoby wiec znaczenie dyplomu
wiasnie jako skoku, przepracowywanie siebie poprzez ciato, ktére utozsamia
sie z ciatem-terytorium — w tym przypadku pogrzebanym domem rodzinnym.
To poczatek tgczony z wyjsciem — opuszczaniem fona matki, czy swojego
miejsca, ale i powrotem do korzeni, do macicy-grobu. U Kwiatkowskiej nie
wiemy i byé moze nie musimy wiedzie¢, w jaki sposdb ten rytuat zostanie
dokonany. To zawieszenie moze réwnie dobrze odpowiada¢ niepewnosci
i obawom wobec zmieniajgcych sie egzystencjalnych terytoriow.

Czes¢ teoretyczna zostata poswiecona twdrczosci wyjgtkowych
artystek, nomadek, migrantek i banitek, ktére poprzez sztuke opowiadajg
o swoich doswiadczeniach i przezyciach. Tekst zostat napisany sprawnie,
z wykorzystaniem wiasciwych narzedzi metodologicznych autorka siega
do Rosi Braidotti i jej nomadycznej teorii podmiotu, co stanowi Swietne
uzupetnienie dyplomu artystycznego.

Dyplom jest zréznicowany pod wzgledem uzytych medidw: film, obiekty
rzezbiarskie, malarstwo. To ostatnie, mimo pewnej pokusy, nie moze tu
funkcjonowac wytgcznie jako estetyczna powierzchnia, ale to wtasnie tytut —
Ursprung — domaga sie Scistego zwigzku z humanistyka. Pogtebiona refleksja
i praca intelektualna pofgczona z umiejetnoscia doboru srodkéw wyrazu
i warsztatem stanowig o wysokim poziomie dyplomu. Z cata pewnoscig
jako propozycja artystyczna jest on gteboko humanistyczny. Catos¢ mimo
pewnych watpliwosci, ktére majg wytgcznie charakter polemiczny, jest spdjna
i dopracowana. Podjety temat i forma wskazujg na niezwykig wrazliwos¢
dyplomantki i odwage podejmowania trudnych tematéw. Zaangazowanie
autorki w temat oceniam wysoko. Dyplom spetnia wszelkie wymogi dyplomu
artystycznego — ocena bdb (5).

dr Matgorzata Jankowska









Three separate yet complementary parts are combined by Weronika
Marcelina Kwiatkowska in her deeply personal graduation work. The pieces,
fragments and memories formulate the narrative signifying, in my opinion, a
mourning period after something which is lost forever.

The eponymous Ursprung, meaning an origin, genesis, beginning and
source (emphasis added by the artist) was inspired by the emigration of her
family forced to uproot and leave home behind. The severed ties are evoked
by two main motifs, namely a body and soil, which bear feminist, existential
and psychological connotations. An exposed body has incorporated both
metaphorical and literal meanings. It can be perceived not only as the
organism of a woman, mother and mother earth, but also as the mythological
vessel for the soul and the self. Finally, it is the body of an object/painting that
accommodates the matter, emotions and tensions. However, selected formal
devices place an emphasis on darker aspects of Ursprung and the connection
between family land and a body. Texture of paintings and sculptural objects
expresses the tradition of garnering and keeping soil as a manifestation
of respect and devotion. Additionally, due to the way in which they are
displayed, Kwiatkowska’s works of art could be viewed as the personal relics
or the embalming of the notions weighing heavy on the artist’s mind.

The documented performance features a young naked women lying on
a ground and seeking to merge into an almost baroque embankment. Her
body gets swallowed by the earth. The subject is further explored in the
objects assuming the shapes of female body parts — an abdomen, navel and
breast. The pieces seem both delicate and rough around the edges as if they
were disjoint from someone’s body, small remnants of roots, leafs and grass
adhering to their surface. The series of photographs entitled “Photo album”
portrays her female family members posing against the backdrop of the
house with a garden that was demolished years ago. The artist’s predecessors
provide her with yet another link to the past.

The series of paintings (“Genesis”) with a grainy texture symbolizes
and constitutes one body. The narrative spools on around an obscured
representation and rests upon the matter. The surface of tableaux alludes to a
body in decay, decomposing in the ground it came from. Departure from the
depiction of a figure, dark color scheme and pervading nostalgia exacerbate
the viewer’s sorrow. The ruins of a family home give the earth — the element
denoting weight and melancholy — strong chthonic undertones. A body in
a mausoleum decays and transforms into a formless substance. Ursprung
culminates. A body returns to its roots.

The use soil as a material, as well as a perfectly suitable technique, bring
to mind the common aspect of a concept of origin and creative process.
One expects or needs a body to come in direct contact with the material.
And it does. The interaction occurs not only during the performance, but
also as one sculpts, forms, moulds and paints with one’s own hands. Many
male and female artists regard this experience as invaluable. Kwiatkowska
threads in their footsteps. She champions abstraction, and most importantly
Ana Medieta and Regina Galindo whose art draws on femininity, chthonic
symbolism, and primitive rituals. The difference lies in the aesthetics. In
Kwiatkowska’s works of art clean minimalism (particularly of a video) clashes
with the earth’s mythology. However, this minimalism (apparent also in
the display strategy) prevents Ursprung from reaching its full potential of
meanings. In comparison with the load of emotions intrinsic to Ursprung, the
film feels light, almost transparent. In paintings, there is an atmosphere of
tension within chaos that is released in case of a video and objects due to the
form’s dramatization. Other graduation work’s elements highlight a contrast.
The colour, texture and implications of the selected material correspond
with the concept of Ursprung perfectly. It’s savage and unpredictable nature
should have also been exploited.

Following the line of thought of Karl Jasper, the existentialist philosopher
and psychiatrist, the word Ursprung could derive from the “initial leap of
faith” the internal leap towards oneself that makes a person realize or recover
their authentic self-being. The presented works could be then interpreted as
an attempt to find oneself within one’s own body which has stayed in its own

territory, or in other words the destroyed family home. Leaving marks a new
beginning. You leave your mother’s womb, a place you call your own, only
to return to the origins after a while, to go back to the roots and the mother
earth’s womb. We don’t know and don’t need to know how and when would
the ritual of Kwiatkowska be performed. The uncertainty and anxiety may
simple result from the shifting conditions of an existence.

Master’s thesis concentrates upon the exceptional women artists,
nomads, immigrants and outcasts, who relive their personal experiences
through art. The is well-written dissertation employs a proper methodology
in its investigation, which relies on the theory of a nomadic subject put
forward by Rosi Braidotti.lt’s a fine companion piece to the works of art.

Weronika Kwiatkowska works across different mediums, videoart,
sculpture and painting, that go beyond visual arts and touch upon the
humanities due to their title. Demonstration of critical thinking, intelligence,
artistry and skills are the hallmark of the outstanding graduation work.
Despite certain subjective reservations, seems cohesive and refined. The
main motif and medium indicate an immense sensibility of the artist who is
not afraid to broach complicated subjects she is fully invested in.

dr Matgorzata Jankowska
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Akademia Sztuk Pieknych jest instytucjg programowo konserwatywna.
Mozna narzekaé, ze prady artystyczne obecne na uczelni czesto sg kilka
krokdw za tymi panujgcymi w szerszym obiegu sztuki. Mozna tez doceni¢
site tego kolosa, ktéry wprawdzie powolutku ale pewnie kroczy do przodu
nie skrecajagc w niepewne S$ciezki rysujace sie co rusz na horyzoncie,
omijajac drogi tymczasowe, niekiedy znikajace zanim 6w moloch do nich
dotrze. Jednym z takich nurtéw jest Net.Art, ktéry doczekat sie juz swojego
spadkobiercy z przedrostkiem ,post”: sztuki postinternetowej. Zjawiska te,
silnie obecne w kulturze, posiadajgce rozbudowang ikonosfere?, na Wydziale
Malarstwa ujawniajg sie sporadycznie i, zdaje sie, raczej niesSmiato.

Internet  jest platformg  demokratyczna. Jest  prawdziwym
ogdlnodostepnym forum. Od chwili ewolucji do sieci 2.0 o akceptacji czy
popularnosci tresci, ktére sie tam pojawiaja, w petni decydujg uzytkownicy.
Poréwnujgc do bliskich nam standardéw — internet stat sie galerig bez
kuratoréw, petng za to krytykdw-amatoréow. W internecie jedynym
autorytetem jest zbiorowos¢ jego uzytkownikéw. Pietnascie minut stawy —
przeczucie Warhola z 1968 roku, skurczyto sie do kilku sekund. Owa wolnos¢
wypowiedzi stworzyta catkowicie nowe jakosci, zaréwno pod wzgledem
tresci jak i formy. Poza specyficznym jezykiem wizualnym bedgcym zlepkiem
wszystkiego ze wszystkim, postmodernistycznym koszmarem z dodatkiem
topornie wykorzystanych efektéw z programéw graficznych, Internet stat
sie polem walki wyznawcow przerdznych teorii spiskowych z ,akademicka
naukg”. Wolnos$¢ wypowiedzi, niekontrolowana otwartosc¢ na tresci przycigga
zwolennikdw teorii ptaskiej ziemi, fatszywych ladowan na ksiezycu, paleo-
astronautyki, czy podszywajacych sie pod ludzi reptilian.

Katarzyna Lubinska czerpie z sieci petnymi garsciami. Aneks méwi o tym
wprost, realizujgc w petni powyzsze obserwacje: funkcjonuje na platformie
YouTube, karmi sie estetyka Internetu, peten jest memow, virali, z ktérych
rozpoznaje zapewne jedynie niewielka cze$¢. Niespdjna pozornie i na przekér
(bo niespdjnosé jest post-internetowg spojnoscig) kakofoniczna opowiesé
o poszukiwaniu widzialnosci. Bo, nie ukrywajmy, jak bardzo skromny nie bytby

artysta, dzieto sztuki, zeby zaistniec, potrzebuje odbiorcy. Lubiriska zdaje sie
pytac: czy dla zdobycia widza optaca sie studiowa¢ malarstwo, mozolnie,
latami doskonali¢ warsztat w zaciszu pracowni? A moze nagra¢ autorska
EP’ke, nie posiadajac zadnej wiedzy ani doswiadczenia w dziedzinie muzyki,
skonstruowac jawnie amatorski videoclip w oparciu found footage i wtasne
nagrania, zmontowac go bez préb estetyzacji i liczy¢ subskrypcje swojego
kanatu? Demokratyczna agora premiuje podobng bezpretensjonalnosc,
jawnie kpi ze wspdtczesnej sztuki ,wysokiej”.

Gtéowna cze$¢ dyplomu nawigzuje do teorii gtoszacej, ze ludzkosé
stworzona jest przez przybyszéw z kosmosu, a znane nam Swiete ksiegi, w tym
Biblia, s niczym innym niz zapisem kontaktéw Ziemian z innymi cywilizacjami.
Podobne teorie poparte badaniami Ericha von Danikena czy Zecharii Sitchina,
sg bardzo popularne na blogach i forach internetowych. Zdaja sie odpowiadac
na przyrodzong chyba cztowiekowi tesknote za nieznanym, nieuchronnie
zabijang przez preznie pracg do przodu wspotczesng nauke. Na podobnym
poziomie otwiera sie takze pole dla Lubinskiej — malarki: ruchy religijne,
takie jak raelianie nie majg ustalonego artystycznego kanonu, pojawia sie
wiec niezagospodarowana przestrzen, mozliwos¢ badania nowych gruntéw.
Dotykajgc tematow znanych z historii sztuki zawsze odnosimy sie jako$ do
narzuconych wzorcéw, chocby przez ich negacje badz ostracyzm. Katarzyna
Lubinska swdj kanon buduje od nowa — tak jak zwolennicy teorii spiskowych
podwazajac tradycyjng nauke otwierajg ponownie przymkniete przez nig
drzwi do nieznanego, tak autorka $miato wchodzi w nowg przestrzen, gdzie
nie obowiazuja zastane reguty. Czerpiac, tym razem mniej swobodnie niz
w przypadku aneksu, z estetyki kiepskich stron www, dotykajac pop-estetyki
lat 90. i jarmarcznej sztuki religijnej tworzy ciekawy konglomerat. Mimo
zamitowania do przedstawien w ,ztym guscie”, z ktérych Lubiniska stynie,
w jej obrazach zagoscito spore malarskie wyczucie. Z godng podziwu finezjg
godzi karkotomne zestawy ostrych zéfcieni, nachalng magente i subtelne
szaro$ci. | nie o warsztatowe popisy tutaj chodzi, bo czyms, co szczegdlnie
chyba wyrdznia malarstwo artystki jest bijacy z tych przedstawien rodzaj
niektamanej duchowosci (a moze post-duchowosci?). Wywazenie proporcji
ludycznej religijnosci, internetowej, bezpardonowej gamy przynaleinej
sekciarskim witrynom i akademickiego, porzadnego malowania skutkuje
trudng do podrobienia atmosferg tych obrazéw. Tg droga docieramy do
ciekawego ujecia figury artysty natchnionego, o czym zresztg Lubiriska
moéwi w swojej pracy pisemnej. Natchnienie w tym wypadku ma ptyna¢ od
kosmitow, ktdrzy zastepuja w tym ujeciu boga inspirujgcego dawnych twércow
religijnych. Zauwazmy, ze we wspotczesnym dyskursie o sztuce, przynajmniej
W najszerszym jego obiegu, brakuje obecnie takiej figury. Natchnienie jako
rodzaj oddziatywania na artyste z zewnatrz, pojawia sie w kontekscie tak
zwanej sztuki naiwnej (np. u Teofila Ociepki), czy przy okazji twodrczosci
amatorskiej. Lubinska, rehabilitujac temat w tej nietypowej odstonie, otwiera
przed sobg ogromne mozliwosci dla rozwazan intelektualnych i artystycznych.

Warto zwrécié¢ uwage na bezkompromisowos¢ autorki, ktéra wprowadza
w mury akademii temat sztuki post-internetowej, rozwaza o natchnieniu,
prébuje wypetnic¢ kanon sztuki, ,raelianskiej”. Watki te wymagajg na pewno
gtebszego pochylenia i widze w nich bardzo ciekawy obszar do dalszej
eksploatacji, czego, mam nadzieje, staniemy sie Swiadkami w dalszej drodze
artystycznej Katarzyny Lubinskiej.

dr Marcin Zawicki
1 Wazkosci tematu dowodzi¢ moze wystawa ,Ustawienia prywatnosci. Sztuka po Internecie”

(Muzeum Sztuki Nowoczesnej, Warszawa, 25.09.2014 — 04.01.2015), ktéra to koncentrowata sie wokét
zagadnienia sztuki postinternetowe;j.
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The Academies’ obsolete programmes of study fail to respond to the trends
dominating in the contemporary art world. To be fair, the perseverance
demonstrated by the giant in his relentless pursuit has to be acknowledged.
It tries hard to catch up, follows new directions offered by those who are here
to stay and avoids visitors bound to leave the city before he even reaches
his destination. Net.Art, which gave rise to the post-Internet art, epitomizes
the idea. The iconosphere! of emerging art movements manifests itself rarely
and indecisively among the works of art produced at the Faculty of Painting.

The Internet offers us a democratic platform for a crucial wide-
ranging debate. Web 2.0 websites are based upon user-generated content.
Metaphorically speaking, the Internet has evolved into the gallery without
curators filled with amateurish art critics. The position of authority is held
by the mob of Internet users. Andy Warhol’s fifteen minutes of fame from
1968 last nowadays a few seconds only. The freedom of expression has
contributed to the brand-new principles governing both form and content.
The visual representations dominating on the Internet are the postmodernist
aesthetic horrors, which combine everything with everything else with the
use of computer software. Conspiracy theories on the “official version of
science” thrive online due to its openness to any new ideas, including the flat
earth theory, faked moon landing, paleo-astronomy and purported reptilian
humanoids.

Katarzyna Lubiriska takes everything the Internet has to offer judging by
the fact that her Youtube video, inspired by its aesthetics, features multifarious
memes and virals, most of which | probably don’t even recognize. A sardonic
and seemingly incoherent structure (since incoherence is the new coherence
of post-Internet art) results in a cacophony of narratives on visibility in art.
Let’s be honest here, is the viewers’ engagement really prerequisite for
a young eager artist’s success? Sasa poses the following question: can the
essential knowledge only be acquired during the lengthy and tedious classes
in cozy painting studios? Or should | record my own EP even though | clearly
have no experience in making music? And while | am at it, why don’t | shoot
my own poor music video combining found footage with some film material
I've gathered? | could edit it without even caring for its style and substance,
upload it on the web and hope the subscriptions to the channel will skyrocket
soon. The agora of democracy rewards unpretentiousness and sneers at the
so called high culture.



The main graduation work draws on theory that the human race was
created by aliens and the religious texts were inspired by the encounter with
extraterrestrial beings. The claims put forward by other researchers, such as
Erich von Daniken and Zecharia Sitchin, enjoy tremendous popularity among
bloggers and forum members. They satisfy our nostalgic yearning for the
mysterious curbed by the staggering scientific progress. These implications
give Lubiniska-the painter considerable leeway to venture into the unknown,
to find her own artistic niche, since the Raélian Church and other new
religious movements haven’t formed their artistic canon yet, as opposed to
the seminal issues in art history, which always bear predetermined and fixed
connotations even if one refutes and questions them.

Katarzyna Lubinska forms the unprecedented canon. Similarly to the
supporters of conspiracy theories, who deny scientific facts and therefore
open up a wealth of new possibilities, the artist latches onto these possibilities
and makes an audacious decision to follow her own rules. Lubiriska creates
a fascinating, and in this case much more restrained, amalgamation of a
dreadful web design, pop-culture of the 1990s and tacky religious items sold
at street markets. In spite of Lubifiska’s penchant for “bad taste” in art, her
paintings look rather sublime. The shades of bright yellow, gaudy magenta
and subtle grey are combined with an astounding finesse. Believe me
though, it’s not the matter of practical skills, but rather the artist’s profound
spirituality (post-spirituality?), which imbues the canvas. The uniqueness of
these paintings stems from a perfect combination of ludic aspects of religion,
profuse websites dedicated to conspiracy theories, the Internet, as well as
artistry and technical skill worthy of the Academy’s student.

Finally, we reach the conclusion, namely a brief discussion on the figure
of an inspired artist, who is mentioned in Lubiniska’s dissertation. This artist’s
inspiration derives from aliens that act as substitutes of God who inspired
the writers of scripture. The lack of such figure in the mainstream discourse
on contemporary art is worth highlighting. The belief in creative inspiration
which comes from an outside world is typical of naive artists, such as Teofil
Ociepka, or someone with little or no professional training at all. Lubiriska
has restored the concept of inspiration to its former glory, which allows her
to explore the subject further from a creative and intellectual perspective.

| would like to draw your attention to the boldness of the artist who
introduces the post-Internet art into the Academy, tackles the issue of
inspiration and forms the canon of Raélian art. The matters in question should
come under further scrutiny, which | hope we will be fortunate enough to
observe in the future art practice of Katarzyna Lubinska.

dr Mariusz Zawicki

1 The exhibition Private Settings. Art after the Internet in the Museum of Modern Art in Warsaw
25.04.2014-04.01.2015) attempted to shed a new light on the post-Internet art.
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Agnieszka Majewska

aga.m.majewska@gmail.com

Urodzona 3 czerwca 1990 roku w Gdansku.

Studia rozpoczete na ASP w Gdarisku w 2011 roku: | rok — Pracownia Podstaw
Rysunku i Malarstwa dr hab. Hanny Nowickiej-Grochal, Il rok — Pracownia
Podstaw Rysunku i Malarstwa dr. hab. Marka Modela

Praca magisterska Niezalezne podobierstwo. Temat, mysl, materia napisana
pod kierunkiem dr. tukasza Guzka.

Opiekun aneksu: dr Agata Zieliriska-Gtowacka

Promotor dyplomu: prof. Krzysztof Gliszczyriski

Recenzent: dr Anna Reinert-Falenczyk

Born on June 03, 1990 in Gdansk.

In 2011, she began her studies at the Academy of Fine Arts in Gdansk.

First year student in the Basics Workshop run by dr hab. Hanna Nowicka-Grochal
Second year student in the Basics Workshop run by dr hab. Marek Model

Master’s thesis: ,,Unrelated resemblance”
Supervisor: dr tukasz Guzek

Assistant supervisor: dr Agata Zieliriska-Gtowacka
Main supervisor: prof. Krzysztof Gliszczynski
Reviewer: dr Anna Reinert-Falericzyk

Prace Agnieszki Majewskiej, to co$ wiecej niz malarstwo — to rodzaj
medytacji. Malujac i wyszywajac swoje obrazy artystka powraca pamiecig do
czasow dziecinstwa. Tego wczesnego, idyllicznego, i tego nieco pdzniejszego,
stodko-gorzkiego, w ktérym wspomnienia radosne mieszajg sie z trudnymi
doswiadczeniami dorastania.

Poprzez codzienng praktyke, poprzez dtugie i mozolne tworzenie swoich
prac, malarka daje sobie czas i przestrzen do odkrywania i wydobywania
z pamieci kolejnych warstw wspomnien i rodzinnych opowiesci, ktére
wypetnity luke po tym, co zostato juz zapomniane, zatarte lub wyparte.
Przedziera sie powoli przez te wspomnienia analizujac, na ile sg faktycznie
jej wlasne, co rzeczywiscie pamieta ze swojego dziecinstwa, co stracita,
a czego pamietaé nie chce. Przeglada rodzinne albumy, oglada twarze
wujkéw i dziadkdw, ocala te niewielkie okruszyny pamieci, pielegnuje drobne

przedmioty, ktére sg tacznikami z czasami, ktérych pamietac juz nie moze —

jak filizanka w kwiaty, w ktérej babcia podawata jej mleko.

Zamyst artystyczny jest poniekad (zachowujac oczywiscie proporcje)
podobny jak u Marcela Prousta. To wycieczka w poszukiwaniu utraconego
czasu. Proba jego odzyskania, przywrdcenia, w takim utamku na jaki
fizjologiczny mechanizm pamieci pozwala. Proustowska magdalenke zastepuja
wyblakte zdjecia. Odsytaja one autorke w gtab jej dziecinstwa. Podobna jest
tez czutos$¢ i nostalgia, z jaka autorka obchodzi sie ze swoimi wspomnieniami.
Piszac o nostalgii nie mam na mysli taniego sentymentalizmu. Nie ma tu
krzty idealizacji czy nieszczerosci. Jesli artystka decyduje sie na uwznioslenie,
udoskonalenie swoich wspomnien, uczciwie nas o tym informuje juz w tytule
pracy — Poprawiona pamigtka — ktéra jest aneksem do dyplomu.

Jednoczesnie na ptaszczyznie intelektualnej artystka nie zadowala sie
swoim jednostkowym doswiadczeniem. Pisze szalenie interesujgcg prace
teoretyczng Niezalezne podobieristwo. Temat, mysl, materia pod opieka
dr. tukasza Guzka. Analizuje w niej prace trzech artystek, ktérych
poszukiwania uznaje za tozsame ze swoimi. S3 to Aneta Grzeszczykowska,
Marta Deskur i lwona Zajac. Kazda z nich podejmuje temat pamieci i rodziny.

Wszystkie pracujg na bazie prywatnego archiwum i osobistej, rodzinnej
historii. Agnieszka Majewska docieka, dlaczego temat ten jest obecnie
interesujacy dla tak wielu artystow. Poszukuje wspdlnego, kulturowego
i cywilizacyjnego rdzenia naszej fascynacji prywatnoscig. Zastanawia sie,
dlaczego akurat ta ,struna” tak donosnie rezonuje we wspdtczesnosci. Sadze,
7e nie jesteSmy w stanie przenikng¢ do prywatnego $wiata innych ludzi. Ich
wspomnienia, mimo catego naszego zaangazowania i empatii, nie stang sie
nigdy naszymi. Nie sadze zresztg, zeby to byto celem artystki. Wspdine dla
wiekszosci z nas jest poczucie, ze pierwotna, konstytuujgca nas historia, nasze
korzenie, najwczesniejsze wspomnienia sg wazne i cenne. Ale jednoczes$nie,
intuicyjnie rozumiemy ich odrebnos¢ i nieprzekazywalnos¢. To co jest nam
wspolne to mechanizmy i techniki pracy na wtasnej pamieci. Szukajac
sposobu na przekroczenie hermetycznego kregu wtasnych doswiadczen,
z zainteresowaniem $ledzimy wysitki innych artystéw w tej materii. Chwata
Agnieszce Majewskiej za dostrzezenie i ciekawg analize tego zjawiska.

Uwazam, ze duzg zaletg dzisiejszej prezentacji jest niezwykta wrazliwos¢,
ktora zostata poddana btyskotliwej, intelektualnej obrébce. Owo potaczenie
artystycznej wrazliwosci i intelektualnej dyscypliny s$wiadczy o duzej
dojrzatosci tworczej. Pragne podkresli¢ pracowitos$é, zaangazowanie i duzg
erudycje autorki, rekomendujac Komisji Dyplomowej nadanie Agnieszce
Majewskiej tytutu magistra sztuki.

dr Anna Reinert-Faleniczyk









Agnieszka Majewska’s works of art are so much more than paintings. They
are the mediation on her childhood conducted with the use of a paintbrush
and embroidery. She tells her own coming-of-age story about the early idyllic
childhood and bittersweet adolescence, the latter of which is full of both
joyful and painful experiences.

A tedious and seemingly endless thread painting performed day in, day
out allows her to slow down, revive the memories and ponder on family
stories that have replaced, overwritten or repressed all the things she might
have forgotten. She flounders and wonders if the memories are real and
her own entirely. She could be missing something. She could have erased
something intentionally. She looks at photo albums and inspects the faces
of grandfathers and uncles. She saves the pieces from oblivion by hanging
onto mundane objects, such as a teacup her grandmother served her milk in,
because they provide a link to the past.

The concept could be juxtaposed with Marcel Proust’s search of lost
time. Here too, the attempt is made to turn back time or at least the portion
of it one still remembers despite obvious physical limitations. The Proustian
madeleine is substituted with a series of faded photographs that transport
the artist into her childhood. The memories are approached in a way which
gives you the sense of tenderness and nostalgia that don’t necessarily incur a
vapid sentimentality. There is no place for glorification and insincerity. To be
fair, already the title of her work — “Upgraded memorabilia” — indicates the
idealized and perhaps slightly skewed representation of her memories.

What is more, the artist is far from complacent when it comes to the
analysis of her own isolated experience. The theoretical framework of the
thesis entitled “Unrelated resemblance: a subject, thought and matter”
supervised by dr tukasz Guzek focuses on the interpretation of the works
by Aneta Grzeszykowska, Marta Deskur and Iwona Zajac, who also delve into
the subject of family and memory. Personal records, information and stories
are the backbone of their art projects. Agnieszka Majewska takes the appeal
of this topic under scrutiny. She tries to find a common, cultural and social
denominator that would explain the artists’ fascination with what’s private.
Why does it tug at our heartstrings so much? | believe other people’s minds
are impenetrable. No matter how hard you try, you can never truly understand
their own memories. | doubt that it was the artist’s intention, anyway. We all
share a conviction that our roots, the earliest memories and things which
have defined us are of an immense significance. However, deep down we
know how singular and thus impossible to convey they truly are. What we are
left with are the exact same principles everybody’s memories are governed
by. As a result, we observe other artists’ efforts to break free from the closed
circle of their experiences with the view of finding some solution ourselves.
Kudos to Agnieszka Majewska for noticing and analyzing that.

The works shown today demonstrate the artist’s extraordinary
intellectual prowess and sensibility, which are the qualities every fine artist
should possess. Taking into account her diligence, involvement and erudition,
I hereby recommend awarding the Master of Arts degree to Agnieszka
Majewska.

dr Anna Reinert-Falericzyk
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Piotr Manczak

pmanczak@gmail.com

Urodzony 5 stycznia 1991 roku w Zielonej Gérze.
Studia rozpoczete na ASP w Gdarisku w 2011 roku w Pracowni

Podstaw Rysunku i Malarstwa prof. Krzysztofa Gliszczynskiego.

Praca magisterska O czerni w malarstwie ikonowym napisana
pod kierunkiem dr. Romana Nieczyporowskiego.

Opiekun aneksu: dr hab. Zbigniew Treppa

Promotor dyplomu: prof. Henryk Czesnik

Recenzent: dr Marcin Zawicki

Born on January 5, 1991 in Zielona Géra.

In 2011, he began his studies in the Basics
Workshop run by prof. Krzysztof Gliszczynski

at the Academy of Fine Arts in Gdansk.

Master’s thesis ,,On a black background of icons”
Supervisor: dr Roman Nieczyporowski

Assistant supervisor: dr hab. Zbigniew Treppa
Main supervisor: prof. Henryk Czesnik

Reviewer: dr Marcin Zawicki

Piotra Manczaka poznatem podczas zaje¢ w pracowni rysunku prowadzone;j
przez profesora Jézefowicza, gdzie miatem przyjemnosé asystowac. Jego
niewatpliwa inteligencja wyrazata sie, miedzy innymi, w swoiscie
przewrotnym podejsciu do sztuki, czego dalszym wyrazem bedzie
omowiona nizej realizacja dyplomowa. Spore wrazenie zrobity na mnie
podejmowane przez niego konceptualne wyzwania: choéby realizowana na
trzecim roku proba przetozenia srodkéw malarskich takich jak gest, kolor,
napiecia czy kierunki na — dostownie — alfabet, dzieki ktéremu Marnczak
miat pisa¢ — malujgc. Pamietam tez jego rozwazania nad statusem dzieta
sztuki, na przyktadzie dzieta ukrytego — realizacji, ktérej nie mégt zobaczy¢
nikt poza autorem. Wyrazem odrebnosci Marnczaka byt tez niewatpliwie
,happeningowy” sposéb komunikowania sie z profesorem Jézefowiczem —
Piotr wysytat profesorowi listy bedace potgczeniem realizacji plastycznych,
autorskich tekstow, rozwazan nad rzeczywistoscig, tamigtowek, kolazy. By¢
moze nie sg to najwazniejsze dla niego realizacje z okresu studiéw na ASP,
pokazuja jednak charakterystyczna, moim zdaniem, dla tego mtodego artysty
prébe formutowania dalece autorskiego jezyka, nie tylko plastycznego, ale
rozwigzania globalnego — rozwijajacego sie wieloptaszczyznowo poszukiwania
metajezyka. Co istotne, Piotr w swojej tworczosci, czesto negujac akademickie
zasady plastycznosci, wykazuje gtebokie ich zrozumienie, bez ktérego owa
transgresja bytaby niemozliwa.

W pracy wienczacej studia na Wydziale Malarstwa Piotr prezentuje
dwa niezalezne projekty, obydwa dotykajace szeroko pojetego sacrum.
Aneks porusza sacrum ikoniczne. Seria fotografii jest nawigzaniem do
monumentalnego projektu Menschen des 20. Jahrhunderts Augusta
Sandera, niemieckiego fotografa prébujgcego sportretowac wszystkie klasy
niemieckiego spoteczerstwa XX wieku za pomocg okoto pieciuset fotografii.
Manczak nie prébuje poprawia¢ po Sanderze, nie wykorzystuje jego dorobku
do znamiennego w najnowszej sztuce przekraczania, jednym stowem nie
postuguje sie dzietem. Ciezar gry intelektualnej przenosi na odbiorce. Jego
cykl jest powtdrzeniem zatozen Sandera, niczym wiecej niz mikro-kontynuacja

jego pracy. Ten nieskomplikowany pomyst w rezultacie okazuje sie bardzo
pojemny — na zasadzie poréwnania z serig niemieckiego klasyka mozemy
dowiedzie¢ sie wiele o wspdtczesnosci. Dodatkowg jakoscig jest ponowne
wprowadzenie do codziennosci aparatu fotografii w miejsce snapshot, do
ktérego przywyklismy. Pieczotowicie realizowane, ze smakiem wystudiowane
kadry przypominaja nam o czyms, co utracilismy pstrykajac bezmyslnie
codziennie dziesiatki zdje¢, zatapiajac sie w oceanie nijakiej obrazowosci.

Zasadnicza czescig dyplomu jest sytuujacy sie w sferze sacrum duchowego
projekt Mizrah. Tytut odnosi sie do zydowskiej ozdobnej wycinanki, pomimo
kultowego charakteru zaliczanej raczej do sztuki ludowej. Umieszczano jg
na wschodniej $cianie domostwa (mizrah — dostownie: wschdd) wskazujac
w ten sposéb na Jerozolime — kierunek modlitwy domownikéw. Pomimo
praktycznego, modlitewnego zastosowania obiekt ten traktowany jest czysto
dekoracyjnie, nie posiada Scistego kanonu — cho¢ przybiera zazwyczaj zblizone
formy, moze wyglada¢ dowolnie. Na tej otwartosci bazuje Marczak i tutaj
tez wyraza sie jego artystyczna dojrzatosc.

Podobnie jak w przypadku aneksu Piotr nie szuka poklasku, nie prébuje
zawtaszczac tradycyjnego jezyka. Skoro forma jest w zasadzie dowolna,
dlaczego te mizrahy nie sg wykonane na przyktad w stylu hip-hopowym,
w formie graffiti, post-internetowego kolazu, projekcji video? Dlaczego
mizrah jest mizrahem formalnie, tresciowo, znaczeniowo? Wykorzystujgc
te forme dzisiejszy, progresywny artysta mogtby probowaé opowiedzieé
na wskro$ wspdtczesna historie, podjac sie przynaleznej sztuce transgresji.
Moze $ladem owego przekroczenia bedzie technika przywodzgca na mysl
chrzescijariska ikone? Niestety, pudto. Autor sam wskazuje, ze wykorzystat
metode zblizong do ikony poniewaz mizrah nie ma jako takich ograniczen,
a on po prostu lubi i zna te technologie, wydaje mu sie ona odpowiednia dla
zatozen pracy. Chce zrobi¢ porzadny mizrah.

Gdzie wiec lezy istota tej realizacji?

Student, po ktérym mozna by sie spodziewac wszystkiego. Student, ktory
przez rok zamiast przynosic¢ (jak przystato) kolejne prace na konsultacje, pisat
listy do profesora, wykazuje sie niezwykta pokora. Student, ktéry swoimi
pomystami z trzeciego roku studiéw stawia sobie poprzeczke bardzo wysoko,
nie probuje jej przeskoczy¢. Zatrzymuje sie, pochyla nad zapomnianym
mizrahem, pochyla nad realizacjg Sandera. Skrupulatnie je bada i prébuje
przywrdci¢ wspotczesnosci. Dodaje co$ od siebie, wszak szuka nowej formy
dla religijnego obrazu, ale robi to delikatnie, z duzym szacunkiem dla tradycji.
Jego obrazy z zatozenia mogg stuzy¢ pierwotnemu, kultowemu celowi.

W momencie obrony dyplomu podsumowujacego piec lat edukacji czesto
oczarowuje nas show: nasycone kolorem, wielkoformatowe, ciezkie od farby
obrazy, za ktérymi niestety rownie czesto stoi wielkoformatowe, ciezkie nic
— nic ponad warsztatowg wirtuozerie, rozmach, malarskie sztuczki. Piotr na
tym tle prezentuje sie skromnie. Jednak skromnos$¢ ta nie wynika
w zadnym wypadku ze wstydu, a z pokory. Mariczak ma za sobg (nieraz
catkiem udane) préby mierzenia sie z tak zwang sztuka aktualng, czy tez
rozwazania konceptualne godne dojrzatych twércdw. Jednak w chwili obecnej
postanowit zwrdcic sie ku Zrodtom (co robito juz wielu). | zwraca sie ku nim
z duzym wyczuciem i naleznym szacunkiem.

W tym miejscu mogtoby pasé pytanie — c6z takiego Manczak zaczerpnie
z owych zrédet? Co nam z nich przyniesie? Niestety, nie padnie. Sztuka
wspotczesna nie musi wcigz czego$ przekracza¢. Autor nie musi czerpac ze
Zrédet. Moze sie w nich ptawi¢, zanurzaé, moze tam byc. Sam czesto miewam
intuicje, ze w sztuce dawnej, w owych Zrédtach drzemie cos, czego nie udato
nam sie do korica zrozumiec, co przeoczyliSmy dazac na ztamanie karku do
,obowigzkowego” rozwoju, zgubilismy jakas madros¢. Uczciwe, podparte
gteboka Swiadomoscig zagtebienie sie w tej materii jest postawag godna
szacunku, czego osobiscie, szczerze Piotrowi gratuluje.

dr Marcin Zawicki
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When | met Piotr Manczak as a teaching assistant of prof. J6zefowicz, | was
struck with hisintelligentand ironicapproach towards art, which also manifests
itself in his graduation work. The conceptual challenges he took on were truly
impressive. As a third-year student, he made an attempt to transcribe means
of expression typical of painting, e.g. gesture, colour, tension and style and
thus branch out into writing. | recall now how he pondered over the essence
of a work of art while taking into account those pieces that were kept out
of viewers’ sight by the artists themselves. Furthermore, he communicated
with prof. Jézefowicz via a kind of happening. He used to send him letters
composed of drawings, collages, puzzles and his essays about the state of
reality. They might not have been the most glamorous and representative
works of art Piotr created as a student. However, they epitomize this young
artist’s search for the vernacular of his own, the visual metalanguage with
universal implications. Most importantly, Piotr is capable of transgressing
accepted academic principles of visual representation only because he truly
understands them.

Piotr’s studies at the Faculty of Painting culminate in the graduation
work expressing sacrum (eng. sacredness). The series of photographs, which
examine the sanctity of religious icons, refers to the monumental work
Menschen des 20. Jahrhunderts by August Sander. The German photographer
took around 500 pictures of his fellow countrymen representative of various
social groups. Manczak’s aim is neither to surpass nor to appropriate the work
of Sander. In short, he is far from using it for his own purposes. Viewers are
the ones who should infer the conceptual affinity themselves. Photographs
by Piotr Manczak elaborate on the idea behind Sander’s work at a micro-level
and generate a wealth of meanings. The images corresponding to the ones
produced by August Sander offer a fascinating view on reality. What is more,
the series features professionally framed and developed photographs as an
alternative to ubiquitous snapshots we are used to now. They remind us of
something irretrievably lost in the trifle imagery of countless spontaneous
pictures we take day in, day out.

Mizrah (meaning “the east” in Hebrew) constitutes the key component
of Piotr’s graduation work. It stands for a traditional plaque hung on the east
wall of a room to indicate the direction of Jerusalem and prayer. In spite of its
intended practical purpose, its role is often perceived as mainly ornamental.
Although there are no predetermined aesthetic principles one has to follow
while creating mizrah, they tend to look rather similar. This lack of restrictions
unlocks the artist’s full creative potential.

Piotr doesn’t expect gratification. He doesn’t try to appropriate the
elements of other cultures’ tradition. If | am at liberty to select the medium
myself, why don’t | mix mizrah with street art, graffiti and the post-Internet
collage? What sort of form, content and connotations determine if something
is indeed a mizrah? A contemporary progressive artist would usually seize
this opportunity to build a contemporary transgressive narrative that taps
into the Christian iconography. Not this time, I’'m afraid. This artist respects
the tradition of making mizrah. This artist states that the inspiration derives
simply from his own interests and set of technical skills he is free to use since
the medium doesn’t impose any limitations on his realization.

What is the quintessence of his art practice?

Here we have the student who is unpredictable and deeply humble. The
student who sent letters to his mentor instead of coming to his office hours
to discuss a given art project (like every other student would). The student
who sets a high bar for himself, draws on his own ideas and yet doesn’t jump
the shark. He bothers to contemplate mizrah, to contemplate the portraits
by Sander. He examines them painstakingly and gives them a modern feel.
Inevitably, he leaves his own subtle and reverential mark on the accepted
form of an icon. In principle, his own series of paintings could be considered
religious object, too.

At times, students make an overwhelming spectacle of their final
examination testifying to the five-year education. They saturate their large-
scale paintings laden with paint with bright vivid colours that have absolutely
zero substance, nothing except a showy display of artistry, panache and cheap

painterly tricks. Piotr doesn’t boast. The unelaborate form of presentation
stems from his humbleness, and not shyness. Manczak has created (rather
fine) works of the so called conceptual and contemporary art. He simply
preferred going back to his roots with perceptiveness and a proper respect.
The only question one could ask is: what for? One certainly could, but
| won’t. Contemporary art doesn’t always have to break new ground. The
artist doesn’t have to go back to his roots. He may immerse himself in them,
lose himself and simply be. Personally, | can’t help it but often feel that art
used to embody something impenetrable, something profound that we have
renounced for the sake of catching up with an “inescapable” progress. | have
nothing but admiration for Piotr and his sincerity, as well as thoughtfulness
he demonstrated in his approach to the subject. Congratulations.

dr Marcin Zawicki
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Karolina Michatek

km.owszem@gmail.com

Urodzona 12 maja 1991 roku w Swieciu.
Studia rozpoczete na ASP w Gdarisku w 2011 roku w Pracowni
Podstaw Rysunku i Malarstwa prof. Krzysztofa Gliszczynskiego.

Praca magisterska Czfowiek i maszyna. Relacja psychosomatyczna
napisana pod kierunkiem dr. tukasza Guzka.

Opiekun aneksu: dr Agata Zielinska-Gtowacka

Promotor dyplomu: prof. Mieczystaw Olszewski

Recenzent: dr hab. Robert Florczak

Born on May 12, 1991 in Swiecie.
In 2011, she began her studies in the Basics Workshop run
by prof. Krzysztof Gliszczynski at the Academy of Fine Arts in Gdansk.

Master’s thesis: ,A man and a machine: psychosomatic relationship”
Supervisor: dr tukasz Guzek

Assistant supervisor: dr Agata Zielinska-Gtowacka

Main supervisor: prof. Mieczystaw Olszewski

Reviewer: dr hab. Robert Florczak

Recenzja dyplomu Karoliny Michatek jest dla mnie amforg emocji, jest
weztem gordyjskim nici powigzan emocjonalnych, ktérego rozplatywanie
moze trwac wiecznos¢, a na pewno nie nalezy go przecina¢. Qundzia, bo
tak nazywata sama siebie i tak czule méwity o niej niezliczone szeregi
kumpli i przyjaciét, do ktérych mam nadzieje sie zalicza¢, Qundzia jest Rolls-
-Royce’em Mieta Olszewskiego, majestatycznie prezentujgcym swe szlachetne
blachy na Salonie Gdanskiej Akademii. Mam obowigzek poinformowaé
mtodsze pokolenie, ze gdy inni profesorowie prowadzili pracownie malarskie,
Mieto dumnie przewodzit wytwérni Rolls-Royce’dw malarstwa. W hotdzie

dla przewrotnego intelektualisty i literackiego barda najwazniejszych
wydarzen i pikanteryjek ,il mondo dell arte” napisze troche o sobie. Mieto
byt recenzentem mojego malarskiego dyplomu. Miatem odwage poprosi¢ go
o recenzje, mimo iz zwingtem mu sprzed nosa takomy i piekny kasek w postaci
mojej obecnej zony, ktéra wtedy namietnie malowatem. Niepowtarzalny
i niepodrabialny Mietowy styl recenzowania stat sie inspiracja do pisania,
ktére kultywuje. Bardzo zatuje, ze nie mogtem trawic tej recenzji tygodniami,
by zaspokoi¢ wyrafinowane ucho Mistrza i zadoséuczynic jego utalentowanej
i pieknej protegowanej, bo na pewno oboje na to zastuguja.

Dyplom Karoliny Michatek jest o przemijaniu i odrodzeniu. Malarka
opowiada o ekstazie zycia i energii emocji skumulowanych tuz przed
eksplozjg ttoczna. Rysowniczka pokazuje nam, ze trzewia maszyny i nasze
wnetrznosci s sobie podobne. W biatej wtdkninie artystka zawiesza przed
nami organiczng niewinnos$¢ i jej mineralne zaprzeczenie. Rozerwane
korpusy silnikdw wspdtwinne krwawej miazgi cztonkéw ludzkich sg dla
Karoliny Michatek inspiracja do zapytania o martwos¢ tej natury. Czuje sie,
ze pogiete blachy byty swiadkami Smierci i wydarzen, ktére dla nas pozostang
nieodgadniong tajemnica. W martwe natury pogietych blach, sprezyn, ttokow
i sworzni Karolina wprowadza eksplozje koloru gorgcego jak martenowski
spust. Wytryskiem barwy ozywia mechaniczne trupy. Jest w tym perwersyjny
i ledwie ttumiony erotyzm. Gdzie$ na podniebieniu odbiorcy zostaje posmak
fascynacji Crashem Cronenberga przetamany nutg melancholii. W niektérych
obrazach czarne cieki farby z metadynamika zwilzonej grzybni wrastajg
w ferryczne, rdzawe ciata, by stworzy¢ nowa hybryde zycia na ptétnie. Cielska
karoserii lezg na sobie w akcie ztomowej kopulacji. Z zatartych silnikdw tryska
ognista malarska sperma. Fascynatka sportow ekstremalnych, zawodniczka
roller derby i mistrzyni fire show méwi: ,hola chtodnice, bloki i ttoki, co wy mi
tu zdychacie w rdzawej breji, gdy ja Was potrzebuje!” Jak malarski demiurg
Michatek przywraca nam do zycia to, co wylegiwato sie na ztomowym
cmentarzysku.

Rysunki Karoliny przypomniaty mi akwaforte Macieja Swieszewskiego
z konca lat 70. lub poczatku 80., w ktérej patrzac z ciemnego wnetrza
pokoju przez porosniete pajeczynami okno widzimy Swietlist3 panorame
Manhattanu. Petno tam much i surrealnych wytworéw nie catkiem zdrowej
wyobrazni, ale cienie i $wiatto w nostalgicznej mimikrze przemijania daja
witalny posmak nadziei. Tak u Karoliny ciemne czelusci splecionych rur
wydechowych, bebnéw hamulcowych, amortyzatoréw i wahaczy porosniete
plataning kablii malarskiej grzybni przetkane sg Swietlistoscig. W organicznos¢
mechanicznych bebechéw zmystowo wkomponowany jest romans zycia
i $mierci, czerni i bieli. Biel wtdkniny, ktdérej przemyst samochodowy
uzywa do wypychania foteli aut, postuzyta Karolinie za materiat obiektu
przestrzennego zainspirowanego samochodowym ttokiem. Obiekt mozna
podziwiac¢ z oddali lub mozna wej$¢ do wnetrza tego wtdknistego wagino-
ttoka i odseparowac sie od zewnetrznego swiata albo podgladaé go przez
setki organicznie wkomponowanych i misternie wypalonych porowatosci.
Autorka z wtasciwym sobie cieptem i niefrasobliwg szczeroscig przekonuje, ze
skdra podczas palenia nabiera nowej struktury, tworzga sie pory i skaryfikacje
i wiasnie to zjawisko postuzyto za wzorzec finalnej materii. Cytuje: ,nowa
seksualno$¢ powstaje przez nadanie ciatu nowych otwordw”. Z pospolitego
i zdekomponowanego obrobkg termiczng tworzywa artystka stworzyta
niezwykle elegancki obiekt, ktéry kazdy w zaleznosci od wrazliwosci
i rozerotyzowania moze sobie zinterpretowac dla wtasnej satysfakcji. W kazdej
z dzi$§ prezentowanych dziedzin Karolina Michatek porusza sie z wifasciwg
sobie dynamikg i wielka wrazliwoscia. Tak jak pieknym jest cztowiekiem,
taka tez jest artystka. Mietkowi gratuluje Rolls-Royce’a, ktérego karoseria
dzi$ I$ni metaliczng sztuka. Nawet jesli po latach ulegnie wynikajgcemu
z natury pognieceniu, w moim przekonaniu zachowa immanentne piekno.
Karolina udowadnia, ze przemijanie potrafi by¢ piekne, a nawet sexy.

dr hab. Robert Florczak
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The review of Karolina Michatek’s graduation work provokes a gamut of over-
whelming emotions. It is the Gordian knot of an intricate web of entangle-
ments that would probably take forever to come undone, because it can’t
simply be cut off. Qundzia, as Karolina is known among her group of colleagu-
es and friends | am honored to be the part of, stands for the magnificent Rolls
Royce from Mieto Olszewski’s private collection that shines at the gallery of
the Gdansk Academy. What the members of younger generation need to re-
alize is that Mieto used to helm the Rolls Royce factory of painters while other
professors taught students how to paint. This morning, allow me to tell you
something about myself and pay tribute to a great subversive intellectual and
literary hero of happenings and tiny demonstrations il mondo dell arte. Mieto
reviewed my graduation work in painting. | plucked up my courage and asked
him if he’d do it around the time | stole a girl from him, a beautiful girl | then
married. At that time, all | did was paint her portraits. My own style of writing
was deeply influenced by the unrivalled and unusual command of language,
which Mieto demonstrated in his reviews. | wish | could’ve refined the words
you are about to hear for weeks. Only then would | had a change to meet the
high stylistic standards of my master and do justice to him and his beautiful
and talented protégée.

Graduation work of Karolina Michatek embodies revival and time pas-
sing. The painter recounts the story about euphoria in life and intensity of
emotions building up prior to an engine’s explosion. The emphasis is placed
on the similarity between our insides and the insides of a machine. A non-
-woven fabric envelops the organic innocence and its mineral antithesis. The
shattered engine’s complicity with the bloody manslaughter challenges the
stillness of still-life. An explosion of colour rips through still-lives composed of
dented metal sheets, springs, pistons and bolts. She adds a splash of colour to
a dead body of a machine. There is a perverse and heavily implied eroticism
involved, which may leave an aftertaste of Cronenberg’s Crash on the tip of a
nostalgic viewer’s tongue. A living hybrid emerges from the canvas’ dripping
black paint and covers feral rusty bodies with the velocity comparable only to
mildew’s growth on a damp wall. Car bodies lay on top of each other during
an act of mechanical intercourse. Seizing engines spew out a fiery painterly
semen. The extreme sports’ enthusiast, roller derby and fire show champion
hollers: “Oi, coolers, cylinder blocks and pistons! Don’t you dare die on me
when | need you the most!” Michatek, a painting deity, makes them rise from
their graves on the scrapheap.

Karolina Michatek’s drawings remind me of the etching by Maciej Swiesz-
czewski from around 1980s that depicts the view of the illuminated Manhat-
tan skyline as seen through a window in a dark room filled with spider webs,
flies and some surreal products of his slightly sick imagination. You experien-
ce a surge of invigorating hope looking at the light and shadow and their
nostalgic mimicry of the fleeting moments’ representation in art. In case of
Karolina Michatek’s works, a beam of glowing light penetrates the darkness of
intertwined exhaust pipes, drum brakes, shock absorbers, control arms and
cable snarls covered in mold. The romantic power struggle between life and
death, between black and white rages in the internal mechanical fields. The
object inspired by a piston is made up of non-woven fabric, which is used in
the automobile industry as car seats’ filling. The vagina-like piston can be ad-
mired from a distance or from the inside if you wish to escape from the out-
side world. Furthermore, you can take advantage of its deliberately pervious
surface and peak inside. The artist brings the issue of a burning skin tissue to
the fore sincerely yet tactfully. Object’s texture reflects the altered terrain of
skin damaged by fire, its scaring and porousness. According to the artist her-
self, “New openings in a body give rise to a new type of sexuality.” Depending
on her erotic disposition on a given day, she can interpret this elegant piece
composed of a regular processed material in a multitude of ways.

In her art practice, Karolina Michatek works across different mediums
with an incredible verve and sensibility. She is a beautiful person and an ar-
tist. I'd like to congratulate Mietko on the Rolls Royce that emanates today
a metallic shine of true art. In spite of a damage which is bound to occur
someday, | believe that its inherent beauty will never fade. As it turns out, the
passage of time can indeed be beautiful, sexy even.

dr hab. Robert Florczak
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Agata Przyzycka

Urodzona 2 listopada 1992 w Toruniu.

Studia na UMK w Toruniu rozpoczete w 2011 roku.

Studia na ASP w Gdarnisku rozpoczete w 2012 roku w Pracowni
Podstaw Rysunku i Malarstwa dr hab. Hanny Nowickiej-Grochal.

Praca magisterska Rozwazania o wstrecie napisana pod kierunkiem
dr Katarzyny Lewandowskiej.

Opiekun aneksu: dr hab. Zbigniew Treppa

Promotor dyplomu: prof. Maciej Swieszewski

Recenzent: dr Katarzyna Swinarska

Born on November 02, 1992 in Torun.

In 2011, she began her studies at the Nicolaus Copernicus University in Torun.

In 2012, she began her studies in the Basics Workshop run by
dr hab. Hanna Nowicka-Grochal at the Academy of Fine Arts in Gdarisk.

Master’s thesis: ,Reflection on disgust”
Supervisor: dr Katarzyna Lewandowska
Assistant supervisor: dr hab. Zbigniew Treppa
Main supervisor: prof. Maciej Swieszewski
Reviewer: dr Katarzyna Swinarska

Z obrazami Agaty Przyzyckiej zetknetam sie po raz pierwszy na przegladzie
pracowni malarskich w czerwcu 2014 roku, w ktérym uczestniczytam jako
asystentka profesora Henryka Cze$nika, w ramach praktyk doktoranckich.
Zapamietatam wielkoformatowy obraz w paski w pracowni profesora
Macieja Swieszewskiego, ktéry zwrdcit mojg uwage przemyslang kompozycja,
biegtoscig warsztatu, lekkoscia barw i pewna powsciggliwoscig gestu.
Dwa lata pdzniej Agata Przyzycka zwrdcita sie do mnie z prosbg o recenzje
dyplomu i dopiero wtedy sie poznatysmy. Jednak zanim umdwitysmy sie
w pracowni w Akademii Sztuk Pieknych w Gdarisku, dyplomantka przestata mi
poczta elektroniczng profesjonalnie przygotowang dokumentacje zdjeciowa
prac, czym zrobita na mnie bardzo dobre wrazenie.

Dyplomowe obrazy Przyzyckiej mozna podzieli¢ na dwa okresy:
weczesniejszy, charakteryzujacy sie wyrazistym rastrem z ukosnych pasow, oraz
aktualny, ktéry okreslam jako kalejdoskopowe kompozycje budowane z form
organicznych, rozpoznawalnych jako ciata kobiece albo ich czesci. Ciekawe, ze
podczas gdy w okresie pasiastym w kompozycjach dominuje odseksualniona,
ptaska sylwetka mezczyzny, to w okresie kalejdoskopowym kompozycje
s3 duzo mniejsze, bardziej intymne i budowane z form kojarzacych sie
z kobiecoscia. Pomimo ze catg znang mi tworczos¢ Agaty Przyzyckiej cechuje
pastelowa kolorystyka, to te same roéze, ktére w pierwszym cyklu malarskim
zdaja sie chtodne i twarde, w drugim wydajg sie raczej lepkie i stodkie.
Trudno nie zauwazy¢ sugestywnego erotyzmu i zmystowego wdzieku tych
prac. Przywodza mi na mys$l malarstwo Georgii O’Keeffe, ze wzgledu na
kolorystyke, delikatny i szczegdétowy sposdb malowania oraz wykorzystywanie
motywdw organicznych wywotujgce skojarzenia z erotyka i $miercia.

Jednak Agata Przyzycka nie przyznaje sie do inspiracji amerykariska
artystkg i wydaje sie, ze konsekwentnie podaza wtasng drogg — wstuchana
w swojg intuicje, koncentruje sie na precyzyjnym konstruowaniu wtasnego
repertuaru srodkéw wyrazu. Bardzo mocnym argumentem za jej malarstwem
jest fakt, ze tematy, ktére wykorzystuje w obrazach, pochodza z archiwum
fotograficznego jej autorstwa. Fotograficzny aneks do dyplomu tworzony

w pracowni dr. hab. Zbigniewa Treppy ukazuje organiczne, miekkie formy
w tonacjach cielistego rézu, a temat dyplomowej pracy pisemnej (powstatej
pod opieka dr Katarzyny Lewandowskiej), nawigzujacy do pojecia ,,abjektu”
zwraca mysl odbiorcy w kierunku cielesnosci, intymnosci i rozktadu. Uwazam,
ze prace Agaty Przyzyckiej dowodzg takich cech, jak profesjonalizm, biegtos¢
warsztatowa, dyscyplina, konsekwencja, wrazliwos¢ i autentycznos¢, ktére
predysponuja dyplomantke do udanej kariery artystycznej.

dr Katarzyna Swinarska

I'd had a chance to view Agata Przyzycka’s paintings during student works’
review in June, 2014. Back then, | was still a PhD student who worked as a
teaching assistant with prof. Henryk Czesnik. A large-scale painting of stripes
done during the workshop run by prof. Maciej Swieszczewski appealed to me
in particular. Its composition was incredibly balanced, execution was flawless,
hues were soft and a gesture was scarce. | met the artist herself in one of the
Academy of Fine Arts’ studios two years later. She asked me to review her
graduation work, which she documented and photographed meticulously.
The complete files were sent to me via email prior to our first meeting, which
made a very good first impression.

The paintings fall clearly into two separate categories: the early works
include mostly raster images of diagonal stripes, whereas the latest pieces
depict some sort of kaleidoscopic organic silhouettes which make one think
of a female body or its parts. It’s worth pointing out that in her Stripe Period
the artist seems fascinated with a flat and asexual frame of a man’s body. On
the other hand, the Kaleidoscope Period marks a tonal shift and a penchant
for much smaller and more delicate feminine imagery. Pastel shades have
always dominated among her works of art. However in this case, the exact
same splash of pink can be regarded as both cool and strong or sweet and
warm, depending on the series. All works are imbued with sensuality and
eroticism, which brings to mind Georgia O’Keefe’s paintings. One could easily
draw parallels between the two artists’ use of colour and a subtle yet precise
technique employed to portray organic shapes associated with sexuality and
death.

Agata Przyzycka rejects the comparison with the American artist. She’s
dedicated to following her own path and intuition when it comes to the
compilation of her own means of expression. The quality of her paintings is
enhanced by the inspiration drawn from her photographs. The photographs
taken under the supervision of dr hab. Zbigniew Treppa capture elegant
figures in nude pink. The subject of the thesis, supervised by dr Katarzyna
Lewandowska, gives emphasis to corporeality, intimacy and decay by
referring to the notion of the abject. In my opinion, Agata Przyzycka’s works
demonstrate her professionalism, craft, self-discipline, assiduity, sensibility
and genuineness, which all suggest an exceptional artistic career ahead.

dr Katarzyna Swinarska
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Karolina Romanska

ia.romanska@gmail.com

Urodzona 21 czerwca 1990 roku w Mystowicach.
Studia rozpoczete na ASP w Gdarisku w 2010 roku w Pracowni
Podstaw Rysunku i Malarstwa dr hab. Hanny Nowickiej-Grochal.

Praca magisterska Archetypalny i cielesny charakter mojego malarstwa
napisana pod kierunkiem dr hab. Aleksandry Pawliszyn, prof. ASP.
Opiekun aneksu: dr Marcin Zawicki

Promotor dyplomu: prof. Piotr J6zefowicz

Recenzent: dr Stawomir Lipnicki

Born on June 21, 1990 in Mystowice.
In 2010, she began her studies in the Basics Workshop run
by dr hab. Hanna Nowicka-Grochal at the Academy of Art in Gdarisk.

Master’s thesis: ,The corporeal and archetypical aspects of my painting”
Supervisor: dr hab. Aleksandra Pawliszyn

Assistant supervisor: dr Marcin Zawicki

Main supervisor: prof. Piotr J6zefowicz

Reviewer: dr Stawomir Lipnicki

Serdeczne zmartwienia

Zastanawiajgce jest to, ze pomimo wielu zmartwien jakie przynosi nam
obcowanie z samym sobg, to wciqz tworzone przez nas odbicia na obrazach
odptacajq nam oglgdem przyjaznych uczué.

Niezaleznie czy tego chcemy, czy tez nie, odwzajemniajac nasze spojrzenia
sztuka komentuje nasza obecno$¢. Podobne wrazenie mam w stosunku do
pracy dyplomowej Karoliny Romanskiej. Jej wrazliwe, cho¢ dosé ironiczne
spojrzenie, prowadzi nas ku obszarom ktére istniejg rownolegle — jej obok
naszych. Tworzone przez nig nawarstwienia, naktadajac sie na przestrzen
codziennych zmagan, trosk i radosci, domagaja sie od widza bolesnego
dystansu. Mozemy zada¢ pytanie — dlaczego we fragmentarycznosci
i powtdrzeniach odlegtos¢ pomiedzy tym, co odkryte, a patrzacym jest
przepetniona samotnoscig? Czy bedac obok, jestesmy tylko sami?

Wydaje sie, iz wybrane przez Karoline miejsce prezentacji — KOLONIA
ekspozycji prac, jak sugeruje jej nazwa, odnosi sie do terytorium
zamieszkiwanego przez nieposiadajacg petnych praw obywatelskich rdzenng
ludnosé i dominujgcych osadnikéw — artystéw podlegajacych ,poszerzajacej
obraz $wiata cywilizowanego” wtadzy. Wtasnie oni, artysci, sa nadal twércami
kapitatu symbolicznego swiata cywilizowanego, z jego historig pogardy —
wyzszosci rasowej i kulturowe;j.

W pierwszej czesci pracy pisemnej Archetypalny i cielesny charakter
mojego malarstwa Karolina napisata: ,Celem niniejszej pracy jest
zinterpretowanie malarstwa, ktére uprawiam w oparciu o intelektualny
dorobek tradycji europejskiej (...).”

W ten sposéb Gdariska Kolonia Artystéw staje sie dzieki tej mtodej
artystce nierozerwalng czescig jej pracy. W wyniku aranzacji widzimy obrazy
niejako przylegajace do $cian, ocierajgce sie o listwy, futryny, tulace sie do
drzwi i okien. Z jednej strony sg one ekspansywne, z drugiej — chorobliwie
ostabione. Wtasnie ta ambiwalencja jest najsilniejszym atutem twodrczosci
Karoliny. Jest rosnaca troska z pozycji tego, ktéry nie chce dominowac nad
patrzacym, a wrecz odwrotnie — Karolina postawita sobie za cel stuzy¢ widzowi
az do korica, do obopdlnego uobecnienia we wspdlnym odczuciu, poniewaz
to, co wydaje sie istotne w jej pracy, jest réwniez bezkompromisowo kruche.
Wiecej, aby to zobaczy¢ — razem, jest ono bezgranicznie bezsilne.

Bezsilne wobec symbolicznego myslenia, pierwotnego przywddczego
wzorca, jak i obscenicznej widzialnosci Jungowsko-nazistowskiej srednio-
wiecznej duszy.

Spojrzenie na jej ,magie”, jej ironiczng stabos$¢ kieruje nas dalej niz
oczywisto$¢ terazniejszosci, poza obszar artystycznego neokolonializmu,
nowych muzedéw budowanych przez postrezimowych notabli, projektow
partycypacji biedoty na prawach widowni. W jakims niezrozumiatym porywie
Karolina pcha nas poza to..., daleko dalej i dalej, wszystko po to, abysmy
patrzac nie pozostawali na ,wtasciwym miejscu”.

dr Stawomir Lipnicki
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Sweet trouble

| find that incredibly intriguing that the self causes us so much trouble and
yet its reflection projected onto the canvas offers us nothing but kindness
in return.

Art always returns our gaze reaffirming our presence. Karolina Romarska’s
work manages to do precisely that. Her sharp ironic outlook on things
penetrates one’s perception that aligns itself with her own. Multiple layers
of meaning attributed to trials and tribulations and triumphs of everyday
life should be approached with a painful caution. The question remains why
is the gap between the viewer and the thing viewed filled with solitude as
far as fragmented and reproduced images are concerned? Are we alone
together, after all?

Karolina’s decision to exhibit her works in the Colony of Artists clearly
manifests her vision. As the place’s name suggests, the territory is occupied
by the powerful settlers who “bring civilization” to indigenous people,
whose civil rights have been revoked —in other words, the artists. They are
the ones who build the cultural capital of society together with its politics
of contempt, racial and cultural inequality.

In the introductory sections of her dissertation “Archetypical and
corporeal aspects of my painting” Karolina Romanska states that “the aim
of this thesis is to examine my painting in the light of great achievement of
the European tradition.”

The placement of paintings in the Colony of Artists’ space plays a
crucial role in their reception. The paintings cling to walls, brush against
edge bandings or frames of doors and windows. Amid their all-embracing
display, they seem rather vulnerable. This ambivalence brings out another
dimension to the works of art by Karolina Romanska, who always cares
for her viewers, meets them half-way so that both parties can benefit
somehow from the experience instead of adopting the usual perspective of
a superior artist. The vital elements of her work turn out to be noticeably
fragile, powerless even if you both delve deeper into the subject.

Theyare powerlessin the face of symbolism, primary cultural standards,
as well the visibility of the obscene, authoritarian medieval Jungian soul.
Her magic and ironic demonstration of weaknesses transcends the present
time and creative neocolonialism, all the glittering museums built by the
dignitaries of post-regime, and social inclusion of the poor wielding no real
power whatsoever.

It’s a call to arms that propels us forward...and forward so that we don’t
languish in “the place which seems about right” forever.

dr Stawomir Lipnicki
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Agnieszka
Nienartowicz

agnieszka.rz91@gmail.com

Urodzona 12 stycznia 1991 roku w Jeleniej Gorze.
Studia rozpoczete na ASP we Wroctawiu w 2011 roku.
Studia rozpoczete na ASP w Gdarisku w 2014 roku.

Praca magisterska Prawda w malarstwie na przyktadzie dziet roznych epok
napisana pod kierunkiem dr. Romana Nieczyporowskiego.

Opiekun aneksu: prof. Maria Targoniska

Promotor dyplomu: prof. Maciej Swieszewski

Recenzent: dr Anna Reinert-Falenczyk

Born on January 12, 1991 in Jelenia Géra.

In 2011, she began her studies at the Eugeniusz Geppert

Academy of Art and Design in Wroctaw.

In 2014, she began her studies at the Academy of Fine Arts in Gdansk.

Master’s thesis: ,Truth in selected paintings from various periods”
Supervisor: dr Roman Nieczyporowski.

Assistant supervisor: prof. Maria Targoriska

Main supervisor: prof. Maciej Swieszewski

Reviewer: dr Anna Reinert-Falerczyk

Cykl Peripeteia Agnieszki Nienartowicz jest niezwykle konsekwentnym
i spdjnym zatozeniem malarskim. Bohaterowie obrazéw zaskakuja
statycznymi, wyciszonymi pozami. Ich gesty i spojrzenia odsytajg nas do
porzadku metafizycznego, religijnego lub nawet mistycznego. Kompozycje s
sprowadzone do szlachetnego minimum, czarne tfa s zdyscyplinowane,
a mimo to oznaczajaca nagte zmiany w akcji nazwa cyklu jest przewrotna tylko
powierzchownie. Odczytuje go w odniesieniu do poprzednich prac artystki.
Byty to skrajnie inne prace, gesto utkane, szalenie zmystowe, z rozbuchanymi
kompozycjami, $miatymi tonacjami. Odsytaty tez do zupetnie innych pdl
znaczeniowych, mierzyly sie z innymi problemami. Podejrzewam, ze to co$
wiecej niz tylko zmiana stylistyki czy tematu, z ktérym Agnieszka Nienartowicz
sie mierzy. Obrazy te s3 odbiciem wewnetrznej przemiany, jaka przeszta
malarka. To gteboka zmiana osobowosciowa, przebudowanie catego systemu
wartosci. Artystka pisze o tym w swojej pracy pisemnej zatytutowanej Prawda
w malarstwie na przyktadzie dziet réznych epok.

Prawda jest kluczowym pojeciem tej rozprawy, wokoét ktérego Agnieszka
Nienartowicz konstruuje swoje artystyczne credo. Pomimo rzetelnego
zreferowania filozoficznych teorii prawdy, poczawszy od Arystotelesa,
a skoriczywszy na Derridzie, i czestych zapewniert o naukowym charakterze
rozwazan, praca pisemna jest raczej subiektywnym i zarliwym wyznaniem
wiary. Wiary w to, ze prawda istnieje, ze jest dla nas osiggalna, i ze jest
ostateczng powinnoscia malarza. Nie czynie zarzutu z owej subiektywnosci.
Wrecz przeciwnie, ujmuje mnie owa zarliwos$¢, jakze niedzisiejsza umiejetnos¢
sformutowania programu artystycznego i jednoczesnie etycznego. Tym samym
artystyczna postawa Agnieszki Nienartowicz jest — by¢ moze niezamierzonym
— usprawiedliwieniem malarstwa i wspotczesnego dyskursu na jego temat.

W rozprawie pisemnej artystka z nieskrywang niechecig odnosi
sie do postmodernizmu. Pisze miedzy innymi: ,Jesli wszystko mozna
zdekomponowac i zrelatywizowa¢, dyskurs przestaje mie¢ sens, bowiem
zawsze Wszyscy maja racje rownoczesnie jej nie majac.” Dopoki jednak udaje
sie formutowac tak kategoryczne stanowiska epistemologiczne, tak radykalnie
okreslone aksjologicznie jak to zaproponowane przez malarke, dyskurs wcigz
trwa i najwyrazniej ma sens.

W kontekscie postulatu prawdy w sztuce intelektualnie niezmiernie
ciekawie jawi sie aneks rysunkowy przygotowany pod opiekg profesor
Marii Targonskiej, ktérego tematem sg figury niemozliwe, a wiec czysto
spekulatywne rozwazania na temat przestrzeni. Prace na ptaszczyznie
estetycznej s wyjatkowo interesujgce, udanie tacza zagadnienia abstrakcyjne
z domniemanym, nienachalnym realizmem materii. Z Zelazng dyscypling
zagadnien geometrycznych kontrastuje organicznos¢ tkanki rysunkowej.
Wybdr akurat takiego tematu aneksu — owych figur niemozliwych, ktérych
celem jest przeciez nic innego jak ,,zmyli¢ oko” ogladajacego, stworzy¢ rodzaj
ztudzenia, iluzji — pokazuje intelektualng odwage artystki, ktéra nie tylko
podaje gotowe odpowiedzi, ale wcigz najwyrazniej stawia pytania.

Uwazam, ze prace Agnieszka Nienartowicz sg dojrzate, warsztatowo bli-
skie doskonatosci, jest w nich odwaga, szczero$¢ i zarliwosé, a to rzadkie i war-
tosciowe cechy, dlatego tez rekomenduje Szanownej Komisji Dyplomowej
nadanie Agnieszce Nienartowicz tytutu magistra sztuki.

dr Anna Reinert-Falericzyk

The Perypeteia series is an incredibly cohesive collection of paintings by
Agnieszka Nienartowicz. Surprisingly enough, the gestures and gaze of the
figures, portrayed in calm and static positions, bring to mind something
religious, mystical and transcendental. Amid a minimal and noble composition
and dominating black background, the series holds the title referring to a
sudden reversal of circumstances that, in my opinion, should be interpreted
in relation to the artists’ previous works. They were recognizably different,
much more dense, sensual, extravagant and daring as far as composition and
colours are concerned. Furthermore, their subject and connotations were
poles apart. And there is more to the style’s change than meets the eye.

The artist herself underwent a great personal transformation and
decided to alter her value system, which she elaborates upon in the thesis
entitled “Truth in selected paintings from various periods”. In her thesis,
she announces her credo, makes a highly subjective and impassioned
statement about her own perception of truth while including a survey of key
philosophical theories by for instance Derrida and Aristotle, and purporting
that the essay gives a scientific analysis of the subject. Her passionate
declaration of faith in the existence of one truth every painter should strive
to attain seems admirable. Its inherent subjectivity is by no means a fault.
On the contrary, | was impressed by her ability to write an artistic and ethical
manifesto. Perhaps unintentionally, Agnieszka Nienartowicz comments
upon the discourse on the state of contemporary painting in general. She
denounces postmodernism: “if anything can be subjected to deconstruction
and relativism, discourse becomes futile, since everyone is right and wrong
at the same time”. On the other hand, discourse must be meaningful
considering the fact that such strong epistemological statements and value
judgments can still be made.

The series of drawings, created under the supervision of prof. Maria
Targonska, featuring impossible objects sparked my interest in the context of
the abovementioned reflection on the nature of truth in art. They encourage
speculation over the notion of space. Drawings’ aesthetics combines
geometric abstraction with implied subtle realism, a rigid discipline with vivid
drawing style. The decision to depict impossible figures, which elude the eye
and make an illusion, was very audacious. Here we have the artist who is
willing to ask questions instead of providing you with the answers.

The works of art by Agnieszka Nienartowicz are executed nearly perfectly.
They embody her courage, sincerity and passion, which are so rare yet vital
features. For this reason, | hereby recommend awarding the Master of Arts
degree to Agnieszka Nienartowicz

dr Anna Reinert-Falericzyk
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Urszula Sakowska

umsakowska@gmail.com

Urodzona 19 listopada 1990 roku w Makowie Mazowieckim.
Studia rozpoczete na ASP w Gdarisku w 2011 roku w Pracowni
Podstaw Rysunku i Malarstwa dr. hab. Marka Modela.

Praca magisterska Batik w Polsce — od sztuki uzytkowej do samodzielnej
dyscypliny artystycznej napisana pod kierunkiem dr. tukasza Guzka.
Opiekun aneksu: prof. Mieczystaw Olszewski

Promotor dyplomu: dr hab. Robert Florczak

Recenzent: dr hab. Marek Model

Born on November 19, 1990 in Makéw Mazowiecki.
In 2011, she began her studies in the Basic Workshop run by
dr hab. Marek Model at the Academy of Fine Arts in Gdansk.

Master’s thesis: ,Batik in Poland- from technique to artistry”
Supervisor: dr tukasz Guzek

Assistant supervisor: prof. Mieczystaw Olszewski

Main supervisor: dr hab. Robert Florczak

Reviewer: dr hab. Marek Model

Poczuwajac sie do odpowiedzialnosci za mtoda artystke, Ule Sakowska, pisze
tych kilka stéw rekomendujacych jej twdrcze dokonania.

Pierwsze kroki artystyczne stawiata Sakowska pod moim kierunkiem. Byty
to jej pierwsze dwa lata w murach naszej uczelni — bardzo wazny okres dla
kazdego adepta sztuki. Czas, w ktérym Ula Sakowska z cata powagg starata sie
budowad swéj wtasny jezyk plastyczny. To w malarstwie widziata mozliwos¢
odkrywania prawdy intelektualnej i duchowej. W tym krétkim czasie Ula
przeszta kilka etapdw artystycznych, fascynacji i zwrotdw zainteresowan.
Obrazy malowane przez nig byly interesujace, wykonane w trakcie dtugiego
przezywania tematu, poszukiwan i przemyslen.

Pierwsze jej obrazy eksponujg zywos¢ koloréw, dekoracyjng rytmike
linii i plam. W kolejnych obrazach i rysunkach Ula Sakowska korzysta
z poprzednich doswiadczen, ale uzupetnia je o bogato zréznicowanga fakture.
Widzi w tych prébach mozliwos¢ wtasnego rozwoju artystycznego. Dzisiaj
staje przed Komisjg, ktéra ma te dokonania ocenic.

Praca dyplomowa Uli Sakowskiej sktada sie z dwdch czesci. Pierwsza —
ta najwazniejsza — to instalacja wykonana z prac w technice batiku oraz
grupy postaci ludzkich, ulepionych z masy papierowej. Nad tg czescig pracy
artystycznej dyplomantki czuwat dr hab. Robert Florczak. Aneksem jest zestaw
obrazéw olejnych wykonanych pod opieka prof. Mieczystawa Olszewskiego.

Tematem obrazéw i batikow jest przestrzen elektrowni. Inspiracjg do
tego cyklu prac byto silne przezycie, jakiego Sakowska doznata znalaztszy
sie w takim wnetrzu. Zachwyt tym miejscem dat impuls do powstania serii
prac Elektrownia. Artystka od pewnego czasu z uporem drgzy ten motyw.
Dzieki pasji malarskiej stworzyta interesujgcg serie batikéw i obrazdéw.
Dla wyselekcjonowanych obrazéw prébuje znalezé optymalng przestrzen,
konstruujac z nich mozliwie najlepsza ekspozycje. Jak sagdze, stara sie nawigzac
do klimatu, ktdry zastata i ktéry jg poruszyt w elektrowni.

Cafg filozofie tej sztuki wyznacza wedtug mnie prosta droga od oka
przez palete, pedzel ku obrazowi. Kazde oko, cho¢by odrobine czute, zobaczy
jasno, ze obrazy sa jak sama artystka — prawdziwe. Ula Sakowska ograniczyta

palete barw do szarosci lub zieleni, uzyskujgc w ten sposéb spojny cykl prac
malarskich, jak i tkanin wykonanych w technice batiku. Warto wspomnie¢
o pracy pisemnej, ktérej opiekunem byt dr tukasz Guzek; praca ta omawia
rozwdj techniki batiku poruszajgc wnikliwie zagadnienia zwigzane z tg
technika.

Apetyt Sakowskiej na bycie w sztuce jest gwarancja kolejnych wystaw
i kolejnych zmagan z materiag malarskg. Mam nadzieje, ze Rada Wydziatu
poprze starania Uli Sakowskiej o tytut magistra sztuki, nagradzajac jej
dokonania artystyczne oceng bardzo dobra.

dr hab. Marek Model

I am writing this review as a person at least partially responsible for Ula Sa-
kowska’s artistic progress. As a first and second-year student, she worked
under my guidance. In that crucial period of time, Ula Sakowska strived to
develop her own means of expression. She regarded painting as the medium
that conveys one’s cognitive and spiritual truth. During those two years, her
art-related interests, fascinations and style have changed again and again.
She took her time to deliberate, explore and interpret the subject, which ren-
dered her works captivating.

Initially, Ula’s paintings featured vivid colours and embellished lines and
splashes that were subsequently complemented by a wide variety of textures
she experimented with to foster her development. Today, the final stage in
this development shall be evaluated.

Ula Sakowska’s graduation work encompasses the art installation com-
posed of batiks and papier-maché figures, which was supervised by dr hab.
Robert Florczak, as well as the series of oil paintings, which was supervised by
prof. Mieczystaw Olszewski.

Both paintings and batiks deal with the motif of a power station. She
channels a personal traumatic experience in one of these facilities into the
creation of numerous works. The artist has dwelt on the subject for a while
in, for instance, the series of works entitled “Power station”. Her aptitude
for painting has resulted in the interesting extensive series of paintings and
batiks. Some of the works are included in the graduate exhibition. Others
are peculiarly displayed in a close relation to the surrounding space with a
view of invoking the atmosphere of the power plant that made such a strong
impression on her.

An entire philosophy of her art boils down to a basic pattern: eye, palet-
te, brush, canvas. Every viewer, who is even a little bit perceptive, will notice
without fail that the paintings are as genuine as the artist herself. Different
paintings and batiks form a unified whole due to the use of limited range of
colours, including mainly green and grey.

It seems worth mentioning that, in the thesis supervised by dr tukasz
Guzek, Ula Sakowska takes the batik technique under close scrutiny. Addi-
tionally, her fascination with the art world guarantees that she will continue
to make and exhibit her paintings. In conclusion, | recommend a very good
grade (A) and the Master of Arts’ degree to be awarded to Urszula Sakowska
for her graduation work.

dr hab. Marek Model
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Patrycja Skrodzka

pat.vel.me@gmail.com

Urodzona 10 pazdziernika 1991 roku w Gdansku.
Studia rozpoczete na ASP w Gdarisku w 2011 roku w Pracowni
Podstaw Rysunku i Malarstwa dr. hab. Jacka Kornackiego.

Praca magisterska Motywy basniowe jako ponadczasowa inspiracja
w kulturze napisana pod kierunkiem dr. tukasza Guzka.

Opiekun aneksu: dr Przemystaw topacinski

Promotor dyplomu: prof. Maciej Swieszewski

Recenzent: dr hab. Krzysztof Polkowski

Born on October 10, 1991 in Gdansk.

In 2011, she began her studies in the Basics Workshop run by

dr hab. Jacek Kornacki at the Academy of Fine Arts in Gdansk.
Master’s thesis: “Fable as a perennial source of inspiration in culture”
Supervisor: dr tukasz Guzek.

Assistant supervisor: dr Przemystaw topacinski

Main supervisor: prof. Maciej Swieszewski

Reviewer: dr hab. Krzysztof Polkowski

Prace malarskie Patrycji Skrodzkiej zauwazytem onegdaj podczas wystawy
koncoworocznej. Zrobity na mnie wrazenie. Sprawny warsztat, interesujgce
i nieschematyczne kompozycje, umiejetne przeskalowanie, ciekawa narracja
i specyficzny nastréj. Powyzsze cechy zauwazam réwniez w obecnej realizacji
dyplomowej, jednak tutaj obrazom tzw. tradycyjnym towarzyszg realizacje
cyfrowe. Malarstwo cyfrowe, z angielska digital painting, to coraz czesciej
uzywane narzedzie artystycznej kreacji. Warto tu przytoczyé prébe definicji
i roznice pomiedzy tymi dwoma sposobami obrazowania, ktére zawierajg
w nazwie stowo ,,malarstwo”: ,,Gtéwng réznicg miedzy obrazem cyfrowym
i tradycyjnym jest nieliniowy proces tworzenia. Oznacza to, ze artysta cyfrowy
ma mozliwos$¢ organizowania swojej pracy na wielu warstwach, ktére mozna
edytowad niezaleznie. Ponadto zdolno$¢ do cofania i ponawiania zdarzen
wyzwala artyste od liniowego procesu, w ktérym raz wykonanej linii czy
ksztattu nie mozna juz cofngé. Ale cyfrowy obraz jest ograniczony przez
sposob, w jaki wykorzystuje techniki tradycyjnego malarstwa z powodu
roéznic powierzchni i braku fizycznosci. Cyfrowy artysta ma do dyspozycji
kilka narzedzi niedostepnych dla tradycyjnego malarza. Niektére z nich to:
wirtualna paleta z milionem koloréw, niemal kazdy rozmiar ptétna oraz
zdolnosc¢ do cofania bteddw. Na cyfrowy warsztat sktadajg sie rowniez gumki,
otéwki, aerozole, szczotki, grzebienie i wiele narzedzi 2D i 3D. Tablet graficzny
pozwala artyScie na precyzyjne odwzorowanie ruchu dfoni, symulujac
prawdziwe piéro oraz powierzchnie rysunkowa.”

Mysle, ze oprécz braku faktury i $ladu pociggniecia pedzla witasnie tej
liniowosci procesu tkwiistota réznicy. Czy to dziata na korzysé efektu finalnego?
Mozna powiedzie¢, ze zmienia catkowicie sposdb, strategie dochodzenia do
celu. Zastanawiam sie réwniez, czy ta wirtualna paleta z nieograniczong liczba
koloréw i ich odcieni nie jest pewnym niebezpieczeristwem i czy Swiadomosc
mozliwosci bezproblemowego powrotu do wczesniejszej wersji nie powoduje
braku koncentracji i napiecia, tak potrzebnych, aby powstato dzieto niezwykte.
Trudno jednoznacznie odpowiedzie¢ na te pytania. Zwolennicy techniki
cyfrowej, przyzwyczajeni do percepcji obrazéw realizowanych w ten sposéb,

pewnie nie bedg widzie¢ problemu. Swiat monitora w komérce, tablecie jest
poniekad czyms, co uznajemy za naturalne. Korzystajgc z dobrodziejstwa
coraz to nowszych technologii rzadko zastanawiamy sie nad ograniczeniami
tychze. Wiemy, ze to wirtualnos¢, ale akceptujemy ten erzac bo nie mamy
wyboru — albo inaczej — mamy wybér, ale wygodnie z tych technologii
korzystaé. Domniemywam, ze dyplomantka stosuje najtrudniejszg technike
w obszarze tworzenia cyfrowego obrazu, tzw. metode tradycyjna.

Jak pisza fachowcy: ,,Metoda tradycyjna przypomina tradycyjny proces
malarski. Malowanie obrazu rozpoczynamy od potozenia tta. Nastepnie
nanosimy szkic, ktéry na pdzniejszym etapie zostanie zamalowany badz tez
czes$ciowo usuniety. Szkic pozwala na zaplanowanie kompozycji, gtéwnych
elementdw i utatwia wiasciwe malowanie. Kolejnym etapem jest wypetnianie
szkicu, czyli nadawanie poszczegdlnym obszarom odpowiedniego (lub
choéby zblizonego) koloru. W powstatych w ten sposéb elementach obrazu
dopracowuje sie Swiatta i cienie, aby nadaé catosci przestrzenny wyglad. Na
koricu dopracowuje sie detale, ktérych obecnos¢ mogtaby by¢ problemem
podczas malowania zasadniczych elementéw. Zaleta takiego podejscia
jest spojnosc stylu, rytmu obrazu. Poszczegdlne elementy nie odcinajg sie
od siebie, stanowigc petng kompozycje. Wada techniki jest koniecznos¢
posiadania zaawansowanych umiejetnosci malarskich. Artysta musi mieé
od poczatku petng wizje obrazu, aby wtfasciwie zaplanowa¢ dalsze kroki.
Ptaski niewarstwowy obraz wymaga idealnej techniki malarskiej, poniewaz
zamalowanych przypadkowo elementéw nie da sie juz odzyska¢. Metoda
tradycyjna sprawdza sie Swietnie do nasladowania tradycyjnych medidw,
poniewaz sposob tworzenia obrazu jest niemal identyczny.”

Nie chce w jakikolwiek sposéb umniejsza¢ realizacji dyplomantki
w technice cyfrowej, bo przeciez opanowanie jej wymaga jak wida¢ réwniez
duzych umiejetnosci, warsztatu, ale do mnie, ktéry pokochat malarstwo dla
miedzy innymi jego fizycznosci, niekiedy haptycznosci, obrazy, ktére realizuje
Skrodzka w sposéb tradycyjny zdecydowanie bardziej przemawiajg. Narracja
odwotujaca sie do basni, folkloru, klechd domowych i legend jest sama w sobie
interesujaca i zawiera olbrzymi potencjat. Prawie kazdy wychowat sie na takiej
literaturze. To bardzo gteboko zostaje w cztowieku, czesto z sentymentem
wracamy do tamtych lat. Lubimy sobie wyttumaczy¢ skomplikowany $wiat
w sposoéb uporzgdkowany, niekiedy wedtug schematu, na przyktad dobry i zty.
Innym razem uciekamy przed rzeczywistoscig w inny swiat, ten nierealny,
basniowy. Dyplomantka znakomicie analizuje te problemy w pracy pisemne;j.

Catos¢ dyplomu oceniam bardzo pozytywnie, pomimo swoich refleksji,
zyczac artystce nieustawania w dazeniu do pogtebiania warsztatu i problemoéw
malarskich.

dr hab. Krzysztof Polkowski

The paintings by Patrycja Skrodzka attracted my attention at the annual
exhibition of students’ works. | was impressed by the execution, original and
unorthodox composition, mastery of scale, as well as an immersive narrative
and a peculiar feeling they stimulated. These qualities manifest themselves
also in her graduation work. Nevertheless, Skrodzka opts for both traditional
and digital painting, the latter of which keeps gaining prominence as a
modern artistic tool.

The two distinct types of painting, or in other words imaging, need
however to be clearly defined and differentiated: “The main difference
between digital and traditional painting is the non-linear creative process.
That is, a digital artist can arrange a painting in layers that can be edited
independently. Furthermore, the ability to undo and redo strokes creates
nonlinear intervals in the creative process. Digital painting is also different
in how it employs the techniques and study of traditional painting because
of the surface differences and the lack of a physical aspect. Still, the digital
artist has at his disposal several tools unavailable to the traditional painter,
including a virtual palette consisting of millions of colors, every canvas size
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imaginable, and the ability to erase any mistakes, as well as erasers, pencils,
spray cans, brushes, combs, and a variety of 2D and 3D effect tools. A graphics
tablet provides an artist with an opportunity to precisely trace their hand
movements by mimicking the use of physical tools on a drawing surface.”

Besides the dearth of texture and brush traces, the linearity of creative
process is a key differentiating factor between traditional and digital
painting. Can it be considered an advantage? Undoubtedly, it rearranges the
entire creative process, the steps one needs to follow to achieve a certain
effect. I'm also wondering whether the virtual palette and its endless color
combinations are indeed such beneficial option. Do the artist’s concentration
and excitement intrinsic to the creation of a great work somehow suffer
due to their constant awareness that a previous version of the piece can be
restored without any effort whatsoever?

There is no right answer to these questions. The advocates of digital
painting do not even notice its problematic nature, because the majority of
images they view on a daily basis are indeed digital. They are used to the
world being filtered through their smartphones or tablet cameras, | suppose.
We enjoy the benefits of new technology and don’t even bother analyzing
possible risks. We are all perfectly aware of the fact that the virtual reality
offers substitutes. Yet we decide to embrace it, we choose what’s convenient,
because we believe there is no choice to be made when actually there is.

| assume that Patrycja Skrodzka used the most complex technique
employed in digital painting which mirrors traditional painting process:

“To make one’s art appear traditional an artist needs to follow the same
steps as in traditional painting. You begin with creating a rough sketch onto
a primed surface, which will be partially removed or covered with layers of
paint at a later stage, that allows you to plan your composition and arrange
the elements facilitating the painting proper. Next, you match the colours and
apply paint onto the canvas. In order to add depth to a painting, you define
highlights and shadows. Finally, you work on the details that would hinder
your process earlier. The main advantage of a traditional approach is the
coherence of style and rhythm of an image. Separate elements are unified
to achieve a well-balanced composition. On the other hand, proficiency in
painting and a clear vision of a desired effect are absolutely necessary in
order for the artist to be able to anticipate every single stage in the creative
process. A mistake in paint layering can’t be undone when it comes to a flat
non-layered painting. In general, traditional painting corresponds well with
other traditional mediums since the creative process involved bears certain
similarities with its digital counterpart.”

It’s not my intention to dismiss the artistic works of Patrycja Skrodzka
on the grounds of her decision to do paintings digitally, which requires
rather advanced skills and expertise, after all. Nonetheless, in my opinion
haptic experience is of paramount importance to painting. Therefore, | find
traditional paintings at hand much more appealing.

The fascinating narrative I've mentioned, which alludes to the fables,
folk tales and legends, has an enormous potential. As adults, we often
reminisce about the times we read these stories as children. They make a
great influence on the way we see the world. Complicated world is presented
in a simplistic manner and clearly divided into the good and bad. Fables
encapsulate escapism, our need to be transported into some other mystical
reality. All of these points are very well expounded upon in the thesis.

Despite some of my reservations, | believe the graduation work is of a
great quality. | wish that the artist continues to hone her skills and explore a
wide variety of subjects in her painting.

dr hab. Krzysztof Polkowski
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Sebastian Tucholski

sebtuch@gmail.com

Urodzony 23 lipca 1991 roku w Bydgoszczy.

Studia rozpoczete na ASP w Gdarisku w 2011 roku: | rok — Pracownia Podstaw
Rysunku i Malarstwa dr hab. Hanny Nowickiej-Grochal, Il rok — Pracownia
Podstaw Rysunku i Malarstwa dr. hab. Marka Modela

Praca magisterska Malarstwo w dobie sztuki nowych mediéw
napisana pod kierunkiem dr Katarzyny Lewandowskiej
Opiekun aneksu: prof. Maria Targoriska

Promotor dyplomu: prof. Maciej Swieszewski

Recenzent: dr Matgorzata Jankowska

Born on July 23, 1991 in Bydgoszcz.

In 2011, he began his studies at the Academy of Fine Arts in Gdansk.

First year student in the Basics Workshop run by dr hab. Hanna Nowicka-Grochal
Second year student in the Basics Workshop run by dr hab. Marek Model

Master’s thesis “Painting in the age of new media”
Supervisor: dr Katarzyna Lewandowska

Assistant supervisor: prof. Maria Targonska

Main supervisor: prof. Maciej Swieszewski
Reviewer: dr Matgorzata Jankowska

Dyplom Sebastiana Tucholskiego zostat skonstruowany wokét zainteresowania
dyplomanta technologicznym $rodowiskiem i jego fascynacja nowymi
mediami, w nie mniejszym stopniu tradycjg malarstwa klasycznego.
Wskazane przez dyplomanta problemy opracowane w formie dyplomu
artystycznego, pracy magisterskiej, a w czesci réwniez w aneksie z malarstwa
Sciennego, krazg wokot zagadnien zwigzanych z obrazem, sposobem
obrazowania oraz konstrukcjg obrazéw wirtualnych. Fakt, ze Tucholski
postuguje sie pojeciem ,malarstwo cyfrowe” nie odsuwa go jednak od
koncepcji malarstwa klasycznego, a nature tego przywigzania wywies¢ mozna
na przyktad z teorii transformacji sztuk i gatunkéw, ktére Gottfried Boehm
widziat jako cze$¢ historycznego procesu nowoczesnosci — artystycznego
procesu, ktéry rozumiat jako permanentng metamorfoze. Potwierdzenia
tych stéw poszukiwac nalezy w sztuce XX wieku, w latach 20., a nastepnie
w dekadach lat 50. i 60. oraz kolejnych, kiedy artysci dokonywali nieustannych
transformacji malarskich obrazéw, zaciesniajac zarazem wiezy pomiedzy
mediami klasycznymi a nowymi mediami.

Procesowi transformujgcej nowoczesnosci poswiecit Sebastian Tucholski
réwniez prace magisterska, zatytutowana Malarstwo w dobie sztuki nowych
medidw, w ktorej w syntetyczny sposéb opisat miejsca styku malarstwa
i technologii. Jej konstrukcja jest prosta i logiczna, a celem byto wskazanie
réznic i podobienstw pomiedzy malarstwem i malarstwem cyfrowym.
Tucholskisiegnat do podstawowej literatury tematu, zdajac sobie jednoczesnie
sprawe z rozlegtosci wskazanego zagadnienia oraz niejednoznacznosci
i trudnosci definicyjnych i interpretacyjnych. Odwaznie wywotane pytanie
o to, czym jest malarstwo cyfrowe i czym jest ono w kontekscie malarstwa,
jest zadaniem trudnym i wymagajgcym podjecia szeregu istotnych decyzji
zarébwno w zakresie praktycznym, jak i teoretycznym. Ryzyko to podjat
dyplomant ze swiadomoscia czekajacych go trudnosci. W moim przekonaniu
dyplom Sebastiana Tucholskiego stoi na granicy rozwazan nad wtasnosciami
malarstwa w poszerzonym znaczeniu, nie jako ptaszczyzny pokrytej farbami,
a przez to materii silnie zwigzanej z kosmosem, lecz zjawiska, ktére odrywa

sie w pewnej czesci od materialnosci i przechodzi w stan symulowanej
rzeczywistosci, co prawda narazajac sie na utrate aury, zyskujac jednak inne
cechy i wtasnosci przynalezne obrazom wirtualnym.

Podazajac za wskazanym przez Tucholskiego tytutem prezentowane
obrazy powinnismy umiejscowi¢ w obszarze kultury monitora, kultury, ktéra
wedtug Jeana Baudrillarda i Harolda Rosenberga sytuuje sie w przestrzeni
tego, co miato dopiero nadej$¢. Narzucajgca sie ,estetyka” cyfrowego
obrazu przesuwa naszg uwage z warstwy znaczeniowej i symbolicznej
ku ontologicznej istocie zastosowanego medium. | to wtasnie technika,
ktérg Walter Benjamin, a nastepnie Marshall McLuhan, rozumieli jako
forme i zasade catkowicie nowej generacji znaczen, w moim przekonaniu
stanowi wazny, jezeli nie najwazniejszy element koncepcji dyplomu, wiasnie
w aspekcie transformacji dyscypliny.

Ku takiej interpretacji sktania réwniez wskazany przez dyplomanta tytut
— Ekrany — ktory powstat w Scistej korespondencji z cyfrowym charakterem
wspotczesnej kultury. Pojecie ,ekran”, wywiedzione z tekstu Lva Manovicha
i interpretowane przez niego jako okno ,wiodace do innej przestrzeni”,
w teorii kinematografii obecne jest w rozwazaniach Romana Ingardena,
Christiana Metza czy Gilles'a Deleuze, dla ktérych ekran byt aktywna
powierzchnig umozliwiajaca percepcje postrzezeri'. Ekran wyodrebnia
z naszej realnej przestrzeni odmienng od niej przestrzen wirtualng (Swiat
ekranowy / $wiat obrazu); obie koegzystuja ze sobg, chociaz charakter tej
koegzystencji moze by¢ rézny i zalezny od rodzaju ekranu i przedstawionej na
nim informacji. Dyplomant siega do tekstow badacza i przyjmujac wskazang
przez niego klasyfikacje, wtasne rozwazania opiera na idei klasycznego typu
ekranu. Jako konstrukcja odnosi sie on bowiem zaréwno do renesansowego
obrazu, jak i ekranu komputera. Uktadem, budowg, a nawet opisujgcymi go
pojeciami ekran faczy ze sobg obraz, ekran filmowy i monitor. Ich atrybutami
sg frontalnosé, prostokatna powierzchnia, réznice skali (o czym pisata Ewa
Wojtowicz), rézni je zas (cho¢ nie catkowicie) sposéb zjawiania sie obrazéw
na ptaskiej powierzchni oraz ich ontologiczna struktura.

Nie ma jednak watpliwosci, ze przedstawiony przez Tucholskiego dyplom
artystyczny, na ktory sktada sie szes¢ cyfrowych obrazéow wyswietlanych
na ptaskich ekranach telewizoréw, powstat w Scistej korespondencji
z malarstwem. Dyplomant wykorzystuje bowiem osiggniecia malarstwa
krajobrazowego oraz kontynuuje klasyczny sposéb ekspozycji obrazéow
malarskich. Ekran monitoréw w pewnym sensie traktuje jako ekwiwalent
malarskiego ptétna i ramy. Wyeksponowane na $cianie ekrany powtarzajg
sposdb ekspozycji obrazéw malarskich, a zjawiajace sie na ich powierzchniach
wirtualne obrazy nawigzuja w tematyce do dtugiej tradycji malarstwa
pejzazowego.

W pordéwnaniu z klasycznym malarstwem krajobrazowym, chociaz nie
ono jest tutaj tematem, proste kompozycje lekko goérzystych, zalesionych
przestrzeni sprawiajg wrazenie atrap pozbawionych sensu i celu lub
scenografii oczekujacych na jakies wydarzenie. Sebastian Tucholski
powotuje wirtualny krajobraz bazujac jednak na zarejestrowanych aparatem
fotograficznym fragmentach realnego pejzazu, ktére krzyzuje nastepnie
z obrazami przechowywanymi w pamieci. Mimo, Ze to nie krajobraz jest
tematem dyplomu, efekt koricowy pozostawia jednak pewien niedosyt.
Wzmocnienie hybrydycznej natury krajobrazu z pewnoscia dodatoby
catosci pewnej sity. Wzorem proustowskiej kategorii wirtualnosci modelowy
krajobraz statby sie rzeczywisty, lecz nie konkretny, idealny, ale nie
abstrakcyjny, zwodzac i wywotujac napiecie poznawcze. Bytby wodwczas
blizszy  Baudrillardowskiej koncepcji  fantazmatycznej rzeczywistosci,
nazywanej przez filozofa hiperrzeczywistoscig, faktycznie dokonujacej sie
w imie transformacji dyscypliny. W tym wzmocnieniu pomogtoby zapewne
siegniecie do definicyjnych odniesien tytutowych ,ekranéw”, ktére
uzasadnitoby réwniez wybrany przez dyplomanta motyw przewodni obrazéw.

Przypomne jednak, ze celem dyplomanta nie byto zwodzenie naszej
percepcji, teoretycznie wiec efekt sztucznosci jest jak najbardziej pozadany, ze
wskazaniem na wspotczesne narzedzia: hardware i software. Technologiczng
nature obrazéw ujawnia bowiem ich konstrukcja bedaca efektem graficznego



programu i decyzji autora, ktéry pod postacig obrazu zjawia sie na ekranie
wywotanym $wiattem projektowanym z wnetrza monitora. Migotliwo$¢
Swiecgcego obrazu oraz intensywne kolory witasciwe dla programu Adobe
Photoshop, a takze miejscamiwyeksponowane $lady narzedzia, miedzy innymi
,cyfrowa faktura” i pociggniecia ,wirtualnego pedzla” oraz szczegdlnego
rodzaju geometryzacja motywow jako efekty ,elektronicznej palety”, jak je
okreslit Michael Rush w opisie sztuki nowych mediéw, wyraznie wskazuja na
Swiadoma rezygnacje dyplomanta z efektu ,realnosci” na rzecz zamierzonej
wirtualnosci. Wirtualnosci, ktéra zachowuje jednak przeksztatcone wtasnosci
malarskie. Jednak w miejscu styku malarskiej tradycji i fascynacji nowymi
narzedziami nastepuje zderzenie, ktére wywotuje pewne watpliwosci.
Swiadomie odstaniajac, czy wrecz wskazujac na cyfrowa nature obrazu,
dyplomant w tym samym czasie stara sie jg zastania¢ nobilitujgc ,malarstwo
cyfrowe” odwotaniem do malarstwa klasycznego. W pracy magisterskiej
zostato to wskazane wyraznie podkresleniem, iz malarstwo cyfrowe jest
,kontynuacjg tradycji (...) i przeniesieniem jej na nowe medium — cyfrowe”
(cytat z tekstu pracy pisemnej Sebastiana Tucholskiego, s. 18). W opisie
wskazanych przyktadéw malarstwa cyfrowego Sebastian Tucholski koncentruje
sie na wtasnosciach estetycznych kompozycji, ktére odpowiadajg opisom
obrazéw malarskich, a nie na aspektach technologiczno-warsztatowych czy

opisie Srodowiska cyfrowego $wiata. Cyfrowe dzieta opisywane sg takimi
pojeciami jak: ,zréznicowanie walorowe”, ,plama barwna”, czy ,kontrast
temperaturowy”, wywiedzionymi z jezyka malarstwa klasycznego, ktory, co
ciekawe, w opinii Tucholskiego nobilituje obrazy cyfrowe, podnoszac je do
rangi dziet sztuki. Powoduje to jednak efekt cofniecia dziet cyfrowych do
pozycji, jaka kiedys$ zajmowata fotografia Scierajaca sie z malarstwem w walce
o gatunkowa autonomie.

Nie o to jednak dyplomantowi chodzito, uznaje wiec, ze moje watpliwosci
co do koncepcji dyplomu s3 spowodowane checig dyskusji i rozwiniecia
podjetego tematu, powstaty réwniez w konsekwencji niemozliwosci
obejrzenia catego dyplomu przed napisaniem recenzji. Hybrydyczny,
a zarazem konceptualny dyplom Sebastiana Tucholskiego uwaziam za
propozycje intrygujaca, ktdra jest w stanie wywotaé konstruktywny ferment.
Sadze, ze jest to dobry poczatek samodzielnej drogi twérczej. Dyplom uznaje
za wystarczajacy do wystawienia mu pozytywnej oceny.

dr Matgorzata Jankowska

1 A. Gwozdz, Mata ekranologia, [w:] Wiek ekrandw, red. A. Gwoézdz, P. Zawojski, Krakéw 2002, s. 16.
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The graduation work of Sebastian Tucholski was inspired by his fascination with
technology and new media he incorporated into the practice of traditional
painting. The motif running through every element of his project revolves
around the technologies used to generate images, especially digitally. The
emphasis placed on “digital painting” doesn’t incur the departure from the
traditions of painting. The affinity could be traced back to the art and genre
transformation that, according to Gottfried Boehm, is intrinsic to the progress
of modern art undergoing “nothing else than a constant metamorphosis”.
The iconic turn in painting has already occurred not only in the 1920s, 1950s,
1960s, but also in the following decades. As a consequence, the so called new
media and painting have been brought closer together.

The thesis, which complements the works of art on display, entitled
“Painting in the age of new media” juxtaposes traditional painting against
its digital counterpart. The correspondences and differences between the
mediums are explained in a straightforward and coherent manner. The list
of references includes some well-known titles on the subject which, as the
author himself concedes, is considerably too elusive and complex to be
examined as thoroughly as it perhaps should be. Sebastian Tucholski doesn’t
shy away from asking difficult questions about the essence of digital painting
in the context of conventional art practice. A practical and theoretical
investigation is properly conducted despite the obvious intricacies of the
subject.

The graduation work of Sebastian Tucholski explores broader
implications of painting regarded here as the phenomenon detached in a way
from its tangible manifestation as opposed to the physical surface covered
with paint and hence closely associated with the matter. It relinquishes its
previous form to acquire the attributes of a virtual image and reality. As the
title suggest, the presented paintings are the products of screen culture, or
in other words, according to Jean Baudrillard and Harold Rosenberg, the sort
of culture that simulates something which doesn’t exist yet. The imposed
“aesthetics” of a digital image directs our attention towards the medium’s
ontology instead of its figurative or symbolic meaning. It is the medium
itself, considered by Walter Benjamin and Marshall McLuhan as the form
generating new meanings, alongside the discipline’s evolution that determine
the interpretation of Sebastian Tucholski’s work.

The title Screens epitomizes the digital aspect of contemporary culture.
The concept of a screen, which stems from the article by Lev Manovich who
described it initially as “a window through which we can be presentin another
reality”, was later adopted by the experts in film studies, such as Christian
Metz and Gilles Deleuze, who defined it as the responsive surface enabling
perception®. The screen allows us to experience the illusion of navigating
through virtual space (the world of the screen/the world of an image).
The coexistence of an actual and virtual reality depends upon the type of
screen and message projected onto it. The author of the thesis discusses
Lev Manovich’s theory and typology. He assumes a commonplace view on
the construct of a screen as the computer screen or the renaissance of an
image. Painting, film and computer screen share common features as far as
design, configuration and characteristic traits are concerned, for instance
their frontal positioning, rectangular surface and varying scale, which Ewa
Wojtowicz mentioned. However, they vary in relation to their ontological
framework and, to some extent, the way in which the images are produced
on a flat surface.

Without a shadow of a doubt, six digital paintings shown on the flat
TV screens draw on the tradition of painting taking into consideration their
conventional display and the fact that their style and subject were inspired
by landscape painting. The screen provides an alternative to the canvas
and frame. In comparison with traditional landscape painting, the basic
representation of mountain ranges and forests seems artificial and pointless,
as if the scenery was waiting for something to finally happen. The image of
nature was conjured up in Tucholski’s mind, combined with the fragments of
his photographs and inserted into the virtual reality. The result is adequate,
yet far from perfect. Digital paintings could have enhanced the features of

the landscape, followed Proustian ideas, made it real but not specific, ideal
but not abstract. It could have taunted the viewer and triggered a cognitive
tension. Additionally, the images would fit well into the concept of hyper-
reality proposed by Baudrillard, denoting a phantasmagoric reality, and
undergo transformation within its core discipline. The title’s meaning would
be considerably enhanced by an actual illustration of the screen culture.

However, the student’s own intention was not to deceive perception.
The use of modern tool, hardware and software, in the creative process
indicates that the artificiality I've mentioned is fully deliberate. The paintings
were created in a computer graphics program, Adobe Photoshop, to be
exact, judging by the flickering image and intense colours. Tucholski’s face
is reflected in computer screen due to the light projected from inside. What
is more, we notice the tools he uses: digital texture, brush and geometric
shapes of “the digital palette”, as described by Michael Rush in his new media
theory. The virtual takes precedence over the real process.

As we observe traditional painting and new media colliding, doubt
takes hold of our mind. A clear emphasis placed on virtual aspect of creative
process is obscured by elevating digital painting’s status by means of
establishing its connection to traditional painting. In his thesis, the author
clearly states that digital painting (or at least a part of it subjected to analysis)
“continues the tradition (...) and translates it into a new digital medium”
(page 18). Furthermore, the interpretation of digital paintings performed by
Sebastian Tucholski focuses on the aesthetic value of composition rather than
its practical aspects, software or the process of generating an image. The use
of the terms typical of the formal art analysis, such as colour temperature,
colour field and value doesn’t bring traditional and digital painting together,
the latter of which definitely loses its status reminiscent of the stage in the
history of photography, when it struggled to be considered independently
from painting.

Perhaps, | am reading too much into the concept underpinning this
graduation work, inferring unintentional meanings, which makes most of
the reservations invalid. Any critical remarks I've made stem from the wish
to elaborate on the subject even further and initiate a vivid discussion.
Furthermore, | was denied an opportunity to view an entire graduation
work prior to its evaluation. Overall, | find the interdisciplinary art project by
Sebastian Tucholski intriguing. | believe it may stir up not only controversies,
but also a constructive debate. It’s a fine beginning of an artistic career of a
young artist that justifies my recommendation for the Master of Art’s degree
to be awarded to Sebastian Tucholski.

dr Matgorzata Jankowska

1 A. Gwozdz, Wiek ekrandw (Screen culture), Krakéw 2002, pg. 16.
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Moja recenzja pracy dyplomowej magisterskiej Marty Wawrzynowicz jest
pozytywna, cho¢ chwilami mozna odnie$¢ wrazenie, ze jest inaczej, za co
przepraszam.

Dyplom Marty Wawrzynowicz — Dom Luster — to cykl czarno-biatych
obrazéw i linorytow, spdjnych formalnie, pozwole wiec sobie na nierozréznianie
tych dwdch tradycyjnie osobnych czesci pracy dyplomowej. Praca pisemna
Rozwazania o martwej naturze dotyczy historii i ewolucji motywu martwej
natury w malarstwie. Autorka wigze swoje rozwazania z refleksjg na temat
kondycji kultury materialnej rodzaju ludzkiego, jak i gatunku homo sapiens
jako takiego. Jaki jest wydiwiek tej refleksji? Postawa autorki przypomina
Swigtobliwego starca, jakiego spotkat na swej drodze powrotnej z medytacji
w gorach Zaratustra. Starzec ten, zapytany dlaczego nie mieszka wsréd ludzi,
odpowiada ze ludzi to on nie mituje.! (Bioragc pod uwage fakt, ze mitos$¢
Zaratustry do ludzi byta w pewnym sensie sitg sprawczg jednej z najwiekszych
rzezi w dziejach, to uwazam, ze postawa Wawrzynowicz wydaje sie by¢
zrozumiata i uzasadniona).

Dlaczego przytaczam historie samotnego starca? Otéz dlatego, ze zaréwno
cze$¢ malarska i graficzna dyplomu, jak i praca pisemna emanuja smutkiem,
refleksja nad przemijaniem, wycofaniem sie z otaczajacej realnej oczywistosci.
Autorka, jako sprawna artystka, swoje gorzkie doswiadczenie z gatunkiem
ludzkim uzewnetrznia na ptétnie, czy papierze graficznej odbitki. Efekt poteguje
poprzez uzycie jedynie czerni i bieli.

Kluczowy dla zrozumienia prezentacji dyplomowej Wawrzynowicz jest
tytutowy Dom Luster, czyli miejsce w wesotych miasteczkach, gdzie publicznosé
oglada sie w krzywym zwierciadle. Nierzadko odbicia sg tak zdeformowane, ze
gdyby nie kojaca i dajaca poczucie bezpieczenstwa tafla lustra, mozna by sie
ich naprawde przestraszy¢. Obrazy i grafiki Wawrzynowicz osiagaja podobny
efekt. Przestrzenie famia sie, drzwi stajg sie kolejnym pomieszczeniem,
podtoga zmienia sie w schody lub sie zapada, dywan wisi na suficie. Nic sie
nie zgadza, takze czas, jaki zdajg sie ukazywac obrazy, czarno-biatos¢ i wystrdj
pomieszczen czy elementy martwych natur przywodza raczej na mysl lata 70.
lub 80. ubiegtego stulecia, niz wspdtczesne ujednolicone mieszkania, o jakich
pisze artystka w swoich rozwazaniach. Ten zestaw obrazéw, skonstruowany
tak jak czasem wyglada rzeczywistos¢ przez pottuczone okulary, tworzy
bardzo atrakcyjng wizualng cato$é, momentami, jak w obrazie z lampga
i oknem w dalekim planie, tak kuszacg, ze nie sposéb oderwac od niej wzroku.
Artystka Marta Wawrzynowicz bardzo zdecydowanie podkresla, ze ten efekt
onirycznego snu, czy wrecz koszmaru, jest zamierzony. Obrazy i grafiki s3 mocna
wizualng prezentacja, autorka obrany przez siebie temat realizuje swobodnie
i konsekwentnie, co nalezy szanowac. Dodam tylko, ze inne jej prace graficzne,
litografie tu nieprezentowane, zdobyty wyréznienie na tegorocznym konkursie
Studencka Grafika Roku, co w jakim$ stopniu potwierdza jako$¢ pracy Marty
Wawrzynowicz. To tyle, jezeli chodzi o chwalenie.

Praca pisemna odstaje jednak od realizacji wizualnej. Zrozumiaty dla mnie
jest zamiar autorki potaczenia czesci teoretycznej dyplomu z przedstawieniami
wizualnymi—stad podejmuje ona watek martwej natury w kulturze i konsumpcji.
Rozumiem nawigzanie do pracy fotografa Sebastido Salgado, jak i do wspaniatej
ksigzki Martwa natura z wedzidfem Zbigniewa Herberta. To wszystko daje
pewien zestaw mysli tworzacych wspdélng refleksje, jednak brakuje mi wyrazenia
przez autorke swojego bardziej osobistego zadnia, ktére mogtoby by¢ klamrg
owe mysli spinajaca.

Na zakonczenie troche naiwnego patosu: tak pani Marto, $wiat ludzi jest
raczej jednak zty, zaréwno jest teraz, jak i byt i bedzie zty. Cho¢ czasem na szczescie
nie do korica, $wiadcza o tym chocby takie dziwne produkty kultury materialnej
jak zawieszony na jednej ze $cian Rijksmuseum niewielkich rozmiaréw obraz,
ktdry dat tytut romantycznej ksigzce Herberta, a teraz w pewnym sensie stat sie
inspiracja dla watpigcej i refleksyjnej mtodej malarki, budujgcej swoja lustrzang
nieoczywista opowies¢ na pozegnanie z gdanska ASP.

To tyle, podsumowujgc — dyplom Marty Wawrzynowicz oceniam bardzo dobrze.

dr tukasz Butowski

1 Fryderyk Nietzsche, Tako rzecze Zaratustra, https://wolnelektury.pl/katalog/lektura/tako-rzecze-
zaratustra.html (dostep: 06.06.2015).
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The review of Marta Wawrzynowicz’s graduation work is largely positive
although you might feel inclined to think otherwise, and for that | apologize
in advance. Due to the obvious stylistic correspondences, the two separate
series of paintings and linocuts entitled “the House of Mirrors” will be treated
as one.

The thesis “On still life in painting” deals with the history and evolution
of this painting genre that is examined in the context of the author’s line
of thought and reflection on the state of consumerist culture and humanity
as such. What sort of perspective on the subject does she offer? Well, her
standpoint reminded me of the old man Zarathustra encountered as he
was going down the mountain. When asked about the reason why he
lives in isolation, the noble old man answered: “I love God: men, | do not
love.”* (considering that Zarathustra’s love for men lead to one of the most
horrendous manslaughters in history, Wawrzynowicz’s point of view seems
entirely reasonable).

I've mentioned the story because every single component of her
graduation work is saturated with sadness, melancholy and detachment
from reality. Marta Wawrzynowicz possesses the qualities of a fine artist. She
projects her bitterness and disappointment with people onto the canvas and
paper in black and white only.

A House of Mirrors stands for the traditional attraction in amusement
parks, in which the participants look at their distorted reflections in the
mirrors. Their contorted figures may seem quite frightening at times despite
the clarity of surfaces, which in a way give a sense of security. Works of art
by Wawrzynowicz achieve a similar effect. The space is deformed. The doors
turn into another room. The floor morphs into stairs. We see slopes and
carpets hanging from ceilings. Nothing feels right, including the time period
the viewer finds himself in. Interior design in black and white and still-life
components seem outdated, as if they were last used in the 1970s or 1980s
rather than today, which the author refers to in her thesis.

The aesthetically pleasing series of paintings portrays the world observed
through the broken glasses. At times, their appeal makes it impossible to look
away, for instance in the case of a cozy room with a lamp in the background.

The artist declared that she intended for her works to resonate with the
oneiric or nightmarish mood. The paintings and graphics make a strong visual
statement. | must admit that she remains conscientious and creative in her
pursuit of dream motif. Furthermore, she is a talented graphic artist, which is
in a way substantiated by the award she received in this-year’s graphic design
competition for students.

The visual representation has earned a word of praise, contrary to the
thesis. | understand why the author considers the role of still-life in culture
and age of consumerism and how it relates to the presented works of art.
| understand her references to “Still life with a Bridle”, a great book by
Zbigniew Herbert, and to the photographs by Sebastiao Salgado. The variety
of cited standpoints provides a great insight into the subject at hand. What'’s
missing is the expression of the author’s own opinion, which would certainly
be a perfect final addition to the thesis.

Let me tell you something profound and native: Marta, you are absolutely
right. The human world is kind of cruel. It has been and is and will always be
cruel. Although, not quite. Fortunately, we stumble upon these wonderful
consequences of consumerism, such as the small painting on display in
Rijksmuseum that inspired Herbert to borrow its title for one of his books,
as well as the thoughtful still uncertain painter on the cusp of adulthood to
reflect her equivocal story in a room full of mirrors.

In conclusion, | recommend a very good grade (A) to be awarded to
Marta Wawrzynowicz for her graduation work.

dr tukasz Butowski

1 Friedrich Nietsche, Thus Spake Zarathurstra, http://www.gutenberg.org/ebooks/1998 (html),
accessed: 2016.
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Beata Wiésniewska

beata@virusgroup.pl

Urodzona 1 lipca 1966 roku w Mielcu.

Studia rozpoczete na ASP w Gdarisku w 1991 roku.

Studia rozpoczete ponownie na ASP w Gdansku w 2015 roku
w Il Pracowni Malarstwa prof. Krzysztofa Gliszczyrskiego.

Praca magisterska Orbis pictus — rola ilustracji w sSwiadomym
odbiorze sztuki napisana pod kierunkiem dr. tukasza Guzka.
Opiekun aneksu: prof. Maria Targoriska

Promotor dyplomu: prof. Krzysztof Gliszczynski

Recenzent: dr Aleksandra Jadczuk

Born on July 01, 1966 in Mielec.

In 1991, she began her studies at the Academy of Fine Arts in Gdansk.

In 2015, she began her studies again in the Painting Workshop 3 run
by prof. Krzysztof Gliszczynski at the Academy of Fine Arts in Gdansk.

Master’s thesis: ,Orbis pictus —illustration and art reception”
Supervisor: dr tukasz Guzek

Assistant supervisor: prof. Maria Targonska

Main supervisor: prof. Krzysztof Gliszczynski

Reviewer: dr Aleksandra Jadczuk

Aby w petni doceni¢ i zrozumiec¢ realizacje dyplomowa Beaty Wisniewskiej,
nalezy powrdcic¢ do poczatkdw jej tworczej drogi, a mianowicie do jej pasji
i wieloletnich zwigzkdw z ilustracjg oraz scenografig. Wydaje mi sie, iz wiasnie
z tego powodu Little Monster — obiekt stanowigcy artystyczng czes¢ dyplomu
— jest swoistym pomostem miedzy $wiatem ilustracji, malarstwa i scenografii.
Cho¢ to wiasnie ilustracja zdaje sie by¢ najwazniejszym zrédtem inspiracji.
Ilustracja jako dzieto sztuki. W tym miejscu pozwole sobie zacytowac sama
autorke: , Potgczenie ilustracji, popkultury i sztuki wspdtczesnej, ta mieszanina
energetyczna swiadomie bazujaca na komercji, idealnie odpowiada moim
obecnym poszukiwaniom twérczym.” Ideg obiektu, na ktdry sktadajg sie
szescienne bryty, jest préba przywotania skojarzenia z dzieciecymi klockami
obrazkowymi, pewnego rodzaju prowokacja majaca wzbudzaé pozytywne
emocje, odwotywac sie do beztroskiego okresu dziecinstwa i drzemigcych
w kazdym poktaddw dzieciecej wrazliwosci. Rzeczywiscie, patrzac na dzieto
Beaty ulegam ujmujacej prostocie symbolicznego rysunku, a zastosowana
bez wahania czysta kolorystyka przycigga i wprowadza element pozytywnego
zaskoczenia. Artystka oferujagc potencjalng zmienno$¢ dzieta, zaprasza
widza do dzieciecej przygody, zabawy w przesuwanie, czy tez dowolne
komponowanie zastanych bryt. Warto zwréci¢ uwage, iz pomimo zatozonego
,2abawowego” klimatu, widzimy niezwykle interesujacg i nadzwyczaj
przemyslana realizacje. W catej tej dekonstrukcji wyraznie widaé przemyslany,
abstrakcyjny porzadek. Kazdy bok szescianu jest zarazem odrebnym obrazem,
zatrzymanym kadrem, samodzielnym malarskim bytem. Catos¢ za$ tworzy
wieloosiowy obraz — ilustracje zyjaca swojg wiasna przestrzenia.

Na aneks sktada sie réwnolegle powstaty cykl rysunkéw Niestworzone
historie, wyrosty z podobnych Zrédet inspiracji, pasji i doswiadczern co
Little monster. W tym miejscu warto zauwazy¢, iz w obu realizacjach
Beata siega i korzysta z wczesniejszych wiasnych projektéw ilustratorskich.
Jednakze, w przypadku aneksu z namystem wybiera fragmenty komiksow,
kadruje je. Powiekszajac zbliza sie do abstrakcji, zatraca ich pierwotng
czytelnos¢ i dostownos¢, wzbogaca jednoczesnie nieoczekiwanymi, ale i nie-
przypadkowymi materiami rysunku. Wyolbrzymione kadry zaczynajg tworzy¢
nowy komiks, nowg zaskakujacg historie z bardziej symboliczng strukturg
komunikatu. Obiekt Little monster wraz z aneksem tworza bardzo spdjny
Swiat, dialog przestrzeni z dwuwymiarowoscig. Cato$¢ wydaje mi sie byc
interesujacy, dojrzaty, a zarazem bardzo osobista wypowiedzig.

Na zakonczenie kilka stéw o czesci pisemnej dyplomu — Orbis pictus,
do lektury ktérej odsytam i gorgco zachecam. Poruszane w niej i wnikliwie
przeanalizowane zagadnienia z zakresu psychologii rozwojowej czy tez
ilustracji jako narzedzia wspotczesnej kultury, pomagaja zrozumie¢ wage
edukacji i kultury.

dr Aleksandra Jadczuk
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In order to appreciate and understand the presented works fully we need to
start at the beginning. In her graduation work, Beata Wisniewska channels
her great passion for illustration and stage design into the object “Little
Monster” and tries to bridge the divide between art of painting, stage
design and illustration in particular. Allow me to quote the words of the
artist herself: “The amalgamation of illustration, contemporary art and pop
culture, as well as their commercial aspects fits well into my current art
practice.” The object composed of six cubes imitates picture puzzle blocks
thatare supposedtotransportusbackintoour carefree childhoods, to evoke
only good feelings and a child’s curiosity. Indeed, a charming simplicity of
a figurative drawing and soft color palette intrigue and pleasantly surprise
the viewer. Additionally, Beata opens up possibilities for us to rearrange the
piece’s components. She encourages a child in you to go on an adventure,
to play with the building blocks, to move them freely and thus remodel an
entire object. It seems worth mentioning that piece exemplifies an original
and sensible art creation despite the intended playfulness. Deconstruction
is subject to some abstract form of higher order. Every side of a cube
features a different image, screen cap or a separate painting that all make
up a multidimensional illustration teeming with life and newly discovered
space.
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Main graduation work is complemented by the series of drawings
entitled “Unbelievable stories” that draw on the same inspiration,
experience and passion as the abovementioned “Little monster”. Beata
uses the pieces of her previous art projects in both cases. Here, she selects,
frames and enlarges the fragments of her comic books so that in effect
the images become more abstract, ambiguous and indecipherable. The
pictures create a brand new comic book which tells an unusual symbolic
story enriched by the series of deliberate drawings. Beata Wisniewska’s
graduation work sets two- and three-dimensional space against one
another. Together, they build a coherent, mature and personal narrative.

Finally, | strongly encourage you to read the thesis that tackles and
scrutinizes the issues from the field of developmental psychology, discusses
cultural significance of illustration and emphasizes the importance of
education and culture.

dr Aleksandra Jadczuk
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Dariusz Zabrocki

darekzabrocki@gmail.com

Urodzony 25 lutego 1991 roku w Gdarnsku.
Studia rozpoczete na ASP w Gdarisku w 2010 roku w Pracowni
Podstaw Rysunku i Malarstwa dr. hab. Marka Modela.

Praca magisterska Concept Art jako nowy wymiar projektowania we wspdtczesnym
Swiecie napisana pod kierunkiem dr. Romana Nieczyporowskiego.

Opiekun aneksu: prof. Maria Targoriska

Promotor dyplomu: prof. Maciej Swieszewski

Recenzent: dr hab. Marek Model

Born on February 25, 1991 in Gdarisk

In 2010, he began his studies in the Basics Workshop run

by dr hab. Marek Model at the Academy of Fine Arts in Gdarisk
Master’s thesis: ,Concept art as a new contemporary model of design”
Supervisor: dr Roman Nieczyporowski

Assistant supervisor: prof. Maria Targorska

Main supervisor: prof. Maciej Swieszewski

Reviewer: dr hab. Marek Model

Kilka lat temu Dariusz Zabrocki podjat ,,najodwazniejsza decyzje w zyciu”:
postanowit zdawaé do Akademii Sztuk Pieknych w Gdansku, i zdat. Miatem
okazje go spotkad i $ledzi¢ jego poczynania artystyczne, gdy prowadzitem
Pracownie Podstaw Malarstwa i Rysunku.

Takie sg dzieta, jaki jest artysta. | taki jest artysta, jaki jest cztowiek.
Mam w pamieci delikatnos¢, dobre zyczliwe spojrzenie Dariusza. To nie jest
twarz artystycznego karierowicza, ktéry chce wszystkim wmoéwic, ze jest
lepszy niz jest w rzeczywistosci. Pamietam jego prace malarskie $wiadczace
o duzych predyspozycjach plastycznych. Widuje go czesto pograzonego
catkowicie w myslach, pracujgcego w skupieniu nad kolejnymi dzietami. Jak
to sie mdéwi potocznie — ma cigg na sztuke. Wytrwale poszukuje poprzez
swoja sztuke czegos, co kiedys okreslano sensem istnienia. Dzien dzisiejszy
okresla Zabrockiego jednym stowem jako artyste cyfrowego. Ale uzywajac
form i narzedzi na wskro$ wspdtczesnych, w swoich pracach podejmuje
dialog z tradycja i wyraza szacunek do twoérczosci dawnych mistrzow.

Wybor pracowni okreslit kierunek poszukiwan i kolejnych wyboréw
artystycznych Darka. To profesor Maciej Swieszewski, ktéry jest
promotorem jego pracy dyplomowej, natchnat go do odkrywania prawdy
duchowej i intelektualnej w malarstwie. Duzg role w przygotowaniu prac
dyplomowych odegrata prof. Maria Targoriska, ktdra jest odpowiedzialna za
aneks. Zabrocki czesto podnosi kwestie pracy jako czynnika, ktéry wspiera
talent. W swojej pracy pisemnej twierdzi: ,,Zeby do czego$ dojé¢, trzeba sie
temu oddac catkowicie. Jesli jeste$ w stanie poswieci¢ dostownie wszystko
z mitosci do swojej pasji, przyniesie to w koncu efekty”. Musze przyzna¢ mu
catkowita racje i powiedzie¢, ze jest na bardzo dobrej drodze do osiggniecia
sukcesu.

Chciatbym w tym miejscu zacytowac¢ Pawta Huelle, ktéry pisze:
»W Swiecie, w ktérym pojecia trwania czy wiecznosci nalezg do zabytkéw
mysli, artysta musi sie spieszy¢, by w zgietku codziennych mad, tendencji
i stylistyk jego gtos zabrzmiat cho¢ przez moment.” Stowem-kluczem
oddajacym ten fenomen nie jest wyrazanie siebie, czy — nie daj Boze —

wyrazenie Swiata. Ale zaistnienie. Nie wszyscy artysci biorg w tym wyscigu
udziat. Do tych osdb zaliczam Dariusza Zabrockiego, ktéry od pewnego
czasu walczy o swoje miejsce w sztuce. Chwata mu za to.

Uwazam, ze Dariusz Zabrocki w petni zastuguje na tytut magistra
sztuki. Jego dokonania plastyczne pokazuja go jako twdrce kroczacego juz
wtasng drogg. Mam nadzieje, ze Szanowna Komisja Dyplomowa zauwazy
i wyrdzni walory catosci prezentacji. Ze swojej strony chciatbym zyczyé mu
samych sukceséw artystycznych. Mam pewnosé, ze nie zawiedzie swoich
pedagogdw, rodzicdw i samego siebie. Powodzenia.

dr hab. Marek Model

Several years ago, Dariusz Zabrocki made “the best” decision in his career:
he applied to the Academy of Fine Arts in Gdansk. | had a pleasure of
meeting Dariusz Zabrocki and observing his progress when | used to teach
the basics of painting and drawing.

Works of art represent the artist. The artist represents a man. As far
as | can tell, Dariusz is a sensitive, amiable and kind person. His priority has
never been a glamorous career of an artist who has a very high opinion of
himself. A wealth of creative talent is clearly evident in his works. He often
seems pensive, deep in thought or engrossed in the creative process. One
may say he lives and breathes art in order to find something that would’ve
been defined as the meaning of life ages ago. Nowadays, Zabrocki would
be labelled as a digital artist who uses state-of-the-art technology and
medium. However, he remains respectful of the tradition and old masters.

His artistic practice was shaped by the courses he enrolled in early on.
Both supervisors influenced his development: prof. Maria Targoriska and
prof. Maciej Swieszewski, who prompted his search of spiritual and artistic
truth in painting. According to Zabrocki, a natural talent is reinforced only
by a hard work: “A success requires a full commitment on your part. If you
are willing to put everything else on the line for the sake of your passion,
then you will achieve success eventually.” | fully support his opinion and
must admit that | can’t help it but feel his success is looming large.

Allow me here to quote Pawet Huelle: “In the world in which the state
of and eternity are perceived as archaic notions, the artist needs to act fast
so that his voice doesn’t drown in the sea of passing fancies, tendencies
and styles. The key word is not the expression of a self or (God forbid) a
world. The key word is stature.” Some artists, including Zabrocki, refuse
to compete in the race. Bless him for his constant effort to find a place for
himself in the art world.

| can hereby fully recommend awarding the Master of Art’s degree
to Dariusz Zabrocki. An impressive record of achievement proves that he
is already an independent artist following his own path. The quality of
artworks’ presentation deserves an honorary mention and appreciation,
too. Personally, | wish Dariusz Zabrocki all the best. | am certain that his
teachers, parents and himself will not be disappointed with his choices.

dr hab. Marek Model
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Absolwenci
Graduates

Tomasz Kucharski / Eukasz Patelczyk / Magdalena Pela
Ewa Pietrzak / Jakub Rebelka / Anna Wypych




Tomasz Kucharski

Urodzony w 1977 roku w Gdarsku. Studia na Akademii Sztuk Pieknych
w Gdansku na Wydziale Malarstwa i Grafiki rozpoczat w roku 2000. Dyplom
z wyrdznieniem obronit w 2007 roku w pracowni malarstwa profesora
Macieja Swieszewskiego, aneks do dyplomu z rysunku pod kierunkiem
profesor Marii Targonskiej. Od 2014 roku cztonek Zarzadu Gtéwnego Zwigzku
Polskich Artystéw Plastykow. Od roku 2016 w ramach ,Laboratorium
Technologicznego” prowadzi zajecia ze studentami na Wydziale Malarstwa
ASP w Gdansku.

Jego prace znajduja sie w zbiorach Muzeum Narodowego w Gdarsku
i Panstwowe] Galerii Sztuki w Sopocie oraz wielu innych kolekcjach w kraju
i za granica.

Wierze gteboko, ze sztuka jest nierozerwalnie zwiqzana z takimi pojeciami
jak prawda i piekno. W klasycznym rozumieniu sztuka jest zdolnoscig
wytwarzania rzeczy zgodnie z zasadami: krawiec szyje ubrania, piekarz robi
chleb. Wszyscy oni robig to zgodnie z zasadami swojej sztuki. Inaczej rzecz
sie ma ze sztukami pieknymi. Te, oprdcz okreslonych zasad wytwarzania,
posiadajg pewne istotne cechy. Nie majg praktycznego celu. Majq wzbudzac
odczucia czysto estetyczne i pomnazac piekno. Istnieje jeszcze jeden rodzaj
sztuki—,,anty-sztuka”. Proponuje ona skrajny relatywizm i odrzucenie rozumu
— celowosci dziatania w sztuce. Odrzuca zwiqzek z poznaniem otaczajgcego
nas swiata i estetykq. Codziennosc stara sie podniesc¢ do rangi dzieta. Mimo ze
odrzuca wszelkie ramy i poznawczy charakter sztuki, to bardzo lubi ukrywaé
sie za wyrazami dodajqcymi jej powagi: projekt, dziatanie, akcja czy sztuka
zaangazowana. Duchem dzisiejszego czasu jest banat. A mnie interesuje
piekno i prawda. One nigdy nie sq banalne.

[fragment rozmowy z artystg, kwartalnik , Artysta i Sztuka” 2012, nr 4]

Tomasz Kucharski was born in 1977 in Gdansk. In 2007, he graduated with
honors from the Faculty of Painting and Graphic Design at the Academy
of Fine Arts in Gdansk. His graduation work in painting was supervised by
prof. Maciej Swieszewski, and prof. Maria Targonska. Since 2014, he’s been
the Executive Council’'s member of the Association of Artists and Designers
(ZPAP) in Warsaw. He’s been running a practical workshop at the Faculty of
Painting at the Academy of Fine Arts in Gdarsk since 2016.

His works belong to many art collections of institutions located both in
the country and abroad, including the National Museum in Gdarisk and the
National Gallery of Art in Sopot.

| believe deeply that art is inextricably linked with such concepts as truth and
beauty. Fundamentally, to make art means to make something while following
a craft’s tradition. A tailor makes clothes, a baker makes bread. They both
need to learn the tricks of the trade first. On the other hand, fine arts serve no
practical purpose. Works of art are supposed to be aesthetically pleasing and
to express beauty. Furthermore, we have yet another art movement, namely
the so called anti-art that rejects conscious and intentional creation in favor
of an extreme relativism while questioning its own connection with aesthetics
and modern reality. It strives to elevate everyday life to the status art although
it challenges the accepted definitions of art and its cognitive value. It likes to
hide behind the terminological veil of big words, such as ‘project’, ‘action’,
‘activity’ and ‘protest art’. The times we live in are marred by cliché. I'm only
interested in the things which avoid it. I'm interested in truth and beauty.
Interview excerpt from the Artysta i Sztuka Magazine (No. 4, 2012)

87



88

Fukasz Patelczyk

Urodzony w 1986 roku. W roku 2007 rozpoczat studia na Wydziale Malarstwa
w Akademii Sztuk Pieknych w Gdansku. Nauki malarstwa pobierat wpierw
w pracowni profesora Krzysztofa Gliszczyriskiego, a nastepnie w pracowni
dr. hab. Marka Modela, dyplom uzyskat w 2012 roku w pracowni malarskiej
profesor Teresy Miszkin, opiekunem aneksu byt profesor Witostaw Czerwonka
(Pracownia Sztuki Wideo). W swoim malarstwie tgczy dwa porzadki: klasyczny
pejzaz i geometryczng abstrakcje. Artysta maluje réwnolegle kilka serii
obrazéw: Krajobraz ocenzurowany, Witchcraft, Passe-partout, Ancient, Aura.
Uczestniczyt juz w ponad trzydziestu wystawach zbiorowych i indywidualnych,
miedzy innymi: Przez Pryzmat w Galerii Miejskiej Arsenat w Poznaniu (2015),
Artlevel w Centrum Sztuki Wspdtczesnej M17 w Kijowie (2015), Krajobraz po
w Poznaniskiej Galerii Nowa w Poznaniu (2015), Whetrze Miasta w Stolarska/
Krupowicz Gallery w Warszawie (2016), W nocy wszystko stychac¢ gtosniej
w Galerii Promocyjnej w Warszawie (2016), czy Tytut to putapka w Kolonii
Artystow w Gdansku — debiutancki pokaz indywidualny (2013). Patelczyk
jest laureatem konkursu Artystyczna Podréz Hestii 2011 (nagroda specjalna),
przebywat na stypendium w Walencji oraz otrzymat nagrode prasowe redakcji
,Notes Na 6 Tygodni” na Biennale Malarstwa Bielska Jesiert 2015. Jest takze
finalista wielu konkurséw (XI Konkurs im. Eugeniusza Gepperta, Promocje,
Swieza Krew, Perfekcjonisci — Miedzynarodowy Konkurs Malarski Modessge,
Miedzynarodowe Warsztaty Artystyczne w Pierikowie). W 2016 roku uzyskat
Stypendium Kulturalne Miasta Gdanska na wystawe (oraz druk katalogu)
tukasz Patelczyk — Prywatne Astronomie w Galerii Pionova w Gdarsku.
Mieszka i pracuje w Warszawie.

tukasz Patelczyk (born 1986) enrolled in the painting program at the
Academy of Fine Arts in Gdansk in 2007. He studied painting under prof.
Krzysztof Gliszczyniski and then dr hab. Marek Model. His graduation work
was supervised by prof. Teresa Miszkin and prof. Witostaw Czerwonka, who
runs the Videoart Studio. He graduated in 2012. His paintings bring together
traditional landscape painting and geometric abstraction. He works on several
different series simultaneously, namely Censored Landscape, Witchcraft,
Passe-partout, Ancient and Aura. His works were displayed on over thirty
solo and group shows, e.g. Through the Prism at the Municipal Art Gallery
Arsenat in Poznan (2015), Artlevel at the M17- Contemporary Art Center in
Kiev (2015), Inner City at the Stolarska/Krupowicz Gallery in Warsaw (2016),
Everything Sounds Louder at Night at the Promocyjna Gallery in Warsaw
(2016), In the Aftermath at the Nowa Gallery in Poznan (2015), and the Title
is a Trap at the Colony of Artists in Gdansk (2013), which was his very first solo
show. He is the winner of Special Award - artist-in-residence programme in
Valencia - in the tenth edition of Hestia Artistic Journey competition in 2011.
He received Special Award of the Notes Na 6 Tygodni Magazine in the Bielska
Jesien Painting Biennale in 2015. Pelczyk was also selected as a finalist of the
twelfth edition of the Geppert competition, Promocje, the Young Art Review
Fresh Blood, first edition of Modesque — International Painting Contest, and
the International Creative Workshop in Piefikow. In 2016, he was awarded the
grant from the City of Gdansk to hold the exhibition and publish the catalogue
of his works. The show entitled tukasz Patelczyk — Private Astronomies was
held at the Pionova Gallery in Gdansk. He lives and works in Warsaw.



Magdalena Pela

Urodzona w 1989 roku w Gdarisku. Od 2016 roku studentka Miedzy-
wydziatowych Srodowiskowych Studiéw Doktoranckich na Akademii Sztuk
Pieknych w Gdarsku. Ukoriczyta Wydziat Malarstwa ASP w Gdarisku w 2015
roku (dyplom w pracowni profesora Jerzego Ostrogorskiego, aneks ze sztuki
wtékna pod kierunkiem profesora Aleksandra Widyrskiego). Absolwentka
kulturoznawstwa na Wydziale Filologicznym Uniwersytetu Gdanskiego.

Laureatka VII Ogdlnopolskiej Wystawy Najlepszych Dyploméw Aka-
demii Sztuk Pieknych 2015 (Nagroda Prezydenta Miasta Gdanska) oraz
25. Ogodlnopolskiego Przegladu Malarstwa Mtodych PROMOCIE 2015
(Nagroda pisma ,,FORMAT” i Galerii Miejskiej BWA w Bydgoszczy). Finalistka
V Ogodlnopolskiego Przegladu Sztuki Mtodych Swieza krew 2015, konkursu
o Grand Prix Fundacji im. Franciszki Eibisch 2015 oraz Granice Malarstwa
z cyklu Granice Sztuki 2014. Stypendystka Ministra Edukacji i Szkolnictwa
Wyiszego (2015). W 2015 roku otrzymata Nagrode Specjalng Rektora
ASP w Gdarnsku. W roku 2016 byta nominowana do Nagrody Gtdéwnej za
najlepszg prace w ramach 13. Ogdlnopolskiej Wystawy Tkaniny Unikatowej
w Centralnym Muzeum Widkiennictwa w todzi. W 2016 roku Muzeum
Narodowe w Gdarsku nabyto do swojej kolekcji obraz z dyplomowego cyklu
all-over. Prace wystawiata na zbiorowych i indywidualnych wystawach,
miedzy innymi w Gdarisku, Warszawie, Wroctawiu, Legnicy, Sopocie, Gdyni,
todzi, Rumunii, USA. Mieszka i pracuje w Gdansku.

Magdalena Pela was born in 1989 in Gdansk. In 2016, she enrolled in the
interdisciplinary doctoral program at the Academy of Fine Arts in Gdarsk after
graduating from its Faculty of Painting a year before. Her graduation work,
supervised by prof. Jerzy Ostrogérski, was complemented by the fiber art
project made under the tutelage of prof. Aleksander Widynski. Additionally,
she majored in cultural studies at the Faculty of Languages at the University
of Gdansk.

The winner of the Mayor of Gdansk’s Award at the Esteemed Graduates
of Polish Academies of Fine Arts Exhibition in 2015, as well as the Award of
the FORMAT Magazine and Municipal Gallery BWA in Bydgoszcz in the 25
edition of Promocje — the national competition for young painters. She was
selected as one of the finalists of the Young Art Review Fresh Blood (2015),
the Painting Competition of Franciszka Eibisch Foundation (2015), as well
as the Limits of Painting competition organized as part of the Limits of Art
Series (2014). In 2015, she received not only the Scholarship of the Ministry
of Science and Higher Education, but also the Award of the Rector of the
Academy of Fine Arts in Gdansk. She was nominated for the Main Prize in the
thirteenth National Exhibition of Polish Tapestry held in the Central Museum
of Textiles in tédz. The painting from the all-over series, i.e. her graduation
work, already belongs to the art collection of the National Museum in Gdarisk.
Her works were featured on a number of solo and group shows in for instance
Gdansk, Warsaw, Wroctaw, Legnica, Gdynia, £6dz, Romania and the US.
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Ewa Pietrzak

Urodzona w Gdyni, ukonczyta studia inzynierskie na Politechnice Gdanskiej
na Wydziale Architektury i Urbanistyki oraz studia magisterskie na Akademii
Sztuk Pieknych w Gdansku na Wydziale Malarstwa. Brata udziat programie
Erasmus w Kunsthochschule w Moguncji oraz przebywata na miesiecznym
stypendium w Berlinie z ramienia Instytutu Goethego. Byta uczestnikiem
warsztatéw urbanistycznych w Polsce i za granic3. Jej prace malarskie
prezentowane byty na tegorocznych miedzynarodowych targach sztuki
,NordArt” w Biidelsdorfie. Od potowy pazdziernika mozna oglgda¢ mural
jej projektu na Gtéwnym Miescie w Gdansku, na ulicy Ogarnej, wykonany
w ramach rewitalizacji niektérych ulic Gdanska przez Fundacje Urban Forms.
Artystka wigze swojq przyszto$¢ z dwiema dziedzinami: malarstwem oraz
architektura.

Ewa Pierzak was bornin Gdynia. She graduated from the Faculty of Architecture
and Urban Planning at the Gdarisk University of Technology. Additionally, she
holds a master’s degree in painting awarded by the Academy of Fine Arts
in Gdansk. She enrolled in the Kunsthochschule Mainz in Germany as the
Erasmus programme student. She spent a month in Berlin on a scholarship
from the Goethe-Institut. She’s participated in a wide variety of workshops
on urban planning held in Poland and abroad. Her paintings were displayed
on the NordArt exhibition in Budelsdorf, Germany. She designed the mural
painted on an outside wall of a building at the Ogarna Street in the Gdansk’s
Old Town as part of the Urban Forms Foundation’s initiative to revive the
streets of the city. In her future, she hopes to specialize in both painting and
architecture.




Jakub Rebelka

Absolwent Wydziatu Malarstwa gdanskiej Akademii Sztuk Pieknych, dyplom
obronit w 2008 roku w pracowni profesor Teresy Miszkin. Malarz, ilustra-
tor, autor komiskéw. Jego murale oraz freski znajduja sie miedzy innymi
w zbiorach Muzeum Powstania Warzawskiego i w Teatrze Narodowym
w Warszawie. Prace malarskie oraz komiskowe wystawiat miedzy innymi
w Paryzu, Kanadzie, Niemczech. Jego ilustracje oraz komisky pojawity sie
na tamach miedzy innymi ,,AQQ”, ,Komiks Forum”, czeskiego ,Aargh!”, ,DC
Comics” oraz w antologiach polskiego komisku. Autor serii Doktor Bryan
oraz Ester Klemens. Jako malarz debiutowat indywidualng wystawa w BWA
w Jeleniej Gdrze, a nastepnie w Studio BWA we Wroctawiu (2010). W 2015
roku wspdlnie ze scenarzystg Yohanem Radomskim wydat we Francji komiks
La Cite des Chiens (polski przektad — Miasto Psow — ukazat sie w 2016 roku).
Obecnie pracuje nad serig komikséw Namesake wraz ze scenarzystg Stevem
Orlando, publikowang przez BOOM!Studio w USA. Autor wielu projektow
dla branzy gier komputerowych i RPG (CdProjekt, Hex Enterteiment, Wako
Faktory, Flying Wild Hog). Autor bloga shzrebelka.tumblr.com.

Jakub Rebelka graduated from the Academy of Fine Arts in Gdansk in 2007,
where he majored in painting. His graduation work was supervised by prof.
Teresa Miszkin. He is a painter, illustrator and comic book artist. His murals
and frescos adorn the walls of for instance the Warsaw Rising Museum
and the National Theatre. His comic books and paintings were exhibited in
Paris, Canada and Germany. His illustrations and comics were featured in
the anthologies and magazines, such as AQQ, Komiks Forum, DC Comics
and Aargh! issued in the Czech Republic. He is the author of the comic book
series Doktor Bryan and Ester Klemens. The BWA Gallery in Jelenia Gora
hosted the very first exhibition of his paintings, which were then presented
in the Studio BWA in Wroctaw (2010). In 2015, his collaboration with Yohan
Radomski, a script writer, resulted in the publication of the comic book La
Cite des Chiens (City of Dogs) in France (the Polish edition was issued in 2016
under the title Miasto psow). Currently, he works alongside Steve Orlando, a
script writer, on the comic book series entitled Namesake published by the
BOOM!Studio in the US. He designs video and role-playing games for such
studios as CdProjekt, Hex Entertainment, Wako Factory and Flying Wild Hog.
He runs a blog shzrebelka.tumblr.com.
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Anna Wypych

Kultywuje tradycyjne malarstwo olejne, w ktérym faczy elementy
hiperrealizmu z wtasnym jezykiem symboli. Punktem wyjscia dla jej prac,
a takze gtéwnym tematem, jest zawsze cztowiek, ale artystka wykracza
poza fizycznosé, jakby chciata bardziej uchwyci¢ ducha, niz ciato. Wypych
w codziennym zyciu odnajduje preteksty do zadawania pytan na temat
cztowieka i jego kondycji we wspdtczesnym Swiecie. Anna tworzy
portrety uczué, idei i poje¢, a my patrzac w jej prace zagladamy troche
poza ptaszczyzne obrazu, w gtab psychiki, niewazne czy jej, czy naszej;
w ten sposdb artystka prowokuje widza do poszukiwan i refleksji nad istotg
cztowieczenstwa.

Wypych ukoniczyta Akademie Sztuk Pieknych w Gdansku w 2011 roku,
bronigc dyplom Trzy kobiety — Judyta, Debora i Ewa w pracowni profesora
Macieja Swieszewskiego. Jeszcze podczas studidw Wypych zostata
nagrodzona wieloma stypendiami panstwowymi oraz pierwsza nagroda
w konkursie Artystyczna Podréz Hestii 2010, a tuz po ich ukonczeniu
otrzymata nagrode Pomorska Nadzieja Artystyczna 2011. Wypych jako
jedyna Polka wzieta udziat w prestizowej wystawie miedzynarodowego
konkursu BP Portrait Award 2014 w National Portrait Gallery w Londynie,
ktora przez nastepny rok podrézowata po muzeach w Wielkiej Brytanii.
Ten sukces artystka powtdrzyta w innym miedzynarodowym konkursie
Modportrait 2 i prezentowata swoje obrazy na wystawie w Fundacji
Bantierra (Saragossa, Hiszpania) obok najwiekszych staw malarstwa
realistycznego i hiperrealistycznego. Jej obrazy mozna byto oglada¢ na
prestizowych wystawach miedzynarodowych takich jak ,Co$ wiecej niz
realizm” (edycja 2014 i 2015), a takze ,, ...od Realizmu do High definition”
prezentowanej w Muzeum Narodowym w Kiszyniowie w Motdawii. Anna
Wypych jako jedyna Polka jest rowniez wyrdzniona tytutem ARC Living
Master amerykanskiego stowarzyszenia Art Renewal Center. W 2015
roku Anna wzieta udziat w wystawie ,,11. Miedzynarodowy ARC Salon”,
ktora potem prezentowano w Salmagundi Art Club w Nowym Jorku oraz
w Muzeum Sztuki Nowoczesnej w Barcelonie. Wypych prezentowata swoje
obrazy w galeriach i muzeach w catej Europie i Stanach Zjednoczonych, a jej
prace sg czescig statych kolekcji Muzeum Sztuki Nowoczesnej w Barcelonie
i Muzeum Narodowego w Gdarsku. Od lat wspotpracuje z Principle Gallery
Charleston, gdzie w roku 2016 odbyta sie jej wystawa indywidualna ,,Secret
life of your mind”, ktéra byta bardzo dobrze odebrana i zebrata wiele
pozytywnych recenzji, miedzy innymiw ,American Art Collector Magazine”.
Mieszka i tworzy w Gdyni.

Anna Wypych’s oil painting translates her own repertoire of symbols into
hyperrealism. The point of departure and her main subject is always a man. In
her art, she transcends physicality as if she wished to capture the spirit rather
than the body. She develops images inspired by real life and poses questions
on the human condition in a modern world. Anna portrays feelings, ideas and
concepts. Our gaze is fixed on and beyond the canvas’ surface, permeates
deep into the mind of the artist or ours, and thus inspires us to seek the very
essence of humanity.

Anna Wypych graduated from the Academy of Fine Arts in Gdansk
in 2011. Her graduation work entitled Three women — Judith, Debora
and Eve was made under the tutelage of prof. Maciej Swieszczewski. As a
student, she received several prestigious scholarships and the First Award
in the Hestia Artistic Journey Competition (2010). Immediately upon her
graduation, she was named as the Pomeranian Artistic Hope (2011). In 2014,
Wypych represented Poland in the exhibition of the leading international
painting competition BP Portrait Award that was held at the National
Portrait Gallery in London, and toured the UK museums afterwards. The
success was immediately followed by another: the selection of the artists’
paintings to be shown on the international Modportrait exhibition in the
Bantierra Foundation in Saragossa, Spain right next to the greatest realist
and hyperrealist works of art. She participated in plenty of international
exhibitions, such as There is more to realism (2014, 2015) and From Realism
to High-definition, which were organized by the National Fine Arts Museum
located in Chisinau, Moldavia. She is the only Polish artist who holds the title
of ARC Living Master of the Art Renewal Center in the US. In 2015, her works
were included in the 11 International ARC Salon exhibition that travelled to
the Salamagundi Club in New York City and Museum of Contemporary Art in
Barcelona. The galleries and museums from all over Europe and the US have
exhibited her paintings. Wypych'’s works were acquired to the collections of
the Museum of Contemporary Art in Barcelona and the National Museum in
Gdansk. For several years now, she’s been collaborating with the Principle
Gallery in Charleston, the US that hosted her recent solo show Secret life of
your mind (2016) that was given rave reviews by its visitors and art critics of
for instance the American Art Collector Magazine. Anna Wypych lives and
paints in Gdynia.
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