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Mtode Malarstwo
w Gdansku Dyplomy 2020

Katalog Mtode Malarstwo w Gdarisku. Dyplomy 2020 to kolejna, trzynasta
edycja publikacji zawierajgcej prace dyplomowe absolwentéw Wydziatu
Malarstwa Akademii Sztuk Pieknych w Gdarnsku. Dokumentacji dziet powsta-
tych pod okiem doswiadczonych pedagogdw i jednoczesnie czynnych artystdw,
towarzyszg recenzje samych dyplomdw, ktére moga wnosié gtebsze spojrzenie
w postawy opuszczajacych mury uczelni mtodych artystow i artystek.

W 2020 roku studia ukonczyto pietnastu absolwentéw i absolwentek.
W ponizszym wydawnictwie zauwazy¢ mozna szeroki wachlarz postaw arty-
stycznych, zréznicowanych nie tylko na poziomie podejmowanych tematdw,
ale takze w podejsciu do samego medium malarskiego. Osoby koriczace studia
bardzo sprawnie postuguja sie klasycznym warsztatem, nie stronigc réwniez od
eksperymentow z pojeciem obrazu. Niektdrzy z nich traktuja zdobyte, szeroko
pojete tradycyjne umiejetnosci plastyczne jako poczatek poszukiwan wiasnych
$rodkéw wyrazu, stad tez obserwowaé mozemy dziatania oparte chocby na
sztuce video. Dyplomom towarzyszg aneksy wykonane w wielu dostepnych
dla studentéw pracowniach, czy to specjalizacji artystycznych (m.in. ceramiki,
sztuki widkna, witrazu, malarstwa $ciennego, podstaw filmu), czy tez sztuki
w przestrzeni publicznej, a takze rysunku.

Na szczegdlng uwage zastuguja osoby, ktdre juz na tak wczesnym etapie drogi
artystycznej zaznaczaja swojg obecnos¢ nie tylko na tréjmiejskiej scenie kultu-
ry. Nalezy wspomnie¢ o Zuzannie Smigielskiej, ktéra zostata laureatka Nagrody
Rektoréw w konkursie Najlepsze Dyplomy 2020, a jej prace znalazty sie miedzy
innymi w prestizowej kolekcji mBanku. Kolejng preznie dziatajaca artystka
jest Patrycja Paulina Cichosz, uczestniczka prestizowego konkursu Strabag
Artaward, artystka obecna w wielu waznych wydarzeniach artystycznych.
Matgorzata Tegowska, Beniamin Cierniak i Michat Garnowski, to takze osoby,
na ktérych aktywnosé polecam zwrdcic szczegdlng uwage. Katalog zamykaja
prace Michata Wirchanowicza, niedosztego absolwenta Wydziatu Malarstwa,
ktérego nie ma juz z nami. Publikujac jego studenckie dziatania wspominamy
jego osobe i bardzo ciekawa, zbyt wczesnie przerwang artystyczng droge.

Forma i jako$¢ prezentowanych w publikacji prac dowodzi, iz Wydziat
Malarstwa Akademii Sztuk Pieknych w Gdarnsku pozostaje waznym, otwar-
tym osrodkiem edukacyjnym, gdzie tradycyjne wartosci idg zgodnie w parze
z nowym podejsciem do sztuki. Mtode osoby koriczace studia na Wydziale
Malarstwa cechujg sie wysokimi kompetencjami w dziedzinie uprawiania
sztuki i animacji kultury, s3 w petni przygotowane do wykonywania zawodu
artysty. Zachecam zatem do zapoznania sie z efektami ich pracy, jestem tez
przekonany, ze o niektdrych z nich ustyszymy jeszcze nie raz.

dr Daniel Cybulski

Young Painters in
Gdansk 2020 Graduates

The "Young Painting Catalog from Gdarsk, Diploma Works 2020" represents
the thirteenth edition of a publication encompassing the diploma works of
graduates from the Department of Painting at the Academy of Fine Arts in
Gdanisk. This publication serves as a documentation of artworks created under
the guidance of experienced educators who are concurrently active artists
themselves. It is accompanied by reviews of the diplomas themselves, offe-
ring insights into the artistic perspectives of the emerging young artists as they
depart from the institution.

In the year 2020, fifteen graduates successfully completed their studies. In
the following publication, one can discern a wide spectrum of artistic stan-
ces, not only varying in terms of the topics explored but also in their appro-
ach to the medium of painting itself. The individuals concluding their studies
demonstrate a remarkable command of traditional artistic techniques, while
also embracing experimentation with the concept of imagery. Some of them
regard their acquired, broadly defined traditional artistic skills as a starting
point for the exploration of their own means of expression, leading to the
observation of works rooted, for example, in the realm of video art. The
diploma works are accompanied by appendices created in various workshops
accessible to students, including those specializing in artistic domains such as
ceramics, fiber art, stained glass, mural painting, basic film, and public art, as
well as drawing.

Particular recognition is due to individuals who, at such an early stage in their
artistic journey, make their presence felt not only on the cultural scene in the
Tricity area. It is worth mentioning Zuzanna Smigielska, who was awarded the
Rectors' Prize in the Best Diplomas 2020 competition, with her works finding
a place in the prestigious mBank collection. Another dynamically active artist
is Patrycja Paulina Cichosz, a participant in the prestigious Strabag Artaward
competition and an artist who has been featured in numerous significant arti-
stic events. Matgorzata Tegowska, Beniamin Cierniak, and Michat Garnowski
are also individuals whose activities merit special attention. The catalog
concludes with the works of Michat Wirchanowicz, a former student of the
Department of Painting, who is no longer with us. By publishing his student
works, we remember his person and the intriguing artistic path that was
prematurely cut short.

The form and quality of the works presented in this publication attest to the
fact that the Department of Painting at the Academy of Fine Arts in Gdansk
remains a significant, open educational center, where traditional values coexist
harmoniously with a fresh approach to art. The young individuals completing
their studies at the Department of Painting demonstrate high competence in
the realms of artistic practice and cultural animation, being fully prepared for
a career as artists. | therefore encourage you to acquaint yourself with the
results of their work, and | am confident that we will hear about some of them
again in the future.

Dr Daniel Cybulski
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Mtode Malarstwo w Gdanisku Dyplomy 2020

Patrycja Cichosz

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

Praca magisterska pisemna: ,Nadzieja w mroku”. Dziatania
w sztuce wspétczesnej na rzecz lepszego Swiata napisana
pod kierunkiem dr Katarzyny Lewandowskiej.

Opiekun aneksu: prof. Roman Gajewski

Promotor dyplomu: dr hab. Krzysztof Polkowski
Recenzent: prof. Anna Krélikiewicz

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

Theoretical part: ,,«Hope in the dark». Contemporary art actions for

a better world written under the supervision of Dr Katarzyna Lewandowska.

Supervisor of the annex: Prof. Roman Gajewski
Supervisor: Dr hab. Krzysztof Polkowski
Reviewer: Prof. Anna Krélikiewicz

W 1993 roku, w czerwcu, kiedy ja dopiero bronitam na gdanskiej Akademii
dyplomu z malarstwa, kuratorka Mary Jane Jacob nadzorowata konstrukcje
,Kultury w dziataniu” (Culture in Action), przetomowego wtedy chicagowskie-
go programu artystycznego, ktéry dotyczyt palacych probleméw spotecznych
miast: przemocy, gangéw nieletnich, stabej edukacji, opieki nad chorymi na
HIV/AIDS, mieszkalnictwa publicznego, wielokulturowej demografii, nieta-
twych sasiedztw, praw kobiet i ekologii. ,,Kultura w dziataniu” organizowana
byta przez Sculpture Chicago, od dziesigciu lat zajmujaca sie sztuka wizualng:
tym razem jednak testowanie granic sztuki krytycznej w przestrzeni publicz-
nej odbywato sie wedtug modelu rzezby spotecznej Beuysa. Porzucono monu-
mentalng klasyczna rzezbe, aby zamiast tego potozy¢ nacisk na otwarty udziat
artystéw i widzow, zawigzywac i wspiera¢ relacje: jednak nie te typowe dla
europejskiego nurtu estetyki relacyjnej, ktdra Nicolas Bourriaud teoretyzowat
i zdefiniowat pdzZniej. Dzieta zgromadzone w ramach wystawy byty i material-
ne i ulotne, tworzone przez artystow, jako koncepcje gotowe do wdrozenia,
strategie i inicjatywy napedzane checig wprowadzenia zmian w systemach na
poziomie mikro i poziomie globalnym; artystéw w coraz wiekszym stopniu
kierujacych swojg uwage w strone projektéw opartych na wspétpracy i wiezi.
Budowanie koalicji, praca w zespole, artywizm i mobilizacja zaangazowane;j
publicznosci to jedno z narzedzi ksztattujacych kontury wspdtczesnej praktyki
artystycznej. O takiej pisze Cichosz w swojej pracy teoretycznej i w takiej za-

nurzona jest sama jako artystka i aktywistka.

A praktyka w tym nurcie czesto wymaga uporu, wytrwatosci, oddania.
Poddaje refleksji kluczowe, wspoétczesne twardo obecne kwestie roli sztuki
na tle przemian terytorialnych, napie¢ biopolitycznych, wielowymiarowych
kryzyséw. Z przyczyn politycznych, prawnych, srodowiskowych, finansowych
sztuka spoteczna rézni sie w znacznym stopniu od innych pod wzgledem po-
dejscia, procesu i trudnego do przewidzenia wyniku. Jednak jest sita w ilosci
czasu i jakosci zaangazowania, ktére artysci i artystki dajg za niewielkie wyna-
grodzenie lub czesto jego brak brnac przez niepowodzenia, porazki, falstarty,
préby zawstydzania, skazani na to, ze efektoéw swojej pracy i determinacji nie
doczekajg sami, by¢ moze doswiadczy tego kolejne pokolenie. Determinacja
owa jest wynikiem przekonania, ze sztuka ma zadania etyczne, a nie tylko

estetyczne.

Rebecca Solnit, amerykanska eseistka i historyczka, wokét dzieta ktérej
osnuta jest cata praca dyplomowa Cichosz, wskazuje w ksigzce z 2004 roku
Nadzieja w mroku: Nieznane opowiesci, niebywate mozliwosci zagadnienie
nadziei, jej goracy zakres promieniowania i zwigzki z ruchami obywatelskimi,
wskazuje nowe cele sztuki, Swiadomos¢ nowych mozliwosci wyrazu, a takze
na odpowiedzialnos¢ i sprawczosé w aktywizmie. Cichosz pisze znakomitg
prace teoretyczng, aby zanalizowaé pod katem tezy Solnit wybrane wspoétcze-
sne tendencje artystyczne, pochodzace z pola sztuk wizualnych. Prace pisem-
na oceniam bardzo wysoko. Tytut jest adekwatny do tematu i tresci, a mery-
torycznie to tekst szeroki, kreslacy tto spoteczne, polityczne i perspektywe
historii sztuki, na ktérej to przestrzeni dyplomantka sytuuje wtasne oryginalne
przemyslenia oraz wtasna, Swiadoma praktyke tworcza. Praca gteboko ana-
lizuje i rozktada przed czytelnikiem poglady i zatozenia, struktura jest jasna,
precyzyjna, kolejnosé rozdziatéw ptynnie i logicznie wynika z poruszanych ko-
lejno zagadnien. Zwraca uwage wyjatkowo bogata bibliografia, ambitne jej
pozycje i trafny dobdr: ta pula jest wyszukana i ze zrozumieniem przeczyta-
na, o czym $wiadczy swoboda postugiwania sie nimi i jako$¢ argumentaciji.
Powstata w efekcie praca nieprzecietna i moim zdaniem zastugujgca na
wyrdznienie.

Czes$¢ gtéwna dyplomu, zatytutowana Nadzieja w mroku to przedstawienia
malarskie wykonane w technice olejnej lub tempery: obejmujg metaforycz-
ne figury i symboliczne nawigzania do wspdtczesnych wydarzen spotecznych.
Petne mitologii i przetrawionych przez artystke znaczen, bo czasem nie wy-
starczy przeczytaé, trzeba namalowaé niewypowiedziane. Pozaartystyczna
i aktywistyczna postawa Cichosz, jej wrazliwo$¢ spoteczna i intuicja saczy sie
przez malarska szczeline ttumionym kolorem i $wiattem. Te oswietlajg frag-
menty kompozycji $wiadomie ciemnych, zanurzonych w nieprzejrzystych
mgtach farby. Fragmentaryzacja jest tu takze zabiegiem w petni przemysla-
nym, obrazy sg czujnie wywazone, malatura lekka, sprawna, gest powsciagli-
wy i oszczedny. W tych obrazach jakby stycha¢ dzwiek rozdzieranego szybko
ptétna: to peka btona pozornego spokoju przy jednoczesnym czajgcym sie
zagrozeniu i napieciu. Cos$ jest jakby sitg wyciszane, schtadzane, sprowadzane
do powierzchni, pod taflg jednak gesty bulgot, co$ sie kroi i wzbiera, poza
krawedziami obrazéw jest jakis cigg dalszy. Przeciez nadzieja to wspotczesna
codzienna utopia, podejmowane ryzyko: co$ zdarzy¢ sie musi.

Aneks wyglada jak uniwersalny, ale dla mnie osobiscie przejmujgcy model
funkcjonalnego modutu kajuty w todzi podwodnej lub zaprojektowanej kap-
suty celi eremity. A to wzdr pokoju, wtasnego pokoju aktywistki, z ktérego, jak
spod wody, trzeba wychyna¢ do niebezpiecznego swiata, na ulice. Na gtow-
nym miejscu biurka lezy wykonana przez dyplomantke praktyczna broszura
ze wskazowkami dla uczestniczacych w demonstracjach. Sg tu szuflady petne
farb, ekspozycji dopetniajg emblematy, sztrajfy, choraggwie, transparenty, jed-
nym stowem obiekty uzyteczne, rekwizyty wizualizujgce protest. W mnogiej
ilosci i w intertekstualnosci sloganéw pisanych napredce na kartonach, w cha-
tupniczym wytworstwie nosnikow, w obiegu znakdw, ktére staty sie ikonami
ostatnich protestow, a takze w sposobach ocalania od zapomnienia przed-
miotéw przyniesionych na nie, jest dzika, przewrotna mtoda sita. Te wszystkie
parafernalia codziennosci: gazety, ulotki, plakaty — sa przedmiotami nietrwa-
tymi, a tworzenie na nich strof obywa sie w pospiechu, tuz przed wyjsciem
na marsz. Na byle czym, na odpadach, pudtach, tekturach, kartonach po wa-
rzywach. Przekroczenie podziatu sztuki na zawodowa i amatorska przywraca
autentyczno$¢ doswiadczenia artystycznego dla kazdego, kto podejmuje de-
cyzje aktywnego uczestniczenia w procesie sztuki, w procesie buntu, tym jest
artywizm. Tak, jak bada sie obecnie w Polsce na uniwersytetach site nowego,
zmieniajacego sie jezyka manifestacji, tak bada sie ich obecny jezyk wizual-
ny. Jest ostry, satyryczny i grafficiarski, zonglujac kodami popkultury pstryka
W nos nierozumiejgcym go ,,dziadom” i jest przeciwienstwem gtadkiej od wa-
zeliny, patosu i poprawnosci retoryki politykow.

Obraz lub hasto przyniesione na demonstracje to dla transparentu szansa
na stanie sie memem i zycie wydtuzone w nieskoriczono$¢ dzieki taricuchowi
przepisan, parafraz, ponownych odtworzen, cho¢ te szanse prébujg przedtu-
2y¢ takze szacowne instytucje $wiata sztuki — Muzeum Gdariska i warszawskie



Muzeum Sztuki Nowoczesnej na biezgco archiwizujg transparenty z demon-
stracji. To dziatanie prawie magiczne, uwznio$lajace protest, nadajgce mu
muzealng istotnosé przetomowego wydarzenia.

Tyle, ze miejsce rewolucji nie jest w muzeum: jest na ulicy i zaczyna sie
w tym wreszcie wtasnym pokoju, w ktérym aktywistka maluje, rysuje, pisze,
czasem klinie. , Kiedy wiec kaze wam zarabia¢ pienigdze i zdoby¢ wtasny pokdj,
w istocie prosze was o to, byscie zyty Swiadome rzeczywistosci, a wiec wiodty
zywot fascynujacy, niezaleznie od tego, czy uda wam sie przekazac innym jego

tres¢” pisata Virginia Woolf. We wtasnym pokoju, najlepiej zamykanym
na klucz przed wiadomo-kim, w ktérym mozna w wolnosci ekonomicznej
i wolnos$ci sumienia spokojnie mysle¢ i tworzyé.

Tego zycze Patrycji Cichosz, mam nadzieje dzieki decyzji Szanownej
Komisji: niebawem w stopniu magistra, do czego goraco sie przychylam.

Z powazaniem
prof. Anna Krélikiewicz
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Mtode Malarstwo w Gdansku Dyplomy 2020

In 1993, in June, when | was just defending my painting degree at the Gdansk
Academy, curator Mary Jane Jacob oversaw the construction of Culture
in Action, a then groundbreaking Chicago art programme that addressed
pressing urban social issues: violence, juvenile gangs, poor education, HIV/
AIDS care, public housing, multicultural demographics, troubled neighbour-
hoods, women's rights and ecology. "Culture in Action" was organized by
Sculpture Chicago, which had been involved in visual art for the previous
ten years: this time, however, testing the boundaries of critical art in public
space followed Beuys' model of social sculpture. The monumental classi-
cal sculpture was given up on in order to emphasize the open participation
of artists and spectators, to establish and foster relationships, but not the
ones that were typical of the European trend of relational aesthetics which
Nicolas Bourriaud theorised and defined later. The works gathered in the
exhibition were both material and ephemeral. They were created by artists
as concepts ready to be implemented, strategies and initiatives driven by
the desire to bring about change in systems at the micro and global lev-
els; artists increasingly directing their attention towards collaborative and
bonding projects. Coalition building, teamwork, artivism and the mobiliza-
tion of engaged audiences are among the tools shaping the contours of con-
temporary art practice. This is the kind of practice that Cichosz writes about
in her theoretical work, which she is involved in as an artist and activist.

Practice in this trend often requires persistence, perseverance, dedi-
cation. She reflects on the key contemporary hard questions of the role
of art against the backdrop of territorial transformations, biopolitical ten-
sions, multidimensional crises. For political, legal, environmental, financial
reasons, community art is very different in its approach, process and hard-
to-predict outcome. However, there is strength in the amount of time and
quality of commitment that artists give for little or often no pay wading
through setbacks, failures, false starts, shaming, uncertain if the results of
their work and determination will live to see themselves, maybe to be ex-
perienced by the next generation. This determination is the result of the
conviction that art has some ethical goals, not just the aesthetic ones.

Rebecca Solnit, an American essayist and historian whose work forms
the basis for most of Cichosz's thesis, discusses in her 2004 book Hope in the
Dark: Unfamiliar Tales, Uncommon Possibilities the issue of hope, its pas-
sionate range of radiation and its relationship with grassroots movements,
delineation of new goals for art, awareness of new possibilities of expres-
sion, as well as responsibility and agency in activism. Cichosz writes an ex-
cellent theoretical paper to analyse selected contemporary artistic trends
from the field of visual arts in terms of Solnit's thesis. | rate the written work
very highly. The title is appropriate for the topic and content, and in terms
of its content it is a broad text, outlining the social and political background
and perspective of art history, in which the degree candidate situates her
own original reflections and her own conscious creative practice. The work
deeply analyses and unfolds views and assumptions in front of the read-
er, the structure is clear, precise, the sequence of chapters flows smoothly
and logically from the issues raised in succession. One should note the ex-
ceptionally rich bibliography, extensive reading, and skillful selection: it is
sophisticated and read with understanding, as evidenced by the eloquence
and quality of argumentation. This results in an outstanding work that, in
my opinion, deserves distinction.

The main part of the degree piece titled Hope in the dark is a painter-
ly representation made in oil or tempera: it includes metaphorical figures
and symbolic references to contemporary social events. Full of mythology
and meanings digested by the artist, because sometimes it is not enough
to read, one must paint the unspeakable. Cichosz's non-artistic and activ-
ist attitude, her social sensitivity and intuition seeps through the painterly
interstice with suppressed colour and light. These illuminate fragments of
deliberately dark compositions, immersed in opaque mists of paint. The
fragmentation here is also a fully thought-out procedure; the paintings are
vigilantly balanced, light and efficient, whereas the gesture is restrained
and economical. In these paintings, it is as if one could hear the sound of a

canvas being torn apart quickly: it is the bursting of a membrane of appar-
ent calm with the threat and tension lurking beneath. It is as if something
was forcibly muted, cooled, brought down to the surface; however, under-
neath the sheet, there seems to be a thick bubbling, slicing and rising, and
it goes beyond the edges of the paintings. After all, hope is a contemporary
everyday utopia, a risk taken: something must happen.

The annexe looks to me, personally, like a universal but poignant model
of a functional module of a cabin in a submarine or a designed capsule of
an eremite's cell. And it's a model of a room, the activist's own room, from
which, like from under the water, one must emerge into a dangerous world,
onto the street. In the centre of the desk lies a practical booklet made by
the graduate with tips for those taking part in demonstrations. There are
drawers full of paints, and the display is complemented by emblemes, strips,
flags, banners — useful objects or props that visualize the protest. There
is a wild, perverse young force in the multitude and intertextuality of slo-
gans scribbled hastily on cardboard, in the cottage industry of the media,
in the circulation of signs that have become icons of recent protests, and
in the ways in which the objects brought to them are saved from oblivi-
on. All these paraphernalia of everyday life: newspapers, leaflets, posters
— are perishable objects, and the creation of stanzas on them takes place
in a hurry, just before going out to a march. Anything can be used, waste,
boxes, cardboard, vegetable cartons. Transcending the division of art into
professional and amateur restores the authenticity of the artistic experi-
ence for anyone who decides to actively participate in the process of art,
in the process of rebellion, which is what artivism is. Just as the power of
the new, changing language of manifestation is currently being explored at
universities in Poland, so is their current visual language. It is sharp, satiri-
cal, and graffiti-like, playing with the codes of pop culture; it gives a flick to
the noses of the "boomers" who don't understand it, and it is the opposite
of the smooth, vaseline-like rhetoric of politicians, that is full of pathos and
correctness.

An image or slogan brought to a demonstration is a banner's chance
to become a meme and live indefinitely thanks to a chain of rewrites, par-
aphrases and re-enactments, although respectable institutions of the art
world - the Gdansk Museum and Warsaw's Museum of Modern Art - are
also trying to extend this chance by archiving banners from demonstrations
on an ongoing basis. This is an almost magical action, elevating the protest,
giving it the museum-like significance of a groundbreaking event.

Yet the place of the revolution is not in the museum: it is on the street,
and it begins in what is finally her own room, where the activist paints,
draws, writes, sometimes curses. "So when | tell you to make money and
get a room of your own, what | am actually asking you to do is to live a
life conscious of reality, and therefore to live a life of fascination, whether
or not you succeed in communicating its content to others," wrote Virgin-
ia Woolf. In your own room, preferably locked from the “you-know-who”,
where you can think and create peacefully in economic freedom and free-
dom of conscience.

This is what | wish Patrycja Cichosz, hopefully, due to the decision of the
Honourable Commission: soon a holder of Master of Arts degree, to which
I warmly agree.

Prof. Anna Krélikiewicz
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Mtode Malarstwo w Gdanisku Dyplomy 2020

Inga Cierlikowska

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

Praca magisterska pisemna: Wybrane béstwa mitologii Stowian
napisana pod kierunkiem dr hab. Aleksandry Pawliszyn.
Opiekun aneksu: prof. Janusz Akerman

Promotor dyplomu: prof. Maciej Swieszewski

Recenzent: dr Filip Ignatowicz

Studies in Basics of Drawing and Painting in the Studio Prof. Marek Model
at the Academy of Fine Arts in Gdarisk commenced in 2015.

Written master’s thesis: Selected deities of Slavic mythology written
under the supervision of Dr hab. Aleksandra Pawliszyn.

Supervisor of the annex: Prof. Janusz Akerman

Supervisor of the degree project: Prof. Maciej Swieszewski
Reviewer: Dr Filip Ignatowicz

Na czes¢ pracy artystycznej Ingi Cierlikowskiej sktadajg sie obrazy powsta-
te w pracowni prof. Macieja Swieszewskiego pod tytutem Kobiety Welesa
oraz aneks w postaci zestawu grafik artystycznych — linorytéw pod tytutem
Boginie, wykonany w pracowni prof. Janusza Akermana. Dyplom - jego czes¢
artystyczna wraz z tekstem teoretycznym - spetnia wszelkie kryteria do nada-
nia tytutu magistra sztuki. By¢ moze zaczne recenzje nieco mniej typowo,
poniewaz od opisu powstatej pod opieka prof. Aleksandry Pawliszyn czesci
teoretycznej Wybrane béstwa mitologii Stowian, jednak kolejno$é taka jest
w przypadku tych realizacji jak najbardziej logiczna. Wywadd intelektualny Ingi
stanowi tu rodzaj glosariusza dla czytania jej dziet. Gtéwnga ideg tekstu jest
przedstawienie dwdch stowianskich bdstw, co daje widzowi komplet infor-
macji do interpretacji przedstawier malarskich i ideowy wstep do powstatych
prac graficznych. Pod tym wzgledem tekst ten jest przewodnikiem po zakody-
fikowanych znaczeniach i warstwie symbolicznej obrazéw.

Artystka bardzo doktadnie opisuje Peruna i jego odpowiednikdw, anali-
zuje mity zwigzane ze stowiariskg kosmogonia i antropogonia. Oczywiscie
najbardziej skupia sie na tytutowym Welesie i cho¢ nie ttumaczy jego zwigz-
ku z kobietami (co uznaje za $wiadomie skonstruowang tajemnice powsta-
tych prac) bardzo wyraZnie wyjasnia historie jego postaci i wszelkie aspekty
symboliczne oraz znaczeniowe, do ktérych nas odsyta w swojej twdrczosci.
Na temat Welesa pozostato do naszych czaséw niewiele tekstow Zzrédto-
wych, natomiast po lekturze pracy pisemnej wiem, ze przyjmuje sie, iz jest
on bogiem magii i zaswiatéw-podziemia, a takze zapewniat ptodnos¢ natu-
ry. Nazywany byt bogiem bydta, ale réwniez bogiem klgtwy czy Smierci.
Jednoczesnie odpowiadat za bogactwo i sztuke.

Fascynujacym aspektem w stowianskich mitach, na ktdry trafnie zwraca
uwage Inga, jest dualizm. Dopiero synteza dobra i zta, wzajemne przenika-
nie sie tych dwdch wektoréw o przeciwnych kierunkach, zrodzito nam swiat
i cztowieka. Tym ztym, w tym zestawieniu, jest Weles, czyli gtéwna sita stoja-
ca za bohaterkami malarskiej narracji Ingi Cierlikowskiej. Jej praca pisemna
gtéwnie bazuje na Mitologii Stowian autorstwa Aleksandra Gieysztora, ktéra
wielokrotnie i bardzo doktadnie w swoim tekscie referuje dajac widzowi
komplet wiadomosci interpretacyjnych. Zatem sam tekst wygenerowany tu
przez artystke mozna osadzi¢ w obszarach religioznawstwa, pracy stanowia-
cej mitologiczny skréotowiec z drobng szczyptg fenomenologii religii i duzg
etymologii.

Z racji tego, ze do naszych czaséw przetrwaty jedynie strzepy informacji
dotyczacych bostw stowiariskich jest to bardzo wdzieczny temat o tyle, ze arty-
stce udaje sie wples$é w zastang tkanke opowiesci swoje wiasne bohaterki, jak
i rozumienie tych mitéw. Dlatego mozna wywnioskowaé, ze przedstawienia

malarskie Ingi to kodyfikacja znaczen, gotowych do rozszyfrowania za pomo-
ca stownika, jakim staje sie przygotowany wczesniej tekst.

Przedstawienia czaszek ptactwa i bydta odsytajg nas dostownie do Welesa.
Na wszystkich obrazach wymalowane kobiety zawieszone s3 jakby w prézni,
nie-przestrzeni, lewitujg w nieskoriczonosci, istniejg w chwili, a nie w miejscu
— znajduja sie poza Swiatem, sg w wymiarze $mierci. Sposdb ukazania zaswia-
tow jest tutaj iscie teatralny, skgpany w czerni i nieokreslony, a kobiece ciato
wydobyte punktowo, gtéwnie sodowym lub magentowym $wiattem. Z racji
na zastosowane oswietlenie ciato poddane jest tutaj pewnej dekonstrukcji,
nie jest to jednak zmiana proporcji, bo te kobiety oddane s3 raczej w sposob
werystyczny, nie zawsze idealny, ale aspirujgcy do nasyconego kolorem reali-
zmu. Natomiast sama charakterystyka $wiattocienia i kadrowanie stwarza
efekt pewnej ciekawej defragmentacji ciata. To odczucie dekonstrukcji podbi-
jaja nasycone kolorystycznie i bardzo ornamentalne formy czaszek lewituja-
cych wokét postaci.

Ingi ewidentnie nie interesuje sytuacja portretowa, na zadnej z prac nie
mozemy zaobserwowac twarzy kobiety, ktérg nam przedstawia. Z racji wspo-
mnianych czaszek i ich umieszczenia w polu obrazowym mozna zaryzykowac
stwierdzenie, ze czes$¢ z postaci to zoomorfy, a doktadniej zookefalosy — ponie-
waz cze$é czaszek zdaje sie taczy¢ z kobiecymi ciatami tworzac pojedyncze
byty najszerzej znane z egipskiego panteonu bdstw.

Teatralne barwy stykajacych sie tu cieptych i niebieskich temperatur,
co wedtug artystki jest kolejng warstwg symboliczng, podbijaja skojarzenie
z czaszkg uzyta tu jak maska — czyli scenicznym atrybutem. Zatem dobrany,
momentami cukierkowy i przesadzony styl zdaje sie by¢ bardzo adekwatny do
sytuacji, ktora artystka probuje zobrazowac.

Osobiscie od konkretnych znaczent symbolicznych dojrzalsze wydajg mi
sie narzedzia metafory, dlatego twodrczosé Ingi i catg misterng kodyfikacje
znaczen wole czytaé przede wszystkim jako pretekst do przedstawienia ciata
kobiety albo jeszcze ogdlniej — alegorie kobiecosci. Ta cielesnos¢ jest tutaj
ekstatyczna i w zasadzie w zdecydowanej wiekszosci przedstawia moment
szczytowania lub chwile ,,zaraz po” nazywang przez Francuzéw la petite mort
— czyli matg Smiercig — co wydaje mi sie najinteligentniejszym i najbardziej
przewrotnym z Welesowskich nawigzan ukrytych w tych obrazach.

Przedstawienia zaprezentowanych duzych ptécien bardzo otwieraja
zawieszone nad nimi drobne blejtramy, ktére stuzg tu za dodatkowy i boga-
ty ornament. S niby bukranion — zdobnictwo ztozone z ofiarnych bydlecych
czaszek potraktowanych tu bardzo ornamentalnie i kolazowo. Obrazy te
wiodg widza przez epoki, kulty, wierzenia, rytuaty czy style, ale formalnie
zawsze wydobywajg sie z gtebokiej czerni. Te drobne cho¢ bogate malunki
otwieraja pole obrazu wymalowanych kobiet i przenosza symboliczny ciezar
interpretacyjny na warstwe estetyczng, ktéra dzieki tym drobnym malarskim
wstawkom wydaje sie by¢ bardziej przemyslana, a tajemniczos¢ i stowiariska
sakralnos$é duzych ptdcien przedstawiajacych kobiety jest dzieki nim podbi-
ta. Réwnie tajemniczy jest zestaw najdrobniejszych dziesieciu ptdcienek
przedstawiajacych swiat natury. Tu elementy flory, réwniez bardzo nasyconej
kolorystycznie i wydobywajacej sie z czerni, s3 momentami az amorficzne,
a nawet sie uabstrakcyjniaja. Znaczeniowo nawigzujg oczywiscie do sity na-
tury, sa przejawem Zzycia i nadziei w przyttaczajacej ciemnosci widocznej
w wiekszosci obrazow.

Bohaterkami aneksu ponownie stajg sie kobiety — tytutowe boginie,
ktére przenikajg sie z formami zblizonymi do flory i po prostu zblokowany-
mi ptaszczyznami koloréw. Ukryte w tych przedstawieniach postaci jawig sie
nam, jakby$smy mieli je jednoczesnie przed oczami, ale posiadaja tez swéj inny
wymiar, ten niewidoczny i ukryty w ciasno kadrowanym pejzazu. Estetycznie
formy, z ktérych utkane s3 te grafiki, moga kojarzyc sie odbiorcy z kamuflazem.
Niby to barwy ochronne oddane s3 tutaj jednak w bardzo szerokim wachlarzu
kolorystycznym — petnym napiec i duzych kontrastéw. Patrzac na powstate
grafiki mam nieodparte wrazenie, ze widz w kontakcie z nimi staje sie jakby
voyeurem, i cho¢ nie dostrzegamy tam konkretnych oséb, bo sytuacje portre-
towe ponownie s3 tu pominiete, to jest w nich co$ z podgladactwa: jakbysmy
na moment zatrzymali sie i wpatrywali w kapiaca sie Diane. Mam nadzieje,



ze nie spotka nas za to kara, jaka spadta na mitycznego Akteona, wydaje mi
sie, ze raczej nie. Cho¢ malarstwo Ingi posiada pewne aspekty erotyzujace to
w zestawie grafik juz tego nie ma. Ale to nie zarzut z mojej strony, bo wydaje
mi sie, ze nawet wole ten rodzaj afirmacji zycia i cielesnosci — nieco scho-
wanej i uabstrakcyjniajacej sie. Balansujemy tu na ciekawej granicy tego co
ukryte i widoczne, konkretne i ulotne. Mamy do czynienia z ktebowiskiem
form, plam, uderzen barwnych, ktére bardzo uwspédtczesniajg tytutowy dla
tych obrazéw temat i cho¢ przedstawiajg postaci, to uciekaja od dostownosci.

Nie da sie nie zauwazy¢, ze suma powstatej realizacji dyplomowe;j skta-
dajacej sie z malarskiego dyplomu gtéwnego, aneksu graficznego i skonstru-
owanego tekstu jest w przypadku Ingi Cierlikowskiej bardzo koherentna.
| ten wiasnie aspekt spéjnosci oceniam tu wysoko. Wydaje mi sie, ze sytuacja
mityczna staje sie dla Ingi tylko pretekstem, by podja¢ prébe opowiedzenia
widzowi o swojej bohaterce — silnej, a czasami ukrytej i prywatnej. Eterycznej,
a momentami szalenie cielesnej kobiecie. Dlatego z przekonaniem rekomen-
duje komisji przyznanie Indze Cierlikowskiej tytutu magisterskiego.

dr Filip Ignatowicz
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Inga Cierlikowska's artistic work consists of paintings created in Prof. Maciej
Swieszewski's studio, which bear the title “Women of Veles” and an annexe
in the form of a set of artistic prints — lino prints under the title “Goddesses”,
made in Prof. Janusz Akerman's studio. The diploma —its artistic part together
with the theoretical text — meets all the criteria for the conferment of the
degree of Master of Arts. Perhaps | should start the review not so typically,
since | would first like to describe the theoretical part "Selected deities of
Slavic mythology", created under the supervision of Professor Aleksandra
Pawliszyn, but this order seems the most logical in the case of the whole
project. Inga's intellectual discussion forms a kind of glossary for the
interpretation of her works. The main idea of the text here is to present two
Slavic deities, which gives the viewer some information for interpreting the
pictorial representations and an ideological introduction to the graphic works
that resulted from it. In this respect, the text becomes a guide to the codified
meanings and symbolic layer of the paintings.

The artist describes Perun and his counterparts in great detail, and analyses
myths related to Slavic cosmogony and anthropogony. Of course, she focuses
on the eponymous Veles and, although she does not explain his relationship
with women (which | consider to be a consciously constructed mystery of
these works created) she clearly explains his history as well as all the symbolic
and semantic aspects that she refers to in her work. Few source texts have
remained to our time about Veles, but, after reading the written work, | know
that he is assumed to be the god of magic and the underworld, and that
he also ensured the fertility of nature. He was called the god of cattle, but
also the god of the curse or death. At the same time, he was responsible for
wealth and the arts.

A fascinating aspect in Slavic myths, which Inga aptly points out, is dualism.
It was only the synthesis of good and evil, the intermingling of these two
vectors of opposite directions, that gave us the world and the man. The evil
one, in this juxtaposition, is Veles, i.e. the main force behind the heroines
of Inga Cierlikowska's painterly narrative. Her written work is predominantly
based on Mitologia Stowian (“The Mythology of the Slavs”) by Aleksander
Gieysztor, which she refers to repeatedly and accurately in her text, providing
the viewer with a set of interpretative contexts. Thus, the text generated
here by the artist can be situated in the areas of religious studies: the work
is a mythological 101 with a small pinch of phenomenology of religion and
extensive etymology.

Since only scraps of information on Slavic deities have survived to this
day, it is a very graceful subject, as the artist manages to weave her own
characters and understanding of these myths into the fabric of the story. This
is why it can be deduced that Inga's paintings are a codification of meanings,
ready to be deciphered with the help of a dictionary, which becomes a
previously prepared text.

The depictions of fowl and cattle skulls refer us literally to Veles. In all
the paintings, the painted women look as if they were hanging in a vacuum,
in some non-space, levitating in infinity, existing in the moment but not in
the place — they are outside of this world, they are in the domain of death.
The portrayal of the afterlife here is truly theatrical: bathed in black and
indefinable, and the female body is brought out here and there, mainly with
sodium or magenta light. Because of the lighting used, the body is subjected
to a certain deconstruction here, but this is not a change of proportions,
as these women are rendered in a rather veristic manner, not always ideal
but aspiring to some realism saturated with colour. On the other hand, the
very characteristics of chiaroscuro and framing create the effect of some
interesting defragmentation of the body. This feeling of deconstruction is
heightened by the colour-saturated and highly ornamental forms of the skulls
levitating around the figures.

Inga is clearly not interested in the portraits; in none of the works can
we observe the face of the woman she presents to us. Because of the
aforementioned skulls and their placement in the pictorial field, one can
venture to say that some of the figures are zoomorphs, or more precisely
zookephalos, as some of the skulls seem to merge with female bodies to form

individual entities most widely known from the Egyptian pantheon of deities.

The theatrical colours of the warm and blue temperatures that meet
here, which the artist believes is another symbolic layer here, highlight the
association with the skull used here as a mask — a stage attribute. Thus, the
selected, at times candy-coloured and exaggerated style seems adequate to
the situation that the artist is trying to depict.

Personally, | find the tools of metaphor more mature than concrete
symbolic meanings, which is why | prefer to read Inga's work and the whole
elaborate codification of meanings primarily as a pretext for depicting
the female body, or even more generally as an allegory of femininity. This
corporeality here is ecstatic and in fact predominantly depicts the moment
of climax or the moment "just after" called by the French: la petite mort —
i.e. the little death — which seems to me the most intelligent and perverse
of the Velesian references hidden in these paintings. The representations of
the large canvases presented here are very much opened up by the small
stretchers suspended above them, which serve here as some additional
and rich ornament. They are like some bucranium — an ornament organized
from sacrificial bovine skulls treated here very ornamentally and collage-
like. The paintings lead the viewer through eras, cults, beliefs, rituals and
styles, but formally they always emerge from deep blackness. These small
but rich paintings open the pictorial field of the painted women and transfer
the symbolic burden of interpretation to the aesthetic layer, which seems
more thoughtful thanks to these small painterly insertions, whereas the
mysteriousness and Slavic sacrality of the large canvases depicting women
is highlighted thanks to them. Equally mysterious is the set of the tiniest
ten canvases depicting the natural world. Here, the elements of flora, also
highly saturated in colour and emerging from the blackness, are at times even
amorphous or even abstract. In terms of their meaning, they obviously allude
to the power of nature, a manifestation of life and hope in the overwhelming
darkness evident in most of the paintings.

The protagonists of the annexe are again women — the titular goddesses
— who intermingle with flora-like forms and simple planes of colour. Hidden
in these representations, the figures appear to us as if we had them before
our eyes at the same time, but they also have their other dimension, the
one invisible and hidden in the tightly framed landscape. Aesthetically, the
forms from which these prints are woven can be associated by the viewer
with camouflage. Apparently, these are protective colours rendered here but
in a very wide range of colours — full of tension and high contrasts. Looking
at the resulting prints, | have the unmistakable impression that the viewer
becomes a kind of voyeur when interacting with them, and although we do
not see specific people there, because, again, we skip the portrait phase,
there is something of a voyeuristic quality to them: as if we were to stop for a
moment and stare at the bathing Diana. | hope we don't get the punishment
for this that befell the mythical Actaeon, but | doubt it. Although Inga's
painting has some erotic aspects, this is no longer present in the set of prints.
But that's not an accusation on my part, because | think | even prefer this kind
of affirmation of life and corporeality — something hidden and abstractive.
We are balancing here on a curious border between the hidden and the
visible, the concrete and the ephemeral. We are confronted with a cluster of
forms, patches and strokes of colour that very much modernise the subject of
these paintings and, even though they depict figures, they escape literalism.

One cannot fail to notice that the entirety of the resulting degree project,
consisting of the painting as the main degree piece, the annex in the form of
prints as well as the text, is very coherent in the case of Inga Cierlikowska.
And it is this aspect of coherence that | rate highly here. It seems to me that
the mythical situation becomes for Inga just a pretext to try to tell the viewer
about her heroine: sometimes strong and sometimes hidden and private; at
times ethereal and at others insanely carnal. Therefore, it is with conviction
that | recommend the Committee to confer Inga Cierlikowska the Master's
Degree.

Dr Filip Ignatowicz
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Benjamin Cierniak

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

Praca magisterska pisemna: Porowaty horyzont refleksow cielesnosci,
na podstawie wybranych fragmentow ontologii cielesnosci wedtug

M. Merleu-Ponty’ego napisana pod kierunkiem dr hab. Aleksandry Pawliszyn.

Opiekun aneksu: prof. Krzysztof Gliszczynski
Promotor dyplomu: prof. Robert Florczak
Recenzent: dr Andrzej Karmasz

Studies in Basics of Drawing and Painting in the Studio Prof. Marek Model
at the Academy of Fine Arts in Gdansk commenced in 2015.

Written master’s thesis: An ornate horizon of corporeality reflections, based on
selected fragments of the ontology of corporeality according to M. Merleu-Ponty

written under the supervision of Dr hab. Aleksandra Pawliszyn.
Supervisor of the annex: Prof. Krzysztof Gliszczynski
Supervisor of the degree project: Prof. Robert Florczak
Reviewer: Dr Andrzej Karmasz

Don Draper — dyrektor kreatywny agencji reklamowej w amerykarskim
serialu Mad Men — wypowiadajac znang kwestie o projektorze do slajdow
Kodak Carousell wyjasnia, na czym polegata jego magiczna moc: w jezyku
greckim ,nostalgia” dostownie oznacza ,bdl starej rany”. ,To uktucie
w sercu, o wiele silniejsze niz sama pamiec. To urzadzenie nie jest statkiem
kosmicznym, to wehikut czasu. Idzie do przodu i idzie do tytu, prowadzi nas
do miejsca, w ktérym znowu pragniemy sie znalez¢.” (ttumaczenie wtasne)

Projekcja analogowych diapozytywow zawsze byta technologig podrézy
w czasie. Autor instalacji pt. Refleksy — Beniamin Cierniak — nie pozwala
nam jednak spojrze¢ wstecz, wymazujac czy wybielajgc Domestosem
zawtaszczone klatki slajdéw. Nie jest zbieraczem obcych wizerunkéw,
fascynuje go kreacja wtasnych malarskich miniatur bedacych zapisem jego
osobistych emocji. Zainteresowanie technika wyswietlania diapozytywu
nie przerodzito sie jednak w fetyszyzacje medium, co jest czestym
efektem powrotu retro technik, zwtaszcza w czasie wznowienia produkcji
i dostepnosci stynnego materiatu $wiattoczutego Kodak Ektachrome.
Z Kodakiem obrazy artysty maja co$ wspdlnego — odwage i zywos¢ w ko-
lorze oraz szczegdtowosc. Nie nastrecza on jednak pytan o przysztosé kliszy
i jej audiowizualnej pamieci w dobie cyfrowego obrazu. Instalacja Beniamina
Cierniaka staje wrecz w opozycji do cyfrowego niematerialnego nosnika.
Dodajmy, ze cho¢ autor nie fotografuje, a poprzez wybielanie kliszy neguje
obraz fotograficzny — w domniemaniu prawdziwy — na rzecz tego ma-
larskiego, to jego instalacja ma nadal cechy charakterystyczne dla tego
medium. Odrodzenie technik analogowych, nie tylko w swiecie sztuki, ale
takze u zwyktego konsumenta, zwraca uwage na nasze pragnienia szukania
niedoskonatosci, zadrapan, peknie¢, ktore tutaj pojawiajg sie jako konieczna
czes¢twdrczego procesu. Obcowanie z btong Swiattoczutg zawsze kojarzone
byto z dgzeniem do uzyskania czystego obrazu. Tym razem jest odwrotnie,
pyt z pracowni, $lady natury na szybach, zatopiony w polimerach kurz
z podtogi, a takze ilo$¢ pracy i godzin spedzonych na dotykaniu i przegla-
daniu rozrzuconych po podtodze ramek, przemalowywanych folii sprawia,

ze instalacja Beniamina Cierniaka zawiera wszystko to, czego brakuje nam
w cyfrowych technologiach.

Wydaje sie, ze przestrzen codzienna artysty wypetniona jest jego obra-
zami — ciggtymi eksperymentami z powiekszaniem miniatur, a jego twor-
czo$¢ ma charakter intuicyjny, impulsywny, wrazeniowy — w jakim$ sensie
czysty. Sam Cierniak podkresla, ze wptyw otoczenia i codziennosci jest
obecny w kazdej z jego prac. Artysta wprowadza widza w $wiat setek
abstrakcyjnych, organicznych obrazéw. Wielowarstwowo wyswietla ponad
tysigc slajdow jako réwnoczesny strumien wielu obrazéw, zachowujac
zmienno$¢ instalacji, jej randomowos¢ i nieskoriczong liczbe wariacji klisz.
Wida¢ takze catosciowe spojrzenie autora na projekt i spdjnos¢ z czescig
wystawy prezentujgcg malarstwo olejne, gdzie proces twérczy jest podobny;
dodawanie i odejmowanie kolejnych warstw, stosowanie réznych technik
i eksperymenty jak choéby ten ze szlifierkg katowa, czy wreszcie szczegdlna
wrazliwos¢ na kolor. Zas sam sposdb malarskiego widzenia artysty
przedstawiony w czesci teoretycznej pt. Porowaty horyzont reflekséw
cielesnosci, na podstawie wybranych fragmentéw ontologii cielesnosci
wedtug M. Merlau-Ponty’ego jest cenng analizg jego poszukiwan.

Artysta zamiast uzywanych slajdéow kolekcjonuje rzutniki. To one
powoduja, ze instalacja zaczyna oddziatywaé na kolejne zmysty. Liste
kilkunastu projektorow umieszcza przy opisie technicznym pracy.
Powtarzalny, mechaniczny, a zarazem kojgcy gtos zmiany slajdéw podkresla
czas odstony kolejnego obrazu. Towarzyszy mu dZzwiek pracy wentylatoréw
studzacych rozgrzane lampy. Dziwna technologia niosgca ze sobg grozbe
catkowitego spalenia wyswietlanego obrazu. By¢ moze dlatego wtasnie
cze$¢ slajdow byta przez artyste celowo palona.

W zaaranzowanej scenograficznie instalacji artysta decyduje sie na
zastosowanie tta jako srodka wyrazu. Preparowang, barwiong tkaning
opakowuje pomieszczenie od wewnatrz, czym poteguje wrazenie
przebywania w srodku. Sprawia, ze zostajemy wchtonieci przez jaskinie,
w ktoérej rozbudowane studium Swiatta i przestrzeni staje sie dla malarza
czystg rozkosza.

Catos¢ pokazu dyplomu Beniamina Cierniaka, przygotowana wystawa
i praca pisemna s3g spdjne, spetniajg wymagania formalne, merytoryczne
i kwalifikujg do uzyskania stopnia magistra sztuki.

dr Andrzej Karmasz







Don Draper, the creative director of the advertising agency in the American
TV series “Mad Men” uses a well-known line about the Kodak Carousel slide
projector to explain what its magical power consisted in: In Greek, “nostalgia”
literally means “the pain of an old wound”. It’s a twinge in the heart, far
more powerful than memory alone. This device isn’t a spaceship, it is a time
machine. It goes backwards and forwards, it takes us to a place where we
ache to go again.

The projection of analogue diapositives has always been a technology
used for time travel. Beniamin Cierniak, the author of the installation entitled
"Reflections", however, deprives us of the ability to look backwards by erasing
or bleaching the appropriated slides with Domestos. He is not a collector of
some alien images—he is fascinated by the creation of his own painterly
miniatures which record his personal emotions. However, his interest in the
diapositive projection technique has not turned into a fetishization of the
medium, which is a frequent effect of the recycling of some retro techniques,
especially at a time when the famous Kodak Ektachrome light-sensitive film
has made such a comeback and is available again. What the artist's images
have in common with Kodak is boldness and vibrancy in colour and detail.
And yet, it does not raise questions about the future of film and its audiovisual
memory in the age of the digital image. Beniamin Cierniak's installation even
stands in opposition to the digital immaterial medium. We should add that
although the author does not take photographs and, by bleaching the film,
negates the presumably true photographic image in favour of the painterly
one, his installation still has the characteristics of this medium.

The artist's everyday space seems to be filled with his images. He
is constantly '*experiment'ing with enlarging miniatures and his work is
intuitive, impulsive and impressionistic, in some sense pure. Cierniak himself
emphasises that the influence of his surroundings and everyday life is present
in each of his works. The artist introduces the viewer to a world of hundreds
of abstract, organic images. He displays multiple layers of more than a
thousand slides as a simultaneous stream of multiple images, maintaining
the inst_a'llat'ion's variability, its randomness and infinite variations of films.
One can also see the author's holistic view of the project and the coherence
with the oil painting section of the exhibition, where the creative process is
similar: the addition and subtraction of successive layers, the use of different
techniques and experiments such as the one with the angle grinder, and
finally the great sensitivity to colour. The artist's painterly vision, as presented
in the theoretical part of the exhibition entitled “The Porous horizon of the
reflections of corporeality, based on selected fragments of the ontology of
corporeality according to M. Merlau-Ponty", is a valuable analysis of his
search.

Rather than used slides, the artist collects projectors. Thanks to them
the installation has impact on other senses. He lists a dozen or so projectors
next to the technical description of the work. The repetitive, mechanical and
at the same time soothing voice of changing slides emphasizes the timing of
the next image. It is accompanied by the sound of fans cooling down the hot
lamps. A strange technology that carries the threat of completely burning

~ the projected image. Perhaps this is why some of the slides were deliberately

burned by the artist.
In the scenically arranged installation, the artist chooses to use the
background as a means of expression. He wraps the room from the inside

The renaissance of analogue techniques, not only in the world of art
but also in that of the ordinary consumer, emphasizes our desire to look for
imperfections, scratches, cracks, which appear here as a necessary part of ther

creative process. Handling light-sensitive film has always been associated with " with a prepared, dyed fabric, thereby enhancing the impression of being

the pursuit of a pure image. This time it is the other way round: the dust from
the studio, the traces of nature on the glass, the dust from the floor stuck
in polymers, as well as the amount of work and hours spent touching and
looking through the frames scattered on the floor, the repainted films, lead to
the situation in which Beniamin Cierniak's installation contains everything we
lack in digital technologies.

inside. He makes us absorb the cave, in which the elaborate study of light and

- space becomes pure delight for the painter.

The entire degree project of Beniamin Cierniak: the exhibition and the
written work are coherent, meet the formal and content requirements and
qualify for the conferment of the degree of Master of Arts.

Dr Andrzej Karmasz
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Recenzje zaczne od zacytowania autora, pana Michata Garnowskiego, z jego
pracy pisemnej Wideomalarstwo. Czystos¢ medium i jego pamiec: ,uczucie
frywolnosci przySwieca mi w pracy tworczej”. Osobiscie mam wrazenie, ze ta
frywolnos¢ p. Michata towarzyszy mi w catym procesie kontaktu z nim,
zarébwno w czytaniu pracy pisemnej, jak i w oczekiwaniu na mozliwosé
zobaczenia samej pracy dyplomowej. Oczywiscie jako osoba z podobnego
kregu realizacji doskonale rozumiem zaréwno proces powstawania, kreacji,
jak i samej realizacji instalacyjnej. Zawodowo doskonale zdaje sobie sprawe
z konsekwencji tak napietego programu dziatania. Czesto ten proces jest
bardzo kreatywny i wrecz ostatecznie nieprzewidywalny ze wzgledu na
charakter narzedzi, w jakich jest realizowany. Zadaje sobie jednak pytanie,
jak ta frywolno$¢ ma sie do synergii malarstwa i wideo w obliczu dtugiego
i precyzyjnie wyliczanego w czasie procesu realizacji malarskiej? Biorgc
margines z jednej strony na moje powyzisze rozwazania, jak i z drugiej
— na okres pandemiczny, w jakim przypadto p. Garnowskiemu ostatecznie
realizowad swaj dyplom, pisze ponizszg recenzje.

Zaczyna sie od krotkiej analizy pracy pisemnej i przegladu poszczegdinych
elementéw zawartych w czesciach dyplomu: Wideomalarstwo. Czystosc¢
medium i jego pamie¢ (pisemnej), po ktérych przechodze do omdwienia Na
styku — dekonstrukcja. Video Liveperformance (aneks) oraz do podsumowania
wraz z krétkim omdéwieniem gtéwnej czesci artystycznej. Omoéwienie to jest
krétkie z prozaicznej przyczyny: Video Pictura pozostawata dla mnie do dnia
8.12.2020 petng zagadka. Znam jg z wczesnych plandw realizacyjnych, jak
i z opisu w pracy pisemnej. Jednak nie miatem szansy jej zobaczy¢ — nawet
w formie plikéw elektronicznych, ktére zostaty mi przestane w surowej formie
zaledwie na 24 godziny przed obrong dyplomu. Ostateczna forma realizacji
jest nadal mi nieznana.

Oczekiwatbym od osoby zajmujacej sie od dtuzszego juz czasu zawo-
dowo medium wideo — w calym jego spektrum, od animacji po Vl-ing
— a jednoczesnie trwajgcej od wielu lat w procesie studiowania i rozwijania
swojej malarskiej proweniencji, wypowiedzi szerszej niz tylko wskazania,
7e oto mamy malarstwo, a wraz z rozwojem intermedidw zyskujemy nowe
medium: wiasnie tytutowe wideomalarstwo. Czytajac przytaczane w pracy
p. Garnowskiego rézne argumenty dowiadujemy sie, ze media te w réznym

stopniu przenikajg sie wzajemnie. Czytajac prace teoretyczng podgzamy za
dos¢ zgrabnie przygotowanymi zdaniami i czekamy. Czekamy tak az do kornca
spodziewajac sie, ze natrafimy na wyrazne przetarcie oczu i wyjscie poza
klasyczne myslenie o obrazie, o wideo. Nawet cytujagc Gottfrieda Bohma
nie wspomina ani stowem o ,rozszerzonym malarstwie”, a samo malarstwo
zostaje sprowadzone jedynie do historycznych, klasycznych, ale jednak
zamierzchtych przypowiesci.

W dalszej czesci mamy omoéwienie wielu ciekawych aspektow, jakimi
postuguja sie zarbwno obrazowanie malarskie, jak i obrazowanie szeroko
pojetego filmu, ktérego wideo jest niewatpliwie czescia w tym ujeciu.
Zastanawiam sie, gdzie te ciekawie opisane z perspektywy historycznej
zagadnienia majg swoje wspotczesne odnosniki, zwlaszcza teraz, gdy obraz
dokamerowy i nasze nieustajgce z nim obcowanie, dzieki technologiom
cyfrowym i rzeczywistosci online, znaczaco przewazaja w codziennym
postrzeganiu aspektéw naszej codziennosci.

W tym momencie uwazam za celowe siegniecie do Mickiewicza Adama,
rok urodzenia: 1798, data powstania utworu Romantycznos¢ — 1822:

Stuchaj, dzieweczko!

— Ona nie stucha -

()

Ufajcie memu oku i szkietku,

Nic tu nie widze dokota.

()

Czucie i wiara silniej méwi do mnie
Niz medrca szkietko i oko.

()

W rozdziale sidmym niniejszej pracy Michat Garnowski za Bohmem, ktéry
zkoleiza Niklasem Luhmannem pochyla sie nad definicjg medium. Oczekujemy
tu, ze oto nareszcie ujrzymy czesci wspdlne malarstwa i wideo, a w zamian
niestety mamy jedynie, jak sam autor cytuje ,uktad rozproszony o wysokim
stopniu dyspersji”. Dyspersja, w ujeciu biologicznym to — cytujac za Wikipe-
dig — ,rozprzestrzenianie proces przemieszczania sie organizmow w stosunku
do obszaru zajetego przez populacje lub poza organizm macierzysty.” Jest to
zatem dziatanie na rzecz wtasnego gatunku, ale odbywajace sie samoistnie,
nierzadko wrecz bez $wiadomego dziatania poszczegdlnych osobnikdw.
Gdyby pociggnac te analogie do pracy dyplomowej, zbyt odlegte i bierne sg
to elementy i obszary, aby przedstawia¢ wspdlne pole dziatania.
Niewatpliwym atutem pracy pana Garnowskiego jest gtebokie przeana-
lizowanie obu odrebnych form wypowiedzi potgczonych jednym okresle-
niem — wideomalarstwo. Doskonale rozpoznaje w swojej pracy poszczegdlne
aspekty tego wspdtistnienia i formy niezbedne do odbierania, odczuwania,
ktére w narracji Garnowskiego okreslaja pojmowanie dzieta sztuki. Nie
raz przytacza, czym jest dzieto sztuki w ujeciu Gadamera, celnie zonglujac
cytatami umieszczanymi w poszczegdlnych rozdziatach. Cenie go takze za jego
zaangazowanie w niesieniu tego momentu przezywania sztuki, o jakim moéwi
cytujac Gadamera. Czyli w zasadzie dobrze oceniam jego prace pisemna,
ktdra ostatecznie okazuje sie ciekawym zbiorem teorii i trafnych cytatéw. Razi
mnie gtéwnie jeden aspekt — ze tak fatwo uzywa pan Garnowski okreslenia
nowe media, nie ttumaczac, co w zasadzie rozumie przez to okreslenie. Sam
zastanawiam sie, czy aby na pewno mowa jest tu o wideo, bo nowoczesnym
medium nie jest juz od roku 1951, gdy nastapita pierwsza telewizyjna rejestra-
cja na kasecie wideo, a przez realizacje Nam June Paika niewatpliwie narzedzie
to weszto na state do swiata sztuki. Pytam i nie znajduje odpowiedzi, co tym
nowym medium jest. Podobnie nie znajduje odpowiedzi na pytanie, dlaczego
taka forma artystycznej narracji przy$wieca catej realizacji dyplomowe;j.
Moze odpowiedzi mozna szuka¢ u samego autora, gdy ttumaczac nam
Turrella pisze: ,Ma to znaczenie w tej pracy, poniewaz mdwie tu o artyscie
korzystajgcym z projekcji i instalacji bedacych zrédtem, a nie nosnikiem
Swiatta, a widzacym w nich analogie do dwuwymiarowych przedstawien
malarskich.” Mozna by sie w tym stwierdzeniu doszukiwa¢ witasnie auto-



kreacyjnych wypowiedzi mtodego artysty, ktdry stojagc w Swietle realizacji
Jamesa Turrella Afrum z 1966 roku prébuje uzasadnié, a nawet usprawiedliwié
swoje dziatania.

Aby gtadko przej$¢ z nieco archaicznej narracji pracy pisemnej do ptynnie
toczacej sie zabawy elementami wizualnymi w kreacji aneksu dyplomu Na
styku — dekonstrukcja... postuze sie cytatem z tekstu pracy (s. 15, rozdziat
5, Widzenie): ,»Widzenie — to nie tylko bierny odbiér doznar wzrokowych«
— pisze Wtadystaw Strzeminski, ktory catg historie malarskg postrzega przez
sposéb patrzenia — widzenia. Forma obrazu definiuje sposéb, w jaki go
postrzegamy, ale tez sposdéb w jaki patrzymy, definiuje wyglad obrazu.” W tym
rozdziale pan Garnowski cytuje ponownie Gottfrieda Bohma ttumaczac nam
proces obcowania z dzietem sztuki. Cytuje: ,Nie wystarczy raz go dostrzec, by je
pojaé, ani sie nim nasyci¢. Jego natura sprawia, ze ciekawo$¢ widza jest wcigz
podsycana, a kazde kolejne kontakty z obrazem daja nam od nowa wrazenie
tego pierwszego spojrzenia” i takie wrazenie miatem, gdy ogladatem koncert,
do ktérego pan Garnowski wykonywat swdj Video Live Performance (nazwa
autorska). Realizacja aneksu dyplomu towarzyszyta koncertowi zespotu
Tymona Tymarnskiego MU, ktérego miatem przyjemnos¢ wystuchaé, a przede
wszystkim zobaczy¢. Sprawne postugiwanie sie technicznymi rozwigzaniami
i przygotowanym zapleczem sampli i animacji faktycznie raz po raz zapra-
szato do kolejnego odkrywania tych samych sekwencji w zmienianej na zywo
aranzacji. Zaobserwowatem w tej pracy duzo opartowskich abstrakcyjnych
kompozycji — az szkoda, ze autor tak mato temu tematowi poswiecit
uwagi w pracy pisemnej, z ktérej dowiadujemy sie, ze do sztuki mozemy
,zaklasyfikowaé nie tylko malarstwo przedstawiajgce, ale takze obrazy
abstrakcyjne.”

Nie moge oprzed sie wrazeniu, ze bytem swiadkiem dobrze skrojonego,
bardzo estetycznego widowiska, ktéremu i zespdt poddat sie; ubrany i ucha-
rakteryzowany jakby wedtug inspiracji praca pana Michata Garnowskiego.
Pracy estetycznej, intuicyjnej, prowadzonej z wyczuciem ,na zywo” bez
odniesien do ,szkietka i oka”, rozwazan teoretycznych. Przygladajac sie
z tego miejsca bibliografii, jak i pracy Michata w roli Vj'a, jestem pewien,
ze gotdw jest wedrowac Sciezkg artysty wizualnego. Zdaje sobie sprawe,
ze jest na drodze swoich artystycznych poszukiwan i zna jej mocne
strony. Ogromng zaletg sg cytowani teoretycy, chociaz na pewno mozna
by poszukaé gtebiej w tych samych Zrddtach, aby znaleié wiasciwsze
szersze obszary definiujgce wypowiedzi artystyczne zawarte w tytule.

Co do czesci aneksu - jak juz pisatem - nie mozna zaprzeczy¢ wszechobe-
cnej estetycznosci pracy. Praca plastycznie jest estetyczna i to bardzo
doktadnie wykonana ze $wiadomym w petni wykorzystaniem narzedzi
realizacji oraz dobrze wykonang koordynacjg produkcyjno-techniczng. Jednak
gtéwna czes¢ artystyczna dyplomu odebrana przeze mnie w formie cyfrowej
stanowi sama w sobie tryptyk — skfada sie z trzech instalacji wykorzystujacych
projekcje, kamery, przygotowang animacje oraz filtr obrazu, dziatajacy tak, jak
filtry VR dostepne w aplikacji Instagram (nie wiem, czy p. Michat Garnowski
jest autorem takze tej tzw. naktadki). W kazdej z czesci autor w warstwie
tresci odwotuje sie do nadmiaru informacji, mnogosci wiadomosci, w ktérych
przyszto nam zy¢ u schytku antropocenu. W warstwie wideomalarskiej,
formalnie, snuje rozwazania nad kadrem, roztozeniem wizualnego srodka
ciezkosci, szukajgc wirtuozerii w samym materiale przekazu. Upatruje
w tym wyraz skupienia sie autora na technologicznych mozliwosciach
i rozwigzaniach, brakuje mi zrownowazenia tryptyku Video Pictura ztozonos-
cig tresciowg — aczkolwiek raz jeszcze podkres$lam, ze mdj odbidr tej czesci
dyplomu jest mocno ograniczony i, wtasciwie, niewystarczajgcy do wydania
opinii. Z pewnoscig caty dorobek p. Michata Garnowskiego, jaki prezentuje
w kazdej czesci swojej pracy dyplomowej, ma w sobie potencjat bycia
petnokrwistym dzietem sztuki. Niestety w kazdej cze$ci tego samego dyplomu
daje sie odczué trudne momenty. Wierze, ze w tej drodze sobie poradzi, tak jak
w tym trudnym okresie pandemicznym poradzit sobie z organizacjg koncertu
prezentujgcego jego aneks, ktory osobiscie nie tylko za walory estetyczne, ale
takze za sprawno$¢ i doktadno$¢ wykonania bardzo dobrze oceniam.

Podsumowujgc — prace pisemng mozna okresli¢ jako interesujaca
wypowiedZ spietg umiejetnie z tematem realizacji dyplomowej. Mozna
doszukiwac sie w niej zrédet wiedzy, ale juz nie na pewno aktualnej i to tej
z rejonéw nowych mediéw. Uktad strukturalny jednak jest bardzo przejrzysty
i spdjny z cata narracja i ma szanse na autorska wypowiedz dyplomujaca,
zwtaszcza w kontekscie pracy gtéwnej i aneksu. Co do czesci aneksu — jak
juz pisatem nie mozna zaprzeczy¢ wszechobecnej estetycznosci pracy. Praca
plastycznie jest estetyczna i to bardzo doktadnie wykonana ze swiadomym
w pefni wykorzystaniem narzedzi realizacji oraz dobrze przeprowadzong
koordynacja produkcyjno-techniczng. Niestety w kazdej czesci tego samego
dyplomu daje sie odczu¢ niedomiar — czy to czasowy (czes$¢ zasadnicza), czy
zakresu prezentowanej teorii (cze$¢ pisemna). Wskazuje to na pewne braki w
koordynacji dziatan artystycznych, ale tez na rozbudowane ambicje i szeroki
wachlarz umiejetnosci dyplomanta.

dr Robert Sochacki




Mtode Malarstwo w Gdanisku Dyplomy 2020

I will begin this review by quoting the author Mr Michat Garnowski from his
written work Videomaking. The purity of the medium and its memory: "a sense
of frivolity guides my creative work". Personally, | feel that this frivolity of Mr
Michat accompanies me throughout the whole process of contacting him, both
in reading the written work and in anticipation of seeing the project itself. Of
course, as a person from a similar walk of life, | perfectly understand both the
process of creation and the realization of the installation itself. Professionally, |
am well aware of the consequences of such a tight timeline. This process is often
very creative and even ultimately unpredictable due to the nature of the tools
with which it is completed. | ask myself, however, how does this frivolity relate
to the synergy of painting and video in the face of a long and precisely timed
process of painting? Taking into account my above considerations on the one
hand, and, on the other, the pandemic period in which it befell to Mr Garnowski
to finally complete his degree project, | am writing the following review. It
begins with a brief analysis of the written work and a review of the individual
elements contained in the parts of the project: Videomaking. Purity of the
medium and its memory (the written part) after which I move on to a discussion
of At the interface - deconstruction. Video liveperformance (annexe) to end with
a summary and a brief discussion of the main artistic part. This discussion is
short for a prosaic reason: Video Pictura remained a complete mystery to me
until 8.12.2020. | knew it from the early plans, as well as from the description in
the written work. However, | did not have the chance to see it — not even in the
form of electronic files — which were sent to me in raw form almost 24 hours
before the degree project defence. The final form is still unknown to me.

| would have expected from a person who has been professionally involved
with the medium of video — in its entire spectrum, from animation to VJ-ing —
for a long time now and at the same time has been subject to the process of
studying and developing his painting skills for many years a statement broader
than simply pointing out that here we have painting and with the development
of intermedia we are gaining a new medium — the titular video-painting.
Reading the various arguments cited in Mr Garnowski's work, we learn that
these media permeate each other to varying degrees. Reading the theoretical
work, we follow the rather carefully worded sentences and wait. We wait like
this until the end, expecting a clear rubbing of the eyes and going beyond
classical thinking about the image and video. Even quoting Gottfried Boehm, he
does not mention a single word about "extended painting", and painting itself is
reduced to mere historical, classical but a bit outdated parables.

What follows is a discussion of the many interesting aspects used by both
painterly imagery and the imagery of the film art, including video art. | wonder
whether these interesting issues described here from a historical perspective
have any contemporary relevance, especially now that docu-cam imagery and

our constant exposure to it, thanks to digital technologies and online reality, is
significantly prevalent in the everyday perception of aspects of our everyday
life.

Here | find it expedient to reach out to Adam Mickiewicz, year of birth:
1798, date of creation of the poem The Romantic — 1822 (transl. by W. H.
Auden):

“Silly girl, listen!

But she does not listen

(...)

My eye and my lenses know there’s nothing there.

(...)

Faith and love are more discerning than lenses or learning.”

In Chapter 7 of this thesis, Michat Garnowski, following Boehm, who in turn
follows Niklas Luhmann, discusses the definition of medium. Here we expect to
see, at last, the common parts of painting and video; instead, unfortunately, we
have only, as the author himself quotes, "a dispersed system with a high degree
of dispersion". Dispersion, in biological terms, is "the process of movement of
organisms relative to the area occupied by a population or beyond the parent
organism" /source: Wikipedia/. It is therefore an action on behalf of one's own
species, but taking place spontaneously, often even without the conscious
action of individuals. If one were to apply this analogy to the thesis, these
elements and areas are too distant and passive to present a common field of
action.

An unquestionable strength of Mr Garnowski's work is the in-depth
analysis of the two separate forms of expression united by the single term of
“video-painting”. He perfectly identifies in his work the various aspects of this
coexistence and the forms necessary to perceive and feel, which in Garnowski's
narrative define the understanding of the work of art. More than once he cites
what a work of art is in Gadamer's terms, accurately juggling the quotations
placed in the individual chapters. | also value him for his commitment to
carrying this moment of experiencing art as he talks about quoting Gadamer. |
generally give a good assessment of his written work, which ultimately turns out
to be an interesting collection of theories and apt quotations.

I am mainly baffled by the fact that Mr Garnowski uses the term new media
so easily without explaining what he actually means by it. | wonder whether he
is really talking about video, since it has not been a modern medium since 1951,
when the first television recording on videotape took place, and Nam June Paik
introduced this tool to the art world for good. | ask and find no answer as to
what this new medium is. Similarly, | cannot find an answer as to why this form
of artistic narration has guided the entire degree project.



Perhaps the answer can be sought where the author himself explains Turrell
to us and writes "it is relevant to this work because | am talking about an artist
using projections and installations that are a source rather than a medium of
light and seeing in them analogies to two-dimensional painting representations."
Itis in this statement that one could look for the self-created statements of the
young artist, who, standing in the light of James Turrell's 1966 Afrum, attempts
to justify his actions.

In order to smoothly move from the somewhat archaic narrative of the
written work to the playful flow of visual elements in the creation of the degree
project annexe On contact — deconstruction (...), let me use a quote from the text
of the work (p. 15, chapter 5: Seeing): "Seeing - is not only the passive reception
of visual sensations" — writes Wiadystaw Strzemirski, who perceives the whole
history of painting through the way of looking — seeing. The form of painting
defines the way we perceive it, but, on the other hand, the way we look defines
the painting." In this chapter, Mr Garnowski again quotes Gottfried Boehm
explaining to us the process of interacting with a work of art. He quotes "it is
not enough to see it once to comprehend it, nor to be satiated by it. Its nature
ensures that the viewer's curiosity is constantly stoked, and each successive
contact with the image gives us a renewed impression of that first glimpse", and
this was the impression | had when | watched the concert to which Mr Garnowski
performed his Video Live Performance (author's name). The performance of the
diploma annex accompanied a concert by Tymon Tymanski's band MU, which |
had the pleasure of listening to and, above all, seeing. The skillful use of technical
solutions and the background of samples and animations invites us again and
again to discover the same sequences in a changed live arrangement. | noticed a
lot of op-art abstract compositions in this work — it is a pity that the author paid
so little attention to this subject in the written work, where, in turn, we learn
that we can "classify as art not only representational painting, but also abstract
paintings."

| can't help but feel that | have watched a well-tailored, very aesthetically
pleasing show, where the band was displaying full involvement, also in the way
they were dressed and characterized, as if they were inspired by the work of Mr
Michat Garnowski. The work is aesthetic and intuitive, it was performed with
feeling, without references to 'eye and lenses' or other theoretical considerations.

Looking at the bibliography as well as Michat's work as a VJ, | am sure that he
is ready to wander the path of a visual artist. He is aware that he is on the path of
his artistic quest and knows its strong as well as difficult moments. | believe that
he will manage on this path, just as he managed in this difficult pandemic period
with the organization of the concert presenting his annex, which personally,
not only for its aesthetic qualities, but also for the efficiency and accuracy of its
execution, | rate highly.

In conclusion:

The written work can be characterized as an interesting statement skillfully
linked to the topic of his degree project. It is possible to find some sources of
knowledge in it, but certainly not the up-to-date one, even in the area of new
media. The structural arrangement, however, is very clear and corresponds with
the whole narrative and has the potential to be an authorial thesis statement,
especially in the context of the main thesis and the appendix. The theorists cited
are a huge advantage, although one could certainly look deeper into the same
sources and search for more appropriate and broader areas defining the artistic
statements contained in the title.

As for the annex section, as | have already written, the pervasive aesthetic
of the work cannot be denied. The work is aesthetically pleasing and it is
very accurately executed with a conscious use of tools and a good technical
coordination.

However, the main artistic part of the diploma, received by me in digital
form, is itself a triptych - it consists of three installations using projections,
cameras, animation and an image filter that works like the VR filters available
in the Instagram application (I do not know if Mr Michat Garnowski is also
the author of this so-called overlay). In each of the parts, the author, in the
content layer, refers to the overabundance of information, the multitude of
news we are immersed in at the end of the Anthropocene. In the video-painting
layer, formally, he reflects on the frame, the distribution of the visual centre
of gravity, looking for virtuosity in the very material of the message. | see this
as the author's focus on technological possibilities and solutions, and | miss
the balancing of the Video Pictura triptych with the complexity of its content
- although once again | would like to stress that my perception of this part of
the degree piece is severely limited and, in fact, insufficient to give an opinion.

Certainly, the entire oeuvre of Mr Michat Garnowski, which he presents
in each part of his degree project work, has the potential to be a full-blooded
work of art. Unfortunately, each part of the same diploma, gives the sense of
insufficiency, whether in terms of time (the core part) or the scope of the theory
presented (the written part). This indicates a certain lack of coordination in
one's artistic activities, but also an extensive ambition and a wide range of skills
on the part of the degree candidate.

Dr Robert Sochacki

020z Bunured ut Sy Ysueps ut szojureq Sunog



Mtode Malarstwo w Gdanisku Dyplomy 2020

Aleksandra Hewelt

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

Praca magisterska pisemna: Narracja strukturalna. Zwiqzek materialnosci
ekranu z historiograficznymi i ontologicznymi implikacjami — found footage w
filmach Nam June Paika, Johna Akomfraha i Billa Morrisona.

napisana pod kierunkiem dr. hab. tukasza Guzka.

Opiekun aneksu: prof. Piotr Jézefowicz

Promotor dyplomu: prof. Robert Florczak

Recenzent: dr hab. Jakub Pieleszek

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

Written master’s thesis: Structural narrative. The connection between the
materiality of the screen and its historiographical and ontological implications
— found footage in the films of Nam June Paik, John Akomfrah and Bill
Morrison written under the supervision of Dr hab. tukasz Guzek.

Supervisor of the annex: Prof. Piotr J6zefowicz

Supervisor of the degree project: Prof. Robert Florczak

Reviewer: Dr hab. Jakub Pieleszek

Praca pisemna Pani Aleksandry Hewelt stanowi ciekawe ujecie problema-
tyki wideoperformansu. W oryginalny sposéb odnosi sie do zagadnienia
zwigzanego z tematem pracy. Autorka porusza w swojej pracy magisterskiej
wiele istotnych zagadnien dotyczacych wideoperformensu, found footage,
dezontologii, problematyki ,medium—obrazu—ciata”, narracji struktural-
nej, zagadnier spoteczno-kulturowych i wiele innych, ktére dyplomantka
w ciekawy sposéb ukazuje, bada i ttumaczy. Rys historiograficzny artystéw
przedstawiony w pracy pisemnej w czytelny i chronologiczny sposéb ukazuje
wazne postawy zwigzane z rozwojem wideoperformensu oraz zagadnieniami
zwigzanymi z dZzwiekiem i obrazem. Warto wymieni¢ cho¢ kilku z nich: Wolf
Wostell, Jospeh Beuys, Erik Anderson, Nam June Paik, John Akomfrah, Bill
Morrison, John Cage, Marina Abramovic... Obok postaw artystycznych widzi-
my ciekawe mysli historykéw sztuki i filozoféw, miedzy innymi Zygmunta
Baumana, Edgara Morina, Hansa Beltinga dopetniajace istote tresci w ujeciu
historycznym, co w ciekawy i przejrzysty sposéb buduje tkanke merytoryczng
pracy pisemnej.

Kolejne rozdziaty w klarowny sposéb prowadza nas przez zagadnienia zwia-
zane z performatyka filmu, dZwieku i obrazu. Znajdujemy tu odniesienia do
tworczosci Nam June Paika, ktéry przekracza pomosty znaczeniowe pomiedzy
wschodem a zachodem, duchowoscig a materialnoscia. Mysle, ze nieprzy-
padkowo Aleksandra Hewelt kilka rozdziatéw poswieca twérczosci Paika prze-
prowadzajgc szczegétowa analize jego prac. Mam wrazenie, ze artysta ten
w szczegdlny sposdb wptynat na postawe tworczg dyplomantki. Narracja
pracy pisemnej w oryginalny sposéb ukazuje wielowatkowe zagadnienia ujete
w tytule pracy, a czytanie tekstu staje sie czysta przyjemnoscia.

Praca pisemna prezentuje dociekliwe podejscie autorki, odznacza sie duzg
liczba celnie uzytych cytatéw, bogata bibliografig, ktére w sposéb istotny
wptywaja na merytoryke.

Praca artystyczna Pomiedzy ciszq, diwiekiem a obrazem

Obraz i dzwiek stanowig nierozerwalng cato$¢ pracy artystycznej tworzac
jeden wielki kolaz muzyczno-filmowy. Instalacja audiowizualna, zbudowana
zostata z osiemnastu telewizoréw oraz projektora cyfrowego, ukazuje wiel-
ki multimedialny koncert. Instrumenty etniczne mieszajq sie z klasycznymi,
gongi, dudy, $piewy alikwotowe z chérami wokalnymi i solowymi, orkiestrami

detymi, sekcjami rytmicznymi, tworza jeden wielki kulturowy remiks.
Nagromadzenie duzej ilosci dzwiekéw w kulminacyjnym momencie tworzy
kakofonie brzmieniowa. Cato$¢ dopetniajag dynamicznie przeplatajgce sie
obrazy méwigce o wielosci, mnogosci oraz wieloznacznosci globalnego kultu-
rowego tygla. Zyjemy w czasach masowej eksploatacji i globalizacji, prze-
petnionych przesytem, nadmiarem dzwiekdw, obrazéw i znaczen, mnogosci
informacji. Towarzyszy nam wszechogarniajgcy szum informacyjny, ktéry
raczej zaczyna szkodzi¢, a nie pomagac. Owa tatwos¢ i dostepnos¢ informacji
zaczyna wrecz przeszkadzaé, gubié, zacierac sens i istote naszego funkcjono-
wania. Tu pragne odnies¢ sie do wspdtczesnego kompozytora Johna Cage'a
i jego performansu, utworu Tercet 4' 33" — 4 minuty i 33 sekundy ciszy to
utwor, ktdry zainicjowat wielkg dyskusje o granicach muzyki. Owo wyciszenie,
pozbycie sie bodzcéw ukazuje zupetnie przeciwstawng forme emocji arty-
stycznych, ktéra zestawi¢ mozemy z wymownym milczeniem Duchampa, czy
Rézewiczowskim ,nicnieronbieniem”. Podczas jednego z wywiadow przepro-
wadzonych ze Zbigniewem Preisnerem zapytano go, czego najbardziej lubi
stuchaé? Odpowiedz byt prosta i jakze wymowna — Cis zy. Owa cisza, uspoko-
jenie, zatrzymanie i kontemplacja, wydaje sie by¢ niezwykle istotna zwtaszcza
w czasach nadmiaru owej ,hiperrzeczywistosci”, do ktérej odwotuje sie
w swojej pracy magisterskiej Aleksandra Hewelt.

Ucielesnienie medium filmowego odstania kolejny ciekawy watek, do
ktérego odnosi sie dyplomantka zaréwno w czesci pracy teoretycznej, jak
i w pracy artystycznej. Film pojmowany jako ,ciato” stanowi istotne Zrddto
transgresji wprowadzajacej nowy porzadek poznawczy. Herwelt zwraca
uwage na istotny problem czasu: ,sztuka i kultura wizualna sa w stanie zwré-
ci¢ naszg uwage na nieliniowe koncepcje czasu i zainicjowac teorie przysztosci
jako alternatywe czasoprzestrzeni.”

Aneks artystyczny dyplomantki sktada sie z dwdch czesci: filmowej found
footage oraz obrazéw wykonanych w technice mieszanej. Poprzez rdzne
media stara sie ona dotrze¢ do esencji obrazow eksperymentujgc z mate-
rig filmowa oraz budujac wtasng technologie malarska. Do tworzenia filmu
wykorzystana zostata tasma 8 mm, ktéra zostata pomalowana w sposéb
analogowy i komputerowy oraz poddawana réznego rodzaju zabiegom uszka-
dzajgcym. W ten sposdéb powstaje zamierzony efekt zanikania lub tracenia
pierwotnie rejestrowanego obrazu, ukazujac ciekawe eksperymenty twor-
cze. Catosci towarzyszy muzyka, ktéra stanowi dopetnienie tkanki wizualnej
obrazu, beda-ca swiadomym i niezwykle istotnym elementem pracy. Hewelt
zwraca szczeg6lng uwage na warstwe sonosfery, ktéra stanowi dla niej istotng
przestrzen obrazowania.

Obrazy malarskie stanowia najbardziej skrywang czes¢ pracy dyplomo-
wej, w czesci opisowej nie znajduje wiele informacji na ten temat. Tytut
cyklu prac brzmi: czyli nie mamy w zwyczaju patrze¢ tam gdzie nie mozemy
dojrzeé. Cykl obrazéw ukazuje szczery i bardzo osobisty zapis. Hewelt czerpie
niezmierng satysfakcje z doswiadczania stanu eksperymentu, ktéry stano-
wi bardzo wazny element procesu w budowaniu tkanki malarskiej obrazu.
Piach, masa szpachlowa, farby olejne, akrylowe, zszywane ptétna i tektu-
ry tworzg specyfike technologiczng malarskiego warsztatu. Zapozyczenia
i nawigzania budujg subtelny, lecz kontrolowany recykling postaw malarskich
znanych z historii sztuki, ukazujgc wtasny oryginalny jezyk artystyczny. Obrazy
s3 pewnego rodzaju skrywanym emocjonalnym pamietnikiem, ktéry odgry-
wa niezmiernie wazng role w ztozonym procesie twdrczym Hewelt. Badanie
obrazu poprzez medium malarskie, filmowe i dZwiekowe ukazuje szerszy
kontekst poznawczy, ktdry staje sie niezwykle wazny i silnie obecny w zrozu-
mieniu malarstwa w XXI wieku.

Konkluzja

Po zapoznaniu sie z pracg pisemng, artystyczng oraz aneksem tworzacymi
cato$¢ pracy dyplomowej podlegajacej recenzji stwierdzam, ze spetnia ona
wszystkie wymagania formalne pracy magisterskiej i uprawnia do nadania
tytutu magistra sztuk Pani Aleksandrze Hewelt.

dr hab. Jakub Pieleszek






Ms Aleksandra Hewelt's written work provides an interesting take on the issue of
video-performance. It refers to the issue connected with the subject of the thesis
in an original way. In her thesis, the author discusses many important issues con-
cerning: video-performance, found footage, disontology, 'medium-image-body'
problem, structural narration, socio-cultural issues and many others, which the
graduating student presents, examines and explains in an interesting way. The
historiographical sketch of the artists presented in the written work clearly and
chronologically reveals important attitudes related to the development of video-
performance and issues related to sound and image. It is worth mentioning at
least a few of them: Wolf Wostell, Joseph Beuys, Erik Anderson, Nam June Paik,
John Akomfrah, Bill Morrison, John Cage, Marina Abramovic....

Alongside artistic attitudes, we can see the interesting thoughts of art histo-
rians and philosophers, including: Zygmunt Bauman, Edgar Morin, Hans Belting
complementing the essence of the content from a historical perspective, which
builds the substantive fabric of the written work in an interesting and clear way.

The following chapters clearly guide us through issues related to the per-
formatics of film, sound and image. Here we find references to the work of Nam
June Paik, who crossed the bridges of meaning between the East and the West,
spirituality and materiality. | think it is no coincidence that Aleksandra Hewelt
devotes several chapters to Paik's oeuvre by conducting a detailed analysis of his
works. | have the impression that this artist influenced the creative attitude of
the degree candidate in a particular way. The narration of the written work origi-
nally shows the multifaceted issues included in the title of the work, and reading
the text becomes a sheer pleasure.

= ‘}3.?5‘,
\ -\\'\\‘. \J‘- r e
aa '\“\\\' [

{
T
S

ll!lllllllll‘ B
f

The written work reveals a truly inquisitive approach of the author. It is char-
acterized by a large number of accurate quotations, rich bibliography, which sig-
nificantly enhance the content.

Artistic work "Between silence, sound and image".

Image and sound form an inseparable part of the work of art and create one
big music and film collage. The audiovisual installation, constructed from eigh-
teen television sets and a digital projector, shows a large multimedia concert.
Ethnic instruments mix with classical instruments, gongs, bagpipes, overtone
singing with vocal and solo choirs, brass bands, rhythm sections, creating one
big cultural remix. The accumulation of a large number of sounds in its climactic
monotone creates a catatonia of sound. The whole is complemented by dynami-
cally interwoven images that speak of the multiplicity, plurality and ambiguity of
the global cultural melting pot.

We live in a time of mass exploitation and globalisation, filled with excess, an
overabundance of sounds, images and meanings, a multitude of information. We
are accompanied by an all-pervading information noise that is beginning to harm
rather than help. This ease and accessibility of information is even beginning to
get in the way and blur the meaning and essence of our existence. Here | would
like to refer to the contemporary composer John Cage and his performance piece
4" 33" — 4 minutes and 33 seconds of silence is a piece that initiated a great
discussion about the limits of music. This silencing, ridding oneself of stimuli,
reveals a completely opposite form of artistic emotion, which we can juxtapose
with Duchamp's eloquent silence or Rdzewicz's "I do nothing".
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"When | do nothing | do NOTHING". (fragment from the poem "They came
to see the poet")

During one of the interviews conducted with Zbigniew Preisner, he was
asked what he liked to listen to the most? The answer was simple and so elo-
quent—Silence.

This silence, calm, pause and contemplation, seem to be extremely impor-
tant, especially in times of the excess of this 'hyper-reality' to which Aleksandra
Hewelt refers in her thesis.

The embodiment of the film medium reveals another interesting theme,
which the graduate student refers to both in the theoretical part of her thesis
and in her artistic work. The film conceived as a 'body' is an important source of
transgression that introduces a new cognitive order. A. Hewelt draws attention
to the essential problem of time: "art and visual culture are able to draw our
attention to non-linear concepts of time and initiate a theory of the future as an
alternative space-time".

The degree candidate’s artistic annexe consists of two parts: a found foot-
age film and paintings made in mixed media. Through different media, she tries
to get to the essence of the images by experimenting with the film matter and
building her own painting technology. For the creation of the film, 8mm film
stock was used, which was painted in an analogue and computerized manner
and subjected to various kinds of damage. This creates the intended effect of
fading or losing the originally recorded image, showing interesting creative ex-
periments. It is accompanied by music, which complements the visual fabric of
the image, being a conscious and extremely important element of the work. A.

Hewelt pays particular attention to the layer of the sonosphere, which is an im-
portant pictorial space for her.

The paintings are the most hidden part of the thesis; | do not find much
information on this subject in the descriptive part. The title of the series of works
reads:

"so we are not used to look where we cannot see".

The series of paintings shows an honest and very personal record. A. Hewelt
derives immeasurable satisfaction from experiencing a state of experimentation,
which is a very important part of the process in building up the pictorial fabric
of a painting. Sand, putty, oil and acrylic paints, stapled canvases and cardboard
form the technological specificity of the painter's workshop. Borrowings and ref-
erences build a subtle yet controlled recycling of painting attitudes known from
the history of art, revealing their own original artistic language. The paintings are
a kind of hidden emotional diary, which plays an extremely important role in the
complex creative process of A. Hewelt. The examination of the image through
the mediums of painting, film and sound reveals a broader cognitive context
that becomes extremely important and strongly present in the understanding of
painting in the 21st century.

Conclusion

Having familiarised myself with the written thesis, the artistic part and the
annexe forming the whole of the degree project undergoing review, | conclude
that it fulfils all the formal requirements of the thesis and entitles me to confer
the degree of Master of Arts to Ms Aleksandra Hewelt.

Dr hab. Jakub Pieleszek




Mtode Malarstwo w Gdanisku Dyplomy 2020

Karolina Klimczuk

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

Praca magisterska pisemna: Wirtualne pejzaze tkanki cielesnosci
napisana pod kierunkiem dr hab. Aleksandry Pawliszyn.
Opiekun aneksu: prof. Jacek Zdybel

Promotor dyplomu: prof. Maciej Swieszewski

Recenzent: dr Filip Ignatowicz

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

Written master’s thesis: Virtual landscapes of the tissue of corporeality
written under the supervision of dr hab. Aleksandra Pawliszyn.
Supervisor of the annex: Prof. Jacek Zdybel

Supervisor of the degree project: Prof. Maciej Swieszewski

Reviewer: Dr Filip Ignatowicz

Na prace dyplomowa Karoliny Klimczuk sktadaja sie realizacje zatytutowane
Anamorfozy: z ptaszczyzny na sfere, ze sfery na ptaszczyzne stworzone
w pracowni profesora Macieja Swieszewskiego, aneks Kosmiczny ogrod
wykonany w pracowni Malarstwa Sciennego i Witrazu profesora Jacka
Zdybla, a takze cze$é teoretyczna — Wirtualne pejzaze tkanki cielesnosci
napisana pod opieke dr hab. prof. ASP Aleksandry Pawliszyn.

Recenzje rozpoczne od analizy tego ostatniego aspektu, to jest tekstu,
poniewaz stanowi on bardzo wazng intelektualng o$ dla catej realizacji
i zdecydowanie podnosi jakos¢ tej wystawy do obszaru wrecz badawczego
o bardzo precyzyjnie dobranej bibliografii i kontekstach filozoficznych,
historycznych, a nawet optyczno-fizycznych.

W duzej mierze praca teoretyczna oparta jest na tekscie Merleau-
-Ponty'ego — Widzialne i Niewidzialne. Za nim artystka powtarza i zgadza
sie z tezg, ze patrzenie to forma dotyku na odlegtos¢. Dyplomantka opiera
sie takze na drugim tomie Perspektywy malarskiej Kazimierza Bartla.
W jej tekscie rysuje sie duze zainteresowanie wchodzeniem do wnetrza
obrazu i wielka ambicja odnalezienia jego centrum. Nie ulega watpli-
wosci, ze Karolina profesjonalnie potrafi ulokowaé swoje dziatanie w dys-
kursie toczonym przez malarzy i malarki na przestrzeni wiekdw, ustawiajac
swoja tworczos¢ w ujeciu historycznym iluzyjnego malarstwa i poszukiwa-
nia przestrzeni, a takze kreowania zasad perspektywy.

Nie tylko fascynuje ja to, jak wspodtczesni adepci malarstwa moga
wykorzystywac technologie VR'u w swoim obrazowaniu, ale zdaje sie roz-
wazac tez to, jak ten sposéb percepcji wptywa na obrazowanie ogdtem.
W swoim wywodzie prébuje tez zblizy¢ sie do istoty pojecia opisanego przez
Wolfganga Welscha, a mianowicie Rozumu Transwersalnego. Inne poje-
cia, wokdt ktérych konstytuuje czes$¢ teoretyczno-opisowg, to chociazby
wirtualno$¢, anamorfoza, immersywnosé, czy partycypacja rozumiana
jako obserwacja dzieta i jednoczesne uczestnictwo w nim. Prdébuje tez
zweryfikowac termin obrazu sferycznego i przestrzeni wzrokowej.

Prawdopodobnie najwazniejszym dla wywodu intelektualnego arty-
stki jest styk zatozenia Ponty'ego z konceptem Welscha, gdzie rozum
transwersalny zawieszony pomiedzy réznymi rodzajami racjonalnosci
zgadza sie z podobnie zawieszona tkanka cielesnosci — przejsciem pomiedzy
widzialnym i dotykalnym. Te ostatniag mozna przyréwnac do zywiotu bytu,
ktéry ma ujawniac sposoby przenikania sie owych bytow, a relacje pomie-
dzy widzacym a widzialng rzecza mozna uzna¢ za rodzaj komunikacji.

Po tej krétkiej analizie zrewidowanego tu w dojrzaty sposéb podtoza
intelektualnego przechodzac juz do realizacji malarskich warto za autorkag

tych przedstawien wskazaé cel ich istnienia. Tu pozwole sobie zacytowad,
ze jest to: ,cel podkreslenia przejscia z aktu tworzenia w akt odbioru oraz
wptyw owego odbioru na doswiadczenie wtasnego ciata u odbiorcy —
bedacy fundamentem obrazdéw sferycznych.”

Najprosciej jest powiedzieé, ze zestaw prac sktadajgcych sie na cykl
malarski — gtéwng cze$é dyplomu — to anamorficzne obrazy skonstruowane
za pomoca perspektywy sferycznej, w ktorej widz sprowadzony jest do
pojedynczego punktu, oka, w chwili kiedy postrzega je za pomocga gogli
VR. W momencie percepcji realnej stajg sie natomiast skodyfikowanym
przedstawieniem na ptaszczyznie, ktére w obszarze wirtualnosci dopiero
stang sie witasciwym enviromentem artystycznym, sytuacjg. Powstate
realizacje istnieja zatem w zapetleniu pomiedzy przechodzeniem od
znieksztatconego do wtasciwego obrazu i w odwrotng strone. Warto zatem
zwréci¢ tutaj uwage na probe podwdjnego, réownolegtego dla dwdch
percepcji i odbiorow zakomponowania tych obrazéw, ktorych wtasciwg
przestrzenig istnienia zdaje sie ostatecznie by¢ kula-sfera.

To, co postrzegane z wielu réznych punktow widzenia w rzeczywistosci
jawi sie nam na ptaszczyznie tych obrazéw zdeformowane, wynaturzone,
po wejsciu w przestrzen VR zlepia sie w cato$¢ doswiadczenia malarskiego
stanowigcego swoisty cyfrowy enviroment niczym cyfrowa wersja wielkiej
makiety, dioramy pokroju personalnej mini Panoramy Ractawickiej. Gogle
VR w tym przypadku stanowig po prostu kolejny instrument dekodyfikujgcy
wizerunek przetworzony w formie ptaskiej (w zdecydowanej wiekszosci)
do nieczytelnosci. To, co nieczytelne przy zastosowaniu konkretnego filtra
optycznego, staje sie obrazem bliskim naturalnemu. To zabawy znane
w malarstwie od dawna, dlatego realizacje dyplomowa mozna tez czytac
jako mrugniecie okiem do wielkich malarskich przyktadéw zabaw optycz-
nych, takich jak na przyktad Ambasadorowie Holbeina. To zaszyfrowanie
wizerunku jest jednym z gtéwnych narzedzi stojacych za konstrukcjg prac
wyeksponowanych na wystawie. Widzimy to doskonale w perspektywicznej
siatce, ktéra w 3D jawi sie nam jako przestrzen, natomiast w wersji
ptaskiej przypomina pare zamknietych oczu. | cho¢ te obrazy posiadaja
ogromna wizualng autonomie wzgledem innych prezentowanych na
wystawie, wrecz wymykaja sie z cyklu, to sg prawdopodobnie najdojrzalsze
w swoim geometryczno-naukowym wyrazie. Jesli chodzi o szyfrowanie
wizerunkéw to w innym przypadku na ptaszczyznie blejtramu widzimy na
przyktad, juz bardziej dostowna, otwarta ksiege, ktora w przestrzeni VR
staje sie rodzajem wertykalnego mostu skierowanego w niebo.

Kodyfikacja nastepuje w tych obrazach takze w obszarze symbolicznym
elementdéw znajdujacych sie w konkretnych przedstawieniach w przestrzeni
(sa to elementy takie jak budowa, kurtyna, budynek z teledysku Amy
Winehouse, lewitacja nad chmurami, bruk zamieniajgcy sie w wodo-
spad, natchniona ksigzka wysytajagca w przestrzen promienie Swietlne,
otaczajacy widza piers$cien bedacy jednoczesnie kotnierzem koszuli),
jednak po rozmowie z artystka sadze, ze te znaczenia s3g bardziej sferg
jej prywatnego odbioru tych prac i stanowig rodzaj narracji prywatnej —
niekoniecznie mozliwej do odczytania dla odbiorcy, ale to nie znaczy,
ze Karolina nie chce sie z widzem komunikowa¢. Mamy tu do czynienia
z wyjatkowa sytuacja, poniewaz perspektywa twoércy i widza po wejsciu
w obraz jest doktadnie taka sama. To zjawisko egalitarnosci widzenia jest
zatem czyms$ precedensowym, w zazwyczaj indywidualnym doswiadczaniu
sztuki, wiec na pewno nie mozna Karolinie zarzuci¢, ze o swoim odbiorcy nie
mysli, bo doktadnie patrzy na swoje dzieto oczami odbiorcéw, a odbiorcy
na to dzieto spogladajg za pomoca POV (point of view), ktére jest tu spoj-
rzeniem artystki.

Ciekawe jest tez, ze poza diegeze wykreowanego $wiata nie mozemy sie
wychyli¢, w zwigzku z czym cata immersyjnos¢ moze tu polegaé na swoistym
uwiezieniu widza w obrazie. Stad tez obecnos¢ czerwonej kurtyny na jednej
z prac moze by¢ przemyslang prowokacjg, poniewaz widz moderowany jest
w taki sposdb, by chciat za nig zajrze¢, a nie moze.

Ta wspomniana wczesniej egalitarno$¢ pojawia sie takze na etapie
niewidzialnego, nieistniejagcego w obrazie ciata odbiorcy. W VR-owo



odczytanych obrazach istniejemy jedynie jako pojedynczy punkt w prze-
strzeni, zawieszony w centrum rzeczywistosci krazacej wokot naszego
spojrzenia niczym planety serfujagce wokét Stonica. Artystka widzi w tym
nadzieje na zupetnie nowy rodzaj immersji i zanurzenia w obraz. Stawia
takze zatozenie, ze nie widzac wtasnego ciata, a doswiadczajac jedynie
przestrzeni zmystem wzroku mozemy dozna¢ pewnego dysonansu i wrecz
straci¢ poczucie réwnowagi. By¢ moze wiele godzin spedzonych w réznych
wirtualnych $wiatach narracji gier komputerowych w moim osobistym
odczuwaniu wprowadzity delikatng znieczulice na akurat ten aspekt, wiec
nie bede oceniat tego, co jest osobnicze.

Prace Karoliny to dla mnie trzecie dzieto sztuki, ktérego doswiadczam za
pomoca gogligogli — head-setu VR — i znam z autopsji. Poprzednie (widziane
w Nowym Jorku i w Berlinie) zupetnie inaczej traktowaty to narzedzie
stawiajac na animacje 3D albo Swietlny rysunek w przestrzeni. W przypadku
Karoliny ewidentnie widaé, ze ta forma wirtualnej ekspozycji ma stanowi¢
przedtuzenie wypowiedzi malarskiej. Powstate prace nas otaczajg, a my
znajdujemy sie w wymalowanej przestrzenig kuli stanowiacej symulacje
pejzazu. Artystka pragnie, bysmy te obrazy odczuwali jako sytuacje,
wydaje mi sie to jak najbardziej mozliwe, cho¢ w osobniczym odbiorze
poszczegdlnych widzéw moze sie pojawic takze odczucie scenograficzno-
$ci, prostej symulacji czy atrapy rozmalowanej tu diegezy.

Samo dziatanie i przeniesienie medialne powstatych obrazéw w prze-
strzen VR-u pozwala artystce, troche jak w teatrze (kierujgc reflektor w kon-
kretne miejsce i wygaszajac reszte), odcigé swoich widzow od percepcji
Swiata poza obrazem i skupic sie na ,,dotykaniu wzrokiem” jedynie Swiata
przedstawionego. Na moment tracimy te realng haptycznosé, by catkowicie
sta¢ sie wzrokiem — w tym obszarze Karolina widzi szanse na to, by widz
w malarstwie stat sie wtasnie zmystem dotyku i patrzeniem jednoczesnie,
co podbija symboliczne pozbawienie widza jego ciata. Autorka wierzy
w intymnos¢ i obiektywnos$¢ obcowania z obrazem sam na sam, a moze
nawet bardziej adekwatne bytoby tu stwierdzenie: obcowania w obrazie.

Szczegdlnie ciekawa, co zauwaza sama artystka, jest mozliwos¢ zmiany
skali, ktora nie wydaje sie by¢ tu powiekszeniem lub zmniejszeniem
przedstawienia, a manipulowaniem wielko$cig samego podmiotu patrza-
cego. Poniewaz nawet jesli nie widzimy naszego korpusu i konczyn
przez gogle, to w naszej gtowie niezaleznie pojawia sie ta niewzrokowa
imaginacja wtasnego ciata, jakby wyobrazona haptycznos¢, ktéra
z automatu buduje odniesienia do naszej materialnosci — najbardziej
elementarnego sposobu funkcjonowania w $wiecie. Szczegdlnie widac
to w obrazie, wewnatrz ktérego znajdujemy sie w przeskalowanej
prywatnej przestrzeni artystki, rozmalowanej w iscie vividowych, wrecz
fowistycznych, barwach. Czujemy sie mali, ale bezpieczni, w przestrzeni
tézka, ,ogrzani” ekranem laptopa, wewnatrz pokoju. Ta przestrzen nie ma
tu w zasadzie konkretnego wymiaru znaczeniowego, artystce najwygodniej
byto po prostu siegng¢ po miejsce, ktore zna, ktére moze przebadad,
zdokumentowad i przetozyé najpierw na szescian, a nastepnie na sfere.
Zastosowane tu nasycenie barwne jest po prostu srodkiem estetycznego
wyrazu. | cho¢ w oddziatywaniu wizualnym jest bardzo inne od jezyka
plastycznego stosowanego w pozostatych pracach malarskich, to nadal
taczy sie w obszarze anamorfozy i sferycznosci ogladu.

Ostatnim dzietem malarskim na wystawie jest powiekszony kaptur,
z ktérego to wnetrza obserwujemy gdanskie kamieniczki i mienigcy sie
mokry bruk. Tu mojg wyobraznie przejmuje skojarzenie z twdrczoscig
Erwina Wurma, w ktérej to niejednokrotnie widza obejmuje chociazby
przeskalowany rézowy sweter. Powiekszony kaptur, w ktérym osoba
obserwujaca wrecz tonie, jest niczym koputa, sklepienie miekkiej i cieptej
architektury. Czytajac ten obraz przez doswiadczenie Wurma stawiatbym
na pewng ironicznos$¢ przedstawionych tam kamienic (doskonale znanych
z obrazkéw dla turystéw eksponowanych przez handlarzy na gdanskiej
staréwce), cho¢ nie wiem, czy byto to zatozeniem artystki.

W tym miejscu mozemy w sposdb naturalny przejs¢ do aneksu, ktéry
z elewacjg gdanskiej kamienicy jest zwigzany, poniewaz to wtasnie jej fasada

staje sie podobraziem, w obrebie ktérego Karolina projektuje realizacje
w postaci interwencji malarskiej stworzonej za pomoca kilkuset szklanych
obiektéw — lisci. Wszystkie obiekty sktadajace sie na prace Kosmiczny
Ogrdd wykonane s3 technika fusingu ze szkta pochodzacego z recyklingu.
Czesc z lisci jest przedstawiona w bardziej werystyczny sposéb, inne z kolei
sg stylizowane i delikatnie geometryzowane. Ideowo nawigzujg one do
cytrynowego drzewka, ktérym opiekowata sie Elzbieta Koopman-Heweliusz
w obserwatorium i dlatego tez cata realizacja wpisuje sie w szerszy projekt
— Portretéw Gdarnskich poswieconych historycznym postaciom naszego
miasta. Same opadajace liScie poza odwotaniem do konkretnej historii
stanowig tu ornamentalny motyw wanitatywny.

W momencie pisania tego tekstu zrealizowane s3 szklane elementy
tego dziatania przestrzennego, a w obrebie wystawy dyplomowej mozemy
zaobserwowacé jedynie symulacje tychze przyczepionych do powierzchni
nasladujacej fasade oraz kilkadziesigt pojedynczych wyeksponowanych
obiektow (z 200, ktére powstaty w trakcie pracy nad realizacjg), a tak-
ze plansze dokumentujgce projekt, jego powstawanie i podstawowe
zatozenia, na ktére w finalnej wersji ma sie sktadaé¢ réwniez malowidto
wykonane bezposrednio na tynku badz sgrafitto w formie ksiezyca
Heweliusza oraz symbolu gwiazdy z map astronomicznych. Ta praca taczy
w sobie zamitowanie Karoliny do astronomii, ktére miatem okazje jako
asystent poznac kilka lat wczesniej. Dlatego warto wspomnie¢, ze pierwsze
proby Karoliny i doswiadczenia pracy z obrazami rozszerzonymi za pomocga
technologii VR powstawaty juz w pracowni Rysunku Multimedialnego
prowadzonej przez dr. hab. Przemystawa topacirskiego i dotyczyty wtasnie
naktadajgcych sie na siebie map nieba i trajektorii gwiazd.

dr Filip Ignatowicz
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Karolina Klimczuk's degree piece consists of works titled “Anamorphoses: from
plane to sphere, from sphere to plane” created in the Studio of Professor Maciej
Swieszewski, the annexe “Cosmic Garden” created in the Studio of Wall Painting
and Stained Glass led by Professor Jacek Zdybel, and the theoretical part: “Vir-
tual Landscapes of the Tissue of Corporeality” written under the supervision of
Professor Aleksandra Pawliszyn.

Let me begin my review with an analysis of the last part, i.e. the text, as it
constitutes a very important intellectual axis for the whole project and elevates
the quality of this exhibition to an area of investigation with a very precisely
selected bibliography and philosophical, historical and even optical-physical
contexts.

The theoretical work is to a large extent based on Merleau-Ponty's text
“The Visible and the Invisible”. The artist follows him and agrees with his argu-
ment that looking is a form of touch at a distance. The degree candidate also
draws on the second volume of Kazimierz Bartel's “Painterly Perspective”. Her
text reveals a strong interest in going inside a painting and a great ambition to
find its centre. There is no doubt that Karolina is professionally able to situate
her work in the discourse created by painters and female painters throughout
the ages, setting her work in the historical perspective of illusionistic painting
and the search for space, as well as the creation of the principles of perspective.

Not only is she fascinated by how contemporary painting students can use
VR technology in their imagery, but she also seems to consider how this mode
of perception affects imagery in general. In her argument, she also tries to get
closer to the essence of the concept described by Wolfgang Welsch, namely
Transversal Reason. Other notions she revolves around in the theoretical and
descriptive part include, for example: virtuality, anamorphosis, immersivity or
participation understood as observing and simultaneous participation in a work
of art. She also attempts to verify the notion of the spherical image and visual
space.

Perhaps, what is most important to the artist's intellectual argument is the
junction between Ponty's assumption and Welsch's concept, where transversal
reason suspended between different kinds of rationality agrees with a similarly
suspended fabric of corporeality, a transition between the visible and the tac-
tile. The latter can be likened to an element of being, which is meant to reveal
the ways in which these entities intermingle, and the relationship between the
seer and the visible can be seen as a kind of communication.

After this brief analysis of the intellectual background reviewed here in
a mature way, it is worth stating, following the author of these paintings, the

purpose of their existence. Here, let me quote that it is: "the purpose of em-
phasizing the transition from the act of creation to the act of reception, and the
influence of this reception on the viewer's experience of his or her own body,
which is the foundation of the spherical paintings."

It is simplest to say that the set of works that make up the painting cycle
(the main part of the project) are anamorphic paintings created using spherical
perspective, in which the viewer is reduced to a single point — the eye — at the
moment we perceive it with VR goggles. The moment of real perception, on the
other hand, renders a codified representation on a plane, which in the realm
of virtuality will only become a proper artistic environment, a situation. The
resulting creations thus exist in a loop between moving from distorted to proper
image and back. Therefore, the attempt at a double parallel for the two percep-
tions and audiences to compose these images, whose proper space of existence
seems ultimately to be the sphere, is worth noting here.

What appears to us from many different points of view in reality, deformed
and degenerated on the surface of these images, after entering the VR space,
merges into a whole painting experience constituting a kind of digital environ-
ment, a digital version of a large model, a diorama like the personal, miniatur-
ised Ractawice Panorama. The VR goggles in this case are simply another in-
strument decodifying the image processed in flat form (for the most part) into
illegibility. What is illegible with a specific optical filter becomes a near-natural
image. These are techniques that have been known in painting for a long time,
which is why the degree piece can also be read as a wink to the great painterly
examples of optical games such as Holbein's “Ambassadors”. This encryption
of the image is one of the main tools behind the construction of the works dis-
played in the exhibition. We can see this perfectly in the perspective grid, which
in 3D appears to us as some space while in the flat version it resembles a pair
of closed eyes. And although these images have a great visual autonomy in re-
lation to the others presented at the exhibition, even escaping from the cycle,
they are probably the most mature in their geometric-scientific expression. As
far as the encryption of the images is concerned, on the surface of another
stretcher we can see, for example, an open book, which in the VR space be-
comes a kind of vertical bridge pointing to the sky.

Codification also occurs in these paintings in the symbolic area of elements
found in specific representations in space (these include elements such as a
building, a curtain, a building from Amy Winehouse's music video, levitation
above the clouds, a cobblestone turning into a waterfall, a book sending rays of
light into space, a ring surrounding the viewer, which is at the same time a shirt



collar); however, after a conversation with the artist | think that these meanings
are more in the sphere of her private perception of these works and constitute
a kind of private narration, not necessarily possible to be read by the viewer,
but this does not mean that Karolina does not want to communicate with her
audience. What we have here is a unique situation because the perspective of
the artist and the viewer upon entering the painting is exactly the same. This
phenomenon of the egalitarian nature of seeing is therefore something of a
precedent in the most of the times individual experience of art, so surely Karoli-
na cannot be accused of not thinking about her viewer, because she looks at her
work exactly through the eyes of the viewers, and the viewers look at the work
through the POV (point of view), which is here the artist's gaze.

It is also interesting to note that we cannot go beyond the diegesis of the
created world, so the whole immersiveness here may also constitute some kind
of entrapment inside the image for the viewer. Hence, the presence of a red
curtain in one of the works may be a deliberate provocation because the viewer
is led in such a way that he or she wants to look behind it but cannot.

This egalitarianism also appears at the stage of the viewer's invisible body,
which does not exist in the image. In VR-read images, we exist only as a single
point in space, suspended in the centre of a reality orbiting our gaze like planets
serpentine around the sun. The artist sees this as a hope for a whole new kind
of immersion and immersion in the image. She also posits that by not seeing
one's own body, but only experiencing space with the sense of sight, we can
experience a certain dissonance and even lose our sense of balance. Perhaps
the many hours | have spent in the various virtual worlds of computer game
narratives have, in my personal perception, introduced a subtle desensitization
to this aspect, but | will refrain from passing any personal judgments.

For me, Karolina's work is the third artwork | have experienced using gog-
gles — | do have some experience with VR headset. The previous ones (seen in
New York and Berlin) dealt with this tool in a completely different way: they fo-
cused on 3D animation or light drawing in space. In Karolina's case, it is evident
that this form of virtual exhibition is intended as an extension of the painterly
statement. The resulting works surround us, and we find ourselves in a spatially
painted sphere simulating a landscape. The artist wants us to experience these
paintings as situations, and this seems possible to me, although in the individual
viewer's personal perception there may also be a sense of scenography, a simple
simulation, or a dummy of the diegesis painted here.

The very action and media transfer of the resulting paintings into the VR
space allows the artist, a little like in theatre (by directing a spotlight to a spe-
cific place and dimming the rest), to cut her viewers off from the perception of
the world outside the painting and to focus on 'touching with the eye' only the
represented world. For a moment, we lose this real hapticity to become com-
pletely visual, and Karolina sees here an opportunity for the viewer in painting
to become precisely the sense of touching and looking at the same time, which
conquers the symbolic deprivation of the viewer's body. The author believes
here in the intimacy and objectivity of communing with a painting alone, or per-
haps it would even be more appropriate to say here: communing in a painting.

What is particularly interesting, as the artist herself notes, is the possibil-
ity of changing the scale, which here does not seem to be an enlargement or
reduction of the representation, but a manipulation of the size of the viewing

subject itself. Because even if we cannot see our body and limbs through the
goggles this non-visual imagination of our own body independently appears in
our head, a kind of imagined hapticity that automatically builds up references to
our materiality — the most elemental way of functioning in the world. This is par-
ticularly evident in the painting which we find ourselves in. The artist's scaled-
down private space is painted in truly vivid, even fauvist, colours. We feel small,
but safe, in the space of the bed, 'warmed' by the laptop screen, inside the
room. This space does not really have a specific dimension of meaning here; the
artist was most comfortable simply reaching for a place that she knows and she
can examine, document and translate first into a cube and then into a sphere.
The colour saturation used here is simply a means of aesthetic expression. And
although in its visual impact it is very different from the plastic language used in
the other paintings, it is still united around anamorphosis and spherical viewing.

The final painting in the exhibition is an enlarged hood, which can shelter
us while we look at the tenements of Gdansk and the shimmering wet cob-
blestones. Here my imagination is captured by an association with the work of
Erwin Wurm, where the viewer is often embraced by an oversized pink jumper.
The enlarged hood, which the viewer almost sinks in, is like a dome, a vault of
soft and warm architecture. Reading this painting through Wurm's experience, |
would bet on a certain irony of the tenements depicted there (known from the
pictures for tourists displayed by tradesmen in the Gdansk Old Town), though |
do not know if this was the artist's intention.

Here we can naturally move on to the annexe, which is related to the fagade
of the tenement house in Gdarisk, since it is its facade that becomes the canvas
on which Karolina designs a painting intervention created with several hundred
glass leaf objects. The objects that make up the Cosmic Garden are created
from recycled glass with the use of a fusing technique. Some of the leaves are
depicted in a more veristic way, while others are stylized and delicately ge-
ometrized. Ideologically, they are reminiscent of the lemon tree that Elisabeth
Koopman-Heweliusz looked after at the Observatory, and so the whole piece is
part of a broader project — “Portraits of Gdansk”, dedicated to historical figures
of our city. The falling leaves themselves, in addition to referring to a specific
history, constitute an ornamental vanitas motif here.

At the time of writing this text, the glass elements of this spatial action have
been created, but at the degree project exhibition we can only see a their sim-
ulation attached to a surface imitating a fagade, as well as several dozen of indi-
vidual objects (out of the 200, which were created in the course of work on the
project), as well as project charts documenting the project, its creation and basic
assumptions, which in the final version will also include a painting made directly
on plaster or sgraffito in the form of Hevelius' moon and the star symbol from
astronomical maps. This work combines Karolina's love of astronomy, which |
had the opportunity to get to know as an assistant a few years earlier. Therefore,
it seems natural to me to mention here that Karolina's first attempts and expe-
riences of working with augmented images using VR technology were already
created in the Multimedia Drawing workshop led by Prof. Przemystaw topaciriski
and they focused on the overlapping of sky maps and star trajectories.

Perhaps it is this generally visible research aura and the artist's curiosity
that makee the degree project exhibition submitted for the defence sometimes
more reminiscent of a laboratory, a technological testing ground and research
than that of a strictly art exhibition, which is absolutely not a negation of the art-
ist's efforts, for it is perhaps in this area that the whole work ultimately comes
off better than in the area of art. And even though the resulting works do not al-
ways add up to a coherent visual message and are not necessarily the most uni-
versal/communicative painting metaphors, the author's scientific and research
aspirations are certainly worth appreciating and thus | conclude this review with
the word: positive. In the project itself, | see a good chance for further develop-
ment because the artist sees her painting at this stage: "an invitation to a virtual,
possible world, to enter the painting." Karolina is entering an area that is as yet
unexplored, she has taken quite a risk by working in an area that is not covered
by our Faculty’s teaching. She had to follow the trial-and-error method, and we
should appreciate that.

Dr Filip Ignatowicz
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Rutyny to tytut realizacji malarskich powstatych jako gtéwna czes¢ dyplomu
Marii Ktos w pracowni prof. Macieja Swieszewskiego. To kluczowe, tytutowe,
hasto nie tylko ma okresla¢ tutaj monotonne wykonywanie czynnosci malar-
skiej wedtug konkretnych schematow, ale jest tez ogdlnie artystyczna biegto-
$cig nabytg przez praktyke edukacji artystycznej lub samym zbiorem studiow,
wprawek, préb.

I choé rutyniarstwo w sztuce jest nacechowane iscie pejoratywnie,
poniewaz sugeruje bezrefleksyjng powtarzalnos¢, to w przypadku realizacji
dyplomantkijest to bardzo ciekawie podjeta kategoria i hasto wyjscia. Punktem
startu dla powstania tych obrazéw jest fakt przyzwyczajenia autorki do malo-
wania portretéw. By z tym przyzwyczajeniem, i tytutowa rutyng witasnie,
walczy¢ — artystka zmienia portretowanego bohatera w zabawke, czyli synte-
ze rzezby, martwej-natury i przedstawienia postaci ludzkiej. Stad wtasnie
w obrebie tego malarskiego cyklu przygladamy sie postaciom Kena w wielu
réznych ujeciach i planach.

Aspekty dystorcji obrazu, swoistego glitchowania, deformacji, multipli-
kacji, stowem wszystkie permutacje wizualne, jakim zostat poddany boha-
ter tych obrazéw, sg wedtug autorki takze forma walki z tytutowa rutyng
i miaty stanowi¢ gtéwnie wyzwanie malarskie i bodziec stymulujgcy do
rozwoju wiasnych umiejetnosci. Tym samym autorka neguje dopatrywanie
sie w tych przedstawieniach symbolicznego i krytycznego spojrzenia na
konsumpcjonizm, kulturowa role plastiku i zabawek, stereotypdéw ptciowych,
idealizacji ciata czy tez tworzenia niedoscignionych wzorcow, ktére mogto-
by by¢ powodem body-shamingu. | cho¢ wszystkie te okoto-konsumpcyjne
tematy sa mi bardzo bliskie w sztuce i nie tylko, to rozmowa z artystka przed
obrong ewidentnie wskazata mi, ze nie tedy droga do ich zrozumienia. Maria
nie sili sie na budowanie znaczen, nie chce tworzy¢ dodatkowych narracji,
kontekstow, manifestéw. Nie stawia tez ani nie zadaje tu pytan. Skupia sie na
wizualnym aspekcie realizacji, ktére majg by¢ forma estetycznej gratyfikacji
dla widza. A deformacja ma by¢ tylko i wytacznie forma ekspresji malarskiej,
a nie wstepem do rozmowy na temat piekna i jego kanonodw.

Sam wybdr i postawienie na wizerunek lalki sg o tyle ciekawe, ze na linii
portretowany i jego wizerunek tworzymy rodzaj magicznego substytutu.
Skoro lalka juz jest forma tejze substytucji, poniewaz jest stworzonym przez
kogo$ wczesniej substytutem, to mamy do czynienia z interesujgca tautolo-
gig budowang w swiadomy sposéb, co potwierdzaja chociazby multiplikacje
w obszarze pola obrazowego jednego z obrazéw.

Prébujac dotrzeé jednak do istoty wyboru tak konkretnego przedmiotu,
jakim jest Ken z serii lalek Barbie, jako podstawowego wizerunku opisywa-
nego malarskim gestem w dyplomowych realizacjach Marii, udato mi sie
ustali¢, ze obecna na wystawie figurka z 1968 roku jest autentycznym przed-
miotem posiadanym przez artystke. Mozna wiec zaryzykowac stwierdzenie,
ze sposrod wszystkich obsesji autorki wtasnie on wygrat casting na bohatera
tych obrazéw. | skoro wiemy juz, ze wizualne transformacje tego wizerunku
nie s3 tu krytyka, a probg przedstawienia i rozmalowania samego przedmio-
tu, mozemy zadac sobie pytanie: czemu akurat Ken? Tu réwniez uzbroje sie
w wiedze, ktdra wyniostem z rozmowy z autorkg — Ken wydat sie ciekawszy
od Barbie, ktéra w kulturze i sztuce wizualnej zostata juz wielokrotnie zweryfi-
kowana i zrewidowana. Dodatkowo za inspiracje Maria wzieta sobie konkret-
ny zestaw ilustracji z lat 60. ubiegtego wieku, czyli okresu swietnosci Kena.
Okazuje sie tez, ze Ken jest ciemniejszy walorowo i bardziej nasycony w oranz
wzgledem Barbie, co stanowito dobry suplement kolorystyczny do rozmalo-
wanych zielonych barw zatozonych jako tto tych obrazéw.

Ale istnieje szansa, ze powdd postawienia na Kena jest inny. By¢ moze
chodzi tu po prostu o siegniecie do sfery komfortu, jaka jest dziecirstwo
i powrdt do obiektu, ktéry to dziecinstwo werbalizuje — wtasnej zabawki.
W tej optyce gesty zaburzenia tego wizerunku to drobne préby wyjscia poza
te strefe, proba dyskusji, zamkniecie jakiego$ etapu lub jego dojrzata weryfi-
kacja, podwazenie. Na taki rodzaj interpretacji wskazuje takze dtors widoczna
na dwdch obrazach cyklu — jest to rozblurowana dtori samej autorki trzyma-
jaca portretowang zabawke, ktéra pop-kulturowo moze kojarzyc¢ sie z dtonig
wprawiajgcg w ruch figurki stanowigce pdzniejsze awatary/postaci w grach
z serii Super Smash Bros (a w szczegdlnosci wersji z Nintendo 64). Wychodzac
naprzeciw tej wyprawy w przesztos¢ autorki ja w tym zestawieniu dokonuje
podobnej wycieczki wstecz z moim powyzszym skojarzeniem, takze z obsza-
ru pop-kultury, dlatego cho¢ moze to tylko moja i jednostkowa asocjacja, to
wydaje mi sie jak najbardziej trafna. Dton przedstawiona w diegezie wspo-
mnianego przeze mnie tekstu kultury, stanowita reke demiurga ozywiajgcego
catg zabawe, uruchamiajacego gre i narracje. Byta pretekstem kazdej animacji
i ruchu, cho¢ pozostawata w domysle. W prezentowanych obrazach dzieje sie
podobnie, cho¢ autorka ponownie w rozmowie wskazuje na przypadkowos¢
znalezienia sie dtoni w obrazie — reka znajdowata sie w kadrze zdjecia, ktére
byto pretekstem/projektem do malowania, w zwigzku z czym zostata namalo-
wana, ponoc¢ bez wiekszej intencji narracyjno-znaczeniowej.

Podobnie w pewnym sensie przypadkowosci, ale i swiadomej akcepta-
cji na pdzniejszym etapie pracy, na niektérych obrazach pojawiajg sie kule
w cielistym kolorze. Stuzyty one artystce jako pomoc w operowaniu $wiatto-
cieniem w konkretnych obrazach, jednak na koniec photoshopowa warstwa
z tymi kulami po prostu nie zostata wygaszona, poniewaz ich obecno$¢
w oczach artystki uzupetniata wizualnie kompozycje pola obrazowego.

| tak, w przypadku tego malarstwa padta nazwa oprogramowania, w jakim
byto ono tworzone — poniewaz mamy tu do czynienia z digital paintingiem.
Malarstwem realizowanym za pomocg pidrka i tabletu graficznego, cyfro-
wych pedzli i uderzen bitmapowych plam barwnych. Co oznacza, ze wisza-
ce na wystawie blejtramy obite s3 wydrukami na canvasie. Nie umniejsza to
jednak ich malarskosci. Od razu nalezy tu sprostowac, ze Maria nie zbliza sie
swoimi pracami do cyfrowej ilustracji, concept artéw rodem z game deve-
lopingu i materiatéw promocyjnych Ubisoftu, Redéw czy innych producen-
téw. Nie chodzi tu tez o digital realism ani o manipulowanie samg fotogra-
fig. Wszystkie prace powstaty malarskimi metodami od poczatku do korica.
A artystka bardzo czujnie postuguje sie w nich plama i gestem, duktem cyfro-
wego pedzla — dlatego w pierwszej chwili z odlegtosci mozna nawet nie
zauwazy¢, ze patrzymy na wydruki.
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Koniecznie tez trzeba powiedzie¢, ze podjeta technika i narzedzie dla
stworzenia tych realizacji to nie tylko wynik zywej fascynacji autorki media-
mi cyfrowymi i multimediami interpolowanymi do malarskiego warsztatu.
Byta to takze swiadomie podjeta decyzja logistyczno-organizacyjna. Nie trze-
ba nikomu przypominaé, z jakimi obostrzeniami i restrykcjami, protokotami
bezpieczenstwa, taczyta sie pandemia koronawirusa, ktéra zdominowata
2020 rok. Praca nad obrazem wirtualnym nie wymagata od artystki ogromnej
pracowni, wystarczyt komputer i kawatek biurka, co okazato sie nad wyraz
sprytnym sposobem radzenia sobie z trudami covidowymi. Reasumujac —
wybrana technika nie deprecjonuje tu malarskiego efektu zestawu o$miu
obrazéw, a moze nawet ze wzgledu na podjety temat (produkowanej masowo
lalki) istnienie cyfrowego pliku, ktéry mozna wydrukowaé w nieskoriczonej
liczbie kopii, buduje dodatkowy sens.

Przejdzmy teraz do aneksu zatytutowanego /ateks, ktory powstat
w Pracowni Sitodruku dr Katarzyny tukasik. W tym przypadku, totalnie anta-
gonistycznie do zatozen cyklu malarskiego, artystka pozwala sobie na kryty-
ke i manifestacje znaczen. Jest to jednak bardzo czuta krytyka oparta na
wrazliwosci i fascynacji obrazowanym tematem. Powstate grafiki sg efek-
tem researchu i badania wizualnego, jakie zorganizowata artystka wertujgc
niezliczone fora i grupy na mediach spotecznosciowych o tematyce $lub-
no-weselnej. Okazato sie, ze powszechne w kraju s3 balonowe dekoracje
weselne w postaci kwiatéw, bram, bukietéw o watpliwe] jakosci wizualnej
— bardzo zblizone do tego, co nazywamy kiczem, a w tym przypadku mozna
by pokusi¢ sie o stwierdzenie, ze jest to po prostu wizualne disco-polo.
Niemniej jednak formy te, zwtaszcza w pewnym zgrafizowaniu, ktérego
dokonata artystka, jednoczesnie majg w sobie co$ w rodzaju estetycznego
przyciagania i raczej niz negowac warto$¢ ich watpliwych pierwowzoréw to
dzisiaj mozna czytaé je przez pryzmat takich postaci jak Takashi Murakami
(znany ze swoich kolorowych kwiatuszkéw), ale przede wszystkim Jeff Koons,
ktérego nazwisko jest praktycznie synonimem dla balonowych dmucha-
nych psiakéw, zwtaszcza w przeskalowanej i btyszczacej metalicznej formie.

Koniecznie tez nalezy zwrdci¢ uwage na pertowy papier, na ktérym
powstat zestaw sitodrukow. Jest to papier typowy dla obecnych trendéw
w branzy weselnej i $lubnej. Mozna zaryzykowad, ze to powszechny standard.
Ten zwigzek przedstawionego wizerunku z samym podktadem jest bardzo
Swiadomga decyzjg autorki i podbija absurdalno$¢ faktu, ze zobrazowane
wizerunki naprawde gdzies istniejg, a ludzie gotowi byli wyda¢ na nie grube
pienigdze, by dodatkowo okrasi¢ celebracje zaslubin watpliwym estetycznie
i szkodliwym ekologicznie ornamentem.

Interesujacy jest tez sam proces powstania tych realizacji. Maria po
etapie dokumentujgcym balonowe dekoracje kazdorazowo dany wizerunek
wyrzezbita w programach do modelowania 3D. Dopiero taka, stworzona przez
nig od zera forma, stawata sie obrazem, ktéry byt rastrowany i odbijany seri-
graficznie.

| choé projektéw byto wiecej, to z racji pandemii powstaty jednie cztery
odbitki, co moze wydawac sie skromng liczbg, jednak koniecznie trzeba wzigé
tu poprawke na wyjatkowa sytuacje w dostepie do infrastruktury uczelni
w tym roku.

Ciekawe tez sg delikatne kompozycyjne wahniecia i skoki w tektonice tych
realizacji, ktdre artystka zastosowata catkowicie swiadomie, jakby wprowa-
dzajac miniaturowe zadrzenie $wiatem idealnych balonikdw. Gdyby spojrze¢
na te balonowe florystyczne uktady jako swojego rodzaju japoriskie ikebany,
to mozna by zaryzykowac stwierdzenie, ze te drobne kompozycyjne przesu-
niecia majg by¢ wyrazem ideologii wabi-sabi, czyli akceptacji niedoskonatosci
albo osiggania perfekcji za pomoca anty-perfekcji. Piekno ze swojej natury,
w obszarze tego konceptu, nie moze by¢ kompletne i petne, lecz czy te natu-
ralne kategorie mozna przypisac lateksowym dmucharncom? Tego nie wiem.

Balonowe przedstawienia Marii powstaty w bardzo neonowych i vivido-
wych kolorach. Niczym barwy flamastrowych zakreslaczy bijg po oczach i s3
bardzo konkretng decyzjg odnosnie do podjetego stylu. Nie stanowig jednak
barwnej kakofonii, a balansujg na granicy tego, co krzykliwe i zjadliwe dla oka
kulturowego konsumenta.

Zblizenie sie do kiczu i kampu w realizacjach sktadajgcych sie na aneks
stanowi tez rodzaj mostu do prac malarskich, bo przeciez Ken i Barbie réwniez
stanowig tekst kultury w swojej masowosci zblizajacy sie do mainstremowej
papki. | cho¢ dyplom gtéwny i aneks zdajg sie formalnie bardziej rézni¢ niz
zblizaé, to jako widz mam tutaj poczucie catosci i spdjnosci wystawienniczej.

Przed konkluzjg przejdZmy jeszcze do tekstu Autoportrety Tene-
brystyczne; Rembrandt i Bacon napisanego pod opieka dr. hab. tukasza
Guzka. Z pozoru podjeta tematyka moze nie mieé realnego wptywu na reali-
zacje prac praktycznych, jednak pogtebiona analiza portretéw dwdch wybit-
nych malarzy zdaje sie rezonowa¢ w pracach digital paintingowych, ktére
w koricu w jakims stopniu portretami tez sg, a sam Bacon jest przeciez znany
ze stosowania deformacji w swoich przedstawieniach, ktéra tak samo mocno
widoczna jest w pracach Marii.

Sam tekst jest skonstruowany w czytelny sposéb. Bada tenebryzm jako
estetyczne zatozenia $Swiattocieniowe w malarstwie i weryfikuje konkretne
przyktady malarskie, ktére historycznie ugruntowaty ten rodzaj pracowania
Swiattem w obrazie. Jest pogtebiong analizg poréwnawczg malarstwa tytu-
towych twodrcow z ciekawie dobranymi przyktadami. W swoim wywodzie
dyplomantka omawia pewne kategorie wizualno-estetyczne, historyczne, jak
i biograficzne. Wielokrotnie postuguje sie case-study wtretdéw i wspomnien
Bacona na temat Rembrandta, ktére mozna znalezé w zapisach rozméw czy
w wywiadach z artystg. Ale poza holenderskim mistrzem pojawia sie tu takze
duzo szerszy, niemal ogdlny, wptyw twadrczosci innych klasykow malarstwa na
dzieta Francisa Bacona. Narzedzia stylistyczne, jakimi postugiwat sie Bacon, s
tu rozktadane na czynniki pierwsze i mogg stanowi¢ metodyczny wzor, ktéry
mozna przytozy¢ do kazdej innej tworczosci.

Moze to wtasnie réwnolegtos¢ tego tematu ma swoje odzwierciedle-
nie w malarskiej twdérczosci Marii i cho¢ tego nie moge potwierdzi¢ w stu
procentach, to moge da¢ wyraz temu, ze przygotowana praca teoretyczna
spetnia zatozenia czesci pisemnej realizacji dyplomowej, a teksty zrodtowe
i dobdr przyktaddw jest logiczny i naturalny dla wywodu.

dr Filip Ignatowicz
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Routines is the title of the paintings created as the main part of Maria
Ktos's degree project in Prof. Maciej Swieszewski's studio. This key term,
the title, is not only meant here to denote the monotonous execution of
a painting activity according to specific patterns but is also generally an
artistic proficiency acquired through the practice of artistic education or the
collection of studies, exercises and rehearsals.

Even though routine in art has pejorative connotations because it
suggests thoughtless repetition, in the case of the degree project it is a
very interesting category and a good starting point. The starting point for
the creation of these paintings is the fact that the artist is accustomed to
painting portraits. In order to combat this habit —and the eponymous routine
— the artist swaps the portrayed character for a toy, which is a synthesis of
sculpture, still-life and the representation of the human figure. This is why we
can see Ken's figures in many different angles and planes.

According to the artist, the aspects of image distortion, a kind of
glitching, deformation, multiplication — all the visual permutations to which
the protagonist of these paintings has been subjected — are also a form of
struggle against the eponymous routine and were intended mainly as a
painterly challenge and a stimulus to develop one's own skills. By the same
token, the author denies seeing in these representations some symbolic and
critical view of consumerism, the cultural role of plastic and toys, gender
stereotypes, the idealization of the body or the creation of unsurpassable
models, which could be the reason for body-shaming. And while all these
consumerist themes are very close to my heart in art and beyond, a
conversation with the artist before the project defense of these works clearly
showed me that this was not the way to understand them. Maria doesn't try
to build meanings, she doesn't want to create additional narratives, contexts,
or manifestos. She is not posing theses or asking questions here. She focuses
on the visual aspect of her works, which are meant to be a form of aesthetic
gratification for the viewer. And the deformation is only meant to be a form
of painterly expression, not a prelude to a conversation about beauty and its
canons.

The very selection of the image of the doll is interesting insofar as we
create a kind of magical substitute between the portrayed and his image.
Since the doll is already a form of this substitution, because it is a substitute
created by someone else beforehand, we are dealing here with an interesting
tautology constructed in a conscious manner, which is confirmed, for
example, by the multiplications in the area of the pictorial field of one of the
images.

However, in an attempt to get to the essence of the choice of such a
concrete object as Ken from a series of Barbie dolls as the basic image
described by the painterly gesture in Maria's works, | was able to establish
that the 1968 figurine presented in the exhibition is an authentic object
owned by the artist. Thus, one can venture to say that, of all the author's
possessions, it is the one that won the casting for the protagonist of these
paintings. Once we are aware of that the visual transformations of this image
are not some criticism but an attempt to represent and paint the object itself,
we can ask ourselves: why Ken? Here, too, | will make use of the knowledge |
gained from my conversation with the author — Ken seemed more interesting
than Barbie, who has already been revisited and revised many times in
culture and visual art. Additionally, Maria took a particular set of illustrations
from the 1960s, Ken's heyday, as her inspiration. It also turns out that Ken is
darker in valour and more saturated in oranges relative to Barbie which was a
good hue supplement to the blushing green colours used as the background
of these images.

But there is a chance that the reason for choosing Ken is different.
Perhaps it is simply a matter of entering the comfort zone of childhood
and returning to the object that epitomizes it — her own toy. From this
perspective, the gestures of disrupting this image are small attempts to
step outside this zone, to open a discussion, to close a stage or its mature
verification, even undermining. This kind of interpretation is also indicated by
the hand visible in two of the paintings in the series - it is the blurred hand of

the artist herself holding the portrayed toy, which in pop-cultural terms may
be associated with the hand setting in motion the figures that later became
avatars/characters in the Super Smash Bros series of games (in particular the
Nintendo 64 version). Taking this excursion into the author's past | make a
similar excursion backwards with my own association, also from the realm of
pop-culture. Even though it is only my own and personal association, it seems
the most apt. The hand depicted in the diegesis, the cultural text | mentioned
above, was the hand of the demiurge animating the entire play, setting the
game and narrative in motion. It was the pretext for every animation and
movement, though it remained only implicit. In the paintings presented here,
the same happens, although the author would point to the randomness of
the hand finding its way into the painting — the hand was in the frame of
a photograph that was a pretext/project for painting, and was therefore
painted, supposedly without much narrative or meaningful intention.

Similarly, in a sense of randomness and conscious acceptance at a
later stage of the work, there appear flesh-coloured spheres in some of
the paintings. These assisted the artist in her handling of chiaroscuro in
specific paintings, but in the end the photoshopped layer with these spheres
was simply not extinguished, as their presence in the artist's eyes visually
complemented the composition of the pictorial field.

And so, the name of the software in which it was created has cropped
up —we are dealing with digital painting here. It is painting created with a pen
and graphics tablet, digital brushes and strokes of bitmap colour spots. This
means that the stretchers hanging in the exhibition are covered with canvas
prints. However, this does not detract from their painterly quality. It should
be corrected right away that Maria does not approach digital illustration,
concept art from game development or promotional material from Ubisoft,
Red or other manufacturers with her work. Nor is it about digital realism,
or the manipulation of photography itself. All the works were created using
painterly methods from start to finish. And in them, the artist is diligent in
her use of stain and gesture or the duct of the digital brush, which is why, at
first, when looking from a distance, you might not even notice that you are
looking at prints.

It must also be said that the technique and tools used to create these
works are not only the result of the artist's lively fascination with digital
media and multimedia interpolated into her painting technique. It was also a
conscious logistical and organizational decision. No one needs to be reminded
of the restrictions and security protocols that the coronavirus pandemic that
dominated 2020 led to. Working on the virtual image did not require the artist
to have a huge studio, all she needed was a computer and a piece of desk,




which turned out to be a very clever way of coping with the COVID-related
hardships. In summary, the technique chosen here does not depreciate the
painterly effect of the set of 8 paintings, and perhaps even because of the
subject matter raised (the mass-produced doll), the existence of a digital file
that can be printed in infinite numbers builds additional meaning.

Let us now turn to the annexe entitled 'latex', which was created in
the Screen Printing Studio of dr Katarzyna tukasik. In this case, totally
antagonistically to the premise of the painting part, the artist allows herself
to criticize and manifest meanings. It is, however, a very cautious critique
based on sensitivity and fascination with the subject depicted. The prints
are the result of the artist's research and visual investigation into countless
wedding-themed forums and social media groups. It turned out that balloon
wedding decorations in the form of flowers, gates, bouquets of dubious visual
quality — very close to what we call kitsch, and in this case, one might be even
tempted to say that it is simply some visual disco-polo — are very popular in
Poland. Nevertheless, these forms — especially in a certain graphicization by
the artist — possess a kind of aesthetic attraction, and today we would read
them (rather than negate the value of their dubious prototypes) through the
prism of figures such as Takashi Murakami (known for his colourful florals),
but above all Jeff Koons, whose name is practically synonymous with balloon
doggies, especially in an overscaled and shiny metal form.

One should also note the pearlescent paper on which the silkscreen set
was created. This paper is characteristic of current trends in the wedding
and bridal industry. One could venture that it is a common standard. This
connection between the depicted image and the background itself is a very
conscious decision by the author, and it underscores the absurdity of the
fact that the depicted images really do exist somewhere, and people were
prepared to spend a lot of money on them in order to add an extra touch of
aesthetically dubious and ecologically harmful ornamentation to their nuptial
celebrations.

What is also interesting is the very process of creating these works. After
documenting the balloon decorations, Maria sculpted each image in 3D
modelling software. Then the form created by her from scratch became an
image, which was rasterized and serigraphically reflected.

Although there were more projects, only four prints were produced
due to the pandemic, which may seem a modest number, but it is necessary
to make allowances for the exceptional situation in terms of access to the
university's infrastructure this year.

It is also interesting to note the subtle compositional fluctuations and
leaps in the tectonics of these works, which the artist has realized entirely
consciously, as if they were introducing a miniature tremble in the world of
perfect balloons. If one were to look at these balloon floral arrangements
as a kind of Japanese ikebana, one could venture to say that these slight
compositional shifts are meant to be an expression of the ideology of wabi-
sabi, i.e. the acceptance of imperfection or the achievement of perfection by
means of anti-perfection. Of course, beauty by its very nature, in the realm
of this concept, cannot be complete and full, but can these natural categories
be attributed to latex inflatables? | do not know.

Maria’s balloon representations were created in very neon and vivid
colours. Like the colours of highlighter markers, they are eye-popping and
are a very concrete stylistic decision. They do not represent any jarring
cacophony, but they balance on the edge of what is flashy and virulent to the
eye of the cultural consumer.

The approach to kitsch and camp in the works that make up the annexe
also provide a kind of bridge to the painting works, as Ken and Barbie also
constitute a cultural text within the mainstream pulp. And although the
main diploma and the annexe seem to be formally different than similar, as a
viewer | have a sense of wholeness and exhibition coherence here.

Before concluding, let's have a look at the text 'Tenebrist self-portraits;
Rembrandt and Bacon' written under the supervision of dr tukasz Guzek. On
the face of it, the subject matter raised here may have no real bearing on the
realization of practical works, but the in-depth analysis of the portraits of the
two eminent painters seems to resonate in digital painting works which, after
all, are also portraits to some extent. Moreover, Bacon is, after all, known
for his use of deformation in his representations, which is just as evident in
Maria's work.

The text is structured in a readable way. It examines tenebrism as an
aesthetic assumption of chiaroscuro in painting and verifies specific painterly
examples that have historically established this kind of use of light in painting.
It is an in-depth comparative analysis of the paintings of the titular artists
with interestingly selected examples. In her argument, the degree candidate
discusses certain visual, aesthetic, historical and biographical categories. She
often uses a case study of Bacon's interjections and reminiscences about
Rembrandt, which can be found in transcripts of conversations or interviews
with the artist. But in addition to the Dutch master, a much broader, if not
general, influence of the work of other classical painters on the works of
Francis Bacon is also discussed here. The stylistic tools Bacon used are broken
down and can provide a methodical model that can be applied to any other
work.

Perhaps it is the parallelism of this theme that is reflected in Maria's
painterly work, and although | cannot confirm this one hundred per cent, |
can give credit to the fact that the theoretical work meets the objectives of
the written part of the degree project, and the source texts and selection of
examples are logical and natural.

In conclusion, | positively view all the elements put together by the
graduating student and conclude that the resulting degree project is a
sufficient basis for receiving the degree of Master of Arts, which Maria Ktos
certainly deserves.

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

Praca magisterska pisemna: Poetyka milczenia w wybranych realizacjach
artystycznych napisana pod kierunkiem dr. Zbigniewa Marnkowskiego.
Opiekun aneksu: prof. Jacek Zdybel

Promotor dyplomu: prof. Maciej Swieszewski

Recenzent: dr hab. Agata Zielinska-Gtowacka

Studies in Basics of Drawing and Painting in the Studio Prof. Marek Model
at the Academy of Fine Arts in Gdansk commenced in 2015.

Written master’s thesis: Poetics of silence in selected artistic works
written under the supervision Dr Zbigniew Marnkowski.
Supervisor of the annex: Prof. Jacek Zdybel

Supervisor of the degree project: Prof. Maciej Swieszewski
Reviewer: Dr hab. Agata Zielinska-Gtowacka

Dyplomowa praca magisterska Pani Aleksandry Kotwzan-Garczynskiej sktada
sie z trzech czesci. Artystyczna cze$é¢ dyplomu zatytutowana Ciafo ciszy to
cykl malarskich obrazéw, ktére powstaty w Pracowni Malarstwa prof. Macieja
Swieszewskiego. Aneks pt. Uspokojenie zostat zrealizowany w technice witra-
zu pod opieka prof. Jacka Zdybla. Praca teoretyczna pt. Poetyka milczenia
w wybranych realizacjach artystycznych zostata napisana pod kierunkiem dr.
Zbigniewa Mankowskiego.

Po zapoznaniu sie z czescig teoretyczng pracy magisterskiej Pani Aleksandry
Kotwzan-Garczynskiej zatytutowang Poetyka milczenia w wybranych reali-
zacjach artystycznych, odnosze wrazenie, ze zagadnienie milczenia i ciszy
to tematyka, ktéra nie pozostaje tylko w sferze doraznych zainterweniowan
artystki na potrzeby prezentacji dyplomowej, ale jest to obszar siegajacy
gtebiej, bliski jej osobowosci. Cisze nalezy rozumiec znacznie szerzej niz tylko
jako catkowity brak dzwiekéw zdolnych wytwarza¢ wrazenia stuchowe, ale
jako zjawisko ztozone, dokonujgce sie zaréwno w sferze dzwiekowej przyna-
leznej komunikowaniu, jak réwniez w sferze zachowarn, doznan zmystowych
i emocjonalnych. Spojrzenie malarza, tozsame jest z jego wrazliwoscig i zdol-
noscig subiektywnego odczuwania, przynalezy do jego doznan i przezyc,
jakich doswiadcza, o czym pisze Pani Aleksandra: ,Mdj cykl dyplomowy
oscyluje wokot ciszy, poszukiwania gtebi, kontemplacji ciata i jego material-
nosci. Skupiam sie na portretowaniu kobiet i mnie samej w sytuacji milczenia
i zatrzymania w nieobecnej przestrzeni, zanurzenia w kolorze, poczucia
pustki. Tworze zwiezte wypowiedzi, by zadaé pytanie o sens portretowania
i wyczuli¢ na pamieé zmystow, ktére dziatajg najpetniej w ciszy”.

Nasuwajg sie skojarzenia z kadrami enigmatycznego i nietatwego w odbio-
rze filmu Persona, dziele Ingmara Bergmana. Czarno-biate ujecia jawig sie
w dojmujgcy sposéb, obrazujg milczenie i pustke, obszar zainteresowan,
ktérego postanowita dotkng¢ dyplomantka. Kadry tego filmu to syntetycz-
ne wrecz ascetyczne obrazy, pozbawione koloru i zbednej narracji, stany
emocjonalne wyrazane poprzez mimike twarzy, wyraz oczu, niuanse gestow.
W pozornie spokojnym, przepetnionym cisza otoczeniu, dokonuja sie niejed-
noznaczne stany wewnetrznej i zewnetrznej przemiany bohaterek kreowa-
nych przez Liv Ullmann i Bibi Anderson, nastepuje rodzaj zatracenia wtasnej

tozsamosci, cisza wymownie przemawia do widza poprzez obrazy. Odnosze
wrazenie, ze elementy warstwy psychologicznej tego filmu mozemy odnalezé
w analizie rodzajow milczenia, ktdrej dokonuje w tekscie dyplomantka.

Dobor przyktaddw prac artystow, ktére opisuje autorka tekstu, dotyka-
ja dos¢ szerokiego spektrum tematu ciszy i milczenia w sztuce, odnoszg
sie rowniez do inspiracji, ktérym ulegata tworzac cykl obrazéw pt. Ciato
ciszy. Odwotuje sie do prac dawnych i wspdtczesnych artystow, dokonuje
miedzy innymi analizy barw i operowania $wiattocieniem na ptétnach Jana
Vermeera. Mistrz Vermeer stanowit rowniez bardzo silne Zrédto inspiracji
dla innego znanego twdrcy celebrujacego cisze, duriskiego malarza Vilhelma
Hammershgi. Artysta ten, redukujgc do minimum liczbe detali, skupia uwage
na tym, co jest istotg obrazu, na pustce, na rzeczach powszechnie raczej przez
nas niedostrzeganych, skfania do hipnotycznej kontemplacji pozornie pustych
przestrzeni wnetrz. Pozostajgc w objeciach ciszy wykreowanej przez malarza,
widz dostrzega nagle smuge $wiatta, delikatny odblask promieni stonecznych
na podtodze lub sptywajacy po futrynie drzwi, pytki kurzu tariczace w storicu,
sprawy btahe i nieistotne, a jednak jakas niewidzialna sita powoduje, ze widz
wpatrujac sie w nie, odczuwa niedosyt.

Dostrzegam tu pewnga analogie i wspdlnote Zzrodet twdrczosci dziewietna-
stowiecznego malarza i dyplomantki. Potrzeba tworzenia i obrazowania przez
artyste jest wartoscig autoteliczna, odbywajaca sie w ograniczonej przestrze-
ni pracowni, niezaleznie od podejmowanego tematu tworzonego dzieta,
w nieuswiadomiony sposdb bywa identyczna dla wielu twdrcéw, niezaleznie
od powododw i czasu jego powstania. Rodzaj medytacji i swoistego katharsis
dotyka twdrce w procesie tworczej wypowiedzi, szczegdlnie kiedy dotyczy
tresci emocjonalno-estetycznych.

Majac swiadomosé, ze nie sposdb jest w zwieztej formie teoretycznej pracy
magisterskiej przytoczy¢ wszystkie trafne i réwnie cenne przyktady twérczosci
artystéw, zatuje, ze dyplomantka pomineta cichego obserwatora samotnosci
i standw ciszy, jakim jest amerykarski artysta Edward Hopper. Jego obrazy
w kontekscie dzisiejszej sytuacji moga wydawac sie antycypacja otaczajacej
nas rzeczywistosci, zobrazowang relacjg doswiadczanej przez nas wszystkich
sytuacji pandemii wobec koniecznych ograniczen i dotkliwych restrykcji,
jakich doznajemy. Puste wnetrza kawiarni, sal teatralnych, wyludnione ulice,
milczacy, samotny cztowiek pozostawiony sam sobie, to bohaterowie izolacji,
niepewnosci i leku, bliscy naszym stanom emocjonalnym, niemal namacal-
nie obecni wsrdd nas. Industrialna pusta przestrzen milczy wymownie w jego
obrazach, powoduje u odbiorcy dyskomfort wszechogarniajacej ciszy i milczg-
cego przyzwolenia.

W czesci artystycznej cyklu dyplomowej prezentacji Cisza ciata uwage
odbiorcy zwraca obraz, odmienny w swojej formie od pozostatych, z namalo-
wang wyciagnieta w kierunku widza czerwong reka, w gescie dystansu,
sugerujac kadrowanie dtonia czego$ w oddali, wnikliwg obserwacje obiektu,
poddajac oko akomodacji, aby zobaczy¢ wyrazniej i wiecej. To jedyny obraz
prezentowanego cyklu tak wyraziscie nasycony barwami czerwieni, btekitu
izieleni, odrdznia sie wiekszym formatem, dominuje nad pozostatymi dzietami.
To autoportret, twarz autorki zawiera sie w niedomknietym gescie przestrzeni
palcow dtoni, w ktérym odczuwa sie dynamike i ekspresje tego gestu, poprzez
ktéry patrzy odbiorcom w oczy. W pozostatych przedstawieniach portreto-
wane kobiety uchwycone zostaty w introwertycznych pozach ciata, zanurzo-
ne w sobie, w objeciach wtasnych ramion, przytulonych, ztozonych dtoni.
Nieruchome ciata wydaja sie prowadzi¢ wewnetrzny dialog, a ich odwro-
cone twarze, zamkniete oczy, nieobecne, a jednak znaczaco komunikujace
0 swoim stanie, pomimo, ze milcza. Forma, jak pisat Wassily Kandinsky, jest
tylko zewnetrznym wyrazem wewnetrznej tresci, co wydaje sie by¢ tozsame
z intencjami artystki w przedstawieniu niepokojgcego podwdjnego portre-
tu tej samej osoby, naktadajacych sie na siebie twarzy wytaniajacych sie
z ciemnosci. Klimat pewnej tajemniczosci i niedopowiedzenia dopetnia utrzy-
mana w spokojnej i harmonijnej gamie barw, monochromatyczna kolorysty-
ka, ktéra swobodnie, lecz z namystem, operuje artystka w obrebie plam.

Aneks pt. Uspokojenie sktada sie z trzech witrazy, stanowigcych dopet-
nienie czesci artystycznej dyplomu. W domysinych autoportretach, ktére



w pierwszym odbiorze moga kojarzy¢ sie z posktadanymi z kawatkow,
wczesniej podartych fotografii, dostrzegam delikatny graficzny rysunek
wtoséw, powstatych poprzez wydrapywanie w wypalanych warstwach szkli-
wa. Specyfika techniki witrazu wymaga od tworcy umiejetnosci warsztato-
wych oraz zastosowania odmiennych srodkéw wyrazu plastycznego od tych
stosowanych w malarstwie, co wigze sie z procesualnoscia powstawania jego
ostatecznego ksztattu. Perfekcja naktadania warstw szkliwa na ptaszczyzne
szkta w celu wydobycia subtelnych niuanséw zastosowanych barw oraz uzyska-
nie efektoéw pociggnie¢ pedzla, wymaga namystu i skupienia, co czuje sie
w realizacjach autorki. Odcienie szarosci, bragzéw i granatéw, przenikajg sie na

szklistej powierzchni poszczegdlnych elementéw, uwidaczniajac sie w miare
zblizania sie widza do prac, odkrywajg swoja subtelnos¢ i Swietlisto$¢ wynika-
jaca z wtasciwosci szkta i techniki.

Dyplom, jego czes¢ artystyczna wraz z tekstem teoretycznym, stanowi
spdjng catos¢ pod wzgledem merytorycznym i artystycznym. Wnosze do
Komisji Wydziatu Malarstwa Akademii Sztuk Pieknych w Gdarisku o nadanie
Pani Aleksandrze Kotwzan-Garczyniskiej tytutu zawodowego Magistra Sztuki.

dr hab. Agata Zielinska-Gtowacka
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Ms Aleksandra Kotwzan-Garczyriska's degree project consists of three parts.
The artistic part of the degree piece entitled 'The body of silence' is a series of
paintings created in the Painting Studio of Professor Maciej Swieszewski. The
annexe entitled 'Serenity' was created in the technique of stained glass under
the supervision of Prof. Jacek Zdybel. The theoretical work entitled " Poetics
of silence in selected artistic works" was written under the supervision of dr
Zbigniew Mankowski.

After reading the theoretical part of Ms Aleksandra Kotwzan-
Garczynska's MA thesis entitled 'Poetics of silence in selected artistic works',
| am convinced that the issue of silence and stillness is a subject that does
not remain only in the sphere of immediate interest for the purposes of the
diploma presentation, but is an area reaching deeper that is close to her
personality. Silence should be understood much more broadly than just the
total absence of sounds capable of producing auditory impressions, but as
a complex phenomenon, taking place both in the sound sphere belonging
to communication and in the sphere of behaviour, sensory and emotional
experiences. The painter's gaze, which is identical with his or her sensitivity
and capacity for subjective feeling, belongs to his or her sensations and
experiences, as Aleksandra writes: "My graduation series oscillates around
silence, the search for depth, contemplation of the body and its materiality. |
focus on portraying women and myself in a situation of silence and detention
in an absent space, immersion in colour, a sense of emptiness. | create
succinct statements to question the meaning of portraiture and to sensitize
the memory of the senses, which work most fully in silence."

The associations with the stills from the enigmatic and not so easy
film Persona by Ingmar Bergman come to mind. The black-and-white shots
are striking, depicting silence and emptiness, an area of interest that the
degree candidate has decided to touch. The film's frames are synthetic, even
ascetic images, devoid of colour and superfluous narration, emotional states
expressed through facial expressions, eye expressions, and nuanced gestures.
In the seemingly tranquil environment filled with silence, ambiguous states
of inner and outer transformation of the heroines created by Liv Ullmann and
Bibi Anderson take place, a kind of loss of their own identity, silence speaks
eloquently to the viewer through the images. | have the impression that we
can find elements of the psychological layer of this film in the analysis of the
types of silence that the degree candidate makes in the text.

The selection of examples of works that the artist describes spans
across quite a broad spectrum of the theme of silence in art, and also
refers to the inspiration she was subjected to when creating her series of
paintings entitled The body of silence. She refers to the works of ancient
and contemporary artists and analyses, among other things, the handling of
colours and chiaroscuro by Jan Vermeer. The master Vermeer was also a very
strong source of inspiration for another well-known artist celebrating silence,
the Danish painter Vilhelm Hammerhoi. By reducing details to a minimum,
this artist focuses on the essence of the painting, on emptiness, on things
we commonly rather overlook, and encourages hypnotic contemplation of
seemingly empty interior spaces. Remaining in the embrace of the silence
created by the painter, the viewer suddenly notices a streak of light, a delicate
glint of sunlight on the floor or running down the doorframe, "dust specks
dancing in the sun", trivial and insignificant matters, and yet some invisible
force causes the viewer to gaze at them and feel unsatisfied.

| see here some analogy and commonality of reasons between the work
of the 19th century painter and the graduate. The artist's need to create and
depict is an autotelic value, taking place in the limited space of the studio,
regardless of the subject of the work being created, in an unconscious way
that is identical for many artists, regardless of the reasons and time of its
creation. A kind of meditation and a kind of catharsis affects the artist in the
process of creative expression, especially when it concerns emotional and
aesthetic content.

Being aware that it is impossible to cite all the apt and valuable examples
of artists' work in the spatially limited theoretical form of the degree project,
| regret that the graduating student omitted the American artist Edward

Hopper, a silent observer of solitude and silence. In the context of today's
situation, his paintings may seem to be an anticipation of the reality that
surrounds us, an illustrated account of the pandemic situation experienced by
all of us in the face of the necessary limitations and severe restrictions we are
experiencing. Empty interiors of cafés, theatre halls, deserted streets, silent,
lonely people left alone — these are protagonists of isolation, uncertainty and
fear, close to our emotional states, almost tangibly present among us. The
industrial empty space is eloquently silent in his paintings, causing the viewer
a discomfort of all-encompassing silence and silent acquiescence.

The artistic part of the degree project Silence of the body draws the
viewer's attention to a painting, which different in its form from the others,
with a red hand stretching out towards the viewer, in a gesture of distance,
suggesting the framing of something in the distance with the hand, a close
observation of the object, subjecting the eye to accommodation in order
to see more clearly. This is the only painting of the presented series that is
so vividly saturated with colours of red, blue and green, it is distinguished
by its larger format, dominating the other works. It is a self-portrait: the
author's face is contained in the open gesture of the space between her
hand fingers, in which one feels the dynamism and expression of this gesture,
through which she looks the viewer in the eye. In the other representations,
the portrayed women are captured in introverted body poses, immersed
in themselves, in the embrace of their own arms, hugged, folded hands.
The motionless bodies appear to be engaged in an internal dialogue, and
their upturned faces, eyes closed, absent yet meaningfully communicating
their condition, despite being silent. The form, as Vassily Kandinsky wrote,
is only the outward expression of the inner content, which seems identical
to the artist's intentions in the representation, a disturbing double portrait
of the same person, overlapping faces emerging from the darkness. The
atmosphere of a certain mystery and understatement is complemented by
the monochromatic colouring, maintained in a calm and harmonious range of
colours, which the artist freely, but thoughtfully, operates within the patches.

The annexe entitled Serenity consists of three stained glass works,
complementing the artistic part of the diploma. In the self-portraits, which
at first may be associated with the previously torn up photographs put
together from pieces, | notice a delicate graphic drawing of hair, created by
scratching in the layers of glaze. The specificity of the stained-glass technique
requires technical skills in the use of different means of artistic expression
than those used in painting, which is connected with the process of its final
shape formation. The perfection of applying layers of glaze to the surface
of the glass in order to bring out the subtle nuances of the colours used
and to obtain the effects of the brushstrokes, requires great concentration,
which can be felt in the artist's creations. Shades of grey, brown and navy
blue, intermingle on the glassy surface of the individual elements, becoming
apparent as the viewer approaches the works, revealing their subtlety and
luminosity resulting from the properties of glass and technique.

The degree project (both its artistic part and the theoretical text)
constitutes a coherent whole in terms of content and artistry. | recommend
that the Committee of the Faculty of Painting of Academy of Fine Arts in
Gdansk that Ms Aleksandra Kotzan-Garczyriska be awarded the professional
title of the Master of Arts.

Dr hab. Agata Zielinska-Gtowacka
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Kaja Kumor

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

Praca magisterska pisemna: Seksualnos¢ kobiety w sztuce. Kontekstualizacja
procesu tworzenia wizerunku na podstawie wybranych dziet

napisana pod kierunkiem dr Katarzyny Lewandowskiej.

Opiekun aneksu: prof. Jacek Zdybel

Promotor dyplomu: prof. Krzysztof Gliszczyriski

Recenzent: dr Filip Ignatowicz

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

Written master’s thesis: Female sexuality in art. The contextualization
of the process of image creation based on selected works

written under the supervision of Dr Katarzyna Lewandowska.
Supervisor of the annex: Prof. Jacek Zdybel

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

Wedtug statystyk w chwili pisania tego tekstu az 1/4 wszystkich online'owych
zapytan i wyszukiwan w internecie dotyczyta tematyki erotyki lub seksu,
a sama wyszukiwarka Google w 0,41 sekundy jest w stanie wskaza¢ ponad trzy
miliardy wynikéw w postaci stron internetowych zawierajgcych stowo: ,sex”.
Badania powaznych instytucji wskazujg, ze cata sie¢ internetowa to co najmniej
w 4% tylko erotyka badz pornografia, a w zaleznosci od zastosowanej metody
badawczej niektdre zrédta srednio dobijajg az do 30%, czasami nawet wiecej.

Ten jakze informatyczno-statystyczny wstep, cho¢ mogtby wydawacd
sie pochodzacy z innego tekstu niz recenzja pracy dyplomowej na Wydziale
Malarstwa, jest jak najbardziej potrzebnym kontekstem dla zarysowania dzia-
tania malarki — Kai Kumor, poniewaz swiadomos¢ ta pozwoli nam opowiedziec¢
o hipokryzji mediéw spotecznosciowych i spotecznych systemow estetyczno-
-moralnych, ktérg u podstaw swojego myslenia czujnie krytykuje w swojej
pracy dyplomantka.

Jej tworczos¢ w duzym skrécie myslowym mozna czyta¢ miedzy innymi
jako gest sprzeciwu wobec istniejgcej cenzury w mediach oraz w internecie.
Zaréwno w pracy artystycznej, jak i tekscie dotyka obszaru norm moralnych,
kulturowych i estetycznych i wchodzi z nimi w bardzo kompetentng dyskusje.
Bada paradoks pomiedzy ideg piekna a cenzura, ktéry werbalizuje sie w regu-
laminach i politykach réznych serwiséw spotecznosciowych. Weryfikuje grani-
ce pomiedzy stylem a obsceng. Rozwaza aspekt seksualizacji ciata. Prezentuje
konflikt: ciato estetyczne versus ciato odrzucone. Rozmysla nad europejskim
dualizmem dzielgcym byt na dusze i ciato.

W czesci teoretycznej zatytutowanej Seksualnos¢ kobiety w sztuce.
Kontekstualizacja procesu tworzenia wizerunku na podstawie wybranych dzief.
Kaja dotyka aspektow ptci, zaréwno w obszarze biologicznym, jak i spote-
cznym, ale tez w ujeciu performatywnej ptciowosci, od fizycznosci i biologii, po
kulturowe aspekty popedu i reprodukcji. Wskazuje na seksualnos$¢ jako indy-
widualng kwestie kazdego cztowieka oraz wazny element zycia i nieodtgczny
element sztuki od czaséw paleolitu. Bardzo trafnie analizuje kulturowe prze-
miany w historii cywilizacyjnej cztowieka, od pierwotnych kultéw ptodnosci
werbalizujgcych sie w motywach waginalnych po czasy wspétczesne nasaczone
gtéwnie dominujgcym/patriarchalnym spojrzeniem na rzeczywistosé. Zatem
Smiato mozna powiedzied, ze Kaja zwraca uwage na fallocentryczne, uwikfa-
ne w estetyczne kanony historyczne, poszukiwanie piekna kobiecego w opar-
ciu o mtodos¢ i jedrnos¢ ukazywanego obiektu — ciata kobiety — ktory czesto
zostawat poddawany fetyszyzacji. W swojej probie zdefiniowania kobiecosci

prezentuje ja jako fantazmat, ale zdaje sie tez wskazywac, ze po prostu nie ma
jednej wersji tego, co kobiece. Takie same wnioski wysnuwa na temat femini-
zmu, w ktérego obrebie prezentuje rézne poddefinicje, czasami wykluczajgce
sie strategie/narracje i wazne zwroty historyczne.

Warto zwréci¢ uwage na to, ze w przeprowadzonym kulturowym badaniu
bardzo dobrze do podjetego zatozenia dopasowana zostata bibliografia, poru-
szajgca sie w obszarze tematycznym wspomnianego juz feminizmu, ale takze
szerzej: ciata, aktu, kanondw piekna i estetyki. Wszystko tu sie zgadza.

Dyplomantka przywotuje i poddaje gtebokiej analizie interesujace przy-
ktady ze sztuki — s3 to: wyprzedzajgce niebinarne postrzeganie ptci fotogra-
fie Lucy Schwob (znanej takze jako Claude Cahun), Grzech Pierworodny Alicji
Zebrowskiej, Poczgtek Swiata Gustava Courbeta, niemozliwa do pominiecia
w takim temacie lwona Demko i jej Kaplice Waginy, czy chociazby Wenus
z lustrem Diego Velazqueza oraz seria zdje¢ kulturystki Lisy Lyon autorstwa
Roberta Mapplethorpe’a, autoportrety Hannah Wilke, analogiczna praca
Olimpia Katarzyny Kozyry, szalenie aktualne do dzi$ maszyny vendingowe
Joanny Rajkowskiej petne ,auto-produktéw” (pt. Satysfakcja gwarantowa-
na), permutacje piersi Marthy Wilson, czy tez postawa i twdrczosé Aliny
Szapocznikow. Ale w swoich rozwazaniach siega takze po realizacje stworzone
nawet sze$¢ tysiecy lat przed nasza erg i jednoznacznie zwigzane z kultem wagi-
ny — religig zyciodajnosci. Wszystkie przytoczone przyktady wskazujg na abso-
lutng $wiadomos¢ dyskursu, w ktérym porusza sie Kumor, nie tylko w obsza-
rze teoretycznym, poniewaz zdobyta wiedza ma wyrazne odzwierciedlenie
w samych pracach twérczych.

Wiemy juz, ze Kaje Kumor ewidentnie interesuje ciato w kulturze, ale
wazne, ze szczegdlnie frapuje jego obecnos¢ w kulturze masowej, stad tez
chociazby odwotanie do pracy Joanny Rajkowskiej, jak i pojawiajacy sie
w tworczosci dyplomantki kontekst internetowo-medialny, ktéry zanalizuje
nizej. PrzejdZzmy do malarstwa.

Dyplom artystyczny to ponad 70 realizacji malarskich o réznych forma-
tach, taczy je tytut serii: Pudendum - stowo wywodzace sie z taciny, oznacza-
jace zenskie genitalia, ale etymologicznie wywodzace sie ze stowa oznaczaja-
cego wstydzic sie / chowac (nietrudno tu zauwazy¢ analogie do stowa ,srom”,
ktére w jezyku polskim oznacza takze wstyd i haribe). Powstate obrazy taczy
takze wspdlna paleta barwna, rodzaj luznego gestu, sposéb kadrowania ciata
(wszak nigdy nie widzimy tu catej postaci, a czasami sg to tylko i wytgcznie
kobiece genitalia i ,portrety” sutkéw). Ale przede wszystkim zespala je temat.
Mniejsze formaty uktadajg sie na Scianach w serie i dynamiczne zestawy niczym
nieskrepowanych czesci ciata. W tym malarstwie mozna zauwazy¢ podjety
przez artystke szereg zabiegéw egalitaryzujacych — posrdd postaci i czesci ciat
prezentowanych w zestawie prac mozemy zauwazy¢ rézne pochodzenia etnicz-
ne i rasy modelek i modeli, osoby starsze, osoby w cigzy, osoby nieheteronor-
matywne i transptciowe — wedtug autorki sg to grupy, ktérym w przestrzeni
publicznej zazwyczaj odmawia sie prawa do ich seksualnosci. Ale na tym Kumor
nie poprzestaje, artystka zauwaza powazng negacje (w sferze seksualnosci)
ze strony mainstreamu takich zjawisk jak ciato schorowane, straumatyzowa-
ne, po mastektomii, wiekowe, czy niepetnosprawne. | rzeczywiscie trudno sie
ztym nie zgodzi¢, skoro filmy takie jak Touch me not rumunskiej rezyserki Adiny
Pintilie (laureatka Ztotego NiedZwiedzia na Berlinale) sa nadal formg oswajania
rzeczywisto$ci zamiast po prostu jednym z przejawoéw szerokiej kultury wizu-
alnej opowiadajacej o wspdtczesnosci. W tym kontekscie dyplomantka trafnie
cytuje stowa Matgorzaty Lisiewicz: ,To, co nie miesci sie w granicach obowig-
zujgcej normy, nie ma prawa do publicznej reprezentacji”. Zdaje sie, ze ogdlng
definicje piekna Kaja traktuje jako ograniczenie ciata, poniewaz moze stac sie
to powodem tak zwanego body-shamingu. Jako dygresje wspomne, ze body-
-shaming Kaja zauwaza i wytyka nawet na szkicu Leonarda da Vinci powszech-
nie znanym jako Groteskowa stara kobieta.

W kilku matych obrazach widocznych na wystawie pojawia sie takze
ideowa (symboliczna) dominanta kompozycyjna w postaci kursora komputero-
wego rodem z Windows, co dostownie przywotuje kontekst cyfrowy i medial-
ny. Zestaw wiekszych obrazéw juz nieco smielej, jednak nadal w iScie malarski
sposob, wchodzi w gre z Instagramem i jego kafelkowatosciag kwadratowych
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kompozycji. W obrazach wida¢ pewne wymalowane obszary niby to passe-
-partout. Z tych krawedzi najczesciej tez wydostaje sie gest, malarska forma,
ktdra rozciaga sie i od-autorsko, z zatozenia préobuje pewne aspekty przedsta-
wionych ciat ocenzurowad, tak by obrazy staty sie zjadliwe dla osoby cenzora,
tu w postaci bezosobowego Instagromowego algorytmu. Co ciekawe i wazne
jako pretekst twdrczy inicjujacy stworzenie tych realizacji, spiesze wyjasnic¢
tym, ktérzy nie bawia sie w zbieranie followerséw na swoich profilach i [i-
ke'éw pod postami, ze regulaminy i algorytmy wiekszosci mediéw spoteczno-
Sciowych zabraniajg publikacji tylko i wytacznie kobiecych sutkdéw, meskie — s
ok, poniewaz nie stanowig obiektu seksualizacji. Dlatego wtasnie catos¢ wypo-
wiedzi malarskiej Kai mozna traktowac jako walke o wolno$¢ w samostanowie-
niu o swoim ciele i jego obecnosci w social mediach. Na niejednym z przed-
stawionych dziet sama forma reprezentujaca cenzure bardzo ciekawie zastania
tylko czes$¢ brodawki sutkowej lub delikatnie z nig graniczy, tak by realizacja
statfa sie pretekstem do rozmowy na temat tego, co powinno by¢ ukryte, a co
odstoniete. Artystka o aspekcie tej auto-cenzury pisze tak: ,Wsadzone w ramy
ptétna, bezosobowe ciata ujete na moich obrazach s osadzone w kontekscie
jego wizerunku w sztuce i mediach. Wcielajac sie w role cenzora umiescitam
przedstawienia przeréznych form cielesnosci w kadrze ptétna i niczym gumka
zamazatam to, co toksyczne normy estetyczne w dzisiejszym spoteczenstwie
uznatyby za niemite dla oka, czy wrecz gorszace odbiorce”. Gre, ktéra rozpoczy-
na dyplomantka mozna réwniez czytac¢ jako mrugniecie okiem do catej sztuki,
ktéra od wiekow prébuje sie tej czy innej cenzurze wymknac — jak chociazby
rafaelowska Fornarina niby to przykryta przezroczystg tkaning z bisioru, Maja
naga kontra Maja ubrana Francesco Goyi, styl mokrych szat Lizypa praktycz-
nie odstaniajacy cate ciato analogicznie do bardziej wspdtczesnych konkurséw
mokrego podkoszulka, czy po prostu zabieg odwotywania sie tematycznie
do scen i motywdw mitologicznych celem namalowania catej rzeszy aktow.
Weryfikacja tego myslenia w obchodzeniu cenzury i przeniesienie go na wspot-
czesnos$é lezy u podstaw powstania tych rozmalowanych wizerunkéw kobiece-
go ciata.

I cho¢ moze nie jest tak, ze uzytbym do opisu tych prac stéw: innowacyj-
ne, nowe, przetlomowe, to na pewno powiedziatbym: malarskie, szczere, inte-
resujace, potrzebne, postinternetowe, odnoszace sie do wspodtczesnosci — co
w ostatecznym rozrachunku moze by¢ jeszcze wazniejsze. Tym bardziej biorgc
pod uwage dzisiejszy kontekst spoteczno-polityczny, w jaki obecnie wystawa
Kai sie wpisuje. | cho¢ wiem, ze realizacje te powstawaty jeszcze na dtugo przed
strajkiem, protestami i kobiecym zrywem w naszym kraju, to artystka potwier-
dzita, ze aprobuje te nowe, dodatkowe, znaczenia, jakich obecnie nabiera jej
wystawa.

Bardzo wysoko cenie sobie tez aspekt wirtualnej obecnosci tych prac
w internecie i realnej, cho¢ sieciowej, walki z algorytmami. Co ciekawe nagos¢
jako tzw. ,empowerment” (co z angielskiego okresla aspekt wzmocnienia, prze-
jecia kontroli i posiadanie sity) wcale nie jest jednoznaczna w $rodowisku
kobiet, nawet tych protestujacych. Interesujagcym i obecnie stosunkowo Swie-
zym byt mini-konflikt, internetowa drama sprowokowana ostatnig oktadka
polskiej wersji magazynu VOGUE, na ktérej Anja Rubik ubrana tylko w szpilki,
w niby to iScie newtonowskiej pozie (znanej z fotografii Helmuta) trzyma race.
Zdjecie, ktére wedle intencji autorki miato sie sta¢ wyrazem symbolicznego
udziatu w protescie, stato sie koscig niezgody posréd oséb, ktére nie toleru-
ja obiektywizacji kobiety i sptaszczenia sity kobiecosci do aspektu cielesne-
go badz seksualnego. Z drugiej jednak strony jest tez spory ob6z oséb, ktére
catkowicie uznaja perspektywe kategorii, ktéra zdaje sie ostatnio w sztukach
stawac coraz to bardziej popularna — czyli tak zwany , selfie-feminizm”, ktory
odnosi sie chociazby do twérczosci Zofii Krawiec i wiasnie jej obecnosci w social
mediach. Samo hasto rodzi wiele pytan, takich jak, cytuje ,,czy emancypacja jest
tylko dla pieknych kobiet?” albo ,,czy emocjonalny ekshibicjonizm moze komus
w ogble pomdc”. Nie mam zamiaru tutaj stawac po jakiejkolwiek ze stron, praw-
dopodobnie po prostu: ,Feminizm dziewczyn z oktadek magazyndw jest inny
niz feminizm dziewczyn, ktdére kazdego dnia walcza o przetrwanie.” (to cytat
z przywotanej wczesniej Zofii Krawiec z Szumu). A z drugiej strony jezeli poja-
wia sie jaki$ gtos aktywnie dziatajacy w danej sprawie w szczerych intencjach,

to proponuje go po prostu wystuchaé, a nie od razu ocenia¢ (w czym zdaje mi
sie, ze narodowo i po ludzku jesteSmy gremialnie najlepsi) — tu koricze dygre-
sje. Ze wzgledu na ten dyskurs i aspekt dychotomicznej oceny kategorii selfie-
-feminizmu, szalenie interesujgce wydaje mi sie wtasnie to, czego na wystawie
Kai Kumor nie wida¢ gotym okiem, a co jest integralng jej czescig — dziatanie
online artystki, a wrecz mini kampania internetowa dedykowana ciatu i poru-
szanym problemom jego cenzury, a takze walka z, niestety, bardzo popularnym,
body-shamingiem. | wtasnie w tym ostatnim aspekcie widze spora szanse, ze
Kumor nie spotka sie z negatywnym odbiorem w przypadku czesci publiczno-
$ci, co spotkato przywotang wczesniej w tekscie Rubik. Cho¢ nigdy nie mozemy
by¢ pewni, jak i czy w ogdle posréd miliona sieciowych bodzcéw online'owa
publiczno$¢ w ogdle zareaguje. Ale trzymam za Kaje kciuki, bo w zestawie opisy-
wanych przeze mnie prac i znajdujgcych sie na nich ciat nie chodzi o erotyke,
a o egalitarne prawo do indywidualnej seksualnosci i cielesnosci, niezaleznie od
ptci biologicznej, kulturowej czy mézgowej. Parafrazujac stowa Barbary Kruger
— ,ciato jest polem walki” — ja dodam tu niestety stowo ,nadal”. W obrebie
internetu sporo z tych dziatan ,wojennych” skupito sie wtasnie w obszarze
brodawki sutkowej. W social mediach sutki nie sa rowne. Jak juz wspomina-
tem: meskie moga wystepowac wszedzie i nikogo nie oburzajg, natomiast te
kobiece z zatozenia nalezy $cigac i cenzurowaé, poniewaz sg przejawem obsce-
ny albo mogg stac sie przedmiotem pozadania. Dlatego tez wpisanie sie jezy-
kiem malarskim w akcje #freethenipple (z ang. #uwolniésutek) i #bodypositivity
(#ciatopozytywnosc) to adekwatny gest artystki w kontekscie wspdtczesnych
narzedzi wychodzenia z tworczoscig do odbiorcéw.

Mozna zaryzykowac stwierdzenie, ze w oczach artystki media spoteczno-
Sciowe to przedtuzenie kultury kapitalizmu i promocja ciat idealnie wpisujacych
sie w dany, wspotczesny, kanon piekna. Akcja wrzucenia wszystkich sktadowych
pracy dyplomowej na Instagrama w momencie rozpoczecia obrony i rodzaj
,bombingu” (tu zapozyczenie z nomenklatury streetartowej) to powrot cate-
go projektu do jego zrédta, do internetu i préba zalania przestrzeni tzw. feeda
serig artystycznych postéw realnie walczacych z hipokryzjg cenzury.

Przejdzmy teraz do realizacji suplementarnej. Aneks artystyczny pod tytu-
tem Cups to trzy mozaiki szklane, ktére z pozoru moga wydawac sie skrom-
ne ilosciowo (w zestawieniu z masg zrealizowanych na wystawe ptdcien),
niemniej jednak nalezy zwrécié tu uwage na precyzje ich wykonania i rozma-
lowanie uzyskane za pomoca bardzo wrazliwie uzytego koloru. Ciekawy jest
tez aspekt, ze w kontrze do prostokatnych realizacji olejnych, ktére nawigzuja
do typowego formatu znanego nam z instagramowe;j siatki, wszystkie mozai-
ki zostaty zaaranzowane w formie tonda, podbijajacego skojarzenie z piersia
i jeszcze bardziej wyciggajacego na pierwszy plan sutek — ktéry jest bohaterem
wiekszosci przedstawionych na wystawie prac, w tym takze tych zrealizowa-
nych w Pracowni Malarstwa Sciennego i Witrazu.

Konkludujac, rozbuchane malarstwo Kai Kumor zaprezentowane w ramach
gtéwnej pracy artystycznej powstatej pod promotorem prof. Krzysztofem
Gliszczyskim, aneks w postaci mozaiki wykonanej pod opiekga prof. Jacka Zdybla,
a takze praca teoretyczna napisana pod okiem dr Katarzyny Lewandowskiej,
sg ewidentnym powodem, by rekomendowa¢ pozytywng ocene tego dyplomu
i nadanie autorce tytutu magisterki sztuki. To bardzo inteligentna praca, ktéra
idealnie wpisata sie w aktualny dyskurs spoteczno-polityczny, ale niezaleznie
od czasu prezentacji cechuje jg po prostu ogromna koherentnos$¢ wszystkich
zrealizowanych elementéw i dodatkowo wyrdznia ja interesujace rozszerzenie
w postaci obecnosci tej wystawy online, co zastuguje na dodatkowg pochwate.

Na sam koniec przywotam jeszcze jeden z wielu interesujacych fragmen-
tow zacytowanych w tekscie przez Kaje: ,Wolnos$¢ seksualna jest synonimem
wolnosci spotecznej lub pierwszym krokiem do rewolucji spotecznej” (Lynda
Nead, Akt kobiecy. Sztuka, obscena i seksualnos¢). | jeszcze stowa samej dyplo-
mantki: ,Zyjac w $wiecie opanowanym przez kapitalizm i patriarchat ciezko jest
wyobrazi¢ sobie inny stan rzeczy. (...) Walka o autonomie [ciata] w przestrzeni
sztuki i nie tylko to zatem priorytet”.

dr Filip Ignatowicz
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According to statistics, at the time of writing, as many as one quarter of all online
queries and searches on the internet concerned erotica or sex, and Google alone
can show more than 3 billion results in the form of websites containing the word
“sex” in 0.41 seconds. Studies by serious institutions indicate that at least 4%
of the entire Internet is made up of erotica or pornography, and depending on
the research method used, some sources average as much as 30%, sometimes
even more.

Although this introduction revolves around IT or statistics, and might seem
like something from a text different than a review of a degree project at the Fac-
ulty of Painting, it is the most necessary context for outlining the painterly work
of Kaja Kumor, as this awareness will allow us to talk about the hypocrisy of social
media, as well as the aesthetics and morality of social systems, which the degree
candidate perceptively criticizes in her work.

In broad strokes, her work can be read, among other things, as a gesture
against existing censorship in the media and on the internet. In both her artistic
work and her text, she touches upon the area of moral, cultural and aesthet-
ic norms and enters into a very competent discussion with them. She explores
the paradox between the idea of beauty and censorship, which is verbalized in
the rules and policies of various social networks, reviews the boundary between
style and obscenity, considers the sexualization aspect of the body and presents
the conflict: the aesthetic body versus the rejected body. Eventually, she reflects
on the European dualism dividing existence into soul and body.

In the theoretical part entitled "Female sexuality in art. The contextualiza-
tion of the process of image creation based on selected works" Kaja touches on
aspects of gender, both in the biological and social aspects, but also in terms of
performative sexuality, from physicality and biology to cultural aspects of libido
and reproduction. She points to sexuality as an individual issue for each person
and as an important element of life and an integral part of art since the Paleo-
lithic era. She aptly analyses the cultural transformations in the history of human
civilization, from primordial fertility cults verbalized in vaginal motifs to modern
times abounding with a mainly dominant/patriarchal view of reality. Thus, it is
safe to say that Kaja draws attention to the phallocentric search for female beau-
ty, entangled in historical aesthetic canons, based on the youthfulness and firm-
ness of the depicted object — the often fetishized female body. In her attempt to
define femininity, she presents it as a phantasm, but also seems to indicate that
there is simply no single version of femininity. She draws the same conclusions
about feminism, within which she presents various sub-definitions, sometimes
mutually exclusive strategies/narratives and important historical turns.

It is noteworthy that the bibliography is very well suited for the assumption
made in the cultural research, moving within the thematic area of the aforemen-
tioned feminism, but also more broadly: the body, the nude, canons of beauty
and aesthetics. Everything here fits together.

The degree candidate cites and deeply analyses interesting examples from
art. These are: Lucy Schwob's (also known as Claude Cahun) photographs, which
anticipated the non-binary perception of gender; Alicja Zebrowska's 'Original
Sin'; Gustave Courbet's 'Origin of the World'; Iwona Demko and her 'Chapel of
the Vagina', which would be impossible to ignore here; Diego Velazquez's "Ve-
nus with a Mirror"; Robert Mapplethorpe's series of photographs of the body-
builder Lisa Lyon; Hannah Wilke's self-portraits; Katarzyna Kozyra's analogous
work "Olympia"; Joanna Rajkowska's insanely up-to-date vending machines full
of "self-products" (under the title: "Satisfaction Guaranteed"); Martha Wilson's
breast permutations; or the attitude and work of Alina Szapocznikow. But in her
reflections, she also refers to works created as much as 6,000 years BC, which
are unequivocally linked to the cult of the vagina — the religion of life-giving.
All the examples cited indicate an absolute awareness of the discourse in which
Kumor operates, not only in the theoretical area, as the knowledge gained is
evidently reflected in the creative works themselves. We already know that
Kaja Kumor is clearly interested in the body in culture, but it is important that
she is particularly interested in its presence in mass culture, hence the reference
to the work of Joanna Rajkowska, for example, as well as the internet and media
context appearing in her work, which I will analyze briefly. Let us move on to
painting.

The artist's diploma consists of more than 70 paintings of various formats,
united by the title of the series: "Pudendum" — a word derived from Latin,
meaning female genitalia but etymologically derived from a word meaning
to be ashamed/hide (it is not difficult to see an analogy here with the word
"srom", which in Polish also means shame and disgrace). The resulting images
are also linked by a common colour palette, a kind of loose gesture, a way of
framing the body (after all, we never see the whole figure here, and sometimes
there are only female genitalia and 'portraits' of nipples). But above all, they
are united by the theme. Smaller formats are arranged on the walls in series
and dynamic sets of unrestricted body parts. The artist's egalitarian approach
can be seen in her paintings: among the figures and body parts presented in
the set of works, we can see different ethnic origins and races of the models, el-
derly people, pregnant women, non-heteronormative and transgendered peo-
ple —according to the artist, these are groups who are usually denied the right
to their sexuality in the public space. But Kumor doesn't stop there; she also
notes the serious negation (in the sphere of sexuality) by the mainstream of
such phenomena as the sick, traumatized, post-mastectomy, aged or disabled
bodies. And indeed, it is hard to disagree, since films such as 'Touch me not', by
Romanian director Adina Pintilie (winner of the Golden Bear at the Berlinale),
are still a form of taming reality rather than simply one of the manifestations
of a broad visual culture that talks about the present. In this context, the grad-
uate aptly quotes Matgorzata Lisiewicz's words: '"What does not fit within the
boundaries of the current norm has no right to public representation’. It seems
that Kaja treats the general definition of beauty as a limitation of the body, as
this can become a reason for so-called body-shaming. To digress a bit, | will
mention that body-shaming is even noted and pointed out by Kaja in a sketch
by Leonardo da Vinci commonly known as 'The Grotesque Old Woman'.

Several of the small paintings in the exhibition also feature an ideological
(symbolic) compositional dominant in the form of a Windows-like computer
cursor, which literally evokes the digital and media context. The set of larger
paintings already plays a little more boldly, but still in a truly painterly way,
with Instagram and its tiled compositions. In the paintings, you can see some
painted areas of as if they formed some passe-partout. From these edges, too,
there is most often a gesture, a painterly form that extends and, by design,
attempts to censor certain aspects of the depicted bodies so that the images
become palatable for the person of the censor, here in the form of an imper-
sonal Instagram algorithm. What is interesting — and important — as a creative
pretext initiating the creation of these works, | want to explain to those who
do not play with collecting followers on their profiles and likes under posts that
the regulations and algorithms of most social media forbid the publication of
female nipples only, male nipples are ok, as they are not an object of sexual-
isation. This is why the entirety of Kaja's painting statement can be seen as a
fight for freedom in self-determination about her body and its presence on
social media. In more than one of the works depicted, the very form represent-
ing censorship very interestingly covers only part of the nipple or delicately
borders it, so that the work becomes a pretext for a conversation about the
areas that should be hidden or uncovered. The artist writes of an aspect of
this self-censorship as follows: "Limited by the frames, the impersonal bodies
captured in my paintings are embedded in the context of its image in art and
media. Playing the role of a censor, | placed representations of various forms
of corporeality within the frame of the canvas and, like an eraser, blurred out
what toxic aesthetic norms in today's society would deem unpleasant to the
eye or even offensive to the viewer." The game started by the degree candidate
canalso be read as a wink to all art that has been trying to escape censorship of
one kind or another for centuries - such as Raphael's 'Fornarina' seemingly cov-
ered by a transparent fabric of byssus, "Maya naked" versus Francesco Goya's
"Maya clothed", the style of Lysippa's wet robes virtually exposing the entire
body analogous to more contemporary wet t-shirt competitions, or simply the
procedure of thematically referring to mythological scenes and motifs in order
to paint a whole host of nudes. What lies at the heart of this thinking in circum-
vention of censorship and transferring it to the present is the creation of these
painted images of the female body.



And while it may not be the case that | would use the words innovative,
new, groundbreaking to describe these works, | would certainly say painterly,
sincere, interesting, necessary, post-internet, relating to the present — which
in the final analysis may be even more important. Even more so given the con-
temporary socio-political context into which Kaja's exhibition currently fits.
And although | know that these works were created long before the strike,
protests and women's uprising in our country, the artist confirmed that she
approves of these new, additional meanings that her exhibition is currently
acquiring.

| also very much appreciate the aspect of the virtual presence of these
works on the internet and the real, albeit online, fight against algorithms. In-
terestingly, nudity in the form of so-called 'empowerment' (which in English
describes the aspect of being empowered, taking control and having power)
is not at all explicit among women, even among those protesting. What is in-
teresting and relatively fresh was the “beef” or an internet drama provoked
by the recent cover of the Polish version of VOGUE magazine, in which Anja
Rubik, dressed only in stiletto heels, in a seemingly Newtonian pose (familiar
from Helmut's photograph) holds a flare. The photograph, which was intend-
ed by the photographer as a symbolic expression of her participation in the
protest, has become a bone of contention among those who do not tolerate
the objectification of women and the flattening of the power of femininity
to the carnal or sexual aspect. On the other hand, however, there is also a
large group of those who fully recognize the perspective of a category that
seems to have become increasingly popular in the arts recently —the so-called
'selfie-feminism', which refers, for example, to the work of Zofia Krawiec and
her presence in social media. The slogan itself raises many questions, such as:
"is emancipation only for beautiful women?" or whether emotional exhibi-
tionism can help anyone at all. | don't mean to take sides here, probably just:
"The feminism of girls on magazine covers is different from the feminism of
girls who struggle every day to survive." (which is a quote from the aforemen-
tioned Sophie Krawiec from Szum). And, on the other hand, if there is a bona
fide voice actively working for an issue then | would suggest simply listening
to it and not immediately judging it (which | think we are best at as a nation).
I will end my digression here. With regard to this discourse and the aspect
of the dichotomous evaluation of the category of the selfie-feminism, what |
find extremely interesting is precisely what is not visible to the naked eye at
Kaja Kumor's exhibition, but which is an integral part of it — the artist's online
activity, or even a mini Internet campaign dedicated to the body and the prob-
lems of its censorship raised, as well as the fight against body-shaming, which
is, unfortunately, very popular. And it is in this last aspect that | see a good
chance that Kumor will not be negatively perceived by some of the public, as
happened to Rubik cited earlier in the text. Although we can never be sure
how and if, amidst a million of online stimuli, the online audience will react to
it. But | have my fingers crossed for Kaja, because the works | have described
and the bodies in them are not about eroticism, but about the egalitarian
right to individual sexuality and corporeality, regardless of biological, cultural
or brain sex. To paraphrase Barbara Kruger — the body is a battlefield and |
would unfortunately add the word 'still' here. As far as the internet sphere
is concerned, a lot of this 'warfare' has been concentrated in the nipple area.
Nipples are not equal on social media. As | have already mentioned: male ones
can appear anywhere and do not outrage anyone, while female ones, by defi-
nition, should be prosecuted and censored because they are a manifestation
of obscenity or can become an object of desire. This is why the use of the lan-
guage of painting in the #freethenipple and #bodypositivity actions is a fitting
gesture for the artist in the context of contemporary tools for reaching out to
the public with her work.

One could venture to say that, in the artist's eyes, social media is an ex-
tension of capitalist culture and the promotion of bodies that perfectly fit into
a given, contemporary, canon of beauty. The action of uploading all the com-
ponents of the project onto Instagram at the moment of the commencement
of the exam and a kind of 'bombing' (borrowed from street art nomenclature)
is a return of the entire project to its source, the internet, and an attempt to

flood the space of the so-called feed with a series of artistic posts that realis-
tically fight against the hypocrisy of censorship.

Let us now turn to the supplementary works. The artistic annexe, entitled
'Cups’, consists of 3 glass mosaics which, on the surface, may seem modest in
terms of quantity (in comparison with the mass of canvases created for the
exhibition); nevertheless, attention should be drawn here to the precision of
their execution and the de-painting achieved by means of the colour used very
sensitively here. It is also interesting to note that, as a counterpoint to the rec-
tangular oil works, which allude to the typical format familiar to us from the
Instagram grid, all the mosaics have been arranged in the form of a tondo,
highlighting the association with the breast and bringing the nipple — which
becomes the subject of most of the works presented in the exhibition, includ-
ing those created in the Wall Painting and Stained Glass Studio —to the fore.

In conclusion, Kaja Kumor's exuberant painting presented as part of
the main artistic work created under the supervision of Professor Krzysztof
Gliszczynski, the annexe in the form of a mosaic created under the supervision
of Professor Jacek Zdybel, as well as a theoretical work written under the su-
pervision of Dr Katarzyna Lewandowska, give a clear reason to recommend a
positive assessment of this degree piece and confering the title of Master of
Arts on the author. It is a very intelligent work that has fitted perfectly into the
current socio-political discourse, but regardless of the time of presentation, it
is simply characterized by the great coherence of all its elements and is further
distinguished by an interesting extension in the form of the online presence,
which deserves additional praise.

To sum up, | will quote one more of the many interesting passages pro-
vided by Kaja in the text: "Sexual freedom is synonymous with social freedom
or the first step towards a social revolution" (Lynda Nead, "The female nude.
Art, obscenity and sexuality"). And then there are the words of the graduate
herself: "Living in a world controlled by capitalism and patriarchy, it is hard to
imagine a different state of affairs. (...) The struggle for [body] autonomy in the
space of art and beyond is therefore a priority."

Dr Filip Ignatowicz
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Adrianna Leszczynska

Studia rozpoczete na ASP w Gdarisku w 2015 roku w Pracowni wstepne pomysty kompozycji malarskich. Ten swoisty, zapozyczony, wirtu-
Podstaw Rysunku i Malarstwa dr. hab. Krzysztofa Polkowskiego. alny materiat wizualny jest rodzajem inspiracji dla samej autorki oraz powo-

dem realizacji wtasnych projektdw artystycznych w formie obrazéw. Mysle,
Praca magisterska pisemna: Zjawisko udostepniania obrazu jako sposéb ze ciekawym elementem catego procesu artystycznej kreacji w przypadku
odreagowania od codziennosci. Przyczynek do obecnosci kotéw w mediach Pani Adrianny jest fakt zamieszczania czy udostepniania swoich dziet na stro-
spotecznosciowych napisana pod kierunkiem dr. Zbigniewa Brzostowskiego. nach mediéw spotecznosciowych. To, co wczesniej byto inspiracja w postaci
Opiekun aneksu: dr hab. Agata Zielinska-Gtowacka kolorowych obrazkéw z Instagrama, zdje¢ kotéw z Facebooka i banalnych
Promotor dyplomu: dr hab. Krzysztof Polkowski filmikdw zaczerpnietych z YouTube’a, powraca do przestrzeni wirtualnej za
Recenzent: dr hab. Marek Wrzesinski sprawa swiadomej ingerencji artystki w postaci obrazéw malarskich. Rodzaj

oryginalnego, wizualnego recyklingu zastosowanego przez Panig Adrianne
wydaje sie ciekawg forma strategii artystycznej, ktérej celem jest zdefinio-

Studies in Basics of Drawing and Painting in the Studio Dr hab. Krzysztof wanie relacji pomiedzy artystg i odbiorca w przestrzeni wirtualneji poza nig.
Polkowski at the Academy of Fine Arts in Gdarisk commenced in 2015. Tematem obrazéw Adrianny Leszczynskiej jest kot — w catej swojej

kociej okazatosci, rozciggtosci i charakternej osobowosci. Zwierze niegdys
Written master’s thesis: The Phenomenon of Image Sharing as a Way przeklinane, zwtaszcza to z czarnym umaszczeniem, podejrzewane o zwigzki
of Relaxation. A Short Study on the Presence of Cats in Social Media z czarownicami; dawniej czczone jako bdstwo, obiekt kultu w starozytnym
written under the supervision of Dr Zbigniew Brzostowski. Egipcie, dzi$ uznawane za przyjaciela ludzi z psychologicznym uwarunko-
Supervisor of the annex: Dr hab. Agata Zielinska-Gtowacka waniem antystresowego wptywu na cztowieka w praktyce terapeutycznej
Supervisor of the degree project: Dr hab. Krzysztof Polkowski stosowanej w felinoterapii. Szukajgc watkdw malarskich z kotem w dzietach
Reviewer: Dr hab. Marek Wrzesinski wielkich mistrzédw, przypominam sobie obrazy Balthasara Ktossowskiego

de Rola czyli Balthusa. Kot w malarstwie Balthusa pojawia sie raczej jako al-
ter ego samego artysty, zwykle przyczajony gdzies w tle, na drugim planie,
leniwy obserwator podglagda mtode modelki. Edouard Manet przedstawit
Olimpie w towarzystwie czarnoskorej stuzacej oraz w obecnosci czarnego,

nastroszonego w strone widza kota. Konrad Krzyzanowski sportretowat
swojg zone z czarnym kotem, ktéremu w poétmroku btyszczg zétte oczy.

Dyplomowa Praca Magisterska Pani Adrianny Leszczynskiej sktada sie
z trzech czesci. Artystyczna czes¢ dyplomu zatytutowana Nie wiedziatem,
Ze jestem gwiazdg, to seria przedstawien malarskich w formie obrazéw,
ktore powstaty w Il Pracowni Malarstwa prowadzonej przez prof. ASP dr.
hab. Krzysztofa Polkowskiego. Aneks: Formy wtasciwe, zostat zrealizowany
pod opieka prof. ASP dr hab. Agaty Zieliriskiej-Gtowackiej. Praca pisemna
pt. Zjawisko udostepniania obrazu jako sposéb odreagowania od codzien-
nosci. Przyczynek do obecnosci kotow w mediach spotecznosciowych zostata
napisana pod kierunkiem dr. Zbigniewa Brzostowskiego.

Po przeczytaniu czesci teoretycznej pracy magisterskiej Pani Adrian-
ny skojarzytem, chyba nie przypadkowo, temat, ktéry poruszyta w swoim
tekscie, z filmem udostepnionym obecnie na platformie Netflixa pt. Dyle-
mat spofeczny. Wspomniany film weryfikuje na biezagco problem komuni-
kacji medialnej na poziomie potrzeb i oczekiwan przecietnego uzytkownika
Internetu i jednoczesnie obnaza zaplecze dziatan ludzi zwigzanych
zkorporacjami komercyjnymi, ktére za pomocg medidéw spotecznosciowych
zwiekszajg swojzasieg dostepnoscipoprzezoptymalnywyborokreslonejlicz-
by pozadanych odbiorcéw. W tym miejscu postawie dos¢ abstrakcyjne pyta-
nie w kontekscie powyzszego tematu: od jakiej czynnosci zwykle zaczynasz
swoj dzien? Wedtug statystyk publikowanych przez Google’a odpowiedz na
to pytanie jest dos¢ prozaiczna: wiekszo$¢ uzytkownikow technologii mobil-
nych zaczyna dzien od skrolowania Internetu, a przede wszystkim — mediéw
spotecznosciowych. Trudno sie nie przyzna¢, jeszcze trudniej zaprzeczyc.
Wydaje sie, ze artystyczng intencjg autorki jest subiektywna eksploracja
przestrzeni wirtualnej, gdzie aktywni uzytkownicy mediéw spoteczno-
Sciowych korzystajg z filméw lub zdje¢, ktérych bohaterami sg koty. Nota
bene, jak sama autorka pisze, oglgdanie tresci internetowych zwigzanych
z kotami w trakcie pracy uznawane jest za rodzaj ,cyberslackingu”, czyli
w wolnym ttumaczeniu — cyberlenistwa, ktére charakteryzuje sie przegla-
daniem stron internetowych, robieniem zakupdw, przegladaniem poczty,
czy graniu online za pomoca sprzetéw elektronicznych przy uzyciu tacza
internetowego. W dalszym procesie artystka korzysta ze zdje¢ lub filmi-
kow zamieszczonych w Internecie przedstawiajacych koty i adaptuje je jako




Na wszystkich tych przedstawieniach kot jest w towarzystwie, w kontekscie
postaci portretowanej lub na drugim planie. Kot na obrazach Pani Adrianny
jest zdecydowanie pierwszoplanowy. Mato tego — jest przede wszystkim
malarskim wizerunkiem celebryty, gwiazdy z portali spotecznosciowych,
personifikacjg social media celebrities zarezerwowang wczesniej tylko dla
ludzi show businessu. Autorka opisuje w swojej pracy pisemnej fenomen
kotow — celebrytdéw, ktérych instagramowe konta przekraczajg milionowe
liczby obserwatoréw. Koty posiadajgce niezliczone rzesze swoich fanéw
w mediach spotecznosciowych majg swoje imiona, charaktery, reklamuja
znane marki, s bohaterami filméw, memodw, ogladamy ich zachowania
i codzienne rytuaty na YouTubie. Wiekszos$¢ bohaterdw — kotéw celebrytéw,
gwiazd portali spotecznosciowych, ktére opisuje artystka — odnajdziemy na
jej obrazach. Koty z charakterem, z przymruzeniem oka, malowane z dow-
cipem i ironicznym spojrzeniem na koci temperament, z ktebkiem koloro-
wej wetny, z maskg na czas pandemii, z odbiciem w lustrze kociego oka,
z dwukolorowym i jednoczesnie dwuznacznym kocim obliczem i wreszcie
kot jako obiekt kultu, ktéremu bijg poktony rzesze lajkujacych fanéw z por-
tali spotecznosciowych.

Wydaje sie, ze autorce kocich obrazéw nie jest obca znajomosé réz-
norodnych technik artystycznych, warsztatu malarskiego oraz technologii.
Kolor, ktéry artystka stosuje w swoich pracach jest szlachetny, wyszukany
i akcentuje pewng skale rozpietosci emocjonalnej tematéw w kontekscie
poszczegdlnych przedstawien. Faktura obrazéw jest zréznicowana, gestosé
malatury rozpieta pomiedzy ptaskimi pociggnieciami pedzla a tymi gestymi,
z charakterystycznym $ladem narzedzia. Skala i format ptdécien wydajg sie
adekwatne do tematu i tresci kompozycji malarskich.

Aneks sktada sie z zestawu form przestrzennych, do realizacji ktérych
autorka wykorzystata kolorowy filc. Inspiracjg tych przedstawien, jak sama
artystka podkresla, byty kocie jezyki, ktore w ostatecznej interpretacji wy-
daja sie dos¢ abstrakcyjnymi oraz intencjonalnie przeskalowanymi, tréjwy-
miarowymi utworami.

Warto podkreslic adekwatno$é¢ merytorycznego opisu zawartego
w czesci pisemnej pracy magisterskiej badanego przez artystke tematu,
w kontekscie problemu publikowanych tresci dotyczacych kotéw, udo-
stepnianych w mediach spotecznosciowych. Praca pisemna poprzez swoj
uktad, strukture podziatu tresci, kolejnosci rozdziatéw, poprawnosc¢ jezyka,
charakterystyke doboru i wykorzystania Zzrédet, stanowi oryginalne ujecie
problemu definiowanego przez autorke.

Pani Adrianna Leszczynska wydaje sie by¢ artystka dojrzata, spostrze-
gawczg i refleksyjng, Swiadoma wtasnych wybordw co do kierunkdw swojej
artystycznej drogi. Prezentacja jej dorobku artystycznego w formie pokazu
dyplomowego ujawnia gtebokie i dojrzate zaangazowanie w swojg twor-
czos$¢. Realizacje malarskie, aneks oraz praca pisemna sg spdjng catoscig
pod wzgledem merytorycznym i artystycznym. Wnosze do Komisji Wydzia-
tu Malarstwa Akademii Sztuk Pieknych w Gdarisku o nadanie Pani Adriannie
Leszczyniskiej tytutu zawodowego Magistra Sztuki.

dr hab. Marek Wrzesinski

020z Sunured ur sy Ysyeps ur s1o3ureq Sunog



Mtode Malarstwo w Gdansku Dyplomy 2020

Ms Adrianna Leszczyniska's Master's Thesis consists of three parts. The
artistic part bears the title / Did Not Know | Was a Star and is a series of
pictorial representations in the form of paintings, which were created in the
2nd Painting Studio, headed by prof. ASP dr. hab. Krzysztof Polkowski. The
annexe, Proper Forms, was created under the supervision of prof. ASP dr hab.
Agata Zielinska-Gtowacka. The written work titled The Phenomenon of Image
Sharing as a Way of Relaxation. A Short Study on the Presence of Cats in Social
Media was written under the supervision of dr Zbigniew Brzostowski.

After reading the theoretical part of Adrianna's thesis, | associated the
topic she discussed in her text, probably not coincidentally, with the film The
Social Dilemma currently available on the Netflix platform. The film expounds
on the problem of media communication at the level of an average Internet
user’s needs and expectations, and, at the same time, exposes what happens
behind-the-scenes, where people associated with commercial corporations
increase their reach through the optimal selection of their target. At this
point let me pose a rather abstract question in the context of the above topic:
what do you usually start your day with? According to statistics published by
Google, the answer to this question is quite prosaic: most mobile technology
users start their day by scrolling the Internet and, to be more specific, social
media. It's hard not to admit, even harder to deny it.

It seems that the author's artistic intention is a subjective exploration of
the virtual space, where active social media users share videos or photos of
cats. Note that, as the artist herself writes, watching internet content related
to cats while working is considered a kind of 'cyberslacking', which manifests
in surfing the web, shopping, checking e-mail or playing online games on
their electronic devices. In a further process, the artist uses photographs or
videos posted on the Internet depicting cats and adapts them as initial ideas
for painting compositions. This peculiar, borrowed, virtual visual material is a
kind of inspiration for the artist herself and a reason to create her own artistic
projects in the form of paintings. What | find interesting in the whole process
of Adrianna’s artistic creation is the fact of posting or sharing her works on
social media sites. What was previously inspired by colourful images from
Instagram, pictures of cats from Facebook and banal videos from YouTube,
comes back to virtual space through the artist's conscious intervention in
the form of paintings. This form of original visual recycling used by Adrianna
seems to be an interesting form of artistic strategy, which aims to define the
relationship between the artist and the viewer in virtual space and beyond.

The subject of Adrianna Leszczyniska's paintings is the cat, in all its feline
splendour, stretch and characterful personality. An animal once cursed, espe-
cially those with a black coat, suspected of being associated with witches;
formerly worshipped as a deity, an object of worship in ancient Egypt, today
recognized as a friend of humans with a psychological conditioning of the
anti-stress effect on humans used in the therapeutic practice called felino-
therapy. Looking for cat themes in the works of the great masters, one is
reminded of the paintings of Balthasar Klossowski de Rola, or Balthus. The
cat in Balthus' paintings appears rather as an alter ego of the artist himself,
usually lurking somewhere in the background, a lazy observer peeping at the
young models. Edouard Manet depicted Olympia in the company of a black
maid and in the presence of a black cat, fluffing out fur towards the viewer.
Konrad Krzyzanowski portrayed his wife with a black cat, whose yellow eyes
gleam in the half-light. In all these depictions, the cat accompanies the
portrayed figure or resides in the background. The cat in Adrianna's paintings
is in the foreground. What is more, first and foremost, it is a painterly image
of a celebrity, a social media star, a personification of social media celebri-
ties previously reserved only for show business people. In her written piece,
the author describes the phenomenon of celebrity cats, whose Instagram
accounts exceed millions of followers. With their countless fans on social
media, cats have their own names, characters, advertise well-known brands,
are the heroes of films, memes, we watch their behaviour and daily rituals
on YouTube. Most of the celebrity cats and the stars of social networks that
the artist describes, can be found in her paintings: cats with a character, with
a wink, painted with wit and irony hinging on the cat's temperament, with a

ball of coloured wool, with a mask for the time of the pandemic, with a reflec-
tion of the cat's eye in the mirror, with a two-coloured and hence ambiguous
feline face and, finally, the cat as an object of worship, to which the crowds of
social networking fans bow down.

It seems that the author of the cat paintings is no stranger to the knowl-
edge of a variety of painting techniques and technologies. The colour that
the artist uses in her works is noble, sophisticated and accentuates a certain
scale of the emotional range of the subjects in the context of the individual
representations. The texture of the paintings is varied—the density of the
painting is stretched between flat brushstrokes and the thick ones with a
distinctive tool mark. The scale and format of the canvases seem adequate
for the subject and content of the painterly compositions.

The annexe consists of a set of spatial forms for which the author used
coloured felt. These representations were inspired, as the artist herself indi-
cates, by cat's tongues, which in the final interpretation appear to be quite
abstract and intentionally scaled, three-dimensional pieces.

It is worth highlighting the adequacy of the description contained in the
written part of the artist's thesis for the discussed subject, in the light of the
problem of published content about cats shared on social media. The written
work, through its layout, structure, division of content, sequence of chapters,
correctness of language, characteristics of the selection and use of sources,
constitutes an original approach to the problem defined by the author.

Ms Adrianna Leszczyriska appears to be a mature, perceptive, and reflec-
tive artist, who is aware of her own choices as far as the directions of her
artistic path are concerned. The presentation of her artistic output in the
form of a degree project exhibition reveals her deep and mature commit-
ment to art. The paintings, the annexe and the written work are a coherent
whole in terms of content and artistry. | recommend the Degree Committee
of the Faculty of Painting at the Academy of Fine Arts in Gdansk to award
the professional title of the Master of Fine Arts to Ms Adrianna Leszczyniska.

Dr hab. Marek Wrzesiniski
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Ewa Staskiewiecz

Studia rozpoczete na ASP w Gdarisku w 2015 roku w Pracowni
Podstaw Rysunku i Malarstwa prof. Jézefa Czerniawskiego.

Praca magisterska pisemna: Przedstawiciele manualnych srodkéw
kreacji obrazu na podstawie wybranych srodowisk twdrczych Tréjmiasta
napisana pod kierunkiem dr hab. Bogny takomskiej.

Opiekun aneksu: prof. Zbigniew Treppa

Promotor dyplomu: prof. Piotr J6zefowicz

Recenzent: dr Mateusz Pek

Studies in Basics of Drawing and Painting in the Studio Prof. Jozef
Czerniawski at the Academy of Fine Arts in Gdarisk commenced in 2015.

Written master’s thesis: Representatives of manual means of image
creation based on selected creative environments of the Tri-City
written under the supervision of Dr hab. Bogna takomska.
Supervisor of the annex: Prof. Zbigniew Treppa

Supervisor of the degree project: Prof. Piotr J6zefowicz

Reviewer: Dr Mateusz Pek

Ewa Staskiewicz to osoba energiczna, majgca istotny wptyw na animacje
srodowiska studenckiego gdaniskiej ASP. Organizatorka i kuratorka niejed-
nej wystawy, wspottwoérczyni artzinu, petnita réwniez funkcje przewod-
niczacej kota naukowego Wydziatu Malarstwa. Jej bogate doswiadczenie
koordynacyjne, jak i echa zaangazowania w tréjmiejskg scene artystyczng,
odnajdujemy w czesci teoretycznej pracy magisterskiej, od ktérej to chciat-
bym rozpoczac recenzje.

Klarowna, operujgca duzg liczbg przyktaddw i ilustracji, praca pisemna
aspiruje do bycia aktualnym leksykonem gdanskiego malarstwa. Zawiera
opis postaw twdrczych rozpoznanych przez autorke oraz wybrane przy-
ktady malarstwa monumentalnego obecnego w przestrzeni Tréjmiasta.
Autorka dedykuje kolejne podrozdziaty studentom i absolwentom rodzimej
uczelni, zestawiajac ich prace z aktualnymi tendencjami w sztuce. Jak sama
podkresla, zajmuje sie rozpoznawaniem taktyki wizualnej, poczynajac od
zakreslenia obszaru tematycznego, jego konceptualizacje, az po dobranie
niezbednej do wykonania pracy technologii.

Czes$¢ artystyczng dyplomu zatytutowang Kolorado moziemy wiec
traktowaé jako wynikowa powyzszych analiz, dajacych zarazem asumpt
do wypracowania wtasnej gramatyki wizualnej. Jej podstawowym elemen-
tem jest |inia odmieniana przez konwencje i metody realizacyjne.
W kolejnych obrazach odnajdujemy: linie samodzielng — oddzielong od
sgsiadujacej odpowiedniej szerokosci interwatem, kreske cieniujgcg — walo-
rowo modelujgcg efekt futra, osie malowane impastowo — tworzgce prosty
wz0r ogodlny, a takze uktad paséow zachowujacych pozér gtebi. Spotykamy
rowniez linie stajace sie osobnymi przedmiotami dzieki wyodrebnieniu ich
kreska konturowa.

Rytm poszczegdlnych uktaddw sugeruje wzér oparty na powtoérzeniach,
ktérych nie da sie jednak zweryfikowa¢. Kompozycje osi to wptywaja, to
uciekaja z powierzchni ptétna lub tez zostajg uchwycone w formacji central-
nej. Artystka w swobodny sposéb porusza sie w obszarze granic poszczegdl-
nych pasdéw, zmieniajac ich natezenie i ekspresje, kontrolujgc tempo gestu,

raz czyniac je mniej zawrotnym, to znéw pobudzajac oko widza do wieksze-
go wysitku percepcyjnego. Finalnie odkrywamy tutaj bogactwo réznorod-
nosci, ktdre sktania do pytania, czego nalezy szuka¢ w tej zonglerce ciggtos¢
i nieciggtosci? Czy wartosci o znaczeniu uniwersalnym zawartej w sztuce
pojeciowej, czy tez wrecz przeciwnie, posadzi¢ autorke o zwykty formalizm?
A jesli tak, to czy ma on swe zrédto w abstrakcji geometrycznej, op-artcie
czy malarstwie gestu?

W pracy dyplomowej nie odnajdujemy $ladéw fascynacji tworczoscia
Edwarda Krasiniskiego, Zdzistawa Jurkiewicza czy Leona Tarasewicza — by
wymieni¢ jedynie tych trzech, dla ktérych osie, kontury, pasiaste desenie
byty tresciag malarstwa, gruntujac ich postawy w 6wczesnej sztuce. By¢
moze obrazéw Ewy Staskiewicz nie nalezy traktowaé w kategorii dzieta, lecz
zdarzenia malarskiego? Ten trop sugerowac¢ moze fakt, ze autorka wydo-
bywa na jaw mechanistyczne czynnosci linearnej reprodukcji zwigzane
z odwzorowaniem kolejnych szkicéw, niezorganizowanych przez rozbudo-
wane formacje estetyczne i kulturowe.

Ta oczywista rezygnacja z rozpoznawalnego tematu, brak przedmioto-
wosci i medialnych wzorcéw, na rzecz gry opartej na zasadach geometrii,
ma charakter nieomal rytualny. Jest w tym zachowaniu ukryty atawizm,
jaki i updr, a kolejne obrazy odstaniaja takze co$ jeszcze — klimat rozcza-
-rowania, $wiadczacy o wyczerpaniu sie jezyka malarskich metafor. Otéz,
nie zwazajac na tradycje dyscypliny, tytutowe Kolorado okazuje sie polem
pustym, ktore nalezy wymalowacé od ,A” do ,,Z”. To malarstwo pozbawione
potrzeby bezposredniej prowokacji, w ktérym przebijajacy przez podobra-
zie brokat zyskuje status zawoalowanej ironii, persyflazu. Ewa Staskiewicz,
podobnie jak i wielu opisywanych przez nig mtodych twércow, zdaje sobie
sprawe, ze malarstwo jako medium chwytajgce nerw rzeczywistosci, prze-
stato by¢ traktowane w uprzywilejowany sposéb — a wiec przyszedt czas na
zmiane jego jezyka.

Stownictwa niezbednego do jego odczytania moze dostarczyé utrzy-
mana w duchu postkonceptualizmu praktyka Martina Creeda. Pokpiwajac
z samego siebie, zdobywca prestizowej Turner Prize deklaruje, ze jego twor-
czo$¢ jest wyrazem zainteresowania ,niczym w szczegdlnosci” (nothing
in particular). Kazda z jego numerowanych prac jest egzemplifikacjg tej
klarownej formuty. Obiekty, instalacje, eventy dedykowane sg zwyktym
przedmiotom, prostym gestom, codziennym czynnos$ciom, dajac kazdemu
z odbiorcow mozliwosé interpretowania ich na swdj wtasny sposéb. Tym
samym artysta rzuca wyzwanie krytykom i usankcjonowanym wartosciom
sztuki. To istotny zwrot w mysleniu, ktory dostrzegam réwniez w soft-
-krytycznej postawie Ewy Staskiewicz, ktérej malarstwo udowadnia, ze
dobdr motywu nie potrzebuje ztozonego pretekstu.

Aneks pt. Od linii po plame w fotografii sktada sie z wielkoformatowe-
go wydruku dopetniajgcego cykl ptocien. Zdjecie wykonane przy uzyciu
waskiej przystony i dtugiego czasu naswietlania daje rozpoznawalny pulsu-
jacy efekt, ukazujacy dynamike stajacego sie ksztattu. Skala wydruku
powoduje, ze mozemy wejrze¢ w tune Swiatta, tak jak prébowali wejrzeé
w gwiazdy pierwsi kosmolodzy, ttumaczac sobie, ze te ,,otwory” na firma-
mencie prawdopodobnie kryja za soba nieskoriczono$¢ swiatta. Tak i tutaj
linia finalnie staje sie przestrzenia, odkrywajac przed nami potencjalnos¢
uzytego watku.

Prezentowany cykl malarski z jednej strony mozemy odczytaé jako zapis
wyczerpania, z drugiej sygnalizuje on powrdt do Zzrddet konstrukceji formy,
rozbudzajac nadzieje co do przysztego rozwoju mtodej twdrczyni. Nalezy
doceni¢ nieszablonowa koncepcje malarska, jak i technologiczng rézno-
rodnos¢ jej realizacji. Z pewnoscig Ewa Staskiewicz zachowuje dystans, co
pozwala jej unikngé dostownosci oraz ptaskiej publicystyki. Jestem przeko-
nany, ze catoksztatt tej postawy zastuguje na tytut magistra sztuki Wydziatu
Malarstwa ASP w Gdarisku.

dr Mateusz Pek
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Ewa Staskiewicz is an energetic person who has had a significant impact on
the student community at the Academy of Fine Arts in Gdansk. She has or-
ganized and curated many exhibitions, co-created the artzine, and has also
served as the Chair of the Faculty of Painting's Science Circle. Her extensive
coordination experience, as well as echoes of her involvement in the Tricity
art scene, can be found in the theoretical part of her MA thesis, with which |
would like to begin this review.

The written work is clear, offers plenty of examples and illustrations and
aspires to be an up-to-date lexicon of Gdansk painting. It contains a descrip-
tion of the creative attitudes identified by the author as well as selected
examples of monumental painting present in the Tricity space. The author
devotes successive chapters to students and graduates of her alma mater,
juxtaposing their works with current trends in art. As she herself emphasizes,
she is concerned with identifying visual tactics, starting from the delineation
of the thematic area, through its conceptualization, to the selection of the
technology necessary for the work.

The artistic part of the degree piece entitled 'Colorado' can therefore be
seen as the result of the above analyses, which at the same time provided
the basis for the development of her own visual grammar. Its basic element
is line varied by conventions and realization methods. The paintings that
follow feature: an independent line — separated from the neighbouring one
by an appropriate interval in the form of a shading line — modelling the effect
of fur; impasto-painted axes — creating a simple general pattern, as well as a
system of stripes preserving the impression of depth. We also encounter lines
that become separate objects thanks to their separation by a contour line.

The rhythm of the individual arrangements suggests a pattern based on
repetition, which cannot be verified. The axis compositions flow in and out
of the surface of the canvas or are captured in the central formation. The
artist moves freely within the boundaries of the individual strips, changing
their intensity and expression, controlling the pace of the gesture, sometimes
making it less dizzying, then again stimulating the viewer's eye to greater per-
ceptual effort. Ultimately, what we discover here is a wealth of diversity that
prompts the question: what should we look for in this juggling of continuity
and discontinuity? Is the value of universal significance contained in the con-
ceptual art or, on the contrary, the author is guilty of formalism? And if so,
does it originate in geometric abstraction, op art or gestural painting?

The degree project does not reveal any traces of fascination with the
work of Edward Krasinski, Zdzistaw Jurkiewicz or Leon Tarasewicz, if we were
to mention only those three for whom, axes, contours, striped patterns were
the content of painting, grounding their attitudes in the art of the time. Per-
haps Ewa Staskiewicz's paintings should not be considered as a work of art,
but as a painting event? This clue may be suggested by the fact that the au-
thor brings out the mechanistic activities of linear reproduction associated
with the reproduction of successive sketches, not organized by elaborate aes-
thetic and cultural formations.

This obvious abandonment of a recognizable subject, the absence of ob-
jectivity and media patterns for the sake of a game based on the principles
of geometry has an almost ritualistic character. The behaviour seems to dis-
play both an underlying atavism and stubbornness, and subsequent paintings
also reveal something else — a climate of disillusionment, testifying to the
exhaustion of the language of painterly metaphors. Well, disregarding the
tradition of the discipline, the 'Colorado’ of the title turns out to be an empty
field to be painted from 'A' to 'Z'. This is painting without the need for direct
provocation, in which the glitter piercing the canvas acquires the status of
veiled irony, persiflage. Ewa Staskiewicz, like many of the young artists she
describes, is aware that painting as a medium that captures the nerve of real-
ity has ceased to be treated in a privileged manner, so the time has come to
change its language.

The vocabulary necessary to read it can be provided by Martin Creed's
practice in the spirit of post-conceptualism. Mocking himself, the winner of
the prestigious Turner Prize declares that his work is an expression of interest
in 'nothing in particular'. Each of his numbered works is an exemplification of

this clear formula. Objects, installations and events are dedicated to ordinary
objects, simple gestures and everyday activities, giving each viewer the op-
portunity to interpret them in their own way. In doing so, the artist challenges
the critics and their values of art. This is an important shift in thinking, which
| also see in the soft-critical stance of Ewa Staskiewicz, whose paintings prove
that the choice of motif does not need a complex pretext.

The annexe entitled "From line to stain in photography" consists of a
large-format print to complement the series of canvases. Taken with a narrow
aperture and long exposure time, the photograph produces a recognizable
pulsating effect that shows the dynamics of a shape forming. The scale of the
print makes it possible for us to peer into the glow of light, just as the first
cosmologists tried to peer into the stars in the belief that these 'holes' in the
firmament probably concealed an infinity of light behind them. Here, too, the
line finally becomes space, revealing to us the potentiality of the thread used.

On the one hand, the presented series of paintings can be read as a re-
cord of exhaustion; on the other, it signals a return to the sources of the
construction of the form, giving hope as to the future development of the
young artist. We should appreciate the unconventional painting concept, as
well as the technological diversity of the project. Certainly, Ewa Staskiewicz
maintains a distance, which allows her to avoid literalism and flat journalism.
I am convinced that this overall attitude deserves the title of Master of Arts
from the Painting Department of the Academy of Fine Arts in Gdarisk.

Dr Mateusz Pek

N‘WMM&&M’Y

v _alV g LV f"-UﬂUl'"L-‘r‘ \

PAp A A4 A o Jo oo Yo { e
FOCTTTEYY




Young Painters in Gdarisk MFAs in Painting 2020




Mtode Malarstwo w Gdanisku Dyplomy 2020

Maciej Szczepanski

Studia rozpoczete na ASP w Gdarisku w 2015 roku w Pracowni
Podstaw Rysunku i Malarstwa dr. hab. Krzysztofa Polkowskiego.

Praca magisterska pisemna: Twarz Innego — na podstawie
wybranych wqtkow filozofii Emmanuela Levinasa napisana
pod kierunkiem dr hab. Aleksandry Pawliszyn.

Opiekun aneksu: prof. Roman Gajewski

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

Studies in Basics of Drawing and Painting in the Studio Dr hab. Krzysztof
Polkowski at the Academy of Fine Arts in Gdarisk commenced in 2015.

Written master’s thesis: The face of the Other — based on selected
aspects of Emmanuel Levinas’s philosophy written under the
supervision of Dr hab. Aleksandra Pawliszyn.

Supervisor of the annex: Prof. Roman Gajewski

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

Tematem pracy dyplomowej Macieja Szczepanskiego jest Twarz Innego
i cate spektrum znaczen, ktdére ona otwiera. Zaréwno praca teoretyczna, jak
i praktyczna dotyczy twarzy i przypisywanych jej znaczen. Autor w swoich
rozwazaniach opiera sie na filozofii Emmanuela Levinasa, ktéry w ksigzce
Etyka i nieskoriczony twierdzi, ze ukonstytuowanie jednostki naste-
puje dopiero w relacji z innym cztowiekiem. Tres¢ pracy pisemnej
Macieja Szczepanskiego jest adekwatna do tematu, ktéry podejmuje. Kaz-
da jej czes¢ nosi inny tytut, ale wszystkie dotyczg tej samej kwestii. Autor
wielokrotnie podkresla, ze swoimi pracami malarskimi obrazuje rozwazania
Emmanuela Levinasa dotyczace Twarzy Innego.

W czesci teoretycznej dyplomu Szczepanski bardzo wnikliwie opisuje in-
teresujgce go zagadnienia. Praca podzielona jest na dwa rozdziaty, z ktéorych
kazdy zawiera kilka podrozdziatéw. Pierwszy obejmuje rozwazania skupione
wokot Twarzy Innego, drugi natomiast porusza temat odpowiedzialnosci za
Innego. Prace przeczytatam z duza przyjemnoscia, poniewaz autor w sposéb
klarowny przeprowadza swoj wywdéd. Rowniez bibliografia, na ktérej sie opie-
ra, w petni odpowiada tematowi.

Czes$¢ artystyczna pracy Macieja Szczepanskiego zatytutowana Twarzo-
wos¢ w Beztwarzowosci porusza tematy dotyczace egzystowania w relacji
z Innym. Tym samym autor szuka odpowiedzi na najwazniejsze pytania doty-
kajgce wiezi miedzyludzkich. W serii ponad stu obrazéw stara sie przedstawi¢
wspomnienia, przezycia i doswiadczenia faczace go z drugim cztowiekiem.
Wiasnie ta relacja jest rdzeniem, na ktérym Szczepanski buduje spektrum ar-
tystyczne swojej pracy dyplomowej, opierajac je na poprawnie skonstruowa-
nym wywodzie teoretycznym.

W pracach Macieja Szczepanskiego twarze nie sg portretami, lecz ideg.
Mimo, ze nalezg do konkretnych oséb, nie ujawniaja ich fizjonomii, ale przed-
stawiajg istote twarzy, jej wewnetrzng powtoke, faczaca w sobie widzialnos¢
z niewidzialnoscig — niedostepna materia istnienia. Twarz w obrazach Szcze-
panskiego jest niewinna, bezbronna i odstonieta. Jednak intymne wniknie-
cie w fizjonomie na poziomie wizualnym okazuje sie niemozliwe. Bohater

obrazdéw jest tajemnica, niezbadang i niemozliwg do ukazania. Wymyka sie
fenomenologicznemu opisowi, jest zamknietym naczyniem. Malarz nie chce
opierac sie na powierzchniowej ocenie tego, co widzialne, dazy do etycznej
istoty spotkania twarza w twarz z Innym. Kazda twarz jest indywidualna, jest
to jednak indywidualno$é bez kontekstu, formy zostaty umieszczone na wy-
abstrahowanych z rzeczywistosci ttach. Warstwa wizualna obrazéw jest cze-
sto polem do eksperymentdéw dla ich twdrcy. Szczepanski wykorzystuje rézne
materiaty pozamalarskie, aby zdynamizowac i wzmocni¢ przekaz. Wykorzy-
stuje piasek i ziemie, aby za ich pomoca tworzy¢ struktury i faktury. Te ekspe-
rymenty formalne dodajg nowe warstwy znaczeniowe oraz jakosci wizualne.
Jednoczesnie obrazy namalowane sg z duzg dbatoscig o warsztat malarski, na
estetycznie przygotowanych podobraziach.

Maciej opisujac idee swojej pracy zaznacza, ze kazdy ksztatt, kolor, gest,
ptaszczyzna czy linia odnosza sie do sytuacji i ludzi, ktérych spotkat w zyciu.
Malarskie slady sg symbolem relacji, jakie taczyty lub tagcza go z innymi. O bli-
skosci zwigzkdw z osobami, ktére maluje, Swiadczg tytuty nadawane kazdemu
obrazowi. Sg one intymnym komunikatem, tajemniczym hastem, ktérego zna-
czenie jest nieczytelne dla postronnego widza, znakami pamieci, zakleciami
przywotujacymi wazne sytuacje i postacie z przesztosci.

Kazda twarz to ukryta, metafizyczna tajemnica istnienia. Autor w swo-
ich pracach podejmuje prébe nawigzania kontaktu z Innym, wziecia za niego
odpowiedzialnosci, przerwania milczenia. Twarz pojawia sie dopiero w rela-
cji, obcowanie z drugim zbliza nas do tajemnicy i stwarza wiez. W pracach
Szczepanskiego pojawia sie rowniez idea twarzy jako lustra. Patrzac na puste
twarze na obrazach Macieja ustawiamy sie wobec nich jak wobec zwiercia-
dta — dostrzegamy w nich swoje odbicie. Doswiadczamy wiec wspdtistnienia
z drugim, ale sg to momenty ulotne. Autor obrazéw twierdzi, ze nigdy nie be-
dziemy zdolni w petni poznad tajemnicy istnienia innego, poniewaz jego twarz
jest réwniez maska, niedostepng i ukrytg za widzialng fizjonomig. Duchowa
czes$¢ twarzy stojaca w opozycji do czesci widocznej jest schowana, niema-
terialna. Jestesmy bez drzwi i okien, to co najwazniejsze jest w nas intymne,
najbardziej prywatne i zakryte.

Patrzac na obrazy Macieja Szczepanskiego widzimy, ze mimo tagczacego je
tematu, réznia sie one od siebie pod wzgledem formalnym. Niektére blizsze
sg tradycyjnemu ujeciu portretowemu, gdzie z tta wytania sie sylwetka po-
staci. Wtosy czy nakrycie gtowy, namalowane sg w sposéb bliski realizmowi
i tylko fizjonomia twarzy ulega zatarciu. Inne przedstawienia cigza w kierunku
abstrakcji. Formy dryfujace na ptdtnie przyjmuja rézne ksztatty, zblizajac sie
lub oddalajac od sugestii portretu. Niektére przedstawienia zupetnie wyab-
strahowaty sie z rzeczywistosci, ekspresyjnie malowane ptaszczyzny tworza
uktady daleko odbiegajace od tego, co nazywamy ujeciem portretowym.

Praca dyplomowa Macieja Szczepanskiego stanowi spdjng tematycznie
catosé. Aneks jest dopetnieniem malarskiej czesci dyplomu. Na wielkofor-
matowych pracach rysunkowych widzimy gmatwanine cienkich linii, nawar-
stwiajgcych sie i zaczerniajacych niektére obszary papieru. To réwniez wize-
runki Innego, wzbogacone dodatkowymi znaczeniami. Szczepanski stara sie
przedstawia¢ na nich nietrwato$¢ miedzyludzkich relacji, zwréci¢ uwage na
chwilowo$é sytuacji, w ktérych doswiadcza obecnosci Innego. Rysunki zdajg
sie byc¢ zapisem tych krétkich i przypadkowych spotkan, ktére, mimo swoje-
go ulotnego charakteru, trwale zapisujg sie na kartach osobistej historii ich
autora.

Catos¢ pracy Macieja Szczepariskiego oceniam pozytywnie i wnioskuje
o nadanie mu tytutu magistra sztuki.

dr hab. Anna Waligérska
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The subject of Maciej Szczepanski's thesis is the Face of the Other and the
whole spectrum of meanings that it opens for us. Both the theoretical and
practical work concerns the face and the meanings attributed to it. The
author draws on the philosophy of Emmanuel Levinas, who, in his book Eth-
ics and infinity, argues that the individual is constituted only in relationship
with another human being. The content of Maciej Szczepanski's written work
matches the topic he is trying to address. Each of its parts bears a different
title, but they all deal with the same issue. The author often emphasizes that
he illustrates Emmanuel Levinas's reflections on the Face of the Other with
his paintings.

In the theoretical part of the diploma, Szczepanski describes in great
depth the issues that are of interest to him. The work is divided into two
chapters, each of which contains several subsections. The first covers con-
siderations revolving around the Face of the Other, while the second deals
with the subject of responsibility for the Other. | read the work with great
pleasure, as the author puts forward his argument in a clear manner. The
bibliography on which it is based also fully corresponds to the topic.

The artistic part of Maciej Szczepanski's work, entitled "Faciality in
non-faciality", touches on the subject of existence in relation to the Other. In
doing so, the author seeks answers to the most important questions about
human relationships. In a series of more than a hundred paintings, he tries to
portray the memories and experiences that connect him with another human
being. It is this relationship that is the core on which Szczeparski builds the
artistic spectrum of his thesis, basing it on a correctly constructed theoretical
argument.

In Maciej Szczepanski's works, faces are not portraits, but ideas. Although
they belong to specific people, they do not reveal their physiognomy, but
present the essence of the face, the inner shell, combining the visible with
the invisible — the inaccessible matter of existence. The face in Szczepariski's
paintings is innocent, vulnerable, and exposed. And yet, an intimate penetra-
tion into the physiognomy on a visual level proves impossible. The protago-
nist of the paintings is a mystery, unexplored and impossible to depict. He
eludes phenomenological description. He is a closed vessel. The painter does
not want to rely on a superficial evaluation of the visible, as he strives for the
ethical essence of the face-to-face encounter with the Other. Each face is indi-
vidual, but it is an individuality without context; the forms have been placed
on backgrounds abstracted from reality. The visual layer of the paintings is
often a field of experimentation for their creator. Szczepanski uses various
non-painting materials to make the message more dynamic and powerful. He
uses sand and earth to create structures and textures with them. These for-
mal experiments add new layers of meaning and visual qualities. At the same
time, the paintings are painted with great attention to painterly technique
and on clean and aesthetic canvases.

When describing the idea behind his work, Maciej points out that every
shape, colour, gesture, plane or line refers to situations and people he has
met in life. The painterly traces are a symbol of the relationships he has had
or is having with others. The closeness of the relationships with the people he
paints is evidenced by the titles given to each painting. They are an intimate
message, a mysterious slogan that is illegible to an outsider viewer; they are
signs of memory and incantations recalling important situations and figures
from the past.



Each face is a hidden, metaphysical mystery of existence. In his works,
the author attempts to make contact with the Other, to take responsibility
for him, to break the silence. The face only appears in relation, communing
with the Other brings us closer to the mystery and creates a bond. The idea
of the face as a mirror also appears in Szczepanski's works. Looking at the
empty faces in Maciej's paintings, we position ourselves towards them as if
we were looking at a mirror — we see our own reflection in them. We thus
experience coexistence with the Other, but these are fleeting moments. The
author of the paintings claims that we will never be able to fully know the
mystery of the Other's existence, because their face is also a mask, which is
inaccessible and hidden behind a visible physiognomy. The spiritual part of
the face standing in opposition to the visible part is hidden and immaterial.
There are no doors nor windows and what is most important in us is intimate,
most private and covered up.

Looking at Maciej Szczepanski's paintings, we can see that despite
their common theme, they differ from each other in terms of form. Some
are closer to the traditional portrait approach, where the figure's silhouette
emerges from the background. The hair or the hat are painted almost realisti-
cally and only the facial physiognomy is blurred. Other representations grav-
itate towards abstraction. The forms drift on the canvas and take on differ-
ent shapes, moving closer or further away from the suggestion of a portrait.
Some representations have completely abstracted themselves from reality
and the expressively painted planes form arrangements far removed from
what we call the portrait shot.

Maciej Szczepanski's degree piece forms a thematically coherent whole.
The annexe completes the painting part of the diploma. In the large-format
drawings, we can see a tangle of thin lines, layering and blackening some
areas of paper. These are also images of the Other, enriched with additional
meanings. Szczepanski tries to depict in them the impermanence of interper-
sonal relations and to draw attention to the momentary nature of situations
in which he experiences the presence of the Other. The drawings seem to be
a record of these brief and accidental encounters, which, despite their fleet-
ing nature, are permanently inscribed on the pages of their author's personal
history.

My evaluation of Maciej Szczepanski's work as a whole is positive, and |
recommend that he be awarded the degree of Master of Arts.

Dr hab. Anna Waligérska
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Kinga Slezak

Studia rozpoczete na ASP w Gdarisku w 2015 roku w Pracowni
Podstaw Rysunku i Malarstwa dr. hab. Krzysztofa Polkowskiego.

Praca magisterska pisemna: Rz znaczenie kulturowe koloru
napisana pod kierunkiem dr. hab. tukasza Guzka.

Opiekun aneksu: prof. Aleksander Widynski

Promotor dyplomu: dr hab. Krzysztof Polkowski

Recenzent: dr Filip Ignatowicz

Studies in Basics of Drawing and Painting in the Studio Dr hab. Krzysztof
Polkowski at the Academy of Fine Arts in Gdarisk commenced in 2015.

Written master’s thesis: Pink. The cultural meaning of the colour
written under the supervision of Dr hab. tukasz Guzek.
Supervisor of the annex: Prof. Aleksander Widynski

Supervisor of the degree project: Dr hab. Krzysztof Polkowski
Reviewer: Dr Filip Ignatowicz

Na realizacje dyplomowa Kingi Slezak sktadaja sie obrazy z cyklu Widzimisie
powstate w pracowni malarskiej prof. Polkowskiego, aneks Mzawka w formie
tkaniny wykonany pod opieka prof. Widynskiego i tekst R6Z znaczenie kulturo-
we koloru napisany pod opieka prof. tukasza Guzka. Casus malarskich realizacji
wykonanych przez Kinge jest w zasadzie bardzo interesujgcy, w chwili pisania tego
tekstu sam jestem ciekaw, jak potoczy sie obrona tych realizacji, poniewaz artystka
z catych sit chce sie wymkna¢ znaczeniom, symbolom, interpretacji, mysleniu
o obrazie, jego kontekscie i roli. Warto jednak od razu zaznaczyé, ze sktado-
we elementy tej pracy magisterskiej spetniajg wszelkie przyjete warunki co do
wymogow, a efekt estetyczny jest satysfakcjonujacy. Wracajac jednak do sedna
i postawy tworczej Kingi — nie interesuje jej relacja z odbiorcg, oczywiscie poza
uestetycznieniem zycia innym. | teraz zastanawiam sie, czemu w pierwszym
odczuciu wydaje mi sig, ze tak nie powinno sie robi¢? By¢ moze to system Swiata
kultury — art world, nasza edukacja zmusza nas do przezywania, myslenia i préby
opowiadania o intencji stojacej za dzietem lub zjawiskiem, ktére przydarza nam
sie w chwili aktu twdrczego. Uczeni jestesmy, by sie komunikowa¢ z widzami.
Gdyby tak na to spojrze¢ i wzig¢ pod uwage deklaracje postawy artystycznej Kingi,
powstate prace i napisany przez nig tekst to na dobrg sprawe sytuacja obrony
tego dyplomu z samego zatozenia jest szalenie inwazyjna, poniewaz zgaduje, ze
z punktu widzenia akademikéw/dydaktykéw chcemy, zeby artystka jednak
myslata o tym, co wykonuje, a nie tworzyta tylko ,widzi-jej-sie” w przejawie przy-
wotywanej przez nig sama ,,bezmysinosci”.

Jednak Kinga bardzo konkretnie rozumie stan bezmyslnosci, nie pejora-
tywnie, dla niej to chwila neutralnosci, a takze pewnej czystosci emocjonalne;j.
Pracuje w ciszy i w odcieciu od bodzcéw. To nie pollockowski jazzowy dripping
(cho¢ samego zastygnietego w czasie zaciekania farby jest w tym dyplomie
sporo). Z Pollockiem i action paintingiem nie faczy jej w zasadzie nic, bo nie
chodzi tu tez o przypadkowos¢, randomowy dukt farby powstaty prawie ze
w performatywnym akcie. Chodzi o efekt przypominajacy techniki marmurko-
wania. To obrazy malowane stricte na rezultat estetyczny. W zwigzku z tym te
prace nie reprezentujg emocji autorki, nie s dla niej terapig, a w zatozeniu nie

stanowig tez terapii dla widza, cho¢ w wielu chwilach przygladanie sie im moze
przypominac zabawe w test Rorschacha.

Kinga zapewnia, ze nie chce swojego odbiorcy ani moderowadé, ani spraw-
dzaé. Wedtug jej osgdu przygotowanego zestawu obrazéw abstrakcyjnych wcale
nie mamy przeczytaé, a zatrzymac sie na poziomie ich malatury, ale przede
wszystkim dekoracyjnosci. | ten aspekt wprawia w pewne zaktopotanie, jesli
chodzi wtasnie o ujecie akademickie tych realizacji, poniewaz mozna by pomy-
sle¢, ze stanowig rodzaj kontestacji catego sposobu uczenia o malarstwie. Jednak
po rozmowie z autorkg wiem, ze te obrazy nie sg wcale wyrazem buntu mtodej
osoby koriczacej studia, a konkretnym wyborem, albo nie-wyborem, innej drogi.

Wydaje sie zatem, ze celem autorki jest po prostu pokrycie powierzchni
podobrazia farbg w tadny sposéb — a przeciez dla oséb uprawiajacych zawody
tworcze, a przede wszystkim malarstwo, to zatozenie samo w sobie powinno
z marszu juz budzi¢ sympatie.

To doswiadczenie powierzchni jest tutaj wtasnie czyms, co, moim zdaniem,
stanowi arcyciekawy most pomiedzy realizacjami przedstawionymi w pracy
gtownej a aneksem. To, co w zestawie prac malarskich zdaje sie nieskoriczenie
ptynaé, jest w dychotomicznym uktadzie zestawione z tym, co antagonistycznie
przedstawia nam zestaw ,tkanin”. Tam nic juz nie zacieka, a wrecz przeciwnie,
krople zatrzymane sg w nie-czasie, deszcz zastygt, napiecie powierzchniowe
bedzie trzymac ciecz juz tam na zawsze. Zatem wnioskuje, ze we wspominanej
i przywotanej w wielu rozmowach przez artystke ,bezmyslnosci” istnieje jednak
wielka doza instynktu i wrecz podswiadome znajdowanie znaczen, nawet tam
gdzie chce sie przekazac jak najmniej tresci i samego sensu pozbyc¢. Szanuje to
zestawienie stanowigce o nominalnych réznicach skupienia cieczy i farby.

Osobiscie ciekawe wydaje mi sie tez czytanie powstatych realizacji przez
aspekty post-internetowe i kategorie oddly statysfying. Jest w tych obrazach
co$, co whasnie za pomoca tego online'owego gatunku mozna postrzega¢. Cho¢
ramy tego gatunku bardzo trudno okresli¢, ale czesto s to nagrania prezentujace
mieszane farby, krojenie galaretek czy tortdw, przesypywanie kolorowego piasku,
mozliwosci s3 w zasadzie nieskoriczone, a jedyny wspdlny aspekt to rodzaj hipno-
tyzujacego i magnetyzujacego odbiorce oddziatywania. | ta hipnotyczna wartosé
jest w powstatych pracach obecna. Moze wtasnie ta dziwna satysfakcja ogladu
jest wyrazem tego, co artystka sama okresla przez prozaiczne stowa ,podoba
sie”, czyli cos, o czym sztuka zdaje sie, ze juz dawno nie traktuje, a jednak w tej
odswiezonej wersji i w moim post-internetowym ogladzie rzeczywistosci jawi sie
ciekawa dyskusja, chociazby z formatem oddly satysfying.

Pod tym wzgledem mozna by twdrczosé artystki porownac z realizacjami
stworzonymi przez Callena Schauba - gwiazde instagramowych kolorowych
obrazdw, ktore takze gtdwnie skupiajg sie na powierzchni, kolorze i tworzone sg
bardzo podobnymi metodami. Jednak w tym przypadku to, co sprawia, ze jego
twdrczos¢ jest ,klikalna”, to procesualnos¢ i nagrania typu making of, a malar-
stwo Kingi Slezak jest raczej pojedyncza klatka, zastygnietym na zawsze obrazem,
forma hieratycznej palety malarskiej. Powstatych obrazdw nie poréwnatbym tez
do spinnig paintings Damiena Hirsta, cho¢ ponownie istnieje pewien zwigzek
formalno-techniczny. Ale warstwa taczacg wyzej wspomniane prace i realizacje
dyplomowa jest nieodparta wiara w kolor i plame — czyli podstawowe $rodki
wyrazu kazdej malarki i malarza.

W przypadku préby rozszyfrowania tego zestawu prac malarskich z pomoca
mi idzie termin zakorzeniony gtéwnie w teorii fotografii — chodzi o , decydujacy
moment” w rozumienie Henriego Cartiera-Bressona, czyli uchwycenie tego, co
efemeryczne. Wielokrotnie spotkac sie mozna z tezami, ze obraz zawsze pozo-
staje nieskoriczony (tu w mojej gtowie pojawia sie chociazby przyktad procesu-
alno-performatywnych obrazéw Izabeli Chamczyk) albo ze decyzja o momencie,
kiedy nalezy odejs¢ od sztalugi, jest jedng z najtrudniejszych w procesie malar-
skim. U Kingi powstaje niby snap-shot, zrzut ekranu w momencie, kiedy pojawia
sie (tu ponownie cytuje autorke) ,tadny” efekt. Ale chce czytac akt tworczy dyplo-
mantki poetycko — jako dehnelowska ,brzytwe oka-mgnienia”, migawke, ktéra
zamyka rozlewajaca sie farbe juz na zawsze w nie-czasie. To myslenie widoczne
jest zarébwno w malarstwie, jak i w aneksie, ktérego realizacja przypomina rodzaj
bardzo werystycznej symulacji deszczowych kropel. Te mogg kojarzy¢ sie z cyklem
prac wykonanym niegdys przez profesora Macieja Gorczynskiego, ale nie chodzi



tutaj tylko o efekt nigdy niewysychajacej cieczy, ale tez o nawarstwienie, prze-
nikanie sie, cieni i rytm. To bardzo ciekawe realizacje, ktore tacza sie w tej samej
,bez-myslnej” (tu ponownie zaznaczam, ze to cytat z autorki) ambicji przykrycia,
tym razem foliowej, powierzchni podobrazia za pomocg kleju na ciepto.
Przejdzmy na moment do pracy teoretycznej, ktéra prébuje zweryfikowaé
rézne wiasnosci rozu w kulturze i stawia teze, ze roz jest najbardziej kontrower-
syjnym kolorem, a to ze wzgledu na jego ,,dwubiegunowos¢” wyrazong infantyl-
noscig lub symbolizowaniem przyjemnosci cielesnej i erotyki. Formalnie tekst ten
sktada sie ze wstepu, szesciu rozdziatow i zakoriczenia, a skupia sie na ogdlnej defi-
nicji koloru, przedstawia funkcje i pochodzenie barw, ich symbolike oraz wptyw
na ludzka psychike. Kinga dokonuje wystarczajgco obszernej charakterystyki rozu,
bada przypisanie koloréw do konkretnych artystow, a takze analizuje przyktady
z twdrczosci artystek i tworcow metodycznie korzystajgcych z rézu w swoich
realizacjach. Tworzac swdj tekst Kinga siega do podstawowych pojec¢ psychofizjo-
logii widzenia, ale takze do badan Newtona czy Goethego, ktérym zawdzieczamy
dzisiejsze postrzeganie barw. Tekst skonstruowany jest w sposdb prosty i bardzo
komunikatywny. Nie sadze, bym przychylit sie do tezy, ze réz stanowi najbar-
dziej kontrowersyjny z koloréw i z zatozenia po tej lekturze pewnie nie zaczne
dzieli¢ barw pod wzgledem ich kontrowersyjnosci, niemniej jednak absolutnie

rozumiem o co chodzi w wywodzie intelektualnym, jaki przeprowadza na potrze-
by swojego tekstu artystka. Na pewno wywdd ten jest poprawnym badaniem
i trafnie punktuje antagonistycznie nacechowane aspekty koloru, ktory jest
gtéwnym bohaterem tekstu. R6z rzeczywiscie zweryfikowany jest tutaj w réznych
aspektach i habitatach jego naturalnego wystepowania w kulturze, zaréwno
w sztuce polskiej, jak i z kilkoma akcentami $wiatowymi, co wazne réwniez przy
spojrzeniu takze na nurt feministyczny.

Majac Swiadomos¢ tego, ze Kinga porusza sie w obrebie swojej pracy pisem-
nej w obszarze potencjatu spotecznego i kulturowego danego koloru wydawato-
by sie naturalne, ze narzedzia te przekuje we wtasne metody artystycznej pracy.
Tak jednak nie jest. | cho¢ lektura jej tekstu sprawia, ze wiemy, iz z tych narzedzi
rezygnuje w sposéb $wiadomy, zdaje sobie z nich sprawe, potrafi je wskazac,
opisac i usystematyzowac, pojawia sie pytanie: czemu jednak nie chce z nich
korzystac?

Odpowiedzi szukam w tekscie zrodtowym. Piszac o rézu Kinga konstytuuje
taka mysl: ,,Odbiorca otrzymuje kolor, ktéry moze miec tyle znaczen ile odcieni;
potrafi by¢ zarazem infantylny i dojrzaty, niewinny i rozwigzty, zmystowy i wulgar-
ny.” Tymi stowami najlepiej mozna opisac jej tworczos¢, niech zatem stanowig
tutaj rodzaj wskazanej przeze mnie auto-referencji samej artystki.

dr Filip Ignatowicz
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Kinga Slezak's degree project consists of paintings from the series “Widzimisie”
(Whims) created in Professor Polkowski's painting studio, the annexe “Drizzle” in
the form of a textile made under the supervision of Professor Widyrski and the
text “Pink. The cultural meaning of the colour” written under the supervision of
Professor tukasz Guzek. The case of Kinga's painting works is actually very inter-
esting, and at the moment of writing this text, | myself am curious how the defence
of these pieces will play out, because the artist is trying with all her strength to
escape meanings, symbols, interpretation, thinking about the painting, its context
and role. It is worth pointing out at the outset that the constituent elements of
this thesis meet all the accepted requirements and the aesthetic effect is satisfac-
tory. However, coming back to the core and the creative attitude of Kinga, she is
not interested in the relationship with the viewer, except for, of course, making
life more aesthetic for others. And now | wonder why, in my first impression, it
seems to me that this is not how it should be done? Perhaps it is the system of
the cultural art world, our education forces us to experience, think and try to talk
about the intention behind a work or phenomenon that happens to us in the
moment of a creative act. We are taught to communicate with our viewers. If
one were to look at it this way and consider Kinga's artistic statement, the works
created and the text written, then on the face of it, the situation of defending this
diploma is, by its very definition, insanely invasive, because | would guess that

fi the point of view of academics and teachers, we want the artist to think
about her output and not just create a 'whimsical' manifestation of the 'mind-
lessness' she herself invokes.

However, Kinga understands the state of mindlessness very concretely, not
pejoratively, for her it is a moment of neutrality and a certain emotional purity.
She works in silence and in isolation from stimuli. It's not Pollock jazz dripping
(although the sheer frozen-in-time dripping of paint is in abundance in this
diploma). It has virtually nothing in common with Pollock and action painting
because it is not about randomness either, a random paint drip created almost as
if in a performative act. It is about an effect reminiscent of marbling techniques.
These are paintings painted strictly for an aesthetic result. As such, these works
do not represent the author's emotions, they are not therapy for her, and they
are not intended to be therapy for the viewer either, although at many moments
looking at them may resemble playing a Rorschach test.

Kinga asserts that she does not want to moderate or check her viewer.
According to her judgement, the set of abstract paintings is not meant to be read
at all, but to stop at the level of their painting, above all of their decorativeness.
And this aspect is somewhat perplexing when it comes precisely to the academic
treatment of these works because one might think that they represent a kind of
disagreement with the whole way of teaching about painting. However, having




spoken to the author, | know that these paintings are not at all an expression of
rebellion by a young person graduating from university, but a concrete choice, or
non-choice, of a different path.

It seems, therefore, that the author's aim is simply to cover the surface of
the canvas with paint in a pretty way — and yet, for those in the creative profes-
sions, and especially in painting, this premise on its own should arouse sympathy.

This experience of the surface here is precisely what, in my opinion, provides
the arch- interesting bridge between the pieces presented in the main work and
the annexe. What seems to flow endlessly in the set of painted works is dichot-
omously juxtaposed with what is antagonistically presented to us in the set of
‘fabrics'. Nothing drips there anymore; on the contrary, the drops are frozen in
non-time, the rain has solidified, the surface tension will hold the liquid there
forever. So, | conclude that in the 'thoughtlessness' mentioned and evoked in
many conversations by the artist, there is nevertheless a great deal of instinct and
even subconscious finding of meanings, even where one wants to convey as little
content as possible and get rid of the meaning itself. | respect this juxtaposition
that represents the nominal differences in concentration of liquid and paint.

Personally, | also find it interesting to read the resulting works through
post-internet prism and the category of “oddly satisfying”. There is something
in these paintings that can be perceived precisely through this online genre.
Although the framework of this genre is very difficult to define, but there are
often recordings showing mixed paints, cutting jellies or cakes, sprinkling coloured
sand, the possibilities are basically endless, and the only common aspect is a kind
of hypnotic and mesmerizing effect on the viewer. And this hypnotic value is also
present in the works. Perhaps it is this strange satisfaction of viewing that is the
expression of what the artist herself describes by the mundane words 'l like it',
something art seems to have long since abandoned, and yet in this refreshed
version and in my post-internet view of reality, an interesting discussion emerges
if only with the oddly satisfying format.

In this respect, the artist's work could be compared to the creations of Callen
Schaub, a star of instagram colour images which also mainly focus on the surface
and colour, and are created using very similar methods. However, in this case,
what makes his work 'clickable' is the processuality and the making-of footage,
whereas Kinga Slezak's painting is more of a single frame, a frozen image, a
form of hieratic painting palette. Nor would | compare the resulting paintings to
Damien Hirst's spinning paintings, although again there is a certain formal and
technical connection. But the layer that connects the works mentioned and the
diploma project is an irresistible belief in colour and stain — the primary means of
expression for any painter.

When trying to decipher this set of paintings, | am aided by a term rooted
mainly in photographic theory — the 'decisive moment' as understood by Henri
Cartier-Bresson, i.e. the capture of the ephemeral. There are many theories
that an image always remains infinite (here the example of Izabela Chamczyk's
process-performative paintings comes to my mind), or that the decision about
the moment when to leave the easel is one of the most difficult in the painting
process. In Kinga's case, such a seeming snapshot is created, a snapshot of the
moment when a (here | quote the author again) 'l like it' effect appears. But |
want to read the creative act of the graduating student poetically as a Dehnelian
'razor's eye-glimpse', a snapshot that encloses the spilling paint forever in
non-time. This thinking is evident both in the painting and in the annexe, where
creation resembles a kind of veristic simulation of raindrops. These may recall
a series of works once made by Professor Maciej Gorczynski, but it is not just
about the effect of the never-drying liquid, but also about layering, intermingling,
shadow and rhythm. These are very interesting workss that all come together in
the same 'mindless' (here again | point out that this is the author's quote) ambi-
tion to cover the film-like surface of the canvas with hot glue.

Let us turn for a moment to the theoretical work, which attempts to verify
the various properties of pink in culture and posits that pink is the most contro-
versial colour, due to its "bipolarity" expressed in terms of infantile or symbolizing
bodily pleasure and eroticism. Formally composed of an introduction, six chap-
ters and a conclusion, the text focuses on the general definition of the colour,
presents the functions and origins of colours, their symbolism and their influ-

ence on the human psyche. Kinga provides a sufficiently comprehensive char-
acterization of pink, examines the attribution of the colour to specific artists,
and analyses examples from female and male artists methodically using pink in
their productions. In creating her text, Kinga draws on the basic concepts of the
psychophysiology of vision, but also on the research of Newton or Goethe, to
whom we owe the perception of colours today. The text is structured in a simple
and very communicative way. | don't think | would subscribe to the thesis that
pink is the most controversial of all colours, and after reading this, | probably
won't start categorizing colours according to their controverse potential, but | can
absolutely understand the artist's intellectual argument in her text. Certainly, this
argument is a reasonable discussion and she aptly notes the antagonistic aspects
of the colour, which is the main protagonist of the text. Pink is indeed verified
here in its various aspects and habitats of its natural occurrence in culture, both
in Polish art and with a few international accents, which is also important when
looking at the feminist trend.

Knowing that Kinga moves within the realm of the social and cultural poten-
tial of a given colour in her written work, it would seem natural that she would
transform these tools into her own artistic methods. However, this is not the
case. When we read her text, it becomes clear to us that she consciously avoids
these tools, she is aware of them, she can identify them, describe and systematize
them, so the question arises: why doesn't she want to use them?

| look for the answer in the source text. When writing about pink, Kinga
formulates the following thought: "The viewer is presented with a colour that
can have as many meanings as shades; it can be infantile and mature, innocent
and promiscuous, sensual and vulgar at the same time." These words are the best
way to describe her work, so let them be here a kind of self-reference of the artist
herself. To conclude, | recommend to the Graduation Committee that Kinga Slezak
be awarded a Master of Arts degree.

Dr Filip Ignatowicz
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Mata Wies, czyli osada wszedzie i nigdzie, a sama nazwa wskazuje, ze bez
bardziej szczegbétowych instrukcji nie odnajdziemy jej na mapie. Sposrdd kil-
kunastu Matych Wsi, nie wliczajagc Matej Wsi Dolnej, Gdérnej, czy Matej Wsi
przy Drodze, trudno trafi¢ na te wtasciwa. Specyfika nazwy, nieokreslonos¢,
lub pozorny jej brak wprawia w zaktopotanie, jednak etymologia nazwy wyja-
$nia jej pochodzenie od Matowiejskich. Mata Wie$ — powiat ptocki, w woje-
wodztwie mazowieckim, gmina Mata Wies$. Stad pochodzi autorka i wtasnie
obraz zycia wiejskiego jest tematem cyklu prac pt. JESTEM Z MALtEJ WSI.
Artystka zna zycie swojej wsi i sgsiadow, ktorzy stajg sie bohaterami kolejnych
obrazéw. Z obszernego materiatu filmowego, ktérym jest dokumentacja co-
dziennych czynnosci i zachowan, dokonuje selekcji, wykrajania rzeczywisto-
$ci. Wybdr scen jest dla autorki wazny i nie jest przypadkowy. Sg to gtéwne
punkty zycia wiejskiego, nacechowane aktywnoscia miejsca na mapie co-
dziennych przemieszczen jak przedszkole, szkota, w ktérej odbywa sie rada
pedagogiczna, jeden z kilku matowiejskich warsztatéw samochodowych. Sg
tez miejsca wydarzen publicznych, jak odbywajace sie co sobote targowisko,
odwiedzane przez wszystkich, w tym przez tzw. Paryzanki, mieszkanki wsi
majace zawsze specjalne na te okazje kreacje, czy obowigzkowe cykliczne za-
wody Ochotniczej Strazy Pozarnej. Sceny te poprzez swoistg powszechnos¢
moglibysmy odnalez¢ w wielu innych przestrzeniach spotecznych.

Zuzanna Smigielska filmuje. Kamera rejestruje w obiektywny, jakby nie-
zaangazowany sposob, statycznie, niby z ukrycia, gdzie obserwowany nie zda-
je sobie sprawy z zamierzen artystki, ktdra jest tutaj zastygtym obserwatorem
wyczekujgcym na kolejny moment kreacji: budowania obrazu wtasciwego.
Tutaj nalezy doceni¢ mozliwosci techniczne artystki, jej fascynacje montazem,
poszukiwaniem rytmu obrazu i ogromne zaangazowanie, ktérego poczatek
widzimy we wnikliwych merytorycznych badaniach pt. Relacja punktu i cza-
su. Tableau vivant we wspdtczesnych praktykach artystycznych, dotyczacych
zywych obrazéw, badan szczegétowo przeprowadzonych na potrzeby catego
projektu.

Obrazy Zuzanny Smigielskiej zbudowane sg z tradycyjnych technik malar-
skich i projekcji wideo. Wszystko odbywa sie na jednej ptaszczyznie, zeby stac
sie jednym organizmem. Obrazy majg rézng gestos¢ i dynamike, od tych bar-
dziej wyciszonych do przepetnionych narracjg i ruchem lub wrecz chaotycz-
nych przedstawien, jakby autorce zalezato na braku czytelnosci, klarownosci.
Efekt ten poteguje uzycie srebra na obrazie i inne zabiegi majace za zadanie
odbicie obrazu, pomniejszanie poziomu wchtaniania swiatta, czy oddanie go
z powrotem. Jednoczesnie artystka poddaje obraz celowemu kolorystyczne-
mu zubozeniu, dochodzac do czerni i bieli decyduje sie na pozostawienie jed-
nego z koloréw sktadowych projekcji wideo, jak sama twierdzi: ,,Brak koloru
uspokaja”.

Wyswietlane kolejno warstwy postaci zachowujg transparentnosé
i kojarza sie ze sposobem przedstawiania ducha, czy niebudzacej niepoko-
ju zjawy. Nie mamy pewnosci, czy mieszkaricy Matej Wsi byli, ale juz ich nie
ma, czy nadal jg zamieszkujg. Obraz namalowany $ciga sie z wyswietlonym,
a postacie czesto dwukrotnie zaznaczaja swojg obecno$é. Samo umiejscowie-
nie przedstawien w czasie nastrecza trudnosci, a wybdr scen nie wydaje sie
w tym pomocny. Jest to jednak swiadoma decyzja autorki, tak jakby chciata,
zeby wies te cechowata stabilno$¢ wizerunku w czasie. Mozemy jedynie miec
pewnos$é, ze materiat wizualny bedacy podstawg catego projektu powstat tuz
przed pandemia. Ta nieokreslonos¢ czasu widoczna jest takze poprzez pra-
ce przedstawiajacg popularne kiedys monidto, ktéremu tradycja przypisuje
zageszczenie procesow, takich jak manipulacja kolorem i wielokrotny retusz.

taczac obraz rzeczywisty z obrazem przetworzonym i zinterpretowanym
artystka tworzy kolejng jakos¢. Dzieki tym zabiegom obraz wchodzi w nasze
zycie i przekracza bariere — my obraz — narusza jej granice. Jest interesujacy
nie tylko w warstwie formalnej, ale i socjologicznej, pokazujac Swiaty we-
wnetrzne, wpisuje sie w nurt zainteresowania wsig, czy matomiasteczkowo-
$cig, do ktérego nalezy Radostaw Szlaga z wsig Ochotnica, Marek Rachwalik
z Ktomnicami, Bartosz Zaskdrski z wsig Zytno, czy Maciej Cholewa z matomia-
steczkowym Radzionkowem.

Mata Wie$ w cyklu prac Zuzanny Smigielskiej odbiega od naszego wy-
obrazenia o wymarzonej destynacji dla tych wszystkich zmeczonych mia-
stem, podazajgcych za zjawiskiem znanym jako ,,urban exodus”. Jaka to wies?
Sielska? Zapyziata? Nowoczesna? Zadna z nich, bo obraz tej wsi tworzony jest
w idei niekalania wtasnego gniazda i wiarygodnosci, stad wyrazne, wyrozu-
miate spojrzenie artystki. Czasami tatwiej jest nam komentowac swiat, z kto-
rego nie pochodzimy. Jednak niewatpliwie mamy tu do czynienia z obrazem
prawdziwym, autentycznym, mdéwigcym o miejscu i tozsamosci, o odczuwa-
niu wiezi autorki ze spotecznoscig wsi, w tym nalezy upatrywac najwiekszg
warto$¢ sztuki Zuzanny Smigielskiej.

W roku 1824 zapisano — wie$ ta w dobrym stanie i w przynaleznym po-
rzadku utrzymywana, drzewami zacieniona, widok przyjemny sprawiata. Ca-
to$¢ pokazu dyplomu Zuzanny Smigielskiej, przygotowana wystawa i praca pi-
semna sg spodjne, spetniajg wymagania formalne, merytoryczne i kwalifikuja
do uzyskania stopnia magistra sztuki.

dr Andrzej Karmasz






The Little Village, or 'settlement’, is everywhere and nowhere, and the name
itself suggests that without more detailed instructions, it cannot be found
on a map. Of the dozen or so Little Villages, not including the Lower, Upper
Little Village or the Little Village by the Road, it is difficult to find the right
one. The peculiarity of the name, its indefiniteness or apparent lack thereof
is perplexing, but the etymology of the name indicates that it is derived from
Matowiejskie. Mata Wies - Ptock county, in the Mazowieckie voivodship, the
municipality of Mata Wies. This is where the author comes from and it is the
image of rural life that is the subject of a series of works entitled | AM FROM
A SMALL VILLAGE. The artist knows the life of her village and her neighbours,
who become the protagonists of subsequent paintings. From the extensive
film material, which is documentation of everyday activities and behaviour,
she selects and cuts out reality. The choice of scenes is important to the au-
thor and is not random. These are the main points of rural life, active places
on the map of everyday movements, such as the kindergarten, the school
where the teachers' council takes place, one of the several car repair shops
in the village. There are also places of public events such as the Saturday
market, frequented by everyone, including the so-called "Parisian women"
who always wear special outfits, and the obligatory regular competitions of
the volunteer fire brigade. These scenes could be found in many other social
spaces because of their universality.

Zuzanna Smigielska makes films. The camera records in an objective,
static, if not disengaged manner, seemingly from hiding, and the object is un-
aware of the artist's intentions, who is here a frozen observer waiting for the
next moment of creation: the construction of the image proper. We should
appreciate here the artist's technical skills, her fascination with montage, her
search for the rhythm of the image and her immense commitment. It is ev-
idenced in her insightful factual research entitled The relationship between
point and time. Tableau vivant in contemporary artistic practices, which con-
cerns vivid images and is conducted in great detail.

Zuzanna Smigielska's paintings are created with the use of traditional
painting techniques and video projections. Everything takes place on one
plane so that it can become one organism. The paintings vary in density and
dynamics from the more muted ones to those overflowing with narration
and movement, or even chaotic representations, as if the author wanted to
achieve a lack of legibility or clarity. This effect is heightened by the use of
silver in the painting and other treatments designed to reflect the image,
diminish the level of light absorption, or give it back. At the same time, the
artist subjects the image to deliberate colour depletion and, reaching black
and white, she decides to leave out one of the colour components of the
video projection, as she says: the absence of colour is calming.

The successively projected layers of figures remain transparent and
connote a way of depicting a ghost or a benign phantom. We are not sure
whether the inhabitants of the Little Village were, but are no longer there, or
whether they still inhabit it. The painted image races into the projected one,
and the figures often double, marking their presence. The very placement of
the representation in time is problematic, and the choice of scenes does not
seem to help with this. However, this is a conscious decision by the author,
as if she wanted the village to be characterized by a stable image over time.
We can only be sure that the visual material on which the whole project is
based was created just before the pandemic. This indefiniteness of time is
also evident in the work's depiction of the once popular monidto with its tra-
ditional concentration of processes such as colour manipulation and multiple
retouching.

Combining the real image with the processed and interpreted image, the
artist creates another quality. Thanks to these procedures, the image enters
our lives and crosses the us-image barrier or even violates its boundary. It
is interesting not only in its formal layer, but also in the sociological one. It
shows inner worlds and becomes a part of the current interest in the coun-
tryside or small-town life, as evidenced by Radostaw Szlaga with the village of
Ochotnica, Marek Rachwalik with the village of Ktomnice, Bartosz Zaskdrski
with the village of Zytno or Maciej Cholewa with the small town of Radzi-
onkéw.

The Little Village in Zuzanna Smigielska's series of works departs from
our idea of a dream destination for all those tired of the city, following the
phenomenon known as the 'urban exodus'. What kind of village is it? Idyl-
lic? Backward? Modern? None of these, because the image of this village is
created in the idea of not fouling one's own nest and credibility, hence the
artist's clear, understanding gaze. Sometimes it is easier for us to comment on
a world we do not come from. However, there is no doubt that we are dealing
here with a true, authentic image, one that speaks of place and identity, and
of the author's bond with the village community. This is where the greatest
value of Zuzanna Smigielska's art should be seen.

It was written in 1824: “the village is in good condition and in proper
order; it is shaded by trees and offers a pleasant view”.

Zuzanna Smigielska's degree project — the exhibition and the written
work — are coherent, meet the formal and content requirements and qualify
for the degree of the Master of Arts.

Dr Andrzej Karmasz
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Recenzje pracy dyplomowej Pani Matgorzaty Tegowskiej zaczne nietypowo,
bo od uwag na temat pracy teoretycznej. Otdz prace dyplomantki pt. Samica
nieludzka i ludzka — wspdlne doswiadczenie. Ich gtos w mysli feministycz-
nej i sztuce oceniam wysoko. Tytut jest adekwatny do tematu i tresci pracy.
Merytorycznie to tekst szeroki, kreslacy tto spoteczne, polityczne i perspekty-
we historii sztuki, na ktdrej to przestrzeni autorka sytuuje wtasne oryginalne
i osobiste przemyslenia oraz wtasng, Swiadoma praktyke twdrcza. Praca gtebo-
ko analizuje i rozktada przed czytelnikiem poglady i zatozenia, struktura jest
jasna, precyzyjna, kolejnos¢ rozdziatéw ptynnie i logicznie wynika z porusza-
nych kolejno zagadnien. Zwraca uwage wyjatkowo bogata bibliografia, nieta-
twe jej pozycje i trafny dobdr ilustracji: ta pula jest wyszukana, zlokalizowane
zostaty teksty, ich fragmenty i dokonania artystow, ktore nie lezg na wierzchu
tegich bibliotecznych pétek. Objawia sie to w tresci — lektura zostata nie tylko
przeczytana, ale przezyta, zinternalizowana i zinterpretowana wedtug wtasne-
go systemu wartosci. Powstata w efekcie praca nieprzecietna i osobista, ale
nie czutostkowa, podejmujaca badanie watkéw nieczesto dyskutowanych na
Akademiach, a szkoda.

Jak napisat cytowany przez dyplomantke Jean-Luc Nancy w Corpus: , pisa-
nie jest dotykaniem ciata (...) niecielesnoscig »sensu«. W konsekwencji rzecz
sprowadza sie do tego, aby wyposazy¢ te niecielesnos¢ w zdolnosé dotykania
lub sprawi¢, zeby sens stat sie dotknieciem.”* Filozof szukat sensu na granicy
ciata, tam, gdzie pismo odgrywato role naznaczajacego narzedzia. Rozszerzam
to na malarstwo i pedzle, w miejsce pisma. Matgorzata Tegowska maluje i pisze
swoj dyplom w czasie, kiedy nie wiadomo, czy wszyscy, jak tu stoimy, zdotamy
optaci¢ swoje czynsze za wynajem miejsca pobytu na Ziemi. Nasza epoka raczej
nie jest epoka rozumu i nic nie wskazuje na to, by mogta sie nig sta¢ w blizszej
perspektywie. Jest kolejng epoka przekarmionych, uwiktanych, o sktonnosciach
do histerii, paranoi i przemocy kiepsko wyksztatconych hipokrytéw, w ktérej
przezywanie obecnosci szeroko rozumiane;j figury Innego to gtéwnie przezywa-
nie uczucia wrogosci, wstretu i pogardy. Ta niedoskonata i skromna diagnoza,
bo na dtuzsza nie mam tu miejsca, nie jest zdaje sie osobna, nie jest tylko moja.

Organizm $wiata choruje. W zmodyfikowane] postaci nawracaja katastro-
falne w skutkach doktryny polityczne, przekonania i sposoby organizacji panstw,
ktére miazdzaco obcigzyty i wyniszczyly spoteczeristwa. Cztowiek uprzemysto-
wit sie na skale masowg szkodzac sam sobie, bo proces degradacji toczy sie
w nim na wielu réznych poziomach, a te w miynie codziennej rutyny zarabia-
nia pieniedzy i wydawania pieniedzy trudno wychwyci¢ i powigza¢ ze sobg
przyczyng i skutkiem. Moze jest na to przestrzerr w gabinecie terapeuty lub
w innej skali: przy biurku filozofa lub w pracowni malarki. Za progiem nowe-
go tysigclecia metafora choroby, jaka proponowata Susan Sontag, jest chyba
niewystarczajgca. Tylko czy wystarczajace okaze sie malarstwo? Empatia jest
czasochtonna i niestychanie kosztowna.

Feminizm prozwierzecy jest waznym aspektem walki o obalenie patriar-
chatu w wielu ruchach feministycznych juz od lat 70. XX wieku. Zaktada on, ze
wyzwolenie zwierzat z przemystu hodowlanego jest réwnie wazne, co walka
o réwnouprawnienie. Pytanie o efektywnos¢ sztuki jako narzedzia spotecz-
nej inkluzji jest pytaniem nie tylko o to, czy sztuke mogg tworzy¢ wykluczeni
i wykluczone z réznych porzadkdéw rzeczywistosci spotecznej. Dla mnie — czyta-
jacej refleksje i kryjace sie za nimi postulaty Tegowskiej na temat relacji wtadzy,
i dla mnie — ogladajacej jej malarstwo, jest pytaniem takze o to, czy i jaka sztuka
pomogtaby zmieniaé¢ obowigzujace reguty spotecznych wykluczen, poszerzaé
mozliwosci demokratycznego uczestnictwa.

W przerazajacym rytuale fragmenty cztonkéw zdeformowanych istot o led-
-wie rozpoznawalnej proweniencji leza, wisza, lewitujg na ptétnach Tegowskiej.
W wybujatych ksztattach, szczeknieciach materii, w szarpanych, rzezbigcych
i gesto pracujacych pociggnieciach pedzla jest jednak staty puls — wyraz wiecz-
nie witalnej, odradzajacej sie z mocg wolnosci wyrazu, anarchistycznej formy
protestu za pomocg pedzli i strumieni farby przeciw opresji.

Soczyste i na przekdr opisywanej Smierci i gnijgcego systemu zywe kolory
w zajadtym, ekstrawaganckim, trzeszczacym i wrogim sgsiedztwie na ptétnach
oraz wysoka saturacja to uzyta tu bron. Kiedys ekspresja Mtodych Dzikich
przeciwstawiata sie opresji komunizmu kolorem brudnej $cierki. Tutaj i teraz
jest inaczej, ale emocjonalny i psychologiczny rezonans obrazéw oraz znacze-
nia i skojarzenia wynikajg z widocznego krytycznego zaangazowania autorki
w rzeczywisto$¢. Uproszczona forma, dazenie do groteski i deformacji, udre-
czone, wyzyskane i wyplute postacie nie-ludzkie, nad-zwierzece: nie-miesa
reprezentujace zamet czaséw i demony podobne demonom wojny wedtug Goi.
Bezgtowe lub rzekomo bezcielesne postaci, kompozyty amputowanych i sztucz-
nych czesci ciata gteboko wwiercone w nieatrakcyjny kontekst tta, razaco znie-
ksztatcone. Jest tu powidok ttustej figuracji, ktéry pamietam ze znakomitych
rysunkdw Matgorzaty na trzecim, a zwtaszcza czwartym roku w mojej pracowni.

W dobrym kontrascie do gtéwnej czesci dyplomu widze delikatny,
zmystowy aneks ceramiczny pt. Zrddfo. Jest tu pieczotowitoé¢ wykonania
i wyczuwalna kruchos$¢ materii, kruchos$¢ skali figur. Bezbronna cielesnos¢
i dobrane do niej doskonale tatwo ttukgce sie medium, wrazliwie odcisniete
i wyrzezbione w dfoniach.

Sytuuje prace Tegowskiej jako bliskie protest art? — nurtu w sztuce tworzone-
go oddolnie przez aktywistéw ruchéw prospotecznych. Wsrdd nich na szczegdl-
ng uwage zastuguja te, ktére na poziomie praktyki tacza sztuke z obywatelsko-
$cig, uczestnictwo w sztuce z uczestnictwem w zyciu publicznym, kreatywnos¢
z dazeniem do zmiany spotecznej zamiast do zysku. To prowadzi mi mysli
w strone teorii i radykalnej praktyki rzezby spotecznej Beuysa, ktorej w tym
towarzystwie nie musze przedstawia¢. W przeciwierstwie do stéw, ktére padty
w naszej uczelni w trakcie wyktadu inauguracyjnego w tym roku, Tegowska
i jeszcze kilkoro z nas widzi sztuke, jako Srodek transformaciji spotecznej.
Tegowska podnosi w dyplomowej catosci kwestie dyskryminacji i uprzedzen
ze wzgledu na ptec i przynaleznos¢ gatunkowa, ktére to uprzedzenia przypisuja
wieksza warto$¢ praktyce i pracy okreslanej jako meska, podczas gdy , kobieca”
praktyka troski zostaje obnizona do nizszego i ,stabego” statusu. To gtos po
stronie wytaczonych z patriarchalnego obiegu uznania, bo ich praca ma stuzeb-
ny, poddanczy, potoczny charakter, niespektakularng taktyke, kiepska strate-
gie i dotyka brudnego i prozaicznego konkretu. To demaskowanie tego, co, jak
odpad, kryje sie za kulisami Swiata sztuki, i Swiata w ogdle. Dziewczyriski opdr



w réznych regionach globu, bunty tak zwanych ,stabych zbiorowosci”, ktére
witasnie w protescie, niezgodzie i uporze budujg swojg solidarnos¢ przeciw
opresjom nie na samej tylko kontestacji i krytyce neoliberalnej logiki sukcesu,
lecz wprost opowiadajac sie po stronie represjonowanych, stabych i margina-
lizowanych. Jest spora liczba strategii twdrczych zadajacych sobie pytanie o to,
jak sztuka moze wigczyc sie w ksztattowanie rzeczywistosci, czego powinna by¢
narzedziem i czy moze by¢ uzyteczna w zmianie $wiata, konkretnie zaangazo-
wana. Nie w samo $wiata opisywanie dokumentowanie i kontemplacje. | ze
moze stac blisko kreatywnego aktywizmu.

Konkluzja tej recenzji pracy Matgorzaty Tegowskiej jest jednoznacznie pozy-
tywna i rekomenduje Komisji Dyplomowej nadanie jej tytutu magistra.

Z powazaniem
prof. Anna Krélikiewicz

1.J. L. Nancy, Corpus, przet. M. Kwietniewska, Gdansk: Wydawnictwo stowo/obraz terytoria, 2002, s. 13.
2. L. Chaffee, Political protest and street art: Popular tools for democratization in hispanic countries,
Westport, Connecticut: Greenwood Press, 1993.
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The review of Ms. Matgorzata Tegowska's thesis will begin unusually, with
comments on the theoretical work. The title of the thesis, "The Female
Non-Human and Human - Their Voice in Feminist Thought and Art," is aptly
suited to the subject matter and content of the thesis. In terms of content,
the text is broad, outlining the social, political, and art historical background
against which the author situates her original and personal reflections, as
well as her own conscious creative practice. The thesis deeply analyzes and
presents the reader with the ideas and assumptions, and its structure is clear,
precise, with the sequence of chapters flowing logically from the discussed
topics. Notably, the thesis boasts an exceptionally rich bibliography, featuring
rather challenging sources and a well-considered selection of illustrations:
this pool is sophisticated, with texts, their fragments, and works of artists that
are not commonly found on the shelves of typical libraries. This is evident in
the content - the reading has not only been undertaken but also internalized
and interpreted according to the author's own system of values. As a result,
the thesis is outstanding and personal, yet not overly sentimental, addressing
themes that are not often discussed in academic circles, which is unfortunate.

As mentioned by the thesis author, Jean-Luc Nancy in "Corpus" once
stated that "writing is a form of touching the body (...) incorporeality of
'sense.'"! Consequently, it comes down to endowing this incorporeality with
the ability to touch or making sense become a form of touch. The philosopher
sought meaning on the border of the body, where writing played the role of a
marking tool. | extend this concept to painting and brushes, replacing writing.
Matgorzata Tegowska paints and writes her thesis in a time when it is uncer-
tain whether all of us, standing here, will be able to pay our rents for our stay
on Earth. Our era is hardly an era of reason, and there is no indication that
it will become one in the near future. It is another era of overfed, entangled
individuals with tendencies towards hysteria, paranoia, and violence, poorly
educated hypocrites, in which experiencing the presence of the Other, in the

broadest sense, mainly involves experiencing feelings of hostility, disgust, and
contempt. This imperfect and modest diagnosis, for | do not have the space
for a longer one here, does not seem to be unique or mine alone. The world's
organism is ailing. Modified forms of catastrophic political doctrines, beliefs,
and ways of organizing states are returning, and they have overwhelming-
ly burdened and depleted societies. Humanity has industrialized itself on a
mass scale, harming itself in the process. The process of degradation occurs
at multiple levels within humanity, making it difficult to pinpoint and connect
cause and effect within the daily routine of earning and spending money.
Perhaps there is space for this in a therapist's office or, on a different scale, at
a philosopher's desk or in a painter's studio. As we enter the new millennium,
Susan Sontag's metaphor of illness may no longer suffice. Will painting prove
to be sufficient? Empathy is time-consuming and incredibly costly.

Ecofeminism is an important aspect of the struggle to dismantle patriarchy
in many feminist movements since the 1970s. It posits that liberating animals
from the livestock industry is as crucial as the fight for gender equality. The
question of the effectiveness of art as a tool for social inclusion is not only
about whether excluded individuals from various social orders can create art.
To me, as someone who reads the reflections and postulates of Tegowska
regarding power relations, and as someone who views her paintings, it is also
a question of whether and what kind of art could help change the prevailing
rules of social exclusion and broaden the possibilities for democratic partic-
ipation.

In the horrifying ritual, fragments of deformed beings with barely recog-
nizable origins lie, hang, and levitate on Tegowska's canvases. In the exu-
berant shapes, material clashes, in the torn, sculpted, and densely worked
brushstrokes, there is a constant pulse - an expression of eternally vital, re-
surgent force of expression, an anarchistic form of protest using brushes and
streams of paint against oppression.




Vibrant and defiantly described living colors in the midst of death and
a decaying system on the canvases, as well as the high saturation, serve as
the weapon used here. In the past, the expression of the Young Wild Ones
resisted the oppression of communism with the color of a dirty rag. Here and
now, it's different, but the emotional and psychological resonance of the im-
ages, as well as the meanings and associations, arise from the visible critical
engagement of the author with reality. The simplified form, the pursuit of
grotesque and deformation, tortured, exploited, and spat out non-human,
super-animal figures, represent the chaos of the times and demons akin to
Goya's war demons. Headless or ostensibly disembodied figures, composites
of amputated and artificial body parts deeply embedded in an unattractive
background context, are glaringly distorted. There is a remnant of a rich figu-
rative style here that | remember from Matgorzata's excellent drawings in the
third and especially the fourth year in my studio.

In a good contrast to the main part of the diploma, | see a delicate and
sensual ceramic annex titled "Source." There is meticulous craftsmanship
here and a palpable fragility of the material, a fragility of the scale of the fig-
ures. Vulnerable corporeality and perfectly chosen, easily breakable medium,
sensitively impressed and sculpted by hand.

| position Tegowska's works as closely related to protest art?, a move-
ment in art created from the grassroots by activists of pro-social movements.
Among them, special attention is deserved by those who, in terms of prac-
tice, combine art with citizenship, artistic participation with participation in
public life, creativity with the pursuit of social change rather than profit. This
leads me to think about the theory and radical practice of social sculpture
by Beuys, which I don't need to introduce in this company. Unlike the words
spoken during our university's inaugural lecture this year, Tegowska and a few
others among us see art as a means of social transformation. Tegowska ad-
dresses the issue of discrimination and biases based on gender and species,

which attribute greater value to practices and work labeled as "male," while
relegating "female" care practices to a lower and "weaker" status. This is a
voice on the side of those excluded from the patriarchal circle of recognition
because their work has a servile, subservient, everyday character, an unspec-
tacular tactic, a poor strategy, and deals with the dirty and prosaic concrete.
It exposes what, like waste, hides behind the scenes of the art world and the
world in general. It is a demystification of what, like waste, hides behind the
scenes of the art world and the world in general. Girlhood resistance in vari-
ous regions of the globe, the rebellions of so-called "weak collectives," which
in protest, dissent, and persistence build their solidarity against oppression
not only through contestation and critique of neoliberal success logic but by
directly siding with the repressed, the weak, and the marginalized. There are
plenty of creative strategies that raise the question of how art can engage in
shaping reality, what it should be a tool for, and whether it can be useful in
changing the world, specifically engaged. Not just describing, documenting,
and contemplating the world. And that it can be close to creative activism.
The conclusion of this review of Matgorzata Tegowska's thesis is unequiv-
ocally positive, and | recommend that the Diploma Committee award her the
title of Master of Arts.
Kind Regards

Prof. Anna Krélikiewicz

1.J.L. Nancy, Corpus, przet. M. Kwietniewska, Gdansk: Wydawnictwo stowo/obraz terytoria, 2002, s.13.
2. Chaffee, Lyman, Political protest and street art: Popular tools for democratization in hispanic
countries. Westport, Connecticut: Greenwood Press, (1993).
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Szymon Wirchanowicz

Miatem przyjemnos¢ pracowac z Szymonem i by¢ jego starszym kolega
oraz recenzentem pracy pisemnej, ktérg obronit na Wydziale Grafiki gdan-
skiej uczelni w 2019 roku, uzyskujac ocene bardzo dobra. Szymona zapa-
mietam jako rzucajacego sie w oczy chtopaka w dredach, osobe niezwy-
kle barwng i temperamentna. Zdecydowanie nalezat do tych oséb, obok
ktorych nie mozna byto przejs¢ obojetnie. Byt osobg niezwykle pracowita
i zdolng, zawsze obecny i zauwazalny w Srodowisku spotecznosci studenc-
kiej. Do swojej pracy artystycznej podchodzit bardzo powaznie i szczerze,
konsekwentnie realizujgc od kilku lat ten sam temat zwigzany z obozami
zagtady. Nie byty to sprawy proste i wymagaty od niego wspdétodczuwa-
nia dramatu ludzkiego, ktdry autentycznie przezywat. Owa szczeros¢ cze-
sto byta wyrazem hotdu dla oséb, ktére zginety i o ktorych wielokrotnie
wspominat podczas naszych wspdlnych rozméw. Uwazat, ze sztuke trzeba
traktowac powaznie i wtasnie w ten sposéb do niej podchodzit. Byt nie-
zwykle pracowity i zaangazowany, bardzo czesto jako pierwszy student
rano otwierat drzwi pracowni i jako ostatni je zamykat... Odszedt zdecy-
dowanie za wczesnie pozostawiajac nieukoriczone obrazy, nie dopowiada-
jac ostatniego stowa... Dwa tygodnie przed $miercig w szczerej rozmowie
z Szymonem poruszyliSmy temat czasu i problemoéw z nim zwigzanych. Nie
wiedziatem, ze to bedzie nasza ostatnia rozmowa, a problematyka ,czasu”
nabierze zupetnie innego wymiaru.

Szymon Wirchanowicz w swoich pracach koncentruje sie na tematyce
obozowej, ktéra stata sie dla niego gtéwnym punktem wyjscia. Jego ar-
tystyczne poszukiwania odnoszg sie do problemu totalitaryzmu, skupiaja
sie na obozach zagtady Il Rzeszy Niemieckiej. Odhumanizowana rzeczy-
wistos$¢, w ktorej cztowiek stat sie oprawcy dla drugiego cztowieka, jawi
sie jako najokrutniejszy rozdziat w dziejach historii najnowszej XX wieku.
W pracach malarskich czesto wykorzystywat techniki graficzne tgczac swo-
je doswiadczenia zaréwno grafika, jak i malarza. Na przestrzeni ostatnich
dwoch lat Szymon odszedt od narracyjnego sposobu ukazywania tematu
zastepujac to warstwa symboliczna. Czesto do budowy swoich wielkofor-
matowych prac uzywat skrawkéw ptétna, ktére wezesniej barwit, zadruko-
wywat, aby ponownie zszy¢ w jedng wielka catos¢. Strukturalny charakter
prac czesto skrywa nietatwy temat, ktory staje sie niedostowny, fragmen-
taryczny, a wrecz nieczytelny. Specyficzna narracja prac ukazuje bardzo
osobisty stosunek do tematu. Brak owej dostownosci mozemy najtrafniej
okresli¢ brakiem pamieci lub ostrosci widzenia obrazéw sktadajacych sie ze
strzepdw nieznanych ludzkich historii.

Owa materialnos¢ i esencjonalnos¢ zwtaszcza ostatnich prac w sposéb
symboliczny i umowny pokazuje ujecie tematu. Szymon czesto wykorzy-
stywat naturalne pigmenty utrzymane w tonacji bragzéw, czerwieni i bteki-
téw podkreslajac ich znaczenie oraz konteksty symboliczne. Jego pracom
towarzyszyt wielogodzinny proces budowania odpowiedniej struktury
malarskiej, pewna mantra okreslonych powtarzalnosci, wynikajaca z ge-
stu, skupienia, procesu wycinania, klejenia i szycia. Ostatnie prace, petne
spontanicznosci, zostaty zatrzymane w pewnym procesie budowy obrazu.
Wydaje mi sig, ze wtasnie ten proces zatrzymania najtrafniej definiuje stan
pracy nad obrazem, ktéry nigdy nie jest skoriczony, a jedynie pozostawiony
w pewnym czasie i miejscu, ukazujac silne emocje zwigzane z malarstwem.

dr hab. Jakub Pieleszek

| had the pleasure of working with Szymon and serving as his senior col-
league and reviewer for his written work, which he defended at the Faculty
of Graphics at a university in Gdansk in 2019, receiving an excellent grade.
I will remember Szymon as a striking individual with dreadlocks, an excep-
tionally colorful and passionate person. He was undoubtedly one of those
individuals whom you couldn't ignore. He was an incredibly hardworking and
talented person, always present and noticeable in the student community.
He approached his artistic work very seriously and sincerely, consistently
pursuing the same theme related to concentration camps for several years.
These were not simple matters and required him to empathize with the hu-
man drama, which he genuinely experienced. This sincerity often served as
a tribute to the people who perished, and he frequently mentioned them in
our conversations. He believed that art should be taken seriously, and that's
precisely how he approached it. He was extremely diligent and dedicated,
often being the first student to open the studio doors in the morning and the
last to close them in the evening. He left us far too soon, leaving behind unfin-
ished paintings, leaving the final word unsaid. Two weeks before his passing,
in a heartfelt conversation with Szymon, we discussed the concept of time
and the issues associated with it. | didn't know it would be our last conversa-
tion, and the theme of "time" would take on an entirely different dimension.

In his works, Szymon Wirchanowicz focused on the theme of concen-
tration camps, which became his primary point of departure. His artistic
explorations revolved around the issue of totalitarianism and concentrated
on the extermination camps of Nazi Germany. The dehumanized reality in
which humans became executioners of their fellow humans emerges as one
of the cruelest chapters in the history of the recent 20th century. In his paint-
ings, he often employed graphic techniques, combining his experiences as
both a graphic artist and a painter. Over the past two years, Szymon moved
away from a narrative approach to the theme, replacing it with a symbolic
layer. He frequently used scraps of canvas, which he dyed and printed on
before stitching them together into one large whole for the construction of
his large-format works. The structural nature of his works often conceals the
challenging theme, rendering it indirect, fragmented, and almost unreadable.
The specific narrative of the works reveals a deeply personal relationship with
the subject. The lack of literalness can be most accurately described as a lack
of memory or clarity in the images composed of shreds of unknown human
stories.

This materiality and essence, especially in his recent works, symbolically
and arbitrarily convey the interpretation of the theme. Szymon often used
natural pigments in shades of browns, reds, and blues, emphasizing their sig-
nificance and symbolic contexts. His works were accompanied by hours of
building the appropriate painting structure, a kind of mantra, specific repe-
titions stemming from gesture, concentration, the process of cutting, gluing,
and sewing. His recent works, full of spontaneity, were stopped at a certain
stage of image construction. It seems to me that this process of suspension
most accurately defines the state of working on an image, which is never
finished but only left at a certain time and place, revealing strong emotions
associated with painting.

Dr hab. Jakub Pieleszek
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