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Wprowadzenie

Zaplecza swojej praktyki artystycznej, swoich korzeni upatruje w grafice warsztatowej
1 tkaninie artystycznej, co zwigzane jest §cisle z moim wyksztalceniem. W latach 2007-2012
studiowatam w Akademii Sztuk Pigknych im. Wiladystawa Strzeminskiego w todzi, na
Wydziale Grafiki i Malarstwa. Jako glowna specjalizacj¢ obralam pracowni¢ Technik
Drzeworytniczych i1 Ksigzki Artystycznej. Tam tez — pod kierunkiem dr hab. Dariusza Kacy i
dr Andrzeja Stalla — wdrazatam si¢ w tajniki techniki graficznej 1 ksztalcitam umiejetnosci
postugiwania si¢ kolorem, jednocze$nie badajac mozliwosci jego aplikacji w czarno-bialg
rzeczywisto$¢ linorytniczych matryc. Oprocz realizacji ortodoksyjnych technicznie linorytéw
coraz $mielej siggatam do zasoboéw innych dyscyplin. Kojarzac je na rozne sposoby,
wykorzystujac ich ekspresyjny potencjat, moim dazeniem byto wydobycie nowych jakosci,
nieodzownych w procesie indywidualizacji jezyka artystycznej wypowiedzi. Odkad
pamietam, w moich pracach duze znaczenie odgrywal kolor. Zainteresowania te rozwijalam
pod okiem instruktora druku, eksperymentujgc z offsetowymi farbami oraz gromadzac wiedzg
na temat technologicznych aspektéw mieszania farb drukarskich i1 dorabiania koloru

zgodnego z projektem.

Proby 1 eksperymenty na polu grafiki 1 tkaniny z okresu studiow wptynety na moja
swiadomos$¢ tworczg 1 pozwolity rozszerzy¢ wachlarz mozliwosci formalnych. Na gruncie
tych doswiadczen zbudowalam warsztat techniki wilasnej. Wiele rozwigzan z obszaru
warsztatu jest obecnych w mojej praktyce artystycznej do dzisiejszego dnia, mimo zmiany
tematyki. Staty si¢ znakiem rozpoznawczym moich prac, waznym elementem graficznego

jezyka, ktory na state wlaczytam w swdj sposob obrazowania.



I. Motywy wyboru problematyki

Integralny element twoérczosci stanowi dla mnie jezyk druku, ktory zastosowatam
w dalszej praktyce jako narzedzie malarskie. Autorski sposob tworzenia obrazu sklonit mnie
do refleksji nad tematem plynnosci i zacierania si¢ granic pomi¢dzy dziedzinami w sztuce
wspolczesnej. Mozna zaobserwowac, ze od lat w twdrczosci wielu artystow funkcjonuje stata
wymiana warto$ci (§rodkow, sposoboéw wyrazu), widoczna szczegdlnie miedzy srodowiskiem
malarzy i grafikoéw. W odbiorze sztuk wizualnych, czyli w rozumieniu i odczuwaniu sztuki,
nie istnieje natomiast $cisty podziat na dyscypliny.

Moje dziatania artystyczne w tym aspekcie wynikaly rowniez z obserwacji dotyczace;j
hermetycznos$ci gatunku. Grafika artystyczna funkcjonuje glownie na przegladach jej
poswieconych. Rzadko przedostaje si¢ 1 jest rozpatrywana w gldwnym (generalnym) obiegu
sztuki. W swojej pracy badawczej rozpatrywatam przyczyny tego problemu, poddawatam pod
rozwage, czy zjawisko to wynika na przyktad jedynie z utrwalonych wzorcow
funkcjonowania.

Koncepcja mojej dysertacji podyktowana byta ponadto zwrdceniem uwagi na problem
zatracenia warto$ci pracy rzemieslniczej, manualnej — zarowno w $wiecie sztuk wizualnych,
jak 1 w codziennym zyciu. Tym faktem argumentuj¢ swdj wybor metody tworzenia, oparty
o wieloetapowy proces graficzny. Obrana przeze mnie technika ksztaltuje charakter,
wprowadza dyscypline tworzenia, determinuje konsekwencje dziatan.

W duchu aktualnych idei minimalizmu i $wiadomego zycia, ksztattujacych si¢ na
przekor obecnym standardom kultury masowej, coraz wigkszg uwage przyciaga i zyskuje na
znaczeniu kultywowanie praktyk opartych na tradycji i dawnych technikach rzemie$lniczych.

W tym konteks$cie obrana droga twoércza jest wyrazem wyznawanych przeze mnie wartosci.



I1. Przedstawienie tematu

Obszar artystycznych poszukiwan stanowi przetozenie $rodkow graficznych na jezyk

malarski, poszerzenie spektrum  wlasnych dzialan  skupionych uprzednio na
wielkoformatowych realizacjach  graficznych. Przedkladana praca doktorska jest
podsumowaniem moich doswiadczen na tym polu. Motywacja do poszukiwan artystycznych
w tym zakresie byty badania i teksty naukowe o przyszio$ci wspotczesnej grafiki artystycznej
autorstwa prof. Doroty Folgi-Januszewskiej, ktora w wielu swoich wystapieniach podkresla,
ze ,,(...) magiczna tajemnica grafiki — tworzenie i myslenie dwoma etapami — plyty i odbitki —
przenoszona jest na inne dziedziny™'.
Gléwnymi zalozeniami, ktére postawitam sobie w pracy nad cyklem doktorskim, byto
poddanie analizie mojego autorskiego sposobu tworzenia w kontek$cie kompozycji malarskiej
oraz odniesienie si¢ w symbolicznej formie wyspy do zagadnienia matrycy graficznej — jej
znaczenia 1 funkcji. Celem tych dziatan byta forma oparta na tradycji, ale ukazana w nowym
kontekscie. Majac to na uwadze, okres studidéw doktoranckich po§wigcitam na eksplorowanie
wybranego zagadnienia, zbieranie inspiracji, kompletowanie zbioréw, gromadzenie prywatnej
bazy danych, ktora postuzyta w rezultacie do stworzenia dyplomowej kolekcji prac.

Bliskie mojej praktyce tworczej jest zjawisko porzadkowania przezy¢ za pomoca
wlasnego, opracowanego kodu, uktadania do$wiadczen w zbiory — tytutowe archipelagi
emocji. W ramach cyklu doktorskiego prowadze badania i szukam analogii pod wzglgdem
zbieznosci roznych form natury. Dziatania artystyczne zakladaja poszukiwania naturalnej
matrycy — stempla do prac. Jest to SciSle zwigzane z obranym przeze mnie motywem
przewodnim kolekcji — wyspy 1 archipelagu. Symbol wyspy wydal mi si¢ zbiezny
z przyjetymi zatozeniami formalnymi i wlasciwy ze wzgledu na obrang metod¢ tworzenia.
Tytulowe archipelagi to w moich przedstawieniach symboliczne konstelacje wysp-matryc,
byty potaczone o podobnej formie i znaczeniu. Idea tej dysertacji doktorskiej wynika wiec
z podjetego zatozenia transpozycji form wystepujacych w naturze i przeksztalcenia ich na

rodzaj znaku, symbolu.

1 D. Folga-Januszewska, 4 Triennale Grafiki Polskiej, Katowice 2000, s. 6.



ITI. Kiedy odbitka graficzna staje si¢ obrazem. Problematyka badawcza
pracy

Punkt wyjscia do mojej praktyki artystycznej stanowi tradycyjny warsztat graficzny.
Traktuje go jako podstawe wszelkich dzialan tworczych oraz baze doswiadczen. Zaplecze
graficzne jest jednak dla mnie jedynie metoda prowadzaca do realizacji obrazu malarskiego.
Jest to swego rodzaju kontynuacja i rozw6j przekonania, ktore podjelam podczas studiow — ze
mozna tworzy¢ w grafice nowe przestrzenie, wykorzystywac jej warto$ci w innych obszarach,
przeksztatcaé, przektadac na inny jezyk, taczy¢ gatunki. Umiejetnosci warsztatowe to wedtug
mnie forma uniwersum, ktéra moze by¢ stosowana w innych technikach artystycznych.
Podobne stanowisko przedstawia Dorota Folga-Januszewska we wstepie do katalogu 4
Triennale Grafiki Polskiej. Autorka wysnuwa w teks$cie teze, ze ,,graficy postanawiaja by¢
jubilerami formy i materii. Ich dzieta sa unikatowe — malowane, rzezbione lub rysowane
z wykorzystaniem warsztatu graficznego. Grafika z dziedziny sztuki staje si¢ metoda pracy.
W technice graficznej moze powstac: rysunek albo instalacja, a moze nawet tymczasowa

architektura’.

Pytanie o to, gdzie znajduje si¢ grafika, jest obecne od co najmniej dwoch dekad
w srodowisku krytykow 1 artystow z kregu grafiki artystycznej. Sesje naukowe poswigcone
kondycji oraz wizji rozwoju gatunku towarzysza od lat duzym przegladom grafiki. Problem
ten stal si¢ réwniez tematem kilku wystaw, ktorych kuratorzy, w tej roli czesto aktywnie
dziatajacy arty$ci graficy skupili si¢ na opracowaniu i1 przedstawieniu tego zagadnienia
z wlasnej perspektywy. Jedna z ciekawszych propozycji dotyczacych tej tematyki stanowita
wystawa ,,Gdzie jest grafika? W poszukiwaniu nowych znaczen”, prezentowana w ramach
wydarzen towarzyszacych Migdzynarodowemu Triennale Grafiki w opolskim BWA. Bliska
jest mi wypowiedz holenderskiej artystki Caroline Koenders, udzielona w zwigzku
z wystawa, dotyczaca redefinicji poszczegdlnych dyscyplin sztuki. Artystka twierdzi, ze ,,tak
jak inne dyscypliny, grafika musi odnalez¢ wlasne, wlasciwe obecnym czasom znaczenie

i kontekst w sztuce .

2 Ibidem, s. 6.

3 A.Janik, Gdzie jest grafika?, ,,Format” 2013, nr 65, s. 11.



Warsztat graficzny rozumiany jako rzemiosto wigz¢ z tematem kondycji natury ludzkiej
1 funkcjonowania cztowieka w dzisiejszym $wiecie, zdominowanym przez innowacyjne
technologie 1 nowe media. W moich dziataniach istotne jest nadanie wysokiej rangi pracy
rzemie$lniczej. Rozproszenie tresci wynikajace z nadmiaru bodzcoOw przeciwstawiam
praktycznym umiej¢tnosciom warsztatowym, technice zakorzenionej w tradycji, ktora jest
gwarancja jako$ci, metodzie wymagajacej skupienia 1 dyscypliny, koncentracji na
ksztaltowaniu obrazu. Ztozonemu procesowi powstawania prac nadaje medytacyjny sens.
Odwoluje si¢ tu do koncepcji warsztatu graficznego rozumianego jako rodzaju misterium. Do
tej idei odnosi si¢ w swoich rozwazaniach Mariusz Patka w teks$cie rozprawy habilitacyjnej
pt. Wartosci warsztatu graficznego jako alternatywa wspotczesnej dydaktyki i grafiki
artystycznej.

W swojej tworczosci buntuje si¢ przeciwko pewnym rygorom, uwarunkowaniom
grafiki takim jak: produkcja naktadu, powtarzalno$¢, mechaniczno$¢ tego procesu i umowny,
konwencjonalny schemat dzialania. Te elementy procesu graficznego rozumiane w tradycyjny
sposob od zawsze stanowily dla mnie blokade kreatywnosci, wyraznie nie sprzyjaly
rozwojowi wizji. Staram si¢ dostosowac proces graficzny tak, zeby uniknaé¢ mechaniczno$ci
dzialania 1 aby na wszystkich polach shluzyl mi, pobudzajac do rozwoju kreatywnosci i
tworczosci. Dlatego zmieniam reguty 1 dostosowuje je do swoich potrzeb. W tym kontekscie
oczywiste wydaje si¢ moje zainteresowanie unikatem jako forma obecnosci dzieta.

Do dalszych rozwazan nad tym tematem sklonit mnie tekst Doroty Folgi
Januszewskiej Sztuka procesu i unikat graficzny. W tek$cie tym autorka zwraca uwagg, ze
,sita grafiki artystycznej tkwita od czaséw doswiadczen Albrechta Diirera 1 Rembrandta w
poszukiwaniu form, ktére z jednej strony byty mozliwe tylko dzigki zastosowaniu procesu
graficznego, z drugiej za$ — przeciwstawiajac si¢ istocie powielalno$ci odbitki — tworzone

»4 Mimo ze

byly jako unikaty — jednorazowe préby osiagniecia ciekawego artystycznie efektu
produkcja naktadu dla wielu teoretykéw do dnia dzisiejszego stanowi o istocie grafiki,
w historii sztuki od wiekoOw zaobserwowaé¢ mozna przyktady artystow, ktoérzy w swoich
pracach odrzucili powielanie na rzecz unikatu. Obowigzek wykonywania nakladu odbitki
graficznej od dawna budzit refleksje i watpliwosci wielu tworcoéw. Artystka wspotczesna

Izabela Gustowska zadaje pytanie: ,,Po co mam wykonywa¢ drugg odbitke, skoro juz

4 D. Folga-Januszewska, Sztuka procesu i unikat graficzny [w:] Kroki w historii grafiki. Sesja naukowa
Jubileuszu 40-lecia Miedzynarodowego Triennale Grafiki w Krakowie, Krakow 2006, s. 44.



w pierwszej powiedziatam wszystko, co miatam do powiedzenia?”’. Wypowiedz Gustowskiej
obrazuje poglady wielu dzisiejszych artystow, ktorzy sensu upatrujg w niestandardowych

realizacjach graficznych o charakterze unikatu.

Watki graficzne wybrzmiewaja w mojej praktyce na kazdym polu, a co za tym idzie,
kluczowym pojeciem w mojej tworczosci jest temat matrycy 1 zwigzany z nig aspekt
materialno$ci prac. Esencj¢ pracy stanowi mozolny, czasochtonny proces opracowywania
ptyty. Matryca jednak nie jest dla mnie jedynie etapem procesu graficznego, ale no$nikiem
tresci i bazg danych o bardzo szerokim spektrum mozliwosci, ktére ujawnia dopiero na etapie
druku. Odkrywa wowczas wlasciwg sobie site lub pokazuje stabosci, niedociggniecia, ktore
bolg tym bardziej, jezeli nie da si¢ ich poprawi¢ i poswigcito si¢ na prac¢ nad nig duzo czasu.
Owa metoda graficzna wymaga ogromnego zaangazowania, lecz w rezultacie pozwala na
stworzenie trwalego $ladu — stempla, begdacego $wiadectwem czasu i pracy tworcy.
Jednocze$nie forma matrycy rozumiana w kontek$cie zrdodla, macierzy wspotistnieje

z odbitkg-obrazem, dopeinia go.

W mojej twoérczosci wazna jest ponadto kategoria powtdrzenia, repetycji sladow,
odciskow, ktore mozna rozpatrywa¢ jako naddrukowanie tresci. Do tego terminu odnosi si¢
Mariusz Patka w swoim teks$cie dotyczacym znaczenia matrycy: ,,Nawarstwienie czy
powtarzalno$¢ poszczegodlnych etapdw czynnosci powstaje rowniez jako nawarstwienie mysli,
emocji, przezy¢, ktorych zapisem materialnym staje si¢ matryca, a nast¢pnie odbitka jako

kolejny i z reguty koncowy etap procesu tworczego™®

. Pojecie powielenia obecne 1 oczywiste
w zwiazku z praktyka graficzng stanowi dla mnie wazny $rodek formalny w tworzeniu

kompozycji 1 odnosi si¢ w warstwie tresci do powtarzalnych form natury.

Warsztat graficzny w kontekscie tworzenia kompozycji malarskiej

Kryzys gatunku grafiki artystycznej skionit mnie do poszukiwania nowych rozwigzan

formalnych dla swoich umiej¢tnosci warsztatowych i uzycia niestandardowych $rodkow

5 D. Folga-Januszewska, Niepowtarzalnos¢ i oryginat. Dylematy grafiki wspotczesnej [w:] 75 razy Irena
Jakimowicz, Warszawa 1997, s.56.

6 M. Patka, BSP 4 — Matrix, czyli reaktywacja matrycy, ASP Katowice (online), 2017-10-28 (dostep
28.10.2017). WWW: http://aspkat.edu.pl/zobacz/matrixczyli-reaktywacja-matrycy



wyrazu. W mojej pracy doktorskiej tworczo odnosze si¢ do wspotdziatania dyscyplin: grafiki
1 malarstwa. W zrealizowanym cyklu staram si¢ zaanektowaé warsztat graficzny do celow
malarskich, przedktadajac w swoich dziataniach swobode¢ malarskg nad uwarunkowania
techniki graficzne;.

Koegzystencja grafiki i malarstwa widoczna jest od dawna w historii sztuki. Grafika
pelita przez dhluzszy czas w tej relacji rolg podrzedna, stuzyla przez wieki jedynie
reprodukcji kompozycji malarskich. Sztychy obrazow pozwalaly upowszechnia¢ dzieta
malarskie mistrzow danej epoki i popularyzowaé osiggnigcia w tej dziedzinie. Dzigki
tworzonym przez rytownikow w zaktadach rzemieslniczych graficznym reprodukcjom prace
malarzy zyskiwaty slawe 1 uznanie a powielone wizerunki obrazéw byty kolportowane na
obszar catej Europy i za ocean.

Na przetomie XIX 1 XX wieku szczegdlnie popularne stato si¢ zjawisko peinteur-
graveur, co wynikalo z zainteresowania artystow-malarzy technikami powielalnymi.
Dzialania tych twoércow zwigzane byty z technika monotypii jako metody tworzenia obrazu.
Eksperymentalne proby zbiegly si¢ w czasie z rozwojem technologii, co sprawito, ze odbitki
graficzne z tego okresu nabylty cech wigkszej ekspresji i swobody malarskiej. Wykorzystanie
warto$ci malarskich i graficznych w pracach artystow przelomu wiekow bylo nowatorskim
rozwigzaniem 1 przysporzyto probleméw zwigzanych z klasyfikacja monotypii do konkretnej
dyscypliny artystycznej. Praktyki tych tworcow staly sie zalazkiem tworczego podejscia do
przenikania si¢ $rodkow obu dyscyplin oraz laczenia odrgbnych jezykéw wypowiedzi, na
czym bazuj¢ w swoich realizacjach. Arty$ci okreslani mianem peinteur-graveur
wykorzystywali swoje umiejetnosci malarskie przy tworzeniu grafik — ja odwracam te¢ relacje.
Tym samym proces graficzny pelni w moich dziataniach role¢ positkowa, za jego
posrednictwem buduj¢ struktur¢ malarskg. Pod tym wzgledem w cyklu doktorskim

w pewnym sensie wracam do tradycji, gdzie grafika petni role podrzedng malarstwu.

Zawarte w tytule dysertacji sformutowanie — kiedy odbitka graficzna staje si¢ obrazem
— wyraza traktowanie przeze mnie warsztatu graficznego jako narzedzia do powstania utworu
malarskiego. W cyklu doktorskim dostrzegam szereg analogii polegajacych na ksztattowaniu
obrazu zgodnego z tradycja malarskg. Podobienstwa upatruj¢ m.in. w braku gotowego
projektu kompozycji przed rozpoczgciem druku, a co za tym idzie tworzeniu koncepcji

w trakcie pracy, dostosowaniu dziatania, reagowaniu na biezaco, gotowosci do zmiany na



kazdym etapie pracy oraz traktowaniu pojedynczych odciskéw-odbi¢ jak kolejnych
pociagniec pedzla.

Nadrzedna wydaje si¢ pod tym wzgledem ekspresja kolorystyczna, z jakg ksztaltuje
poszczeg6lne odbicia. Pokrywajac matryce farbami przy pomocy réznych narzedzi, mozna
rzec, ze ,;maluje forme” przed odbiciem na ptotnie. W celu uzyskania satysfakcjonujacego
efektu stosuje¢ skomplikowane przejécia tonalne 1 powtdrne odbicia tego samego ksztaltu,
budujace glebie koloru i forme bryty. Kolorystyka obrazu powstaje nie od jednego odbicia, ale
przez kolejne nawarstwianie $ladow, ktore buduja barwne plaszczyzny. Doktadnej analizie

autorskiego sposobu realizacji kompozycji malarskich jest po§wiecona dalsza cze$¢ pracy.

Rezultat koncowy tych wszystkich dziatan stanowi balans pomiedzy szacunkiem do
tradycji warsztatu a statym szukaniem nowych rozwigzan formalnych. Moje doswiadczenia
tworcze sprawiaja, ze na odbitke graficzng oraz matryce rozpatruje nie jako etapy procesu

graficznego, ale traktuje je w kategoriach samodzielnych obrazow 1 obiektow malarskich.
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IV. Archipelag emocji. Tematyka i analiza dzialan artystycznych

W cyklu malarskim Archipelagi emocji waznym aspektem jest obserwacja i analiza
ztozonych form natury; tym samym w mojej praktyce wybrzmiewaja watki traktujace o picknie
przyrody. Centrum zainteresowan stanowi pejzaz: wyobrazony, utopijny, natura — jej biologiczna

ztozono$¢, sita, powtarzalnos$¢ form.

Motyw wyspy, archipelagu

Wyspa rozumiana jako temat i zrodto inspiracji jest w moich realizacjach traktowana jako
naturalna pieczeé, stanowi metaforyczng forme matrycy, niepowtarzalny odcisk o ukladzie
zamknietym. W tym konteks$cie bliska jest mi idea szukania prawdy, warto$ci w naturze, wedtug

”7 ktorg przedstawit w swoim traktacie

Umberto Eco rozumiana jako ,,do§wiadczenie natury
Historia pigkna. Autor stwierdza w nim, Ze natura to ,,przyrodzona sita wszystkich rzeczy, ktora
zrzeczy rOznych czyni rzeczy podobne™®. Logika wystepujaca w przyrodzie, ktorg opisuje,
okazata si¢ determinujgca dla mojej praktyki tworzenia zbiorow.

Sam temat wyspy stanowi popularny motyw, obecny od starozytno$ci w naszym kregu
kulturowym. W swoich pracach po wielokro¢ odwotywali si¢ do niego literaci, jak i artysci
wizualni. Wyspa jest symbolem powszechnie wykorzystywanym i niezwykle interesujacym ze
wzgledu na kondensacje tresci. Wyjatkowy motyw wyspy jawi si¢ jako obietnica ziemskiego raju,
przywodzi na mysl obraz egzotyki i szcze$liwego Swiata. Jest zarazem miejscem odosobnienia,
nieodgadnionym i zagadkowym, odizolowanym od cywilizacji kontynentu.

Motyw przewodni kolekcji rozpatruj¢ na wielu ptaszczyznach z uwagi na wspomniang
kumulacje znaczen 1 odniesien semantycznych. Inspiracjg do podjecia tej tematyki byt dla mnie
projekt Surrounded Islands autorstwa Christo i Jeanne-Claude zrealizowany w 1983 roku na
Florydzie, ktéry polegat na otoczeniu rézowym materiatem matych, niezamieszkatych wysp
w poblizu Miami. Niezwykle zdjecia dokumentujace ich instalacje byly poczatkiem mojego
zainteresowania tym tematem 1 przyczynily si¢ do powstania realizacji zwigzanych

z przedstawieniami wysp. Do prac Christo nawigzuje m.in. w kolorystyce dyplomowego cyklu,

7 U. Eco, Historia pigkna, Poznan 2007, s.83.

8 Ibidem, s. 83.
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farbujac tkaniny przy uzyciu r6zowego pigmentu.

Droga do realizacji cyklu doktorskiego

Prace nad tg tematyka rozpoczetam od serii szkicow wyobrazonych wysp i archipelagow.
Na tej bazie powstaty kompozycje malarskie z lat 2014-2016. Na podstawie rysunkoéw tworzytam
stemple 1 matryce, ktore stuzyty jako odciski do prac tworzonych na podtozu z flizeliny. Zespoty
wydrukowanych na ptlaszczyznie odciskow w warstwie przedstawieniowej ukladaty sig
w konstelacje wysp.

W ramach wystawy indywidualnej Szukam poezji w prozie w Muzeum Henryka
Sienkiewicza w Oblegorku zaprezentowalam rezultaty swoich pierwszych dziatan w tym
obszarze. W pracach na papierze czerpanym 1 flizelinie zastosowalam naturalne matryce
z przekrojow drewna. Eksperymentowatam z rytowaniem, podkreslajac ksztalt stoi drewna lub
dziatajac wbrew naturalnej budowie, naddawalam strukture, tworzylam wtasng tkanke.
Wykorzystanie drewnianych matryc sklonito mnie wtedy, aby poczyni¢ tez pierwsze proby
naktadania kilku r6znych koloréw na jedng matryce przy zastosowaniu farb drukarskich o roznej
gestosci 1 roznym poziomie krycia.

Prace zwigzane z tematykg wyspy prezentowatam m.in. na wystawie w Muzeum Ksigzki
Artystycznej w Lodzi, podsumowujacej projekt badan statutowych oraz na dorocznych
przegladach plastyki regionu $wigtokrzyskiego ,,Przedwio$nie” organizowanych przez kieleckie
BWA. Wybrane kompozycje stworzone w ramach tego cyklu zakwalifikowaly si¢ rowniez na
pokonkursowg wystawe Quadriennale Drzeworytu i1 Linorytu Polskiego w olsztynskim BWA,

ktora miata miejsce na przetomie 2015 1 2016 roku.

Praktyka tworzenia zbioréw. Poszukiwania naturalnej matrycy

Kartograficzne ujecie archipelagu wysp stanowito asumpt do opracowania kompozycji
malarskiej. Wyspy 1 ich poszczegodlne odbicia sktadaja si¢ na kompozycyjny budulec obrazu,
swoiste ogniwa, z ktorych tworz¢ utwor malarski. Nalezy zwroci¢ przy tym uwage na
niejednorodny charakter uzytych elementdw oraz bogactwo inspiracji 1 zgromadzonej
dokumentacji dotyczacych wizerunkéw wysp. W swoich pracach wykorzystuje zrodta

kartograficzne, a takze znalezione matryce (przekroje réznych gatunkow drewna, kamienie

12



szlachetne, muszle) oraz wlasne szkice wizerunkow wysp.

Istotnym zaloZzeniem podjetym w pracy nad cyklem bylo poszukiwanie naturalnej
matrycy-stempla. Praktyka zaktadata badanie nawigzan w naturze do symbolicznej formy wyspy,
zestawianie roznorodnych ksztattow, ich przeobrazenia 1 w rezultacie ujednolicenia naturalnych
form do pierwotnego, uniwersalnego znaku — pieczeci. W ten sposob przetwarzam rzeczywistosc,
a obrazy sg jej rekonstrukcjg. Cho¢ punkt wyjscia stanowi natura, to celem jest abstrakcja. W skali
mikro 1 makro badam pierwotng tkank¢ natury i przerabiam ja na swodj jezyk znakow.
Z zebranych materialéw badawczych tworze prywatny kod, ktorym postuguje sig¢, uktadajac
wlasng strukture rzeczywistosci na nowo. Za pomoca komponentéw zredukowanych do formy
znaku kreuje utopijny uklad, ktéry na pozédr ma imitowa¢ realne przedstawienie,
a w rzeczywistosci jest abstrakcyjng kompozycja malarska.

W kwestii werbalizacji procesu poszukiwania matryc i tworzenia zbioru wciaz napotykam
trudno$ci. Sam proces jest intuicyjny, podyktowany formg i ksztattem znalezionej rzeczy. Sposrod
zebranych materiatow badawczych wybieram do dalszych dziatan te, ktore nosza w sobie
potencjat graficzny, stwarzaja pole do poszukiwan, zagiebiania si¢ 1 dociekliwego badania ich
struktury fragment po fragmencie w trakcie czasochlonnego procesu ciecia matrycy. Interesuje
mnie wydobycie w trakcie pracy monumentalizmu formy, ktory jest zawarty w niepozornych
rozmiarOw znalezionej bryle. Wyztobiona matryca to swoisty przestrzenny model wyspy,
wykonany w skali, z wyrytymi wszystkimi jej znakami szczegdlnymi, dzieki ktorym moze by¢
traktowana jako jej zakodowany znak, mapa.

W swoich pracach zwracam tez uwage na detal — technika, jakg obratam, plus wlasciwy
dla mnie sposob cigcia pozwalaja na oddanie szczegdtdw struktury i1 jej odzwierciedlenie
w najdrobniejszych elementach. Szukam regul powtarzalnych, form cylindrycznych,
o narastajacej strukturze, jak w przypadku sloi drewna czy pier§cieni widocznych w przekroju
agatow. W kolejnym etapie poddaje analizie forme¢ zebranych elementoéw — zrddel oraz
materiatow badawczych. Tworze ich zespoty 1 nadaj¢ im charakter archipelagdéw — tym samym
przyrownuje je do naturalnych zbioréw wystepujacych w naturze.

W zakresie warstwy formalnej interesuje mnie wieloznacznos¢ symbolu sprowadzonego
do znaku graficznego. Istotne w tym aspekcie s3 dziatania zwigzane ze skalg. Powigkszanie
1 pomniejszanie matrycy graficznej w stosunku do oryginatu stanowigcego inspiracj¢ projektu
powoduje zatracenie pierwotnego kontekstu, zacieranie zrodia, z jakiego pochodzi. Wykorzystuje

tez swego rodzaju ztudzenia wizualne, polegajace na roznych relacjach wysp, gdzie zrddla realne
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i wymys$lone sg zestawione razem. Z kolei koncentracja na wyodrebnionej, wyabstrahowane;j
z naturalnego $rodowiska formie i pokazanie jej w zmienionym konteks$cie, na szarym zgrzebnym
ptotnie powoduje odrealnienie tematu. Majac na uwadze szereg opisanych zabiegow, warto
przyjrze¢ si¢ prezentowanemu materialowi pogladowemu — gablocie z oryginatami i1 zrodtami
inspiracji.

Na ptotnie linie odzwierciedlajgce stoje drewna przenikajg si¢ ze sladami uksztattowania
terenu 1 linii brzegowej, zapozyczonymi z rzeczywiste] mapy, a nastepnie nakladajg si¢
z rysunkami wyobrazonych form wyspy. Rozne $lady nanosza si¢ 1 zazgbiaja, tworzac wiasng
tkanke, kod nie do rozszyfrowania. Taki byt tez cel mojej pracy — zniwelowaé, zatrze¢ roznice
formalne, wynikajace z odmiennych danych Zrodlowych. Na ptaszczyznie obrazu wielorakie
formy natury w mikro i makro skali stapiajg si¢ w jedng kompozycje, tworzac dzieki temu

jednorodny, spdjny utwoér — obraz.

W ramach dokumentacji pracy przedstawiam wybor matryc drewnianych, ktorymi
postugiwatam si¢ w trakcie pracy na roznych etapach rozwoju cyklu. Zestawitam tu najciekawsze
pod wzgledem formalnym przyktady oraz Zrédla form, ktére pomogly opracowa¢ wigksze
kompozycje malarskie. Prezentowane zbiory poprzez swoja trojwymiarowos$¢ nawiazuja do
intencjonalnej formy wyspy. Na ich przyktadzie mozna porownac¢ skale pierwowzoru 1 przesledzi¢

droge od pomystu, zrodia inspiracji do koncowego efektu i rozwigzania kompozycji malarskich.

Wybrane egzemplarze matryc stanowig rowniez swego rodzaju kolekcje obiektow
malarskich, ktore powstaty jako zamierzony efekt uboczny w trakcie opracowania kompozycji
malarskich. Formy prezentujg szerokie spektrum dziatan w tym zakresie. Barwne trojwymiarowe
obiekty, mimo ze pierwotnie byly etapem procesu tworzenia, nalezy rozpatrywaé w kategorii

malarstwa jako réwnie warto$ciowy materiat.
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V. Opis realizacji doktorskiego dziela artystycznego

Opis cyklu pod wzgledem formalnym. Ilo$¢ i wymiary prac.

Cykl zrealizowany w ramach mojej pracy doktorskiej sktada si¢ z dwoch czesci: obrazow
na ptétnie 1 kompozycji wykonanych na podtozu z flizeliny. W ramach dokumentacji zalagczam tez
cze$¢ swojego archiwum zawierajacego materiaty zrodlowe do prac. Prezentowany w drewnianej
gablocie wybor matryc, ktore postuzyly do realizacji kompozycji malarskich, mozna rozpatrywac
jako samodzielne obiekty malarskie.

W sktad prezentowanego zestawu wchodzi 10 kompozycji na ptétnie o bazowej szerokosci
100 cm 1 zroznicowanych pod wzgledem kolejnych przedstawien parametrach wysoko$ci — od 40
do 160 cm. W kolekeji znajduja si¢ kolejno: cztery prace o uktadzie pionowym, dwie kompozycje
pasowe o ukladzie horyzontalnym oraz cztery zakomponowane na ptaszczyznie kwadratu 100 x

100 cm. Druga cze¢$¢ pracy to siedem kompozycji na flizelinie o wymiarach 280 x 90 cm.

Etapy realizacji cyklu

W kolejnej czesci skupie si¢ na sposobie realizacji prac 1 przedstawieniu procesu
tworzenia. Prace nad cyklem malarskim mozna podzieli¢ na kilka etapow. Odpowiada za to
technika graficzna obrana jako metoda wykonania obrazu. Technika ta, za ktorg idzie tad 1
dyscyplina, stanowi dla mnie niezaprzeczalng warto$¢ i determinuje proces tworczy.

Poczatkiem pracy nad cyklem bylo opracowanie bazy materiatéw, co zostalo omdwione
doktadnie w poprzednim rozdziale. Kolejng cze$¢ procesu tworczego stanowilo przygotowanie
serii matryc w technice linorytu oraz zbioru drewnianych stempli. Nastepnie przystgpitam do
druku poszczegdlnych prac i zajelam si¢ opracowaniem kompozycji i kolorystyki kolekcji. Prace
wykonane na flizelinie na pdzniejszym etapie poddatam procesowi farbowania pigmentami
malarskimi metoda autorska, dzigki czemu uzyskatam na nich strukture¢ fal morskich w
odcieniach rézu i bfekitu.

Nalezy przyjrze¢ si¢ uwaznie procesowi przeksztalcenia pierwotnego materiatu
zrodlowego na potrzeby stempla, matrycy. Postluguje si¢ w pracy réznymi zapozyczonymi
formami, ktore na uzytek koncepcji poddaje obrdbee graficznej w programach komputerowych.

Dostosowuje¢ je w celu krystalizacji projektu. Kazdorazowo sprowadzam obraz zrodtowy (w tym
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przypadku wycinek mapy, rysunek, zdjecie obiektu) do zero-jedynkowych wartosci czerni 1 bieli,
wyodrebniajac obszary czarne — drukujace — 1 obszary biale — przeznaczone do ci¢cia. Proces ten
okazat si¢ trudniejszy w kwestii wykorzystania naturalnych matryc, gdzie miatam do czynienia z
niewielkimi niuvansami tonalnymi.

Matryce graficzng przeznaczong do odbicia na ptotnie nalezy odpowiednio spreparowac.
Ryty powinny by¢ zdecydowanie giebsze ze wzgledu na ogromng ilos¢ farby drukarskiej, ktéra
trzeba nadda¢ na ptaszczyzne w celu uzyskania kryjacego efektu druku. Wszystkie delikatne
cigcia 1 wzory zatracajg si¢ pod nadmiarem nakladanej farby, stad wyrazista struktura na
wybranych matrycach. Charakter cigcia — jego gestos¢ 1 skala zostaty przeze mnie dostosowane
do podtoza druku.

Technika graficzna pozwala na oddanie bogactwa struktur zaczerpni¢tych ze $wiata natury,
a takze skfania do ich przetworzenia i umozliwia eksperymentowanie w tym obszarze. Wobec
tego w pracach czesto postuguje sie polimorficzng konstrukcja, rysunkiem elementéw o duzym
stopniu skomplikowania. Wykorzystuje w tych dzialaniach forme stoi drewna oraz uksztattowania
terenu zaczerpni¢ta z mapy, w tym poszarpane krawedzie linii brzegowej. Zapozyczenia struktur z
natury stanowig wazny element mojego zapisu, ktory pieczolowicie tworze na etapie opracowania
matrycy.

Matryce w trakcie procesu drukowania nabierajg dla mnie szczegdlnego znaczenia.
Dopiero wowczas, w czasie pracy, ujawniajg swoje autentyczne wiasciwosci formalne. W
zalezno$ci od sposobu naddania farby na plyte, zastosowania przej$¢ tonalnych i zmiany

orientacji na plaszczyznie obrazu odkrywaja swoje mozliwosci wykorzystania w druku.

Przystepujac do pracy, nie mam z géry ustalonego projektu kompozycji, jedynie wstepne
zatozenia, jak ona ma wyglada¢ oraz jakie beda jej poszczegolne elementy sktadowe — w tym
przypadku moduty w postaci stempli. Charakter strukturalny ma swoje odzwierciedlenie w
koncowej formie realizacji. Zastosowana metoda kolazu graficznego sama w sobie jest bliska
malarstwu, zaktada zastosowanie matrycy jako stempla odbijanego na zasadzie powtdrzen,
repetycji, ze zmiang koloru, w celu zageszczenia form, a nawet tworzenia raportu wzoru bliskiego

tkaninie.

Pierwszy $lad pozostawiony na plaszczyznie jest decydujacy, daje pole do dalszych

dziatan, a takze stanowi klucz do rozwigzania problemu kolorystycznego i kompozycyjnego
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obrazu. Dlatego zazwyczaj po pierwszym odcisku na ptétnie odstawiam kompozycje, daje sobie
czas na refleksje 1 zastanowienie, jakg dalej obra¢ droge w opracowaniu materii obrazu.

Kolejne kroki weryfikowane sa na biezaco — w trakcie procesu druku kontroluje
kompozycj¢ obrazu i napigcia powstajace na jego plaszczyznie. Obserwuje zageszczenie sladow,
roéznicuje ich nat¢zenie 1 wielkosci majace wplyw na cato$¢. Kolejne elementy — odbicia — maja
na celu zespolenie nieregularnego ukladu, zniwelowanie napig¢ w obrazie i zrOwnowazenie
kompozycji.

W procesie druku wazny jest dla mnie balans, zachowanie rownowagi pomigdzy dazeniem
do realizacji wstgpnych zalozen a poddaniem si¢ instynktowi w czasie tworzenia. Intuicyjny
sposob komponowania w trakcie druku na biezaco towarzyszy mi od dtuzszego czasu. Ten styl

pracy nad obrazem sprawia, ze nigdy do konca nie wiem, jaki bedzie efekt koncowy.

Zastosowane rozwiazania formalne

W wigkszosci kompozycji malarskich formy wyspy nadrukowane sg na surowym,
niezagruntowanym ptotnie Inianym z widocznym splotem. Fragmenty niezamalowanego
podobrazia to zapozyczenia z grafiki, gdzie forma, zeby odpowiednio wybrzmieé¢, potrzebuje
,oddechu”. Zastosowalam tego typu rozwigzanie, aby cata koncentracja widza byla skupiona na
ksztalcie wyspy, jej kolorycie. Niezamalowane, surowe tto jest dzigki temu integralng czescia
obrazu, wyodrgbnia forme, podkresla jej ksztatt, a ponadto stanowi mocny kontrast i odgrywa w
moich obrazach taka sama aktywna rolg¢ jak ptaszczyzny pokryte farbami.

W kompozycjach malarskich czgstym rozwigzaniem jest zastosowanie ptynnych przej$¢
tonalnych w jezyku graficznym zwanych irysami. Subtelne gradienty kolorystyczne zapozyczone
z przedstawien kartograficznych przetozytam w swoich pracach na jezyk malarski.

Surowy materiat plus wypukta struktura farby nasuwaja natomiast skojarzenie z haftem,
przywodza na mys$l misterng materi¢ tkanego wzoru. Wrazenie ma potggowaé rowniez
drobiazgowa struktura wycigte] matrycy, odbite $lady odzwierciedlajagce skomplikowane
uksztattowanie terenu.

Druk prac postgpowat etapami ze wzgledu na wymogi technologii i che¢ zastosowania
réznorodnych rozwigzan. Dla przyktadu — w celu uzyskania tréjwymiarowego efektu w
kompozycji Archipelagu nr 10 formy wysp byly wydrukowane po wyschnigciu podkladu

barwnego tla. Przez to pierwszy plan wyraznie wybija si¢ na przod — warstwy farby nie przenikaja
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si¢ ze soba, forma zostata wdrukowana na powierzchni, nie wchodzi w korelacje z ttem,
przeciwnie niz w przypadku kompozycji malarskiej Archipelagu nr 6, gdzie $wiadomie dla
uzyskania efektu stapiania si¢ ksztaltéw wysp z ttem wykorzystatam druk mokre w mokre, przez
co nadrukowane elementy taczg si¢ spdjnie z poddrukiem.

Procz wyraznych, pelnych odciskow stosowalam tez catg game zabiegow malarskich,
polegajacych na kilkukrotnym zdrukowaniu warstw farby z tej samej formy — ptyty graficznej. W
ten sposob w kompozycjach nr 8 1 10 uzyskatam malarski podktad, ktory nadal koloryt calemu
obrazowi 1 postuzyl mi jako aktywne tlo pod kolejne, wyrazniejsze $lady i odbicia. Struktura
matrycy wydrukowanej i powielonej na calej ptaszczyznie obrazu spaja kompozycj¢, nadaje jej
jednorodny charakter.

Kolejnym stosowanym rozwigzaniem bylo wyciszanie fragmentow kompozycji na
koncowym etapie pracy oraz scalanie ich przez druk duzej plaszczyzny poéttransparentnej, w
jezyku drukarskim tzw. apli. Do tego celu wykorzystatam farbg urobiong na bazie transparentu.
Omawiany efekt zastosowatam w kompozycji nr 3. Dzieki temu zabiegowi druk z matrycy nadat
jedynie polprzejrzystego zielonego zabarwienia powierzchni pidtna, nie zakrywajac catkowicie
jego struktury splotéw ani uprzednio odbitych elementow kompozycji.

W ten sposdb spreparowany odcisk czy tez odbicie mocno wnika w strukture podobrazia, dajac
wrazenie ptaskiej plamy ujednolicajgcej dang partig, jednoczesnie wyttumiajacej zbedne kontrasty

kompozycyjne.

Kolorystyka

Moje prace od zawsze cechowata pewna $miato$¢ kolorystyczna, nietypowa jak na grafika
warsztatowego, ktory zazwyczaj operuje mocnymi kontrastami bieli i czerni. Kolor stanowi
wazny element mojej wypowiedzi artystycznej. W kompozycjach malarskich z cyklu Archipelagi
emocji stosuje kolor abstrakcyjny. Mimo podejmowanej tematyki gama nie jest spdjna z zasadami
kartografii, gdzie ciepte kolory wskazuja na wzniesienia, a zimne oznaczaja doliny.

W calej kolekcji obrazéw zachowuje pewna spojnos¢ kolorystyczng, jakby rodzima,
wlasciwg dla tego konkretnego archipelagu, konstelacji. Kolorystyka zastosowana w zestawie
prac zostata przeze mnie zaczerpnigte ze zgromadzonej kolekcji kamieni szlachetnych — agatow.
Oscyluje ona wokol odcieni turkusu 1 szmaragdowej zieleni, wykorzystuje cala game

réznorodnych biekitow z mocnymi akcentami, fuksji i delikatnego réozu — uzytymi dla
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przetamania, dopelnienia. Przewazajag w niej zimne, biekitne tony, ktore stanowczo kontrastujg z
cieplym szarobragzowym kolorem naturalnego Inianego ptotna.

W serii prac wykonanych na podtozu z flizeliny wykorzystuje do farbowania powierzchni
tkanin tradycyjny kolor indygo, barwnik pozyskiwany z ro$lin, znany juz starozytnosci. W moich
realizacjach istotna jest w tym wzgledzie kwestia symboliki koloru. Powszechnie przyjeto sie
nadawanie barwie biekitnej, po ktérg tak chetnie siggam ze wzgledu na obrang tematyke, ,,cech
duchowosci, glebi, powigzania z religig, transcendencijg™.

Wykorzystanie farb drukarskich pozwolitlo uzyska¢ specyficzny koloryt prac. Dzigki
nietypowemu zastosowaniu druku farbami offsetowymi na niezagruntowanym, szarym pldtnie
malarskim o neutralnym, zgaszonym odcieniu osiggnetam odrealniony, miejscami
fluorescencyjny efekt swietlistosci koloru. Uzycie farb kryjacych mieszanych na bazie bieli i1 farb
transparentnych (na bazie transparentu drukarskiego), pozwalajacych na polprzejrzyste
ptaszczyzny, dodatkowo zréznicowato efekty barwne.

Zalezalo mi na kontrascie 1 nieoczywistym wyborze tonacji barw. Uzycie odcieni
intensywnych, mocnych zestawien turkuséw 1 zieleni i ich §wietlistych pastelowych pochodnych
podbija wrazenie kontrastu, wyodrebnia form¢ wyspy z szarego tta ptotna, podkresla jej

krawedzie.

Kompozycja

W kwestii rozwazan nad formg istotne w prezentowanym zestawie prac jest pojecie
symetrii 1 pigkna w ujeciu pitagorejskim, gdzie elementy kompozycji sktadajg si¢ na harmonijng i
logiczng cato$¢. Pigkno obrazu, ktérego wyznacznikiem jest tad 1 porzadek kompozycji, stanowi
wedhug filozofii pitagorejskiej swoiste kapsutowe odzwierciedlenie modelu $wiata. Stad wynika
rowniez czeste wykorzystanie w moich pracach kompozycji klasycznych: centralnych,
zamknietych. W pracach na flizelinie przejawia si¢ to zastosowaniem osiowych ukladow
konstelacji wysp. Uktad kompozycyjny oparty o o$ symetrii porzadkuje przestrzen obrazu i ma

by¢ gwarancja logiki i spokojnego pickna.

9. J. Gage, Kolor i znaczenie. Sztuka, nauka i symbolika, Krakéw 2010, s. 192
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VI. Praktyki artystyczne bedace punktem odniesienia. Dzialania artystow
wizualnych w drugiej polowie XX wieku

Inspiracja do moich realizacji byly dzialania transgraniczne na polu grafiki-
rozwigzania formalne artystow, ktorzy postuguja si¢ warsztatem graficznym przy tworzeniu
prac z pogranicza dyscyplin. Twoércy ci swoja praktyke artystyczng oparta na tradycji
poszerzaja o nowe $rodki wyrazu. Opisane w tej czgsci pracy postawy zblizajace grafike do

malarstwa uksztattowaty moja swiadomos¢ tworcza.

Rozwoj grafiki artystycznej jako niezaleznego medium przypada na lata 60. XX
wieku, kiedy ,technika reprodukcji obrazu (...) przeksztalca si¢ w autonomiczng strefe
sztuki”'®. Za sprawg artystow amerykanskich z kregu Pop-Artu ,,odbitka graficzna staje sie

podobraziem, no$nikiem, poczatkiem, prowokacjg”"

. Jest to okres przetomowy w historii
dyscypliny, ktéry rozpoczyna er¢ eksperymentu i anektowania przez nig w kolejnych
dekadach XX wieku nowych obszarow tworzenia. Proces ten opisuje w tekscie w tekscie
POP i indywidualizm graficzny prof. Dorota Folga-Januszewska. W latach 60. i 70. dziatania
artystow skupione na ksztattowaniu techniki wlasnej oraz indywidualnego wyrazu
spowodowaty zatarcie granic pomiedzy grafika i malarstwem: ,.,techniki graficzne stapiajg si¢
z technikami malarskimi. Odbitka staje si¢ poczatkiem obrazu”'?. Autorka tekstu zwraca
uwage na cykl prac Roya Lichtensteina, zatytutowany Figury z pociggniecia pedzlem, ktory

okresla jako ,,kwintesencje malowania grafikg”"

. Na wyr6znienie zastuguja eksperymentalne
praktyki w autorskim opracowaniu odbitek Roberta Rauschenberga, Jima Dine’a, Davida
Hockneya. Franka Stelli, a w Polsce chociazby Haliny Chrostowskiej i artystow tworzacych
grupe ,, Warsztat”.

W ostatnich dziesiecioleciach XX wieku 1 w czasach obecnych na znaczeniu zyskuja

praktyki, w ktorych grafika staje si¢ ,,medium ksztattowania przestrzeni”'*. Czeste stalo si¢

wykorzystywanie réznego rodzaju technik druku w pracach przestrzennych o

10D. Folga-Januszewska, Pop i indywidualizm graficzny, ,,Magazyn Sztuki” 1999, nr 22, s. 53.
11 Ibidem, s.54.
121bidem, s. 57.
137/bidem,s. 57.

141bidem,s. 58.
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interdyscyplinarnym charakterze. Do najwazniejszych publikacji zwigzanych z tym
zagadnieniem nalezy ksigzka Printmaking at the Edge (London 2006). Autor Richard Noyce
prezentuje w niej artystow z calego Swiata ,,postugujacych si¢ nietypowymi technikami i

tworzywami bagdz wykonujacymi prace o wyjatkowo duzych rozmiarach™"’.

Istotny wplyw na moja postawe mialy prace Marka Jaromskiego. Duzg role
w tworczosci tego autora odgrywa podtoze druku, ktére przez wielu artystow traktowane jest
jedynie jako podktad pracy i nie stanowi o jej istocie. Dla Jaromskiego za§ podloze jest
wazng, integralng czeScig grafiki. Artysta stosuje w tym celu réznego rodzaju tworzywa:
drukuje swoje matryce na deskach, a takze tworzonych przez siebie papierach. W dzietach
artysty wazne sg tym samym aspekty materialnosci pracy, gdzie ,,ksztaltowanie papieru stato
sie czgscig koncepcji procesu tworczego™'®. Technike wykonywania odbitek na autorskich
papierach czerpanych nazywa Jaromski papierografiag. Mimo ze zdarzaly si¢ wcze$niej
pojedyncze postawy artystow wykazujacych si¢ w doborze podtoza znaczng wrazliwoscia,
papier w historii grafiki byt traktowany jedynie jako ,,bierny uczestnik procesu graficznego™"’.
Dlatego dziatania Jaromskiego, ,,zainteresowanie papierem nie tylko jako podtozem, lecz

9918

takze jako tworzywem™" wspottworzacym rezultat koncowy pracy sa niezwykle nowatorskie.

Temat materialno$ci w grafice zaobserwowa¢ mozna réwniez w tworczosci Dariusza

Kacy. Podstawg do realizacji obiektow przestrzennych tworzonych przez artyste sg ,,wybrane

9919

z otoczenia drewniane gotowe obiekty, fragmenty desek, kawalki drzewa””. Materialno$¢

uzytego tworzywa wraz ,z odbitka graficzng stanowi kongenialng i komplementarng

%9920

catos¢ Przyktady przestrzennych prac artysty to m.in. Moje trajektorie, Totem I,

Poszukiwanie wieloryba, Odwrocony.

15 A. Zakiewicz, Perspektywy grafiki wspélczesnej [w:] Interpretacje. Tradycje warszawskiej grafiki
warsztatowej pod red. A. Grocholi, Warszawa 2008, s. 10.

16 D. Folga-Januszewska, Marek Jaromski. Niebieska moneta, Warszawa 2000, s. 8.
171bidem, s.8.

18 Ibidem, s. 8.

19D. Lesénikowski, Dariusz Kaca. Graficzny obraz nieba, 1.6dz 2012, s. 3.

201bidem, s. 5.
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Ze wzgledu na zaplecze formalne i tematyczne prac bliska jest mi tworczo$¢ Elzbiety
Baneckiej. Swoje eksperymentalne dziatania ma polu grafiki Banecka rozpoczeta w latach 90.
zesztego stulecia od umieszczania odbitek graficznych na opakowaniach po produktach i
przedmiotach codziennego uzytku. W latach 20042007 artystka zrealizowata cykl Mitos¢ w

9921

kropki... 3D, w ktérym zaprezentowata ,,przedmioty niecodzienne””'. Obiekty te wykorzystuja
juz jedynie ,,strzepy grafik”? i obrazujg stosunek autorki do pracy oraz sztuki ,,rozumianej
jako proces, ktoremu towarzyszy napiecie tworcze”?. Troéjwymiarowe obiekty realizowane
przez artystke stanowia ,,poetycka kompilacj¢ rzeczy znalezionych, wizualnie interesujacych
$ladow codzienno$ci oraz fragmentow starych grafik™,

Sposrdd polskich artystow rowniez Krzysztof Kula positkuje si¢ grafikg warsztatowa
w realizacjach przestrzennych. Artysta konsekwentnie realizuje w swojej tworczosci
koncepcje Poliptyku graficznego. Taka nazw¢ nosza dzialania Krzysztofa Kuli, ktore
obejmuja obiekty, instalacje oraz projekcje. Zglgbia on w swojej tworczosci problem matrycy,

rozpatruje jej ,,znaczenie podstawowe — problem oryginatu i odbitki, kopii”*

. Tworczos¢
Krzysztofa Kuli wigze si¢ z pojeciami struktury i natury fraktalnej. W 2009 roku Kula
nawiazal w prezentowanym uktadzie obiektéw ekspozycji do elementdow architektonicznych
starozytnej $wiatyni greckiej. W sklad instalacji graficznej wchodzita m.in. kolumnada oraz
rytmizujgca nascienna kompozycja. Od roku 2011 artysta podjat problem recyklingu form
nagromadzonych przez lata pracy tworczej, ktory stat si¢ dla niego bodzcem do kolejnych
dziatan przestrzennych.

Przedstawione przeze mnie teorie i prace tworcoOw osadzajg mnie w kontekscie sztuki
wspolczesnej 1 skladaja si¢ na mojg tozsamo$¢ artystyczng. Poszukiwania tych artystow

zainspirowaty mnie do tworzenia wiasnych unikatowych realizacji 1 sktonity do §wiadomego

21M. Durda-Dmitruk, Elzbieta Banecka. Milos¢éw kropki... 3D — obiekty, grafiki 2004—2007 ,www.sztuka.net

(online), 2017-10-18 (dostgp 18 pazdziernika 2017). WWW:

http://www.sztuka.net/palio/html.run_Instance=www.sztuka.net.pl& PagelD=850& cms=newser&newsld=924
7&callingPageld=851& CheckSum=1216569845

22M. Durda-Dmitruk, op. cit.
23M. Durda-Dmitruk, op.cit.
24M. Durda-Dmitruk, op.cit.
25 Krzysztof Kula, 5.06.2006, www.triennal.cracow.pl (online), 2017- 10-09 ( dostgp 9 pazdziernika 2017).

WWW:
http://www.triennial.cracow.pl/wystawy/wystawy smtg/wystawy 2006/krzysztof kula poliptyk 2006/,
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przekraczania ram gatunku. Moja praktyka wpisuje si¢ wedlug tego w nurt dziatan

transgraficznych.
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Podsumowanie

Jednym z motywdw mojej pracy byto podkreslenie atutdéw obranej metody tworzenia,
szukanie warto$ci, ktore sg aktualne z perspektywy funkcjonowania w dzisiejszych realiach.
Zmeczenie wspdlczesnym $wiatem nowych technologii poteguje poszukiwanie aktywnosci
wymagajacych skupienia i koncentracji na przekor kulturze masowej. Powr6t do rzemiosta
jest reakcja niektérych grup spotecznych na gwaltowny rozwdj nowych mediow i
innowacyjnych technologii. Z tym tematem laczy si¢ moje zatozenie, Ze praca rzemie$lnicza,
podejmowanie technik, wymagajacych ogromnej ilosci czasu i wysitku ma obecnie tym

glebszy sens.

Technika graficzna zaktada efekt pracy na dtugo odlozony w czasie. To sprawia, ze
kieruje uwage na sam proces tworczy, ktory stanowi wartos¢. W swojej tworczosci zauwazam
natomiast tendencj¢ do nadawania obranym metodom klimatu medytacji, rytuatu, przez co
powoduja u mnie wyciszenie 1 petnig funkcj¢ terapeutyczng. Wieloetapowy proces wymaga
calkowitego poswigcenia si¢ pracy, uczy pokory i cierpliwosci. Matryca jest srodkiem do
celu, ale rownoczesnie sama stanowi warto$¢, posiada pamieé, zaklety kod dotyczacy czasu i
pracy tworcy. Proces opracowania ptyty wymaga bowiem od autora szczegolnego rodzaju
kontemplacji, skupienia. W moim odczuciu praca nad matryca rozpatrywana w tym
kontekscie stanowi o jej autentycznej jakosci i przektada si¢ na sit¢ oddziatywania pdzniejszej

realizacji.

Powzigte w przedktadanym cyklu malarskim Archipelagi emocji proby, ktore
podejmowatam na polu transponowania S$rodkow graficznych na plétno malarskie,
traktowatam poczatkowo jako rodzaj tworczego eksperymentu. Byly jednak dla mnie czyms$
wiecej niz tylko ciekawym doswiadczeniem 1 sporym wyzwaniem technicznym. Utorowaty
mi droge do nowatorskich rozwigzan w kwestii warsztatu i1 zwrdcilty uwage na zagadnienia
nieobecne wczesniej w mojej tworczosci.

Tkwi we mnie glgbokie przekonanie, ze na styku tych dwoéch kultur, jezykow
tworzenia — wypowiedzi graficznej 1 wypowiedzi malarskiej — moga powsta¢ najbardziej
interesujace rezultaty. Dzieje si¢ tak poprzez zderzenie dwoch sposobdéw obrazowania,

poszerzenie spektrum $rodkdéw wyrazu, czerpanie z historii i tradycji obu gatunkéw. Dzigki
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temu dziedzina zastygla w sztywnych ramach dostaje nowe zycie.

Patrzac z perspektywy, podejmowanie eksperymentéw polegajacych na wykorzystaniu
umiejetnosci drukarskich na polu malarstwa i poszukiwanie nowych mozliwosci formalnych
nadato moim pracom charakter indywidualnego zapisu. Metodologia, jaka obralam w
realizacjach malarskich, pozwala na opracowanie wlasnego, oryginalnego jezyka wizualnego.
Wzbogacita moj autorski sposdb wypowiedzi, utworzyta kod, ktory zamierzam ksztattowaé w

nastepnych pracach.
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Introduction

I see both the background of my artistic practice and my roots in traditional graphic
techniques and artistic fabric which are closely related to my education. In the years 2007-
2012, I was studying at the Faculty of Graphics and Painting of the Wiadystaw Strzeminski
Academy of Fine Arts in £.6dz. As the main specialisation, I chose the workshop of Woodcut
Art Techniques and Book Arts. There, under the supervision of dr hab. Dariusz Kaca and dr
Andrzej Stall, I was learning the secrets of graphic techniques and developing my skills of
using colours and, at the same time, I was studying the possibilities of their application into
the black and white reality of linocut dies. Apart from realising technically orthodox linocuts,
I was reaching for resources of other disciplines more boldly. By combining them in various
ways, using their expressive potential, my aspiration was to extract new qualities that are
indispensable in the process of individualising the language of artistic expression. As far as |
remember, colours played a great role in my artworks. My interests were being developed
under the supervision of a printing instructor while experimenting with offset inks and
gathering knowledge about technological aspects of mixing printing inks and making a colour

consistent with the design.

Attempts and experiments in the field of graphics and textiles undertaken in the period of
studies influenced my creative awareness and allowed me to expand the range of formal
possibilities. On the basis of these experiences, I built my own art technique. Many solutions
resulting from it have been present in my artistic practice until this day, despite the change of
subject matter. They identify my artworks and become an important element of the graphic

language which I incorporated permanently into my own way of imaging.

1. Motives for research issue selection
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The language of printing is an integral element of creativity, which I used as a painting tool in
my further practice. My own way of image creation encouraged me to reflect on the subject of
liquidity and blurring of the boundaries among the fields in the contemporary art. For many
years, it can be observed that there has been a constant exchange of values (means, ways of
expression) in the work of many artists, which is especially visible among painters and
graphic artists. In the case of receiving visual arts, in other words, in understanding and

feeling the arts, there is no strict division into disciplines.

My artistic activities in this aspect also resulted from the observation of the genre hermeticity.
Artistic graphics functions mainly in art reviews devoted to it. It rarely penetrates into and is
considered in the main (general) art cycle. In my research, I was analysing the causes of this
problem and considering whether this phenomenon results, for example, only from the

established functioning patterns.

The concept of my thesis was also dictated by the attention to the problem of the loss of value
of craft and manual work, both in the world of visual arts and everyday life. I use this fact to
justify my choice of creation method based on a multi-stage graphic process. My technique

shapes character, introduces the discipline of creation, determines the consistency of actions.

In the spirit of the current ideas of minimalism and conscious life, being shaped against the
current standards of mass culture, more and more attention is drawn to the cultivation of
practices based on tradition and old craft techniques, which gradually gain in importance. In

this context, the creative path which I chose expresses my values.

I1. Subject matter presentation
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The area of artistic explorations translates graphic means into the painting language and
broadens the spectrum of my own activities previously focused on large-scale graphic
realisations. This doctoral thesis is a summary of my experiences in this field. The motivation
for artistic searches in this field was constituted by research and scientific texts on the future
of contemporary artistic graphics authored by prof. Dorota Folga-Januszewska who
emphasises, during her numerous speeches, that ,,(...) the magical mystery of graphics -

creating and thinking in two stages - plates and prints - is transferred to other areas”™".

The main assumptions that I set for myself in working on the doctoral cycle were to analyse
my own way of creation in the context of a painting composition and to refer in the symbolic
form of the island to the issue of a graphic die - its meaning and function. The purpose of
these activities was a form based on tradition, but shown in a new context. Having this in my
mind, I devoted the period of doctoral studies to exploring the selected issue, collecting
inspirations, completing collections, and collecting a private database which was used, as a

result, to create my diploma collection of artworks.

My creative practice is very close to the phenomenon of organising experiences using
my own code, arranging experiences in collections - the title archipelagos of emotions. As
part of my doctoral cycle I conduct research and look for analogy in terms of the convergence
of different forms of nature. Artistic activities assume a search for a natural die - a stamp for
artworks. This is closely related to the leitmotif of the collection I have chosen, i.e. island and
archipelago. The symbol of island seemed to me as congruent with the adopted formal
assumptions and proper because of the chosen method of creation. In my representations, the
title archipelagos are symbolic die-island constellations, beings connected to each other and
having a similar form and meaning. The idea of this doctoral thesis stems from the undertaken
assumption of the transposition of forms occurring in nature and transforming them into a

kind of sign or symbol.

II1. When the graphic print becomes an image. Research issues

1 D. Folga-Januszewska, 4 Triennale Grafiki Polskiej, Katowice 2000, s. 6.
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Traditional graphic techniques are the starting point for my artistic practice. I treat them as the
basis for all creative activities and the base of experiences. For me, however, the graphic
background is only a method leading to the realisation of a painting. It is somehow a kind of
continuation and development of the beliefs which I made during my studies - that it is
possible to create new spaces in graphics, use its values in other areas, transform and translate
them into another language, combine genres. Technical skills are, in my opinion, a form of
universum that can be used in other artistic techniques. A similar opinion is presented by
Dorota Folga-Januszewska in the introduction to the catalogue of the 4™ Triennial of Polish
Graphics. The authoress puts forward the thesis that ,,graphic designers decide to be jewellers
of form and matter. Their works are unique - they are painted, carved or drawn using graphic
techniques. Graphics becomes a method of work rather than the field of art. By means of
graphic techniques, a drawing or installation and even temporary architecture may be

created. "

The question of where is the place of graphics has been present in the circles of critics and
artists in the field of graphic arts for at least two decades. Scientific sessions devoted to the
condition and vision of the genre development have been accompanied by extensive reviews
of graphics for years. This problem has also become the subject of several exhibitions whose
curators, often active graphic artists in this role, focused on developing and presenting this
issue from their own perspective. One of the most interesting proposals regarding this
problem was the exhibition “Where is Graphics? In Search of New Meanings” presented as
part of the events accompanying the International Triennial of Graphics organised in the
Bureau for Art Exhibitions in Opole. I am very close to the statement by the Dutch artist
Caroline Koenders, which was given in connection with the exhibition concerning the
redefinition of individual art disciplines. The artist claims that “just like other disciplines,

graphics must find its own sense and context in art, relevant to the current times™.

Graphic techniques understood as a craft is associated with the theme of the condition of
human nature and human functioning in today’s world which is dominated by innovative

technologies and new media. In my activities, it is important to make craft work highly

2 Ibidem, s. 6.

3 A.Janik, Gdzie jest grafika?, ,,Format” 2013, nr 65, s. 11.
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important. Scattering of contents resulting from the excess of stimuli is contrasted with
practical technical skills, a technique rooted in the tradition, which is a guarantee of quality, a
method requiring concentration and discipline as well as concentration on shaping the image.
I give meditative meaning to the complex process of creating artworks. I am referring here to
the concept of graphic techniques understood as a kind of mystery. Mariusz Patka refers to
this idea in his deliberations in the text of his habilitation thesis entitled The Value of Graphic

Techniques as an Alternative to Modern Didactics and Artistic Graphics.

In my creative activity, I revolt against some rigours which condition graphics as: production
of circulation, repeatability, mechanicalness of this process, and conventional schemes of
action. These elements of the graphic process understood in a traditional way have been
always blocking my creativity and have clearly not conducive to the development of my
vision. I try to adapt the graphic process in a way to avoid the mechanicalness of action and to
serve me in all fields by stimulating me to develop my own creativity. That is why, I change
the rules and adapt them to my needs. In this context, it seems obvious to me that [ am

interested in uniqueness as a form of artwork presence.

In further deliberations on this subject matter, I was inspired by the text entitled The Art of
Process and the Graphic Uniqueness by Dorota Folga Januszewska. In this text, the author
points out that ,,the strength of graphic art has resulted from the experience of Albrecht Diirer
and Rembrandt in the search for forms which, on the one hand, were only possible due to the
graphic process, and on the other, were opposing the duplication of prints, created as unique

994

and one-time attempts to achieve an interesting artistic effect”. Although the production of
circulation makes up the essence of graphics for many theoreticians to the present day, in the
history of art for ages there have been examples of artists rejecting the duplication of
uniqueness in their artworks. The obligation to make a print circulation has long been raising
reflections and doubts among many artists. [zabela Gustowska who is a contemporary artist
poses the following question: “Why should I make the second print, since I already said

everything what I was to say in the first one? . Gustowska’s statement illustrates the views of

many today’s artists who see the sense in non-standard and unique in character graphic

4 D. Folga-Januszewska, Sztuka procesu i unikat graficzny [w:] Kroki w historii grafiki. Sesja naukowa
Jubileuszu 40-lecia Miedzynarodowego Triennale Grafiki w Krakowie, Krakéw 2006, s. 44.

5 D. Folga-Januszewska, Niepowtarzalnos¢ i oryginat. Dylematy grafiki wspotczesnej [w:] 75 razy Irena
Jakimowicz, Warszawa 1997, s.56.

33



realisations.

Graphic motifs sound in my practice in every field, and thus, the key concept in my creativity
is the theme of die and aspect of artwork materiality related to it. The essence of work is the
arduous and time-consuming process of die preparation. However, the die is not just a stage of
graphic process for me, but a data carrier and a database with a very wide spectrum of
possibilities which it reveals only at the printing stage. Then, it discovers its own strength or
shows weaknesses and shortcomings that hurt even more if they cannot be corrected, although
a lot of time has been devoted to it. This graphic method requires a huge commitment, but as
a result of it, it allows to create a permanent trace - a stamp that is a testimony to the artist’s
time and work. At the same time, the die form understood in the context of source coexists

with the image-print and completes it.

In my artistic creativity, the category of repetition, repetition of traces and imprints which can
be considered as content overprinting is also important. Mariusz Palka refers to this term in
his text regarding the importance of die: “Stratification or repetitiveness of individual stages
of activity also arises as the stratification of thoughts, emotions, experiences which are
materially recorded by the die, and then by the print as the next and usually the final stage of
the creative process.”® The concept of duplication present and obvious in connection with the
graphic practice is an important formal measure for me in creating compositions and refers in

the content layer to the repetitive forms of nature.
Graphic techniques in the context of creating a painting composition

The crisis of the artistic graphic genre has prompted me to seek new formal solutions for my
technical skills and the use of non-standard means of expression. In my doctoral thesis, I am
creatively referring to the cooperation of two disciplines: graphics and painting. In the
realised cycle, I am trying to apply graphic techniques for painting purposes, but in my

actions, I prefer the freedom of painting over the conditions of graphic techniques.

In the history of art, the coexistence of graphics and painting has been evident for a long time.
For a long time as well, graphics was playing a subordinate role in this relation, and was used

only to reproduce painting compositions. Painting engravings were allowing for propagating

6 M. Patka, BSP 4 — Matrix, czyli reaktywacja matrycy, ASP Katowice (online), 2017-10-28 (dostep
28.10.2017). WWW: http://aspkat.edu.pl/zobacz/matrixczyli-reaktywacja-matrycy
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painting works of masters of a given era and popularising some achievements in this field.
Thanks to the graphic reproductions created by engravers in craft workshops, the painters’
works were gaining fame and recognition, and duplicated paintings were distributed

throughout the whole Europe and overseas.

At the turn of the 19" and 20™ centuries, the phenomenon of peinteur-graveur became
particularly popular, which resulted from the interest of artists-painters in reproducible
techniques. The activities of these artists were related to the technique of monotyping as a
method of image creating. Experimental attempts coincided in time with the development of
technology, which made the graphic prints from this period acquire features of greater
expression and painting freedom. The use of painting and graphic values in the works of
artists at the turn of the centuries was an innovative solution and caused problems related to
the classification of monotyping for a specific artistic discipline. The practices of these artists
became the nucleus of a creative approach to the interpenetration of resources of both
disciplines and the joining of separate languages of expression which I use as basis in my
realisations. Artists referred to as peinteur-graveur were using their painting skills to create
graphics - I turn this relationship over. Thus, the graphic process plays an auxiliary role in my
actions, and thanks to it I build a painting structure. In this respect, in the doctoral cycle, I

somehow return to the tradition in which graphics plays a subordinate role to painting.

The expression included in the thesis title - when graphic print becomes image - shows my
way of treating graphic techniques as a tool for creating a painting. In my doctoral cycle, I see
a series of analogies consisting in shaping the image according to the painting tradition. I see
some similarities, among others, in the lack of a ready composition design before printing,
shaping the conception on a regular basis, readiness to change, adjusting actions, reacting to
particular stages of the creation process and treating individual traces-imprints as the next

brush strokes.

In this respect, the colour expression which I use to shape individual imprints seems to be
superior. By covering the dies with inks using various tools, it can be said that “I paint the
form” before transferring it onto the canvas. In order to obtain a satisfying effect, I use
complicated tonal transitions and re-imprints of the same shape which build the depth of
colour and the form of a solid. The colours of the image are not created with a single imprint,

but through subsequent layering of traces which build colourful surfaces. Further part of my
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doctoral thesis is devoted to a thorough analysis of my own way of realisation of painting

compositions.

The end result of all these activities is the balance between the respect for the workshop
tradition and the constant search for new formal solutions. My creative experiences make me
treat the graphic print and the die not as stages of the graphic process, but as independent

paintings and painting objects.

IV. Archipelago of Emotions. Thesis subject matter and analysis of

artistic activities
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In the painting cycle Archipelagos of Emotions, an important aspect is the observation and
analysis of complex forms of nature; that is why, in my artistic creativity, there are often
threads about the beauty of nature. The centre of interests is constituted by the landscape:
imagined and utopian, and by the nature - its biological complexity, strength, repeatability of

forms.
Motif of island and archipelago

The island understood as the theme and source of inspiration is treated in my realisations as a
natural seal, it is a metaphorical form of the die, a unique imprint with a closed system. In this
context, I am close to the idea of searching for the truth and values in the nature, understood
as the “experience of nature” according to Umberto Eco, which he presented in his treatise
entitled History of Beauty. The author states in it that the nature is “the innate power of all

998

things that make things similar from things different.”® The logic occurring in the nature,

which he describes, proved to be determinative for my practice of creating collections.

The theme of the island is a popular motif itself, which has been present in our cultural circle
since ancient times. It was frequently used by many writers and visual artists in their works.
The island is a symbol that is widely used and extremely interesting due to the condensation
of content. The unique motif of the island appears as a promise of a terrestrial paradise, it
brings the image of an exotic and a happy world to mind. At the same time, it is a place of

seclusion which is inscrutable, mysterious and isolated from the continental civilisation.

The theme of the collection is considered on many levels due to the mentioned accumulation
of meanings and semantic references. The inspiration for undertaking this subject matter was
the project Surrounded Islands authored by Christo and Jeanne-Claude, realised in 1983 in
Florida, which consisted in encircling small uninhabited islands near Miami with a pink
fabric. Remarkable photographs documenting their installation were the beginning of my
interest in this subject matter and contributed to the creation of realisations related to the
representations of islands. I refer to the Christo’s artworks in, among others, the colours of the

diploma cycle by dyeing the fabrics with pink pigment.

Doctoral cycle ways of realisation

7 U. Eco, Historia pigkna, Poznan 2007, s.83.

8 Ibidem, s. 83.
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I started my work on this subject matter from a series of sketches of imaginary islands and
archipelagos. On this basis, the painting compositions from the years 2014-2016 were created.
On the basis of the drawings, I created stamps and dies that served as imprints for works
created on the substrate made out of interlining. The groups of imprints in the presentation

layer were arranged in constellations of islands.

As part of the individual exhibition entitled Looking for Poetry in Prose at the Museum of
Henryk Sienkiewicz in Oblegorek, I presented the results of my first activities in this area. In
my artworks created on handmade paper and interlining substrate, I used natural dies made
out of wood cross-sections. I was experimenting with engraving by emphasising the shape of
wood grains or acting against their natural structure, I giving them the new structure, I was
creating my own tissue. Using wooden dies prompted me to make the first attempts to apply
several different colours into one die by using printing inks of various densities and different

levels of coverage.

I presented my artworks related to the theme of island at, among others, the exhibition at the
Book Art Museum in L6dz, summarising the project of statutory research, and at the annual
reviews of the art of the Swietokrzyskie Region “Early Spring”, organised by the Bureau for
Art Exhibitions in Kielce. Selected compositions created as part of this cycle were also
qualified for the post-competition exhibition “Quadriennale of Woodcut and Linocut” in the

Bureau for Art Exhibitions in Olsztyn, which took place at the turn of 2015 and 2016.
Practice of creating collections. Searching for the natural form of die

Cartographic delineation of the archipelago of islands was an incentive to develop the
painting composition. The islands and their individual imprints make up the compositional
building blocks of the painting, specific links from which I create a painting work. Attention
should be paid to the heterogeneous character of the elements used and the wealth of
inspiration and gathered documentation about the images of islands. In my artworks, I use
sources in the form of maps and found dies (cross-sections of various types of wood, precious

stones, shells), as well as my own sketches of island images.

An important assumption made in the work on the cycle was the search for a natural die-
stamp. [ was changing my source materials into abstract elements from which the image was
created. The practice assumed the analysis of references in the nature to the symbolic form of

island, the juxtaposition of various shapes, their transformation and, as a result of it, the
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unification of natural forms into the original and universal sign - the seal. In this way, I
process the reality and the images are its reconstruction. Although the nature is the starting
point, abstraction is the goal. On the micro and macro scale, I examine the original tissue of
nature and its elements, transform them into my language of signs, and I create a private code
out of the collected structures and research materials, which I use while arranging my own
structure of reality anew. It is right for my practice to create a personal order. Out of the
collected components reduced to the form of sign, I create a utopian arrangement that

apparently imitates a real representation and, is in fact, an abstract painting composition.

I still encounter some difficulties in verbalising the process of searching for dies and creating
the collection. The process itself is intuitive and dictated by the form and shape of the found
object. For further actions, I choose from among the collected research materials those which
carry the graphic potential, create a field for searching, delving into and inquiring about their
structure - fragment by fragment - during the time-consuming process of cutting the die. I am
interested in extracting the monumental form in the course of work, which is contained in the
found solid of inconspicuous size. A grooved die is a peculiar spatial model of the island,
made according to a scale, with all its special features engraved, thanks to which the die can

be treated as its encoded sign or map.

In my realisations, 1 also pay attention to details - the technique, I have chosen, and the
cutting method that is right for me, allow me to imitate all details of the structure and gain its
reflection even in the smallest elements. I look for repetitive rules, cylindrical forms, with a
growing structure, as in the case of wood grains or rings visible in the agate cross-section. At
the next stage, I analyse the form of collected elements - sources and research materials. I
arrange them into groups and give them the character of archipelagos - thus, I equate them

with natural collections occurring in the nature.

As far as the formal layer is concerned, I am interested in the ambiguity of symbol confined to
a graphic symbol. Activities related to the scale are important in this regard. Enlarging and
reducing the graphic die in relation to the original being the inspiration of the whole project
cause the loss of the original context of the material and blur the sources from which it
originates. I also use a kind of visual illusions based on various relationships of islands,
where real and imaginary sources are put together. In turn, concentrating on a separate and

abstracted form from the natural environment and showing it in a changed context, on a grey
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carded canvas, makes the subject matter unreal. With this in mind, it is worth looking at the

presented visual material - a display case with the originals and inspiration sources.

On the canvas, lines reflecting the wood grains are penetrating through the terrain and
shoreline traces borrowed from the real map, and then are overlapping with the drawings of
imaginary forms of the island. Different traces are applied and interlocked, creating their own
structure (tissue), an undecipherable code. That was the purpose of my work - to overcome, to
blur the formal differences resulting from different source data. On the painting surface, the
multiple forms of nature on the micro and macro scale are melting into one composition, and

thus create a homogeneous and coherent piece - the image.

As part of the documentation, I present a selection of wooden dies which I was using during
my work at various stages of the cycle development. I have included here the most interesting,
in formal terms, examples and sources of forms which helped me to develop larger painting

compositions.

Presented collections, through their three-dimensionality, refer to the intentional form of the
island. On their examples, one can compare the scale of the original and follow the path from

the idea and source of inspiration to the final effect and solution of painting compositions.

Selected examples of dies are also a kind of collection of painting objects which were created
as the intended side effect during the development of painting compositions. Forms present a
wide spectrum of activities in this respect. Coloured three-dimensional objects, although they
were originally a stage of the creation process, should be considered in painting categories

and as an equally valuable material.

V. Description of artwork realisation

Description of the cycle in formal terms. Number and dimensions of

artworks
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The cycle realised as part of my doctoral thesis consists of two parts: paintings on the
canvases and compositions on the substrate made out of interlining. As part of the
documentation, I also enclose a part of my archive containing source materials for the
artworks. The selection of dies, presented in the wooden display case, which were used to

create painting compositions can be considered as independent painting objects.

The first part of the cycle consists of 10 compositions on the canvases with a base width of
100 cm and height parameters which vary along with subsequent representations from 40 to
160 cm. The collection includes four compositions with a vertical layout, two row-arranged
compositions with a horizontal layout and four compositions arranged in the 100x100 cm
square surface. The second part of the cycle is constituted by seven compositions made on the

280 x 90 cm interlining substrate.
Stages of the cycle realisation

In this part, I focus on the way of realisation of my artworks and present the whole creation
process. My work on the painting cycle can be divided into several stages. The graphic
technique chosen as the method of image production is responsible for this. This technique,
which brings order and discipline, is an undeniable value for me and determines the creation

process.

My work on the cycle was started with developing the material base, which was discussed in
detail in the previous chapter. The next part of the creation process consisted in preparing a
series of dies in the linocut technique and a collection of wooden stamps. Then, I began to
print the individual works and started to develop the composition and colours of the
collection. Afterwards, the works made on the interlining substrate underwent the process of
dyeing with painting pigments using the my own method, thanks to which I obtained the

structure of sea waves in shades of pink and blue on them.

The process of adjusting the original source material to create a graphic design for the purpose
of the stamp and die should be carefully looked at. At my work, I use a variety of borrowed
forms which 1 graphically change for the purpose of project, using computer programs. I
adapt them and transform them in order to prepare a graphic concept based on a cartographic
image or found solid. For this purpose, I always have to get a source image (in this case a map
section, a drawing, an object photograph) to zero-one black and white values, and separate the

black - printing areas - and white areas - intended for cutting. This activity turned out to be
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more difficult while using natural dies, when I had to deal with some minor tonal nuances.

The graphic die intended for imprint on the canvas should be properly prepared. Engravings
should be definitely deeper due to the huge amount of printing ink that needs to be put on the
surface in order to obtain a concealing printing effect. All delicate cuts and patterns are lost
under the excess of applied ink; hence, there is a distinctive structure on selected dies. The

nature of cuts - their density and scale were adapted by me to the printing substrate.

The graphic technique allows for expressing the wealth of structures taken from the natural
world; it also encourages to process them and allows for doing experiments in this area.
Therefore, in my artworks I often use a polymorphic construction, a drawing of elements with
a high degree of complexity. In these activities, I use the form of wood grains and landforms
taken from the map, including the jagged edges of the shoreline. Borrowing structures from
the nature is an important element of my recording process which I carefully arrange at the

stage of developing the die.

During the printing process, the dies take on a special meaning for me. Only then, while
working on them, they reveal their authentic formal qualities. Depending on the method of
applying inks into the plate, the use of tonal transitions and changes in orientation on the

image surface reveal their possibilities of using them in printing.

When I start my work, I do not have a pre-determined composition design, only some
preliminary assumptions about what it should look like and what its individual components
will be, in this case, modules in the form of stamps. The structural character is reflected in the
final form of implementation. The method of graphic collage used by me is close to painting
itself. It assumes the use of a die as a stamp imprinted by means of repetitions with a change
of colour, in order to concentrate the forms and even create a report of a pattern close to the

fabric.

The first imprint left on the painting surface is decisive. It gives the field for further actions
and is also the key to solve the colour and compositional problems of the image. Therefore,
usually after the first imprint on the canvas, I leave the composition alone and I give myself

time to reflect and think about what to do for the further development of the image matter.

The next steps are verified on a regular basis, i.e. during the printing process, I control the
composition of the image and the tensions occurring on its surface. I observe the density of

traces, differentiate their intensity and size affecting the whole composition. The next

42



elements, i.e. imprints are aimed at uniting the irregular system, reducing the tensions on the

image and balancing the whole composition.

In the printing process, the balance between striving for implementing initial assumptions and
giving in to instincts while creating the composition is important for me. This intuitive way of
composing in the course of printing has been accompanying me for a long time. Such style of

working on the painting makes me never completely know what the end result will be.
Applied formal solutions

In most painting compositions, the forms of the island are printed on a raw and non-primed
linen canvas with a visible weave. The fragments of unpainted painting support are borrowing
from graphics, where the form needs a “breath” in order to be properly expressed. I applied
this type of solution so that the whole viewer’s concentration would be focused on the shape
of the island and its colours. The unpainted and raw background is thus an integral part of the
painting. It isolates the form, emphasises its shape, and also provides a strong contrast and

plays the same active role in my paintings as the painted surfaces.

In painting compositions, a frequently-used solution is the use of liquid tonal transitions in the
graphic language called irises. I translated subtle colour gradients borrowed from cartographic

representations into the painting language in my artworks.

The raw material and a convex paint structure draw associations with embroidery and bring
the intricate matter of the woven pattern to minds. The impression is also to be enhanced by
the meticulous structure of the cut-out die and the imprinted traces reflecting the complex

topography of the land.

The print of works was being progressed in stages due to the requirements of technology and
the desire to apply various solutions. For example - in order to obtain a three-dimensional
effect in the composition of Archipelago no. 10, the forms of islands were printed after the
base of colour background had been dried. Therefore, the foreground stands out with clarity -
the layers of paints do not penetrate with each other, the form has been imprinted on the
surface and does not correlate with the background. Contrary to the Archipelago painting
composition no. 6, I consciously used wet-on-wet printing to gain the effect of melting the
shape of the islands with the background, thanks to which the printed elements are combined

consistently with the underprint.
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Apart from clear and full imprints, I also used the whole range of painting procedures,
consisting in multiple repetition of layers of ink from the same form - a graphic plate. In this
way, in the compositions no. 8 and 10 I obtained the painting foundation that gave colours to
the whole image and served as an active background for further and clearer traces and
imprints. The structure of die printed and reproduced on the entire surface of the image bonds

the composition and gives it a homogeneous character.

Another solution used by me was to soften some fragments of the composition at the final
stage of the work and merge them by printing a large semi-transparent plane, the so-called
uniform-colour background. For this purpose, I used the paint made on the basis of
transparent colours. The discussed effect was used in the composition no. 3. Thanks to this
treatment, the imprint obtained from the die gave only a semi-transparent green colour to the
canvas surface, and did not completely cover its weaving structure or previously imprinted

elements of the composition.

In this way, the prepared trace or imprint strongly penetrates the structure of the painting
support, giving the impression of a flat stain unifying the given part, and at the same time,

suppressing unnecessary compositional contrasts.
Colours

My artworks have always been characterised by a certain boldness of colours, untypical for a
graphic artist who usually operates with strong contrasts of white and black. Colour is an
important element of my artistic expression. In my painting compositions within the cycle
Archipelagos of Emotions, 1 use abstract colours. Despite the undertaken subject matter, the
range of colours is not consistent with the principles of cartography, where warm colours

indicate elevations and cold ones denote valleys.

In the whole collection of paintings, I retain a certain colour coherence, as if it was native and
specific to the particular archipelago, constellation. The colours used in the whole cycle were
taken from the gathered collection of gemstones - agates. It oscillates around the shades of
turquoise and emerald green; it uses a whole range of various blues with strong accents,
fuchsia and delicate pink - used for breaking and completing other colours. It is dominated by
cold blue tones which strongly contrast with the warm grey-brown colour of the natural linen

canvas.
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In the artworks made on the interlining substrate, I use the traditional indigo colour for dyeing
fabric surfaces, a dye obtained from plants, which has been already known since ancient
times. In this respect, the issue of symbolism of colours is important in my artworks. The blue
colour, which I am so eager to use because of the chosen subject matter, has always been

widely associated with “spirituality, depth, religion, transcendence™.

The use of printing inks allowed me to obtain specific colours in my artworks. Thanks to the
unusual use of printing with offset inks on the non-primed grey painting canvas with a neutral
and subdued tone, I achieved a surreal and fluorescent, in some places, effect of colour
lightness. The use of mixed covering paints based on whiteness and transparent printing inks
(based on transparent colours) allowing for semi-transparent surfaces, diversified additionally

the colour effects.

I intended to obtain the contrast and a non-obvious choice of colour tones. The use of shades
of intense and strong combinations of turquoise and green, and their luminous pastel
derivatives, doubles the impression of contrast, distinguishes the form of the island from the

grey canvas background, as well as highlights its edges.
Composition

Regarding considerations over the form, the notion of symmetry and beauty in the
Pythagorean terms is important for my creativity, where the elements of composition make up
a harmonious and logical whole. The beauty of painting whose determinant is the order of
composition is, according to the Pythagorean philosophy, a specific capsule representation of
the world model. Hence the frequent use of classical compositions in my artworks: central,
closed. In the works made on the interlining substrate, it is manifested by the use of axial
systems of island constellations. The composition system based on the axis of symmetry

organises the space of the image and is to be a guarantee of logic and calm beauty.
VI. Artistic practice being a reference point. Visual artists’

activities in the second half of the 20™ century

My artworks were inspired by the cross-border activities in the field of graphics- formal

solutions of artists who use graphic techniques to create artworks from the border of art fields.

9 J. Gage, Kolor i znaczenie. Sztuka, nauka i symbolika, Krakéw 2010, s. 192
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These artists expand their artistic practice, based on the tradition of graphic art, with new
means of expression. Such attitudes that bring the art closer to painting have shaped my

creative consciousness.

The development of graphic art as an independent medium falls on the 1960s when the
“image reproduction technique (...) is transformed into an autonomous art field”'’. Thanks to
the American artists from the Pop-Art circle, “a graphic print becomes a painting support, a
carrier, a beginning, a provocation™. This is a breakthrough period in the history of this
discipline, which opens the era of experimenting and annexing new areas of creation it in the
following decades of the 20th century. This process is described by prof. Dorota Folga-
Januszewska in the text POP and Graphic individualism. In the 1960s and 1970s, the actions
of artists focused on shaping their own technique and individual expression resulted in
blurring the boundaries between graphics and painting: “graphic techniques are fusing with
painting techniques. Graphic print becomes the beginning of a painting”'>. The author of the
text draws attention to the cycle of artworks by Roy Lichtenstein, entitled Figures from Brush
Strokes which he describes as the “quintessence of painting with graphics’". Experimental
practices in authoring development of graphic prints by Robert Rauschenberg, Jim Dine,
David Hockney, Frank Stella, and in Poland, e.g. Halina Chrostowska and artists creating the

group “Warsztat”, deserve recognition.

In the last decades of the 20" century and in the present times, the practices in which graphics

becomes a “medium of shaping the space”'*

gain importance. It has become common to use
various types of printing techniques in spatial works of an interdisciplinary character. The
book Printmaking at the Edge (London 2006) belongs to the most important publications
related to this issue. Its author - Richard Noyce presents in it artists from around the world,
who “use non-standard techniques and materials or perform works of exceptionally large

sizes”.

10D. Folga-Januszewska, Pop i indywidualizm graficzny, ,,Magazyn Sztuki” 1999, nr 22, s. 53.
11 Ibidem, s.54.
12 Ibidem, s. 57.
13 Ibidem,s. 57.
14 Ibidem,s. 58.

15 A. Zakiewicz, Perspektywy grafiki wspélczesnej [w:] Interpretacje. Tradycje warszawskiej grafiki
warsztatowej pod red. A. Grocholi, Warszawa 2008, s. 10.
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Marek Jaromski’s works had a significant impact on my approach. An important role in the
creativity of this author is played by the printing substrate which is treated by many artists
only as a basis for work and does not constitute its essence. For Jaromski, the substrate is an
important and integral part of graphics. This artist uses a variety of materials for this purpose:
he prints his dies on planks and pieces of paper created on his own. In this artist’s works, the
material aspects of work where “shaping of paper has become part of the concept of the

creative process”'

are important. The technique of making prints on author’s handmade
papers is called by Jaromski as paperography. Although in the past there were some attitudes
of individual artists showing significant sensitivity in the selection of substrate, paper in the
history of graphics was treated only as a “passive participant of the graphic process™'. That is
why, the Jaromski’s actions and his “interest in paper not only as a substrate, but also as a

material”™® co-creating the final result of the artwork are extremely innovative.

The theme of materiality in graphics can also be seen in the Dariusz Kaca’s creativity. The
bases for implementing the spatial objects created by this artist are “wooden ready objects,
fragments of planks or pieces of wood chosen from his closest surroundings”'. The
materiality of used material along with “a graphic print constitutes a congenial and
complementary whole”?. Examples of the artist’s spatial works include My Trajectory, Totem

1, Search for a Whale, The Inverted.

Due to the formal and thematic background of the artworks, my creativity is related to that of
Elzbieta Banecka. Banecka started started her experimental work in the field of graphic art in
the 1990s with placing the graphic prints on packaging of products and objects of everyday
use. In the years 2004-2007, the artist made the cycle Love in Dots ... in which she presented

16 D. Folga-Januszewska, Marek Jaromski. Niebieska moneta, Warszawa 2000, s. 8.
17 Ibidem, s.8.

181bidem, s. 8.

19 D. Les$nikowski, Dariusz Kaca. Graficzny obraz nieba, 1.6dz 2012, s. 3.

20 Ibidem, s. 5.
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“unusual items™?'. These objects use only “scraps of graphics”* and depict the artist’s attitude
to work and art “understood as a process accompanied by the creative tension"?. The three-
dimensional objects implemented by the artist are a “poetic compilation of found things,

visually interesting traces of everyday life and fragments of old graphics™*.

Among the Polish artists, Krzysztof Kula also uses the graphic art in spatial realisations. The
artist consistently implements the concept of Graphic Polyptic in his works. This is the name
of Krzysztof Kula’s artworks which include objects, installations and projections. He delves
into the problem of die in his work and considers its “basic meaning - the problem of the
original and print, copy””. The Krzysztof Kula’s creativity is connected with the concepts of
structure and fractal nature. In 2009, Kula referred in the presented layout of exhibition
objects to the architectural elements of the ancient Greek temple. The graphic installation
included, among others, a colonnade and rhythmic wall composition. Since 2011, the artist
has undertaken the problem of recycling of forms accumulated over the years of creative

work, which became for him a stimulus for further spatial activities.

The theories and works of artists presented by me place me in the context of contemporary art
and make up my artistic identity. Explorations conducted by these artists inspired me to create
my own unique realisations and led me to deliberately go beyond the frames of the genre. My

practice is therefore a part of the cross-border activities.

Conclusions

One of the motives of my work was to emphasise the advantages of the chosen creation

method and look for the values that are valid from the perspective of functioning in today’s

21 M. Durda-Dmitruk, Elzbieta Banecka. Mitoséw kropki... 3D — obiekty, grafiki 2004—2007 ,www.sztuka.net

(online), 2017-10-18 (dostgp 18 pazdziernika 2017). WWW:

http://www.sztuka.net/palio/html.run_Instance=www.sztuka.net.pl& PagelD=850& cms=newser&newsld=924
7&callingPageld=851& CheckSum=1216569845

22M. Durda-Dmitruk, op. cit.
23M. Durda-Dmitruk, op.cit.
24M. Durda-Dmitruk, op.cit.

25 Krzysztof Kula, 5.06.2006, www.triennal.cracow.pl (online), 2017- 10-09 ( dostgp 9 pazdziernika 2017).
WWW:
http://www.triennial.cracow.pl/wystawy/wystawy smtg/wystawy 2006/krzysztof kula poliptyk 2006/,
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realities. Tiredness with the modern world of new technologies intensifies the search for
activities requiring focusing and concentrating against the mass culture. Returning to the craft
work is a reaction of some social groups to the rapid development of new media and the

aforementioned technologies.

My assumption is connected with this subject, that the craft work and undertaking techniques

which require a huge amount of time and effort have nowadays a deeper meaning.

The graphic technique assumes the long-delayed work effect. This makes me pay attention to
the creative process which is a value itself. In my creativity, however, I notice a tendency to
give the chosen methods the climate of meditation and ritual, which makes me calm down and
performs a therapeutic function. The multi-stage process requires complete dedication to
work; it teaches humbleness and patience. The prepared plate is a mean to achieve the goal,
but at the same time, it is a value itself, it has a memory and enchanted code about the artist’s
time and work. The process of preparing dies requires from the author a special type of
contemplation and concentration. In my opinion, working on the dies considered in this
context determines their authentic quality and is translated into the strength of the impact of

the later realisation.

The attempts which I was undertaking in the field of transposing graphic means into the
painting canvas within the cycle Archipelagos of Emotions were treated by me as a kind of
creative experiment. However, they were something more than just an interesting experience
and a technical challenge for me. They paved me the way for innovative solutions in the
matter of art techniques and drew my attention to the issues which had been previously absent

in my creativity.

There is a deep conviction in me that at the junction of these two cultures, the languages of
creation - graphical expression and artistic expression - the most interesting results can arise.
This happens because of colliding the two ways of imaging, broadening the spectrum of
means of expression, drawing from the history and traditions of both genres. Thanks to it, the

field frozen in a rigid framework gets a new life.

Looking from the perspective, undertaking experiments involving the use of printing skills in
the field of painting and the search for new formal possibilities have provided my artworks
with the character of individual record. The methodology I chose for my paintings makes it

possible to develop my own original visual language. It has enriched my original way of
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expression and created a kind of code which I intend to shape in my next artworks.
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