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I.	 Wykaz osiągnięć naukowych albo artystycznych,  
o których mowa w art. 219 ust. 1. pkt 2 ustawy

a.	 Wystawy: 
Dokonania przed uzyskaniem stopnia doktora: 

1.	 Wystawa malarstwa pt.: Kamień i Lawa – 
dwa sposoby na abstrakcję Galeria Promocji Mło-
dych Łódź, 20. 12. 2008 r.

2.	 Wystawa malarstwa plenerowego pt.: Pejzaż 
Malowany Ziemi Łódzkiej, Filharmonia Łódzka 
– Udział w II Otwartym Plenerze Plastycznym ar-
tystów ziemi łódzkiej. Brałam udział w XI edycjach 
pleneru i licznych wystawach w całym wojewódz-
twie. Powstało, również 11 katalogów poplenero-
wych.

3.	 Uczestnik wystawy pt. Potajemne wspólnic-
two w Muzeum Miasta Łodzi, Wystawa Pracowni 
Podstaw Kompozycji prof. Grzegorza Sztabińskie-
go, 23. 04 - 24. 06. 2009 r.

4.	 Autorska wystawa malarstwa pt.: Inny Świat 
- Galeria Zielona 13, Łódź, 15. 11. 2009 r.

5.	 Uczestnik wystawy najlepszych dyplomów 
studentów ASP w Łodzi pt.: Rocznik 2010 r. 
02. 02. 2011 r.

6.	 Autorska wystawa malarstwa, kostiumu  
i scenografii pt.: All Over – Galeria Ogród Sztuki 
Konstantynów Łódzki., 10.11.2016 r.

7.	 Uczestnik wystawy zbiorowej pt.: My, spad-
kobiercy KOBRO, pierwsze upublicznienie pracy 
pt.: Lustrzany obraz Kobro, 13 stycznia 2017 

8.	 Autorska wystawa rysunków pt.: Szkice. Ga-
leria L w Domu Literatury w Łodzi, 10.02.2017 r. 

9.	 Autorska wystawa kompozycji i obiektów 
pt.: Form/Akcja, Galeria thINK AID w Łodzi, 
19.05/18.06. 2018 r. 

10.	 Autorska wystawa malarstwa pt.: Energie, 
Galeria OFF Piotrkowska, 6.06. 2019 r. 

11.	 Land Art na Kostaryce– Prace wykonane  
w otwartej przestrzeni natury Ameryki Środkowej 
w mieście Guadalupe, 13.02.2019 r.:  
	 o Circle - koło z gałęzi o średnicy 1,5 m, 
	 o Gniazdo forma zbudowana nad rzeką,   
	 o Kompozycja z czerwoną linią, technika 
mieszana 
	 o Kompozycja z cieniem, instalacja z metalu  
i kamienia, 

12.	 Uczestnik akcji malarskiej, w przestrze-
ni miejskiej w mieście Neily, stworzenie muralu 
na słupie elektrycznym pt. Tukano, Kostaryka, 
10.02.2019 r., 

13.	 Kurator oraz uczestnik zbiorowej wystawy 
pt. Gravity of forms, Festiwal Designu Łódź, Galeria 
Próchnika 1 Łódź, 17.05. 2019 r. 

14.	 Uczestnik zbiorowej wystaw międzynaro-
dowych wystaw pt.: Intercambio cultural de Plein 
Air Costa Rica – Polonia w Państwowym Instytucie 
Casa del Artista. Autorstwo obrazu pt. Stage com-
positions on white 1, Costa Ricka. 04-19.02.2019

15.	 Uczestnik wystawy zbiorowej międzynaro-
dowej w Centro de Investigacion y Conservacion 
del Patrimonio Nacional w San Jose. Autorstwo 
obrazu Stage compositions on white 2 Costa Rica, 
07-27.02.2019 r.  
 
 
 
 
 
 
 

I.	 4 Inne, niż wymienione w pkt. I. 1-3 
    osiągnięcia naukowe lub artystyczne
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Dokonania po uzyskaniu stopnia doktora: 

1.	 Autorska wystawa doktorska pt.: Obiekty 
scenograficzne w Galerii Odnowa ASP Łódź, 9.03. 
2020 r. – 09.2020 r. 

2.	 Autorska wystawa obiektów pt.: Epizody I 
podczas Midzynarodowego Festiwalu Sztuk Przy-
jemnych i Nieprzykemnych, w Teatrze Powszech-
nym w Łodzi. Wystawa stała się stałym elementem 
przestrzeni teatru. 10 marca 2023 r. do 29 stycznia 
2024 r. 

3.	 Autorska wystawa obiektów pt.: Epizody II, 
Pałac Arnolda Stillera, przestrzeń Klub Jezzowego 
Kij, wystawa przedłóżona o 4 miesiące.  
23 marca 2023 r. do 23 sierpnia 2023 r.

4.	 Autorska wystawa obiektów pt.: Epizody III, 
wystawa podczas Nocy Muzeów w Małopolsce pre-
zentowana na Dworze w Lanckoronie.  
21 czerwca 2023 r. do 30 sierpnia 2023 r.

5.	 Autorska wystawa digital painting pt.: Vivir 
con Color w Tribunalle Supremo Elleciones na Co-
sta Rica 30. 06. 2023 r.

6.	 Kurator i uczestnik wystawy zbiorowej  
pt.: Conectando Culturas w EMAI Santa Anna,  
Costa Rica 30.07. 2023 r. 

7.	 Otwarcie autorskiej Galerii Fullfilment na 
Gdańskiej 19/14 Łódź wraz z mężem Marcinem 
Dąbrowskim, prezentacja prac malarskich, rysun-
kowych, obiektowych, fotograficznych, działalność 
promująca sztukę i klukturę. Warsztaty artystyczne 
dla różnych grup wiekowych.  

b.	 Kurator 
Dokonania przed uzyskaniem stopnia doktora: 

1.	 Kurator wystawy studentów III roku TTFiT 
ASP w Łodzi, 09. 03. 2012 r.,

2.	 Kurator wystawy studentów II roku TTFiT 
ASP w Łodzi, pt. Techniki, 10.03.2017 r. 

3.	 Kurator wystawy pt.: Obiekty Kobro wraz  
z performancem w wykonaniu studentów I i III 
roku TTFiTw Galeria thINK AID oraz ATM,  
19.05 – 21.08.2018 r.

4.	 Kurator wystawy artysty Michael’a Picado 
pt.: Tributo, Galeria Wolna Przestrzeń Wydział 
Sztuk Wizualnych na ASP w Łodzi, 15.05.2019 r. 

5.	 Kurator wystawy rysunków artysty Lukasa 
Dymnego pt.: Drawings, Galeria Akademi Twór-
czego Myślenia w Pałacu Arnolda Stillera w Łodzi, 
18.05.2019 r. 

6.	 Kurator wystawy foto paintingu artysty Ju-
liana Ramireza pt.: Shadow, Galeria thiNK AID 
i Akademia Twórczego Myślenia w Pałac Arnolda 
Stillera w Łodzi, 18.05.2019 r.  
 
Dokonania po uzyskaniu stopnia doktora: 

1.	 Kurator wystawy artysty Johna Caputo  
pt.: APHOTEOZIS Galeria Wolna Przestrzeń ASP 
w Łodzi, 10.01. 2020 r. 

2.	 Kurator wystawy artysty i profesora sztuki  
z Florydy Johna Caputo pt.: APHOTEOZIS II  
Galeria Pop and Art. 6.03 2020 r. 

3.	 Kurator wystawy Izumi Joshidy pt.: 3D Print 
w Galeria Wolna Przestrzeń ASP w Łodzi,  
7.03. 2020 r.

4.	 Kurator wystawy aktorki, pisarki i rysow-
niczki Danuty Stępień pt.: Lanckorona w piśmie 
obrazie, Dwór w Lanckoronie, 3.10.2020 r. 

5.	 Kurator wystawy fotografii w ramach projek-
tu pt.: Nowoczesna perspektywa Żubardzki Ośrodek 
Kultury. Wystawa pt.: FOTO FUZJA, zdjęcia zreali-
zowane przez młodych fotografów Zespołu Szkół 
Przemysłu Mody. 2-28.02.2022 r. 

6.	 Kurator wystawy fotografii pt.: Marcin Dą-
browski i uczniowie w ramach projektu unijnego 
pt.: Nowoczesna perspektywa, Galerii Wolna Prze-
strzeń ASP w Łodzi, 6.06. 2021 r. 

7.	 Kurator wystawy meksykańskiej rzeźbiarki 
Edy Bautisty pt.: Esencja w Galerii Wolna Prze-
strzeń ASP w Łodzi, 19.05.2022 r.

8.	 Kurator wystawy pt.: Konfrontacje w Dell 
Technologies w Łodzi. Wystawa pokazująca twór-
czość studentów Pracowni Teorii I Praktyki Sceno-
graficznej oraz dwóch Instytutów: Instytutu Eduka-
cji Artystycznej w Zakresie Sztuk Plastycznych oraz 
Instytutu Animacji i Gier. Maj/wrzesień 2023 r.

9.	  Kurator wystawy malarstwa Tatiany Augillar 
Orozco pt.: Universos Paralelos Galeria Wolna Prze-
strzeń ASP w Łodzi, 12.05.2023 r.

10.	 Kurator wystawy pt.: Konfrontacje: kostium, 
obiekt, fotografia Galeria Wolna Przestrzeń ASP 
 w Łodzi, 20.03.2023 r. 
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c.	 Praca dydaktyczna 
Dokonania przed uzyskaniem stopnia doktora: 

1.	 Realizacja autorskiego programu Pracowni 
Teorii i Praktyki Scenograficznej na Wydziale Edu-
kacji Artystycznie ASP w Łodzi. 2009/2025 r.

2.	 Nawiązanie współpracy ASP w Łodzi oraz 
PWSFiTV w Łodzi w ramach, której studenci wy-
konywali scenografię i kostiumy do filmów realizo-
wanych przez studentów Wydziału Reżyserskiego 
 i Operatorskiego. 2012 r.

3.	 Opiekun koła naukowego 2017/2025 r.:  
	 o Reżyseria performance’u pt.: Form Akcja 
zrealizowanego wraz ze studentami podczas wysta-
wy pt.: My, spadkobiercy KOBRO, Galeria Kobro,  
ASP w Łodzi, 13.01.2017 r. 
	 o Reżyseria performance’u pt.: Czarny Teatr 
Wyspiańskiego , Galeria thiNKAID Pałac Arnolda 
Stilllera w Łodzi, 19.05.2018 r, ASP w Łodzi,  
09. 03. 2012 r., 
	 o Współpraca z Teatrem Powszechnym 
w Łodzi 2015/2025 r. Studenci korzystają z dar-
mowych wejściówek na spektakle w ramach Mię-
dzynarodowego Festiwalu Sztuk Przyjemnych 
i Nieprzyjemnych. Realizują instalacje, uczestniczą 
w konferencjach, panelach dyskusyjnych, wysta-
wach, odbywają praktyki. 
 
Dokonania po uzyskaniu stopnia doktora: 

1.	 Kurator wystawy pt.: Dotknij Scenografii. 
Finisaż 27.01.2022 r. Wystawa retrospektywna 
Pracowni Teorii I Praktyki Scenograficznej po 12 
latach. Podsumowanie działalności edukacyjnej 
dr Justyny Cieślik - Dąbrowskiej w Galerii Wolna 
Przestrzeń ASP w Łodzi., 20.12.2021 – 28.01.2022.  

d.	 Funkcje pełnione na ASP w Łodzi 
Dokonania przed uzyskaniem stopnia doktora: 

1.	 Koordynator ds. Promocji Dydaktyki od 
17.11.2016 r.

2.	 W 2017/2018 r., opiekun Koła Naukowego 
Interdyscyplinarnych Działań Scenicznych Przy 
Pracowni Teorii i Praktyki Scenograficznej. 

3.	 Komisarz dyplomów czerwiec/wrzesień  
2018 r.. 
 
 
 
 
 
 

Dokonania po uzyskaniem stopnia doktora: 

1.	 Członek Komisji Rekrutacyjnej ASP w Łodzi 
od 01.10.2021 r. do dnia 31.08.2024 r. Obecnie se-
kretarz Komisji.

2.	 Kierownik Pracowni Teorii I Praktyki Sce-
nograficznej w Instytucie Edukacji Artystyczne na 
Wydziale Sztuk Pięknych od 01.10.2020 r.  
do 31.08. 2024 r. 

3.	 Członek Komisji Kierunkowej ds. Potwier-
dzenia efektów uczenia się dla kierunku edukacja 
artystyczna w zakresie Sztuk plastycznych  
w 2021 r. 

4.	 Koordynator ds. Produkcji filmów promują-
cych kierunki studio na potrzeby rekrutacji  
w 2021 r.

5.	 Opiekun Galerii Wolna Przestrzeń Akademii 
Sztuk Pięknych w Łodzi w latach 2022 - 2024. 

6.	 Koordynator ds. Produkcji filmów w celu 
prezentacji sylwetek profesorów związanych  
z ASP w Łodzi.w 2021 r.

7.	 Opiekun Pleneru dla Instytutu Edukacji An-
tystatycznej Lipiec 2023 r. 

8.	  Opiekun Praktyk Studenckich  
w latach 2020 - 2025.

9.	  Recenzent 15 dyplomów

10.	 Promotor 7 dyplomów (5 sfinalizowanych, 
dwie prace pisemne magisterskie, jedna praca li-
cencjacka)

11.	 15.11.2024 r. weszłam w skład zespołu przy-
gotowującego raport samooceny Polskiej Komisji 
Akredytacyjnej.

12.	 30.10.2024 r. podpisałam powołanie do ze-
społu ds. utworzenia nowego kierunku i programu 
studiów Scenografia. 

13.	 Opiekun Koła Naukowego Interdyscypli-
narnych Działań Scenicznych Przy Pracowni Teorii 
i Praktyki Scenograficznej. 2023 - 2025 r. 
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e.	 Doświadczenie teatralne 
Wyrastając w przestrzeni teatralnej, za naturalny 
wybór uznawałam obranie ścieżki aktorskiej. Wy-
obrażałam sobie swoją karierę na deskach teatru. 
Od 2002 roku współpracowałam przy organizacji 
i prowadzeniu imprez kulturalnych (występy 
wokalne, realizacja identyfikacji wydarzeń, deko-
racji) w Miejskim Ośrodku Kultury w Konstan-
tynowie Łódzkim. Zaowocowało to w kolejnych 
latach kontaktami z Łódzką Organizacją Tury-
styczną i światem kultury i sztuki w Łodzi oraz  
w całym kraju podczas kolejnych edycji Polskiego 
Forum Kultury Samorządowej. Lata 2002–2008 
to współpraca ze Śródmiejskim Forum Kultury 
(obecnie Domem Literatury w Łodzi). Realizo-
wałam tam dekoracje, charakteryzacje, kostiumy 
oraz występowałam w spektaklach Studia Piosen-
ki Forum. Współtworzyłam spektakle z kierow-
nikiem muzycznym Teatru Jaracza prof. Teresą 
Stokowską-Gajdą oraz Kazimierzem Knolem, 
głównym choreografem Teatru Wielkiego. Poni-
żej znajdują się wszystkie spektakle, w których 
brałam udział. 
Dokonania przed uzyskaniem stopnia doktora: 

1.	 Dziewczyny bądźcie dla nas dobre na wiosnę 
– piosenki Wojciecha Młynarskiego (Śródmiejskie 
Forum Kultury, 2000) – występ wokalny.

2.	 Bez miłości ani rusz (Śródmiejskie Forum 
Kultury, 2001) – aktorka.

3.	 Bezsenny mus wiosenny. Piosenki J. Przybo-
ry i J. Wasowskiego (Śródmiejskie Forum Kultury, 
2001) – aktorka. 

4.	 Nasza jest noc  (Śródmiejskie Forum 
Kultury, 2002) – aktorka. 

5.	 Surabaja Johnny (Śródmiejskie Forum Kultu-
ry, 2003) – aktorka.

6.	 Pod dachami Paryża (Scena Kameralna Te-
atru Muzycznego w Łodzi, 2003) – dekoracje, ko-
stiumy, aktorka. 

7.	 Do ciebie, Polsko (spektakl z okazji Święta 
Niepodległości, 2003) – kostiumy, aktorka.

8.	 Swojskie stworzenie świata (spektakl poświę-
cony twórczości Mariana Załuckiego, Śródmiejskie 
Forum Kultury, 2003) – kostiumy, aktorka.

9.	 Arivederci Roma. Wieczór piosenki włoskiej 
(Śródmiejskie Forum Kultury, 2004) – dekoracje, 
kostiumy, aktorka. 

10.	W piątek wieczorem” (spektakl poetycko-
-muzyczny przygotowany z okazji 60. rocznicy 
zagłady Getta Łódzkiego, Śródmiejskie Forum Kul-
tury, 2004) – aktorka.

11.	Warszawski Nokturn (widowisko przygoto-
wane z okazji 60. rocznicy Powstania Warszawskie-
go, Śródmiejskie Forum Kultury, 2004) – aktorka. 

12.	Od Dreptaka do Cysorza (Śródmiejskie 
Forum Kultury, 2005) – aktorka. 

13.	 STOP klatka - wieczór piosenek Jonasza Ko-
fty (Śródmiejskie Forum Kultury, 2007) – aktorka.

14.	 Od Andrew Liloyda Webbera do Eltona Joh-
na (Śródmiejskie Forum Kultury, 2007) – aktorka.

15.	 Za siedmioma strunami (spektakl muzyczny, 
2007) – charakteryzacja i choreografia.

16.	 Książę i Żebrak (Narodowy Teatr Edukacji 
im. Adama Mickiewicza, Kraków, 2007) – sceno-
grafia.  

17.	 2008/2009 – współpraca z Fundacją Form 
Art. przy organizacji kącików plastycznych oraz 
animacji teatralnych podczas imprez kultural-
nych.

18.	Tak, jak malował pan Chagall (Studio Pio-
senki „Proforum”, kierownictwo muzyczne: Teresa 
Stokowska-Gajda, Teatr Nowy im. Kazimierza 
Dejmka w Łodzi 2009) – kostiumy, opieka sceno-
graficzna. 

19.	 Trzynastego (koncert w wykonaniu Studia 
Piosenki ProForum pod kierownictwem Teresy 
Stokowskiej-Gajdy, klub Mandala, Łódź, 2009) – 
kostiumy i charakteryzacja.

20.	 Nasza miłość wojenna (spektakl, Teatr 
Nowy, 2009) – kostiumy i charakteryzacja. 

21.	 Dom Bernardy Alba (spektakl, Teatr Mu-
zyczny w Łodzi, 2010) – kostiumy.

22.	 Lewy prosty (widowisko improwizowane, 
Ośrodek Kultury Karolew, 2011) – scenografia.

23.	 Piotr Hertel – piosenki nie tylko z teatru 
(2011) – scenografia, kostiumy, charakteryzacja, 
projekt plakatu, folderu i zaproszenia. 

24.	 Spektakl plastyczny Koła Teatralnego wraz 
z II rokiem Technik Teatralnych Filmowych i Te-
lewizyjnych ASP Łódź (wrzesień 2012 – czerwiec 
2013) – opieka artystyczna.

25.	 Twórca scenografii i współtwórca projektu 
pt.: Rozświetleni w czarnym teatrze, 2017 r. Nagroda 
Jury konkursu Koalicje Kultur 2017 r. 

26.	 Reżyseria Performance Eksperymentalnego 
Studia Scenograficznego pt.: Czarny Teatr 
Wyspiańskiego ATM Akademia Twórczego 
Myślenia Pałac Arnolda Stillera w Łodzi, 
19.05.2018 r. -
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27.	 Realizator scenografii i współtwórca 
projektu pt.: Rozświetleni w czarnym teatrze, 
nagrodzonego przez Jury konkursu Koalicje Kultur 
2017 r. 

28.	 Twórca instalacji w ramach 
Międzynarodowego Festiwalu Sztuk Przyjemnych 
i Nieprzyjemnych pt.: Skażeni Awangardą. 
Instalacja prezentowana w obiegu publicznym 
w Manufakturze. Ponowna prezentacja podczas 
Nocy Muzeów wydarzenie pt.: Czytanie Awangardy 
Teatr Powszechny Łódź, 04./05. 2017 r.

29.	 Twórca instalacji pt.: Niebezpiecznie jest 
schodzić ze sceny. Instalacja wykonana wraz ze 
studentami TTFiT w ramach Międzynarodowego 
Festiwalu Sztuk Przyjemnych i Nieprzyjemnych. 
Łódź Manufaktura, 1.03/2.04. 2018 r.

30.	 Opieka artystyczna i współautor projektu 
improwizacji multimedialnej pt.: Szekspir Inter 
improwizacja, Międzynarodowy Dzień Teatru. 
Projekt wykonywany przy współpracy ze 
studentami TTFiT. Projekt realizowany przez 
Akademicki Ośrodek Inicjatyw Artystycznych oraz 
Fundację Wyspa Kreacjuszy, 27.03. 2018 r.

31.	 Uczestnik performance z rzeźbami 
Jimeneza Deridy w przestrzeni publicznej San Jose, 
15.02.2019 r. 

32.	 Moderator spotkania z Pawłem Hajnclem 
na Gali Finałowej Łódź Miastem Talentów, 
Akademicki Ośrodek Inicjatyw Artystycznych 
Łódź, 8.06.2019 r. 

33.	 Twórca Instalacji pt.: Publiczność w ramach 
Międzynarodowego Festiwalu Sztuk Przyjemnych 
i Nieprzyjemnych, Manufaktura Łódź , 8 Marca 
2019 r.  
 
Dokonania po uzyskaniu stopnia doktora: 

1.	 Współpraca reżyserska spektaklu, gra ak-
torska w spektaklu ku pamięci Teresy Stokowskiej 
Gajdy pt.: Żyj Kolorowo.

2.	 Twórca Instalacji O Teatr! Międzynarodowy 
Festiwal Sztuk Przyjemnych i Nieprzyjemnych, 
Manufaktura Łódź, marzec 2020 r. 

f.	 Doświadczenie filmowe 
Doświadczenie zawodowe i artystyczne rozpoczę-
łam jako absolwentka kulturoznawstwa Uniwer-
sytetu Łódzkiego, podejmując współpracę przy 
swojej pierwszej produkcji filmowej, jaką był film 
pt. Leśne Doły w reżyserii Sławomira Kuligow-
skiego. Działanie w obszarze filmu realizowałam 
na przestrzeni kolejnych lat, realizując głównie 

kostiumy do etiud, filmów długo- i krótkome-
trażowych, reklam. Ostatnią realizacją kinową 
był film pt. Sąsiady w reżyserii Grzegorza Króli-
kiewicza, byłam tam II kostiumografem. Zreali-
zowałam kostiumowo ponad 200 reklam telewi-
zyjnych, tworzyłam kino artystyczne, teledyski, 
pracowałam również przy serialu TVN. Miałam 
zaszczyt współpracować z wielkimi postaciami 
kina: Grzegorzem Królikiewiczem, Zbigniewem 
Warpechowskim, Krzysztofem Ptakiem, Pio-
trem Złotorowiczem, Bartoszem Warwasem, 
Pawłem Majem, Karolem Stadnikiem, Adrianem 
Pankiem, Grzegorzem Dębowskim. Wiele zreali-
zowanych z moim udziałem filmów zdobywało 
nagrody na polskich festiwalach, np. nagroda dla 
filmu Nie dotyczy rowerów na Festiwalu w Gdyni 
czy też kilkadziesiąt nagród międzynarodowych 
dla filmu Matka Ziemia. Spotkałam na swej dro-
dze wybitnych aktorów, m.in. Ewę Błaszczyk, 
Annę Muchę, Katarzynę Herman, Małgorzatę 
Pieńkowsą, Krystynę Jandę, Jana Peszka, Piotra 
Głowackiego i wielu innych. Przez wiele lat two-
rzyłam kostiumy do filmów i etiud w PWSFTviT 
im. Leona Schillera w Łodzi. Zainicjowałam 
również współpracę pomiędzy Szkołą Filmową 
a ASP w Łodzi, by umożliwić praktykę naszym 
studentom przy realizacji filmów. Doświadczenie 
przy produkcji filmów przełożyło się na potrzebę 
edukowania innych – na rodzimym wydziale od 
wielu lat uczę studentów, jak przygotować się do 
roli scenografa lub kostiumografa. 
 
 
Dokonania przed uzyskaniem stopnia doktora: 

Główny kostiumograf:

•	 Dwoje biednych Rumunów mówiących  
po polsku, Teatr Telewizji, 2009,

•	 Urodziny (reż. Piotr Kolski), etiuda szkolna 
w PWSFTviT w Łodzi, 2008,

•	 Ballad of This Man (reż. Piotr Litwin), etiuda 
szkolna w PWSFTviT w Łodzi, 2010,

•	 Protokoły mędrców Syjonu (reż. Bartosz 
Wyrwas), etiuda szkolna w PWSFTviT w Łodzi, 
2011,

•	 Gen wolności, reklama społecznościowa, 
2011,

•	 Dom starych ludzi (reż. Matej Bobrik), etiuda 
szkolna w PWSFTviT w Łodzi, 2011,

•	 Spisek, etiuda, etiuda szkolna w PWSFTviT  
w Łodzi, 2011,

•	 Zastrzeż dowód (reklama internetowa  
PKO SA, akcja Stowarzyszenia Banków Polskich, 
2011),
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•	 Początki kina (film na rocznicę otwarcia kina 
w Słubicach, Festiwal Most Słubice/Frakfurt, 
2013),

•	 Jaskółka (reż. Bartosz Warwas, pierwszy raz 
w historii film fabularny wyprodukowane przez 
PWSFTviT  trafił do kin, 2013),

•	 Jutro jest dziś (teledysk, zdjęcia Remigiusz 
Wojaczek, 2013),

•	 Matka Ziemia (reż. Piotr Złotorowicz,  
etiuda szkolna, 2014),

•	 Korepetytor  (reż. Artur Pilarczyk, pilot  
serialu, 2015),

•	 Wesołowska i mediatorzy  
(serial fabularny, 2015),

•	 NDR (reż. Grzegorz Dębowski, film krótko-
metrażowy, 2016),

•	 Ogniwo (reż. Paweł Maj, etiuda szkolna, 
2016),

•	 Leśne Doły (reż. Sławomir Kuligowski, film 
fabularny, 2006/2008/2011),

•	 przygotowanie kostiumów do ponad 200 
reklam telewizyjnych Aflofarm Farmacja Polska, 
Sp. z. o.o., 2010-2015 
 
Drugi kostiumograf:

•	 Sąsiady (film fabularny w reż. Grzegorza 
Królikiewicza, 2014).

Scenografia:

•	 Czarna góra (etiuda szkolna, 2015/2016),

•	 DN-NIGHTWR, Mount BLANC (scenografia 
do reklamy, 2016),

•	 Ultraviolet, sezon 2 (jeden dzień zdjęciowy, 
2019).

Charakteryzacja, fryzury:

•	 Moonshine (film animowany, 2013). 
 
Dokonania po uzyskaniu stopnia doktora: 

1.	 Stworzenie filmu promującego wystawę  
Punkty wspólne z pracownią obrazu Reżyseria  
i ostateczny wygląd filmu. Operator i montaż Ja-
rosław Darnowski. Dzięki realizacjom filmowym 
udało się mimo okresu zamknięcia stworzyć zarów-
no wystawy jak ich promocje, która udostępniona 
była wszystkim on-line.:  
https://youtu.be/Nn4DiMz6Xn8  
Czas trwania filmu 2:54, 

2.	 Reżyseria filmu promującego wystawę Tria et 
sex sex per sex compositionem solecismum. Intencją 
filmu było przeniesienie zagadnień związanych z 
kompozycją obrazu na materiał filmowy. Ekspery-
menty z tekstem i filozoficzne podejście autora było 
preludium do powstania ciekawego filmu promo-
cyjnego. Czas pandemii COVID sprawił, że filmy 
promocyjne były jedyną możliwością na promocję 
artystów i działalność Galerii Wolna Przestrzeń. 
Założeniem twórczym była również prezentacja 
prac. https://youtu.be/j0f401h2XYM, czas trwania 
1:39

3.	 Stworzenie 11 filmów promujących ASP  
i pokazujących możliwości naukowe i artystycz-
ne studentów i pedagogów (Instytutu: Rzeźby, 
Malarstwa, Edukacji Artystycznej, Projektowania 
Wnętrz, Ubioru, Wzornictwa, Grafiki Warsztato-
wej, Nowych Mediów, Grafiki Projektowej, Tka-
niny. Promocja w postaci filmów przełożyła się na 
najwyższą w historii frekwencję. Data publikacji 
filmów marzec 2021 r. You tube ok 5000 oglądają-
cych, facebook 35 000 wyświetleń. Filmy powstały 
przy współpracy z J. Darnowskim oraz I. Wojtyczką 
organizującą zdjęcia. Pomysł i reżyseria filmu oraz 
są mojego autorstwa. Filmy mają charakter doku-
mentalny i powstały według autorskiego pomysłu. 
https://www.youtube.com/watch?v=ljBI2b4iHxk, 
Film trwa 3:53

4.	 Twórca projektu pt.: Rozmowa z mistrzem, 
reżyseria filmów dokumentalnych o wybitnych syl-
wetkach ASP w Łodzi tj. min. Jerzy Treliński, Ry-
szard Hunger, Andrzej Wiesław Bartczak, Roman 
Modzelewski, Włodzimierz Stelmaszczyk, Lesław 
Miśkiewicz. 

5.	 Reżyseria filmu pt. Nie po prostu Miśkiewicz 
premiera w ASP Łódź podczas wystawy retrospek-
tywnej Prof. Lesława Miśkiewicza – dn.

6.	 Reżyseria filmu pt. Hunger premiera  
w ASP Łódź podczas wystawy z okazji rocznicy  
80 lecia ASP, Prof. Ryszarda Hungera – dn.

7.	 Reżyseria filmu pt. Art. Synergia  
o prof. Jerzy Trelińskim, oczekuje na premierę.

8.	  Reżyseria filmu pt. Sfumato o prof. Włodzi-
mierzu Stelmaszczyku, w trakcie realizacji.
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g.	 Nagrody 
Dokonania przed uzyskaniem stopnia doktora: 

1.	 Wyróżnienie w konkursie fotograficznym  
pt.: Cuda Natury Wernisaż 30. 04. 2011 r.

2.	 Nagroda Zespołowa Rektora ASP w Łodzi 
20.12.2017r.  
„Za szczególną aktywność organizacyjną, zaanga-
żowanie w promocję Akademii i Wydziału Sztuk 
Wizualnych, wkład w przygotowanie danych do pa-
rametryzacji, co przyczyniło się do uzyskania przez 
Wydział kategorii „A”, wzorową postawę w pracy 
dydaktycznej” 
Rektor prof. Jolanta Rudzka Habisiak

3.	 Nagroda II stopnia Rektora ASP w Łodzi 
20.12.2021 r. 
„Za znaczące osiągnięcia organizacyjne i dydak-
tyczne, szczególny wkład w funkcjonowanie Insty-
tutu Edukacji Artystycznej, niezwykłe zaangażowa-
nie w promocję Akademii poprzez zrealizowanie 
filmów reklamujących wszystkie kierunki studiów 
prowadzone w ASP w Łodzi, inspirowanie i wspo-
maganie rozwoju twórczego studentów, sięganie po 
innowacyjne metody nauczania, dbałość o wysoki 
poziom i atrakcyjność kształcenia”  
 
Dokonania po uzyskaniu stopnia doktora: 

1.	 Medal za dokonania Artystyczne na 600 lecie 
Łodzi 2023 r.  
„Świętując 600 lecie nadania Łodzi praw miejskich, 
przywołujemy historię naszego Miasta i ludzi, któ-
rzy je tworzyli. Równie ważne jest to, co tu i teraz, 
współcześni budowniczy Łodzi, ludzie reprezentu-
jący różne dziedziny nauki, kultury, sportu, życia 
społecznego. Z ogromną wdzięcznością i radością 
pragnę złożyć podziękowania za Pani zaangażowa-
nie i pasję, która jest pracą i pracę, która jest pasją. 
Życzę Pani energii i determinacji w podejmowaniu 
kolejnych działań”  
Prezydent Miasta Łodzi Hanna Zdanowska:  



english

miejsce	
	 Galeria Promocji Młodych,  
	 BOK „Rondo”, ul. Limanowskiego 166 
	 Łódź
czas
	 17 grudzień, 2008 rok

	 Kamień i Lawa

Aneta Skibińska była absolwentką Akademii Sztuk Pięk-
nych w Łodzi, gdzie uzyskała dyplom na Wydziale Tka-
niny i Ubioru w pracowni prof. Marka Czajkowskiego. 
Justyna Cieślik ukończyła teatrologię na Uniwersytecie 
Łódzkim i w tym czasie studiowała na czwartym roku 
Wydziału Edukacji Wizualnej ASP, w pracowni prof. Wło-
dzimierza Stelmaszczyka, specjalizując się w malarstwie.

Obie artystki łączyło przywiązanie do abstrakcji inspiro-
wanej pejzażem, choć różniły się temperamentem, paletą 
barw oraz źródłami inspiracji.

Aneta Skibińska zaprezentowała cykl sześciu obrazów za-
tytułowany „Kamienie”. Kamień, symbolizujący trwałość 
i niezmienność w zmieniającym się świecie, pełnił tu funk-
cję nośnika historii i czasu. Artystka oddała jego fakturę, 
dodając do akrylowej farby drobinki potłuczonych bom-
bek, delikatnie rozdzierając podłoże (sklejkę pokrytą płót-
nem) oraz włączając do kompozycji elementy metalowe. 
Precyzyjne kompozycje oparte na układzie pasowym oraz 
subtelne przejścia kolorystyczne świadczyły o wysokim 
poziomie warsztatu artystycznego. Widać było też wyraźne 
nawiązania do tkaniny – łączenie różnych faktur oraz ko-
lorystyczne akcenty przypominające aplikacje.

Justyna Cieślik reprezentowała bardziej spontaniczne po-
dejście. Swobodnie operowała kolorem, dążąc do ekspresji 
i siły wyrazu. Jej obrazy zatytułowane były słowami za-
czerpniętymi ze słownika teatralnego – „Akty” nie przed-
stawiały nagich postaci, lecz dramatyczne sceny, w których 
główną rolę odgrywały barwy i formy. Najciekawszym 
elementem wystawy była grupa szkiców malarskich poka-
zana pod nazwą „Epizod”.

- tekst z folderu autorstwa prof. Anny Leśniak

Aneta Skibińska was a graduate of the Academy of Fine 
Arts in Łódź, where she obtained her diploma from the 
Faculty of Textiles and Fashion under the supervision 
of Professor Marek Czajkowski. Justyna Cieślik, on the 
other hand, had completed her studies in Theatre Studies 
at the University of Łódź and was at that time enrolled in 
the fourth year of the Faculty of Visual Education at the 
Academy of Fine Arts, studying painting under Professor 
Włodzimierz Stelmaszczyk.

Both artists were united by a commitment to abstraction 
inspired by landscape, although they differed in tempera-
ment, color palette, and sources of inspiration.

Aneta Skibińska presented a series of six paintings entitled 
Stones. The stone, symbolizing permanence and immuta-
bility in a changing world, served here as a carrier of histo-
ry and time. The artist rendered its texture by adding cru-
shed glass fragments from broken Christmas ornaments 
to acrylic paint, gently distressing the substrate (plywood 
covered with canvas), and incorporating metallic elements 
into the composition. The precise compositions based on a 
strip-like arrangement and subtle color transitions testified 
to a high level of artistic craftsmanship. There were also 
evident references to textiles — the combination of various 
textures and color accents reminiscent of appliqué.

Justyna Cieślik represented a more spontaneous approach. 
She handled color freely, striving for expression and inten-
sity of impact. Her paintings, titled with terms borrowed 
from theatrical vocabulary — Acts — did not depict nude 
figures but rather dramatic scenes in which color and form 
played the leading roles. The most compelling element of 
the exhibition was a series of painting sketches presented 
under the title Episode.

– text from the folder by Prof. Anna Leśniak
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english

miejsce	
	 Galeria Ogród Sztuki 
	 Konstantynów Łódzki
czas
	 10 listopada 2016 rok

	 All Over

Wystawa ALL OVER – malarstwo, kostiumy, scenografia 
jest zwieńczeniem projektu badawczego, zakładającego 
analizę relacji pomiędzy strukturą malarską a scenogra-
ficzną. Tytuł wystawy, będący określeniem założeń ma-
larskich realizujących się głównie w twórczości Jacksona 
Pollocka, przedstawiciela action painting, lokuje temat 
scenografii i kostiumu w ściśle określonym kontekście. 
Autorka podkreśla, że wspólną zasadą łączącą ten typ ma-
larstwa z zagadnieniami scenografii i kostiumu jest fakt, 
iż stanowią one fragment większej całości. Pars pro toto 
– totum pro parte – część przez całość, całość przez część. 
Idea ta realizuje się zarówno w przestrzeni kadru, jak i na 
płaszczyźnie obrazu.

All over – obraz bezgraniczny – również w metaforycznym 
sensie określa pole zainteresowań autorki, badającej relacje 
między malarstwem a scenografią, scenografią a kostiu-
mem. Autorka w swoich pracach magisterskich, powsta-
łych na Uniwersytecie Łódzkim („Malarskość scenografii 
polskiej XX wieku”) oraz na Akademii Sztuk Pięknych 
w Łodzi („Treliński i Kudlička – plastyczność w operze”), 
dowodzi, że tradycja polskiej scenografii ściśle związana 
jest z językiem malarskim.

Proponowany projekt bada te zależności w praktyce, prze-
suwając pole zainteresowań w stronę kostiumu – będącego 
zawodową specjalizacją autorki. Projekt stanowi także 
próbę działania performatywnego, angażującego widzów 
w interakcję z obrazem. Autorka podejmuje się określenia 
współczesnego stosunku do wybranych zagadnień, zgod-
nie z obecną tendencją odłączania się scenografii od teatru 
i filmu na rzecz instalacji czy sztuki performance. 

The exhibition ALL OVER – painting, costume, sceno-
graphy is the culmination of a research project focused on 
exploring the relationship between painterly and sceno-
graphic structure. The title of the exhibition, derived from 
the visual concept of all-over painting – most prominently 
represented in the work of Jackson Pollock and the action 
painting movement – places the theme of scenography and 
costume within a clearly defined artistic context. The artist 
emphasizes that the common principle linking this type of 
painting with scenography and costume lies in their func-
tion as fragments of a greater whole. Pars pro toto – totum 
pro parte – part through the whole, the whole through the 
part. This idea is realized both within the frame and across 
the picture plane.

All over – the limitless image – metaphorically reflects the 
artist’s area of interest: exploring the connections between 
painting and scenography, scenography and costume. In 
her MA theses, written at the University of Łódź (“The 
Painterliness of 20th Century Polish Scenography”) and 
at the Academy of Fine Arts in Łódź (“Treliński and Ku-
dlička – Visuality in Opera”), the artist demonstrates that 
the tradition of Polish scenography is closely linked with 
the language of painting.

The proposed project explores these interrelations in prac-
tice, shifting the focus toward costume – the artist’s pro-
fessional specialization. The project is also an attempt at 
performative action, engaging viewers in interaction with 
the image. The artist examines current approaches to these 
subjects in line with contemporary trends in scenography, 
which increasingly separate from theatre and film, moving 
toward installation and performance art.
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Ukończyła Akademię Sztuk Pięknych 
im. Władysława Strzemińskiego w Ło-
dzi, dyplomem z malarstwa u prof. 
Włodzimierza Stelmaszczyka oraz dy-
plomem w Pracowni Multimediów 
prof. Wiesława Karolaka. Absolwentka 
Uniwersytetu Łódzkiego na kierunku 
Kulturoznawstwo, specjalizacja Teatro-
logia. Prowadzi zajęcia dotyczące Hi-
storii Teatru i Scenografii, Kostiumu oraz 
Zagadnień Scenografii Filmowej i Te-
atralnej na Wydziale Sztuk Wizualnych. 
Justyna Cieślik-Płusa jest czynnym ko-
stiumografem, pracującym na planach 
filmowych. Zrealizowała kostiumy do 
takich filmów jak m. in. : LEŚNE DOŁY 
Sławomira Kuligowskiego, SĄSIADY 
Grzegorza Królikiewicza, WESOŁOW-
SKA I MEDIATORZY TVN, JASKÓŁKA Bar-
tosza Warwasa, KOREPETYTOR Artura 
Pilarczyka, NIE DOTYCZY ROWERÓW  
Grzegorza Dębowskiego - Film nagro-
dzony w Gdyni 2016 r.,  ELEKTROWNIA 
Pawła Maja, MATKA ZIEMIA Piotra Zło-
torowicza: film nagradzany na wielu 
festiwalach na całym świecie 2014 r., 
URODZINY Piotra Kolskiego, MOON-
SHAIN Michała Poniedzielskiego, LO-
DZER FRAU spektakl/film Anny Niewia-
domskiej.
Doświadczenie scenograficzne i kostiu-
mowe oraz aktorskie zdobyła realizując 

Opracowanie graficzne i skład folderu: Elżbieta Kusińska

Justyna Cieślik-Płusa
spektakle muzyczne Studia Piosenki 
Forum takie m.in. : Dziewczyny bądź-
cie dla nas dobre na wiosnę  – piosen-
ki Wojciecha Młynarskiego, Bezsenny 
mus wiosenny – piosenki J. Przybory i 
J. Wasowskiego , Bez miłości ani rusz 
– piosenki francuskie, Nasza jest noc 
– piosenki międzywojenne, Surabaja 
Johnny – songi B. Brechta i piosenki 
M. Dietrich, Swojskie stworzenie świa-
ta – spektakl poświęcony twórczości 
Mariana Załuckiego,  Arivederci Roma 
– wieczór piosenki włoskiej. Justyna 
Cieślik-Płusa współpracuje z PWSFTv i T 
, Akademickim Ośrodkiem Inicjatyw Ar-
tystycznych, Miejskim Ośrodkiem Kul-
tury w Konstantynowie Łódzkim  oraz 
alternatywnymi grupami kreatywnymi. 
Wspiera działalność Fundacji Plastelina, 
Form Art, na rzecz rozwoju twórczości 
młodzieży. Prowadzi warsztaty i reali-
zuje autorskie projekty twórcze.  Bierze 
udział w ogólnopolskich i międzynaro-
dowych plenerach malarskich oraz re-
alizuje projekty edukacyjno-artystyczne 
m.in.: INTER ART, SZTUKA SZUKA, DIA-
LOGI Z PRZESTRZENIĄ, TOLERAKCJA, 
SZTUKA NIE DZIELI, SPLOTY wraz ze 
studentami z drugiego roku studiów 
Technik Teatralno Filmowych zapocząt-
kowała działalność Eksperymentalnego 
Studia Scenograficznego.

Galeria OGRÓD SZTUKI
95-050 Konstantynów Łódzki, ul. Jana Pawła II 9

tel. 42 211 62 89, e-mail: galeria@konstantynow.pl

mok@konstantynow.pl, www.mok.org.pl

Wystawa Justyny Cieślik-Płusy

Wernisaż
10 listopada 2016, godz. 18.00

Wystawa czynna: 11.11 -10.12. 2016

m a l a r s t w o
k o s t i u m
s c e n o g r a f i a

Jeśli się myśli o teatrze, trzeba zaczynać od koloru
Stanisław Wyspiański

Wystawa ALL OVER malarstwo, kostium, scenografia jest 
zwieńczeniem projektu badawczego, zakładającego badanie 
relacji struktury malarskiej i scenograficznej.

Tytuł wystawy będący określeniem założeń malarskich, reali-
zujących się głównie w twórczości malarza action painting 
Jacksona Pollcka, lokuje temat dotyczący scenografii i kostiu-
mu w ściśle określonym kontekście. Autorka tym samym pod-
kreśla, iż wspólna zasadą łączącą ten typ malarstwa i zagad-
nienia dotyczące scenografii i kostiumu jest fakt, że stanowią 
one fragment większej całości. Pars pro totum-totum pro par-
te – część przez całość – całość przez część. Idea ta realizuje się 
zarówno w przestrzeni kadru jak i na płaszczyźnie obrazu. All 
over – obraz bezgraniczny również w  metaforycznym  sensie 
określa pole zainteresowań autorki, badającej relacje między 
malarstwem a scenografią – scenografią a kostiumem. 

Autorka wystawy w pracach magisterskich stworzonych  
na Uniwersytecie Łódzkim Malarskość scenografii polskiej XX 
wieku oraz. Treliński i Kudlička – plastyczność w operze na Akade-
mii Sztuk Pięknych w Łodzi, dowodzi iż tradycja polskiej sceno-
grafii ściśle związana jest z językiem malarskim. Proponowany 
projekt bada wymienione zależności w praktyce, przesuwając 
pole zainteresowań w kierunku kostiumu, będącego specjali-
zacją zawodową autorki. Projekt jest również próbą działania 
performatywnego, angażującego widzów w interakcję z ob-
razem. Autorka podejmie się określenia współczesnego sto-
sunku do wybranych zagadnień, zgodnie z obecną tendencją 
odłączania się scenografii od teatru i filmu, w kierunku instala-
cji czy sztuki performance.

Założeniem projektu jest badanie struktury malarskiej i jej 
wpływu na budowanie przestrzeni scenograficznej oraz two-
rzenie kostiumu w filmie. Autorka przedstawia cykl szkiców 
kostiumowych do filmu Grzegorza Królikiewicza SĄSIADY oraz 
relacje fotograficzną z planów zdjęciowych. Autorka pokazuje 
punkt wyjścia w pustej przestrzeni sześcianu, będącego me-
taforycznym odniesieniem do przestrzeni scenograficznej, 
której granice otwiera zaczerpnięta ze sztuki Land artu ziemia. 
Kolejnym wątkiem są przestrzenne obrazy wnikające w struk-
turę galerii nazwane autorkę scenami graficznymi. 

Malarska struktura, łączy się w graficznych kompozycjach  
i  wnika w ściany galerii. Podobnie jak bohaterowie filmu SĄ-
SIADY kostiumem wtapiali się w scenografię. Temat dotyczący 
obiektów malarskich zapoczątkowany projektem badawczym 
stanowi początek rozważań, których zwieńczeniem stanie się 
praca doktorska. 

Wiadomo, że na cokol-
wiek patrzał Wyspiański 
natychmiast przyoblekało 
się w jego niezwykłej fan-
tazji w formy żywej sztu-
ki malarskiej; gdy oko jego 
spoczęło na obrazie, ob-
raz ten nabierał znowuż 
życia scenicznego.

Wiktor Brumer
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Ukończyła Akademię Sztuk Pięknych 
im. Władysława Strzemińskiego w Ło-
dzi, dyplomem z malarstwa u prof. 
Włodzimierza Stelmaszczyka oraz dy-
plomem w Pracowni Multimediów 
prof. Wiesława Karolaka. Absolwentka 
Uniwersytetu Łódzkiego na kierunku 
Kulturoznawstwo, specjalizacja Teatro-
logia. Prowadzi zajęcia dotyczące Hi-
storii Teatru i Scenografii, Kostiumu oraz 
Zagadnień Scenografii Filmowej i Te-
atralnej na Wydziale Sztuk Wizualnych. 
Justyna Cieślik-Płusa jest czynnym ko-
stiumografem, pracującym na planach 
filmowych. Zrealizowała kostiumy do 
takich filmów jak m. in. : LEŚNE DOŁY 
Sławomira Kuligowskiego, SĄSIADY 
Grzegorza Królikiewicza, WESOŁOW-
SKA I MEDIATORZY TVN, JASKÓŁKA Bar-
tosza Warwasa, KOREPETYTOR Artura 
Pilarczyka, NIE DOTYCZY ROWERÓW  
Grzegorza Dębowskiego - Film nagro-
dzony w Gdyni 2016 r.,  ELEKTROWNIA 
Pawła Maja, MATKA ZIEMIA Piotra Zło-
torowicza: film nagradzany na wielu 
festiwalach na całym świecie 2014 r., 
URODZINY Piotra Kolskiego, MOON-
SHAIN Michała Poniedzielskiego, LO-
DZER FRAU spektakl/film Anny Niewia-
domskiej.
Doświadczenie scenograficzne i kostiu-
mowe oraz aktorskie zdobyła realizując 

Opracowanie graficzne i skład folderu: Elżbieta Kusińska

Justyna Cieślik-Płusa
spektakle muzyczne Studia Piosenki 
Forum takie m.in. : Dziewczyny bądź-
cie dla nas dobre na wiosnę  – piosen-
ki Wojciecha Młynarskiego, Bezsenny 
mus wiosenny – piosenki J. Przybory i 
J. Wasowskiego , Bez miłości ani rusz 
– piosenki francuskie, Nasza jest noc 
– piosenki międzywojenne, Surabaja 
Johnny – songi B. Brechta i piosenki 
M. Dietrich, Swojskie stworzenie świa-
ta – spektakl poświęcony twórczości 
Mariana Załuckiego,  Arivederci Roma 
– wieczór piosenki włoskiej. Justyna 
Cieślik-Płusa współpracuje z PWSFTv i T 
, Akademickim Ośrodkiem Inicjatyw Ar-
tystycznych, Miejskim Ośrodkiem Kul-
tury w Konstantynowie Łódzkim  oraz 
alternatywnymi grupami kreatywnymi. 
Wspiera działalność Fundacji Plastelina, 
Form Art, na rzecz rozwoju twórczości 
młodzieży. Prowadzi warsztaty i reali-
zuje autorskie projekty twórcze.  Bierze 
udział w ogólnopolskich i międzynaro-
dowych plenerach malarskich oraz re-
alizuje projekty edukacyjno-artystyczne 
m.in.: INTER ART, SZTUKA SZUKA, DIA-
LOGI Z PRZESTRZENIĄ, TOLERAKCJA, 
SZTUKA NIE DZIELI, SPLOTY wraz ze 
studentami z drugiego roku studiów 
Technik Teatralno Filmowych zapocząt-
kowała działalność Eksperymentalnego 
Studia Scenograficznego.

Galeria OGRÓD SZTUKI
95-050 Konstantynów Łódzki, ul. Jana Pawła II 9

tel. 42 211 62 89, e-mail: galeria@konstantynow.pl

mok@konstantynow.pl, www.mok.org.pl

Wystawa Justyny Cieślik-Płusy

Wernisaż
10 listopada 2016, godz. 18.00

Wystawa czynna: 11.11 -10.12. 2016

m a l a r s t w o
k o s t i u m
s c e n o g r a f i a

Założeniem projektu jest badanie struktury malarskiej i jej 
wpływu na budowanie przestrzeni scenograficznej oraz 
tworzenie kostiumu w filmie. Autorka prezentuje cykl 
szkiców kostiumowych do filmu Grzegorza Królikiewicza 
„Sąsiady” oraz dokumentację fotograficzną z planów zdję-
ciowych. Przedstawia punkt wyjścia w pustej przestrzeni 
sześcianu, będącego metaforycznym odniesieniem do 
przestrzeni scenograficznej, której granice otwiera za-
czerpnięta ze sztuki land artu ziemia.

Kolejnym wątkiem są przestrzenne obrazy wnikające 
w strukturę galerii, nazwane przez męża autorki „scenami 
graficznymi”. Malarska struktura łączy się w graficznych 

The aim of the project is to study painterly structure and 
its impact on the construction of scenographic space and 
the creation of costume in film. The artist presents a se-
ries of costume sketches for Grzegorz Królikiewicz’s film 
Sąsiady (Neighbours) along with photographic documen-
tation from the film set. The starting point is a void within 
a cubic space, a metaphor for scenographic space, whose 
boundaries are opened by earth – borrowed from land art.

Another motif is the presence of spatial paintings that 
penetrate the gallery’s structure – works referred to by the 
artist’s husband as “graphic scenes.” The painterly structure 
merges into graphic compositions and enters the gallery 
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Jeśli się myśli o teatrze, trzeba zaczynać od koloru
Stanisław Wyspiański

Wystawa ALL OVER malarstwo, kostium, scenografia jest 
zwieńczeniem projektu badawczego, zakładającego badanie 
relacji struktury malarskiej i scenograficznej.

Tytuł wystawy będący określeniem założeń malarskich, reali-
zujących się głównie w twórczości malarza action painting 
Jacksona Pollcka, lokuje temat dotyczący scenografii i kostiu-
mu w ściśle określonym kontekście. Autorka tym samym pod-
kreśla, iż wspólna zasadą łączącą ten typ malarstwa i zagad-
nienia dotyczące scenografii i kostiumu jest fakt, że stanowią 
one fragment większej całości. Pars pro totum-totum pro par-
te – część przez całość – całość przez część. Idea ta realizuje się 
zarówno w przestrzeni kadru jak i na płaszczyźnie obrazu. All 
over – obraz bezgraniczny również w  metaforycznym  sensie 
określa pole zainteresowań autorki, badającej relacje między 
malarstwem a scenografią – scenografią a kostiumem. 

Autorka wystawy w pracach magisterskich stworzonych  
na Uniwersytecie Łódzkim Malarskość scenografii polskiej XX 
wieku oraz. Treliński i Kudlička – plastyczność w operze na Akade-
mii Sztuk Pięknych w Łodzi, dowodzi iż tradycja polskiej sceno-
grafii ściśle związana jest z językiem malarskim. Proponowany 
projekt bada wymienione zależności w praktyce, przesuwając 
pole zainteresowań w kierunku kostiumu, będącego specjali-
zacją zawodową autorki. Projekt jest również próbą działania 
performatywnego, angażującego widzów w interakcję z ob-
razem. Autorka podejmie się określenia współczesnego sto-
sunku do wybranych zagadnień, zgodnie z obecną tendencją 
odłączania się scenografii od teatru i filmu, w kierunku instala-
cji czy sztuki performance.

Założeniem projektu jest badanie struktury malarskiej i jej 
wpływu na budowanie przestrzeni scenograficznej oraz two-
rzenie kostiumu w filmie. Autorka przedstawia cykl szkiców 
kostiumowych do filmu Grzegorza Królikiewicza SĄSIADY oraz 
relacje fotograficzną z planów zdjęciowych. Autorka pokazuje 
punkt wyjścia w pustej przestrzeni sześcianu, będącego me-
taforycznym odniesieniem do przestrzeni scenograficznej, 
której granice otwiera zaczerpnięta ze sztuki Land artu ziemia. 
Kolejnym wątkiem są przestrzenne obrazy wnikające w struk-
turę galerii nazwane autorkę scenami graficznymi. 

Malarska struktura, łączy się w graficznych kompozycjach  
i  wnika w ściany galerii. Podobnie jak bohaterowie filmu SĄ-
SIADY kostiumem wtapiali się w scenografię. Temat dotyczący 
obiektów malarskich zapoczątkowany projektem badawczym 
stanowi początek rozważań, których zwieńczeniem stanie się 
praca doktorska. 

Wiadomo, że na cokol-
wiek patrzał Wyspiański 
natychmiast przyoblekało 
się w jego niezwykłej fan-
tazji w formy żywej sztu-
ki malarskiej; gdy oko jego 
spoczęło na obrazie, ob-
raz ten nabierał znowuż 
życia scenicznego.

Wiktor Brumer

kompozycjach i wnika w ściany galerii, podobnie jak bo-
haterowie filmu „Sąsiady” wtapiali się kostiumem w sceno-
grafię. Temat obiektów malarskich, zapoczątkowany pro-
jektem badawczym, stanowi początek rozważań, których 
zwieńczeniem stanie się praca doktorska.

walls, just as the film’s characters visually blended into the-
ir surroundings through costume. The theme of painterly 
objects, initiated through this research project, marks the 
beginning of a reflection that will ultimately be developed 
into a doctoral dissertation.
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miejsce	
	 Galeria Kobro, 
	 ASP w Łodzi
czas
	 13 - 31 stycznia 2017 rok

	 My, spadkobiercy KOBRO

Podczas wystawy „My, spadkobiercy” prezentowałam 
obraz–lustro dedykowany Katarzynie Kobro oraz perfor-
mance zrealizowany wraz ze studentami pt. „Form/akcja”. 
To projekt performatywny Interdyscyplinarnego Studia 
Scenograficznego.

Jolanta Wagner 
„My, spadkobiercy? Katarzyna Kobro, jej wpływ na rozwój 
sztuk pięknych i projektowych w teorii i praktyce arty-
stycznej ASP w Łodzi”

Dlaczego taka wystawa? 
Rozważając cel, a potem koncepcję wystawy, stawiałam 
sobie pytania: po co i dla kogo należy ją organizować? 
Co przekonało mnie o jej celowości i aktualności? Czy 
tych kilka argumentów:
•	 że była wielką artystką, której utopijna sztuka do dziś 

emanuje ładunkiem autentyczności, zarówno w sferze 
formy modernistycznej, jak i wciąż kontrowersyjnych 
treści modernizacyjnych;

•	 że była autorką i współautorką teoretycznych opra-
cowań na temat rzeźby i formuły nieograniczonej, 
transparentnej przestrzeni, z których założeń czerpały 
generacje artystów;

•	 że była jedną z głównych sił polskiej, utopijnej awan-
gardy, o wielkiej, do dzisiaj, sile oddziaływania?

During the exhibition We, the Heirs, I presented a mirror 
painting dedicated to Katarzyna Kobro, as well as a perfor-
mance realized together with students titled Form/Action. 
It is a performative project of the Interdisciplinary Sceno-
graphy Studio.

Jolanta Wagner 
We, the Heirs? Katarzyna Kobro and Her Influence on the 
Development of Fine and Design Arts in Theory and Arti-
stic Practice at the Academy of Fine Arts in Łódź

Why such an exhibition? 
When considering the purpose and later the concept of the 
exhibition, I asked myself: why and for whom should it be 
organized? 
What convinced me of its validity and timeliness? Was it 
these few arguments:
•	 that she was a great artist whose utopian art still ra-

diates authenticity today, both in terms of modernist 
form and still controversial modernizing content;

•	 that she was the author and co-author of theoreti-
cal texts on sculpture and the formula of unlimited, 
transparent space, whose assumptions have inspired 
generations of artists;

•	 that she was one of the leading forces of the Polish 
utopian avant-garde, with a powerful influence that 
lasts to this day?
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Otóż, skłoniły mnie do tego nie te ogólnie znane fakty, 
a pytania, które sobie wtedy postawiłam i na które nie do 
końca znajdowałam odpowiedzi:
•	 Dlaczego Katarzyna Kobro jest obecnie tak szeroko 

akceptowaną postacią?
•	 Czy i jaki wpływ ma na to jej programowe opowiedze-

nie się po stronie lewej – stronie awangardy i postępu, 
a nie tradycji i konserwatyzmu?

•	 Dlaczego wielu znaczących, utalentowanych artystów 
odchodzi w zapomnienie, a niektórzy, jak Katarzyna 
Kobro, z czasem nabierają znaczenia i wartości, mimo 
zachowanego bardzo skromnego dorobku twórczego? 

•	 Dlaczego tyle osób stale powraca do jej biografii 
i twórczości i tak wielu artystów wiąże swoją aktyw-
ność z jej postacią?

•	 Dlaczego w szczególnym stopniu zdaje się to dotyczyć 
pedagogów naszej uczelni, chętnie biorących udział w 
działaniach związanych z Kobro i Strzemińskim, dając 
tym wyraz akceptacji i szacunku dla twórczości tych 
artystów?

•	 Jaki wpływ na tę chęć zamanifestowania swego uczest-
nictwa ma znajomość historii szkoły, która nas, peda-
gogów, wykształciła, jej programu, ideałów i osiągnięć, 
tak mocno związanych z ideą modernizmu?

•	 Jak dogłębnie my, osoby szczególnie związane z łódz-
ką ASP, rozumiemy i odczytujemy jej sens?

•	 Co tak naprawdę wiemy o Kobro i jak pojmujemy idee 
zawarte w jej twórczości?

„Form/akcja” to projekt performatywny Interdyscyplinar-
nego Studia Scenograficznego, stworzonego w Pracowni 
Teorii i Praktyki Scenograficznej przez prowadzącą Justynę 
Cieślik-Płusę i studentów II roku specjalności techniki 
teatralne, filmowe i telewizyjne. Twórcy projektu podej-
mują działanie w przestrzeni galerii, a jego efektem jest 
stworzenie spektaklu plastycznego. Przestrzeń galerii staje 
się wnętrzem rzeźby Kobro, a animowane przez studentów 
elementy składowe tejże rzeźby zaczynają żyć własnym 
życiem. Przestrzeń i relacje między obiektami oraz ich 
dematerializacja stanęły w centrum rozważań studia. Po-
wstały podczas pracy studentów performance nawiązuje 
do nowatorskich idei zawartych w rzeźbach Kobro. 
prof. dr hab. Gabriel Kołat, mgr Justyna Cieślik-Płusa 
Wydział Sztuk Wizualnych 
Pracownia Teorii i Praktyki Scenograficznej

In fact, what led me to it were not those well-known facts, 
but the questions I asked myself and to which I did not 
fully find answers:
•	 Why is Katarzyna Kobro now such a widely accepted 

figure?
•	 Does her deliberate alignment with the left – the side 

of the avant-garde and progress, rather than tradition 
and conservatism – influence this perception?

•	 Why do many important and talented artists fall into 
oblivion, while others, like Kobro, gain in meaning 
and value over time, despite a very modest body of 
work?

•	 Why do so many people constantly return to her bio-
graphy and oeuvre, and why do so many artists con-
nect their creative practice with her persona?

•	 Why does this seem to apply particularly to the lec-
turers of our university, who eagerly participate in 
initiatives related to Kobro and Strzemiński, thus 
expressing respect and admiration for their work?

•	 How much of this willingness to express participation 
stems from our awareness of the history of the school 
that educated us, its program, ideals, and achieve-
ments so deeply rooted in the idea of modernism?

•	 How profoundly do we, those particularly connected 
with the Academy of Fine Arts in Łódź, understand 
and interpret its meaning?

•	 What do we really know about Kobro, and how do we 
comprehend the ideas embedded in her work?

Form/Action is a performative project of the Interdisci-
plinary Scenography Studio, created within the Studio 
of Theory and Practice of Scenography by Justyna Cie-
ślik-Płusa and second-year students of the specialization 
in theatre, film, and television techniques. The creators 
engage in actions within the gallery space, resulting in the 
creation of a visual spectacle. The gallery space becomes 
the interior of a Kobro sculpture, and the components of 
this sculpture, animated by the students, begin to take on 
a life of their own. Space and the relationships between 
objects, as well as their dematerialization, became central 
to the studio’s reflection. The performance created by the 
students refers to the innovative ideas contained in Kobro’s 
sculptures.

Prof. Gabriel Kołat, PhD habil. 
Justyna Cieślik-Płusa, MA 
Faculty of Visual Arts 
Studio of Theory and Practice of Scenography

https://awangarda.asp.lodz.pl/publications/spadkobiercy/spadkobiercy.html
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Justyna Cieślik–Płusa Włodzimierz Cygan
Justyna Cieślik-Płusa ukończyła Akademię 

Sztuk Pięknych im. Władysława Strzemiń-

skiego w Łodzi dyplomem z malarstwa 

u prof. Włodzimierza Stelmaszczyka oraz 

dyplomem w Pracowni Multimediów prof. 

Wiesława Karolaka. Jest także absolwent-

ką Uniwersytetu Łódzkiego na kierunku 

kulturoznawstwo, specjalizacja teatrolo-

gia. Na Wydziale Sztuk Wizualnych pro-

wadzi zajęcia z przedmiotu Historia Teatru 

i Scenografii, Kostiumu oraz Zagadnień 

Włodzimierz Cygan urodził się w 1953 roku 

w Łodzi. W latach 1974-1980 studiował w Pań-

stwowej Wyższej Szkole Sztuk Plastycznych 

w Łodzi (obecnie Akademia Sztuk Pięknych 

im. Władysława Strzemińskiego w Łodzi) 

na Wydziale Wzornictwa Przemysłowego. 

Po studiach rozpoczął indywidualną działal-

ność twórczą ze szczególnym ukierunkowa-

niem na tkaninę artystyczną. Uczestniczył 

w licznych wystawach, plenerach i sympo-

zjach poświęconych sztuce włókna. Jest 

także jurorem międzynarodowych wystaw 

oraz autorem kilku publikacji. W 1991 roku 

powołał do życia magazyn „Text i Textil – 

sztuka włókna”, gdzie do 1998 roku pełnił 

funkcję wydawcy i redaktora naczelnego. 

Lustrzany obraz Kobro
klejone i malowane lustro, 

75 x 200 cm, 2016

Praca w toku, tkanina, 200 x 450 cm, 2016

Lustro, odbijając przestrzeń, zarazem dematerializuje płaszczyznę, 

która stanowi jego oparcie. Koresponduje z płaszczyzną, stając się jej 

częścią. Zmieniając kąt widzenia, zmieniamy oglądany w lustrze obraz. 

Odbicie trójwymiarowego obrazu w dwuwymiarowej formie wizualizuje 

nieuchwytność i nienamacalność zawartej w rzeźbach Kobro przestrzeni. 

W…

Prezentowane przeze mnie obiekty tkane w swoim założeniu zagarniają otaczającą je przestrzeń, wciągając 

ją w pole swojego oddziaływania, czym nawiązują do koncepcji otwartej przestrzeni w rzeźbach Katarzyny 

Kobro. Spiralne formy, dla których nie ma znaczenia, gdzie góra, a gdzie dół, same nie sugerują kierunku 

obrotu. W pozornym procesie nieustannego wirowania jednocześnie zasysają pustkę, rozpryskując wokół 

siebie jej drobinki. To od odbiorcy zależy, czy raczej mu się kręci do środka, czy rozkręca. Znaki nawiązują 

do jednoelementowej czcionki z alfabetu Władysława Strzemińskiego, jednocześnie zakreślają swoim kształtem 

obszar przestrzeni, nadając jej w ten sposób charakter czegoś specjalnego, szczególnie wartego obserwacji 

lub przynajmniej zaznaczenia. Formy są w moim odczuciu niezwykle łódzkie. W kolorystyce ograniczonej 

do barw podstawowych, z subtelnie modulowaną skalą szarości mogą przywoływać skojarzenia z metalowymi 

elementami maszyny, będącymi w jednostajnym ruchu. Proces trwa, proszę czekać. Metafora życia z jego 

cyklami, nieidentycznymi powtórkami, instynktowną potrzebą uczestniczenia i osiągania. Czyżby „syndrom 

betoniarki”? Zatrzymanie na dłuższy czas może się okazać końcem przydatności do życia.

Bycie w ciągłym ruchu, bycie w obiegu, bycie w drodze. Bycie W...

Scenografii Filmowej i Teatralnej. Jest 

kostiumografem pracującym na planach 

filmowych. Zrealizowała kostiumy do wie-

lu filmów. Doświadczenie scenograficzne 

i kostiumowe oraz aktorskie zdobyła, reali-

zując spektakle muzyczne Studia Piosenki 

FORUM. Współpracuje z PWSFTviT, Aka-

demickim Ośrodkiem Inicjatyw Artystycz-

nych, Miejskim Ośrodkiem Kultury w Kon-

stantynowie Łódzkim oraz alternatywnymi 

grupami kreatywnymi. Wspiera działal-

Od 1992 roku jest członkiem komitetu redak-

cyjnego „Fibres & Textiles in Eastern Euro-

pe”. W 2002 roku uzyskał tytuł profesora. 

W 2008 roku podjął pracę w Akademii Sztuk 

Pięknych im. Władysława Strzemińskiego 

w Łodzi, gdzie prowadzi Pracownię Tkaniny 

Unikatowej na Wydziale Tkaniny i Ubioru. 

Od 1997 roku jest także związany z Politech-

niką Łódzką, gdzie obecnie pracuje w Insty-

tucie Architektury Tekstyliów na Wydziale 

Technologii Materiałowych i Wzornictwa 

Tekstyliów. Jest laureatem Międzynarodo-

wego Sekretariatu Wełny na II Międzynaro-

dowym Konkursie Tkaniny w Kyoto w 1989 

roku. W 1995 otrzymał medal Związku Arty-

stów na 8. Międzynarodowym Triennale 

ność Fundacji PLASTELINA, FORM ART, 

które pracują na rzecz rozwoju twórczości 

młodzieży. Prowadzi warsztaty i realizuje 

autorskie projekty twórcze. Bierze udział 

w ogólnopolskich i międzynarodowych ple-

nerach malarskich oraz realizuje projekty 

edukacyjno-artystyczne. Wraz ze studenta-

mi z II roku specjalności techniki teatralne 

filmowe i telewizyjne zapoczątkowała dzia-

łalność Eksperymentalnego Studia Sceno-

graficznego.

Tkaniny w Łodzi. Jest zdobywcą Grand Prix 

na 12. Międzynarodowym Triennale Tkani-

ny w Łodzi w 2007 roku. W 2010 roku został 

nagrodzony brązowym medalem na 6th 

International Fiber Art Exhibition, „From 

Lausanne to Beijing”, Henan Art Museum, 

Zhengzhou, Chiny. Jego tkaniny można zna-

leźć w zbiorach m.in.: Centralnego Muzeum 

Włókiennictwa w Łodzi, Stołecznego Biura 

Wystaw Artystycznych, Muzeum Miasta 

Gdyni, Textilmuseum Neumunster (Niemcy), 

Ny Carlsberg Fondet Copenhagen (Dania), 

Musee de Jean Lurcat et de la Tapisserie 

Contemporaine a Angers (France), Fiber Art 

Synergie Collection (France).
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Pracownia Teorii i Praktyki Scenograficznej Pracownia Biżuterii
Wydział Sztuk Wizualnych Wydział Tkaniny i Ubioru

prof. dr hab. Gabriel Kołat,

mgr Justyna Cieślik-Płusa

dr Sergiusz Kuchczyński Prezentowane prace studentek, powstałe w prowadzonej przeze mnie Pracowni Biżuterii, dotykają różnych 

problemów, ale w wielu z nich można odnaleźć artystyczne idee tożsame z ideami czy życiem Katarzyny 

Kobro.  Realizacje te nawiązują w swoich założeniach do trudnych relacji, przeżyć i traum. Sandra Bejm 

w swoich pracach poszukuje przeszłości w teraźniejszości, zastanawiając się nad ulotnością czasu. Pra-

ca zespołu Anastazja Bień, Klaudia Ścigalska, Martyna Woszczak „Kobieta ukochana” powstała z inspiracji 

rysunkiem Justyny Matysiak o takim samym tytule. „Kobieta ukochana” to zbiór naszyjników w formie ska-

kanki. Niewinna forma dziecięcej zabawki zamieniona w naszyjniki z rękojeściami wypełnionymi rozlewa-

nym tuszem podwieszonych na stalowych i gumowych linkach zyskuje inny charakter i znaczenie.

Sandra Bejm
Brosza, srebro, 2014

Eksperymentalne Studio Scenograficzne, 
studenci II roku Technik Teatralno Filmowych: 

Emilia Adamczyk, Urszula Kałabun, Lidia Lewandowska,  
Martyna Maryniak, Aleksandra Sadownik, Zuzanna Staszek,  

Anna Stępień, Daria Wolańska, Adrianna Ziółek 

Form/akcja, 
performance z użyciem 9 obiektów,

czas trwania 20 minut, 2016-2017

Anastazja Bień, 
Klaudia Ścigalska, 
Martyna Woszczak

Kobieta ukochana, naszyjnik, żywica, 
srebro, tworzywo sztuczne, 2015

Form/akcja to projekt performatywny Eksperymentalnego Studia Scenograficznego, stworzonego w Pra-

cowni Teorii i Praktyki Scenograficznej przez prowadzącą Justynę Cieślik-Płusę i studentów II roku specjal-

ności techniki teatralne filmowe i telewizyjne. Twórcy projektu podejmują działanie w przestrzeni galerii, 

a jego efektem jest stworzenie spektaklu plastycznego. Przestrzeń galerii staje się wnętrzem rzeźby Kobro, 

a animowane przez studentów elementy składowe tejże rzeźby zacznają żyć własnym życiem. Przestrzeń 

i relacje między obiektami oraz ich dematerializacja stanęły w centrum rozważań studia. Powstały podczas 

pracy studentów performance nawiązuje do nowatorskich idei zawartych w rzeźbach Kobro.
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miejsce	
	 Dom Literatury	
	 Łódź
czas
	 10 lutego 2017 rok

	 Szkice

„Szkice” to cykl rysunków i eksperymentalnych prac ma-
larskich powstałych w ramach badań artystycznych prowa-
dzonych na Akademii Sztuk Pięknych w Łodzi. Punktem 
wyjścia była praca scenograficzna nad filmem „Sąsiady” 
w reżyserii Grzegorza Królikiewicza.

Projekt analizował związek między strukturą rysunkową 
i malarską a scenografią filmową – zwłaszcza w kontekście 
przestrzeni silnie naznaczonej historią i społecznym ubó-
stwem. W centrum uwagi znalazł się człowiek jako część 
wnętrza, który – podobnie jak bohaterowie filmu – stapia 
się z przestrzenią poprzez barwę, fakturę i materiał.

Prace powstały z materiałów „niskiego statusu”: sadzy, 
mąki, skrawków papieru toaletowego, farby i węgla. Świa-
domie odwołują się do estetyki braku i pokoleniowej 
biedy – tematów obecnych w „Sąsiadach”, opowiadających 
o mieszkańcach łódzkich familoków: dawnych pracowni-
kach fabryk, których życie zostało zatrzymane po upadku 
przemysłu.

Wystawa w Domu Literatury miała dla mnie wymiar 
szczególny – po latach pracy scenograficznej mogłam za-
prezentować szerszy dorobek artystyczny w miejscu, które 
samo stanowi przestrzeń opowieści.

Kontekst filmu: 
Grzegorz Królikiewicz poświęcił swój ostatni film miesz-
kańcom robotniczej Łodzi – ludziom, którzy pozostali 
w zdegradowanych przestrzeniach, w domach nieprzysto-
sowanych do godnego życia, lecz wciąż niosących pamięć 
o minionym systemie. Film, podobnie jak „Szkice”, stawia 
pytanie: czy człowiek należy do miejsca, czy miejsce do 
człowieka?

“Sketches” is a series of drawings and mixed-media works 
created as part of artistic research at the Academy of Fine 
Arts in Łódź. The starting point was scenographic work on 
the feature film “Sąsiady” directed by Grzegorz Królikie-
wicz.

The project examined the relationship between drawing/
painting structure and film set design, with a focus on 
interior spaces deeply marked by poverty and memory. 
Central to the concept was the idea of humans merging 
with their surroundings – just like the characters in the 
film, whose identities are interwoven with the space they 
inhabit.

The works were created using low-status materials: soot, 
flour, toilet paper scraps, paint, and charcoal – deliberately 
referencing generational poverty and decay. These visual 
elements echo the aesthetic and emotional tone of “Sąsia-
dy”, a film depicting former factory workers living in dila-
pidated housing in post-industrial Łódź.

The exhibition at the House of Literature was a personal 
milestone – a space where I could present the artistic 
output that emerged from years of theatre and film sce-
nography, now recontextualized through autonomous 
drawing.

Film context: 
Grzegorz Królikiewicz’s last film portrayed those left behi-
nd after the fall of Łódź’s industrial era – people living in 
familoki (workers’ tenement houses) once tied to factory 
life. Their struggle, dignity, and resignation became the 
core themes, both of the film and of the “Sketches”. The 
question remains: do people shape their space, or does 
space shape them?
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czas
	 lata 2008-2024 

	 Wystawy

Malarstwo – sztuka pierwotna, przestrzeń manifestacji

„Malarstwo jest manifestacją życia” – powtarzał Tadeusz 
Kantor, zrównując sens twórczości z samym istnieniem. 
Dla niego pytanie „dlaczego maluję” brzmiało tak samo, 
jak „dlaczego żyję”. To zdanie staje się bliskie każdemu, 
kto traktuje malarstwo nie jako technikę, lecz jako sposób 
bycia w świecie. Przestrzeń dla malarstwa nie musi być 
ograniczona do płótna – może zaistnieć na scenie, na uli-
cy, w przestrzeni cyfrowej, czy nawet we własnym głosie 
i ciele.

Choć moje wykształcenie wywodzi się z teorii teatru, ma-
larstwo zawsze było dla mnie sztuką prymarną – językiem, 
który przenika inne dziedziny mojej pracy twórczej. To 
właśnie ono pozwoliło mi poruszać się swobodnie między 
scenografią a działaniami wizualnymi. Już tytuły moich 
prac dyplomowych – „Malarskość Scenografii Polskiej” 
oraz „Malarstwo barwnych konstelacji” – wskazywały na 
tę drogę.

Przez lata rozwijałam swój język malarski, tworząc za-
równo miniatury, jak i wielkoformatowe obrazy w tech-
nikach akrylowych i olejnych. Brałam udział w licznych 
wystawach w Polsce i za granicą, a potrzeba nieustannego 
poszukiwania – także w związku z brakiem pracowni – 
doprowadziła mnie do eksploracji nowych mediów i prze-
strzeni cyfrowych. Malarstwo pozostało jednak niezmien-
nie rdzeniem mojej twórczości – medium, które spaja 
i uruchamia wszystko, co powstaje wokół.

Painting – a Primary Art, a Space of Manifestation

“Painting is a manifestation of life,” repeated Tadeusz 
Kantor, equating the act of creation with the act of living 
itself. For him, the question “why do I paint” sounded no 
different than “why do I live.” These words resonate with 
anyone who sees painting not as a technique, but as a way 
of being in the world. The space for painting does not have 
to be confined to canvas – it can unfold on stage, in the 
street, in the digital realm, or even within one’s own voice 
and body.

Although my academic background stems from theatre 
theory, painting has always been my primary art – a langu-
age that permeates all other areas of my creative practice. 
It is painting that enables me to move freely between sce-
nography and visual expression. The titles of my diploma 
projects – The Painterliness of Polish Stage Design and 
Painting of Chromatic Constellations – already pointed to 
that path.

Over the years, I have developed my painterly language, 
creating both miniatures and large-format paintings using 
traditional acrylic and oil techniques. I have participated 
in numerous group exhibitions in Poland and abroad, and 
the need for constant exploration – intensified by the lack 
of a permanent studio – led me to seek out new media and 
digital spaces. Yet painting has remained the core of my 
artistic work – the medium that binds and activates every-
thing created around it.
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Żyj Kolorowo

Galeria Promocji Młodych, Bałucki Ośrodek Kultury, 
Łódź

28.10–12.11.2007

Wystawa prezentowała prace studentów i absolwentów 
II Pracowni Malarstwa i Rysunku Wydziału Edukacji Wi-
zualnej ASP w Łodzi, prowadzonej przez prof. Włodzimie-
rza Stelmaszczyka i ad. Przemysława Wachowskiego. Pokaz 
zainaugurował powakacyjną działalność Galerii Promocji 
Młodych, stanowiąc jednocześnie część cyklu wystaw pre-
zentujących dorobek łódzkich pracowni malarskich.

Obrazy wyróżniały się intensywną kolorystyką, ekspresją 
i swobodą twórczą. Eksperymenty formalne obejmowały 
bogate faktury, kolaże, niestandardowe podłoża i formaty. 
Część prac nawiązywała do fowizmu, impresjonizmu, sur-
realizmu czy pop-artu.

Wśród prezentowanych dzieł znalazł się obraz Justyny 
Chorażak, która w swojej pracy podjęła grę z klasycznym 
formatem malarskim. Jej podejście łączyło malarską dys-
cyplinę z poszukiwaniem nowej przestrzeni obrazu – poza 
ramą, poza konwencją, w kierunku refleksji o relacji ciała 
i koloru.

Live in Color

Gallery for the Promotion of Young Artists, Bałucki Cultu-
ral Center, Łódź

28.10–12.11.2007

The exhibition showcased works by students and graduates 
of the 2nd Painting and Drawing Studio at the Faculty of 
Visual Education of the Academy of Fine Arts in Łódź, led 
by Professor Włodzimierz Stelmaszczyk and Assistant Pro-
fessor Przemysław Wachowski. It marked the beginning of 
the post-summer season at the Gallery for the Promotion 
of Young Artists and was part of a series of exhibitions 
presenting the achievements of painting studios at the 
Academy.

The works stood out for their vivid use of color, expressive 
style, and creative freedom. Formal experimentation inc-
luded rich textures, collage, and unconventional formats 
and surfaces. Some pieces referenced Fauvism, Impressio-
nism, Surrealism, and pop-art aesthetics.

Among the exhibited works was a painting by Justyna 
Chorażak, who explored the relationship between the 
classical painting format and the space beyond the canvas. 
Her work combined painterly discipline with a conceptual 
gesture, reflecting on the body–color dialogue and questio-
ning traditional boundaries in painting.
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projekt pod
	 Próchnika 1 Gallery, Łódź

czas
	 17 maja 2019 roku

	 Gravity of Forms

Na wystawie zorganizowanej w ramach Festiwalu Designu 
zaprezentowano twórczość czterech artystów oraz cztery 
dziedziny sztuki: rzeźbę, design, malarstwo i biżuterię. Ar-
tyści inicjują dyskusję nie tylko z przestrzenią, ale również 
z granicami wybranych dyscyplin. Rzeźby stają się biżute-
rią, lustra – obrazami, a obrazy wnikają w przestrzeń ścian.  
Rzeźby Jarka Borka zawieszone w powietrzu zdają się 
przeczyć prawom grawitacji – lewitują. Wypełnia je powie-
trze, a ich formę podkreśla cień rysujący się w przestrzeni. 
Biżuteria Magdy Szadkowskiej posiada cechy zarówno 
obiektu, jak i rzeźby. Wykonana z przezroczystego tworzy-
wa, unosi się niczym niematerialna forma na powierzchni 
szkła. Materiał przypomina zastygły żywioł wody – krysta-
liczny, subtelny i lekki. Mimo wizualnej masywności, biżu-
teria zdaje się lewitować, nawiązuje dialog z otoczeniem, 
tworząc efemeryczne relacje.

Lustra projektu Justyny Cieślik-Płusy również anektują 
przestrzeń, współtworząc obrazy poprzez odbicia – zmien-
ne i ulotne. W momencie patrzenia powstaje kompozycja, 
która nieustannie się przekształca, nigdy nie przyjmując 
ostatecznego kształtu.

As part of the Design Festival, the exhibition presented the 
work of four artists across four artistic disciplines: sculp-
ture, design, painting, and jewelry. The artists initiate a 
dialogue not only with space but also with the boundaries 
of their chosen media. Sculptures become jewelry, mirrors 
transform into paintings, and paintings extend into the 
walls themselves. 
Jarek Borek’s sculptures float in mid-air, seemingly defying 
gravity. They are filled with air, their forms defined by sha-
dows suspended in space. 
Magda Szadkowska’s jewelry blends the qualities of object 
and sculpture. Crafted from transparent material, it hovers 
immaterially above glass surfaces. The material evokes 
the stillness of a watery element – crystalline, subtle, and 
light. Despite its visual weight, it levitates, intangible and 
responsive to its surroundings, engaging in ephemeral 
interactions.

Mirrors designed by Justyna Cieślik-Płusa also annex 
space, with reflections that co-create the image in the 
very moment of looking. These compositions shift conti-
nuously, never settling into a final form.
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Czarna, graficzna linia, relacja z przestrzenią, brak koloru 
i formalne uproszczenia płynnie łączą się z malarstwem 
Juliana Ramireza. Podziały płaszczyzny, kreślone białą 
linią, stapiają się z powierzchnią ściany, tworząc z nią 
nierozerwalną całość. Hieroglify wieńczące geometryczne 
kompozycje nadają dziełom szerszy kontekst kulturowy. 
Natura geometrii w twórczości kolumbijskiego artysty 
staje się punktem wyjścia do poszukiwań wyższego sensu 
– idei kulturowych znaków i ich symboliki.

A black graphic line, spatial dialogue, the absence of color, 
and formal reduction flow seamlessly through the pain-
tings of Julian Ramirez. White linear divisions traverse the 
surface, merging with the architecture of the wall and for-
ming an inseparable whole. Hieroglyphs crowning these 
geometric compositions expand the works into a broader 
cultural context. For the Colombian artist, geometry beco-
mes a vehicle for seeking deeper meaning – an exploration 
of cultural signs and their symbolic resonance.



english
38 załącznik 2b / attachment 2b

To niezwykłe spotkanie form, połączeń i przenikania prze-
strzeni. 

Otwarta relacja pomiędzy sztuką i designem, między twór-
czością a techniką projektowania.

A remarkable encounter of forms – a fusion and interpe-
netration of space.

An open relationship between art and design, between 
creativity and the logic of making.
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realizacja
	 Galeria Odnowa, 
	 ASP, Łódź
czas
	 V-VI 2020 rok

	 Wystawa doktorska

Obiekty scenograficzne – merytoryka

Kolekcja obiektów scenograficznych to zespół formalnych 
zabiegów artystycznych inspirowanych zagadnieniami 
przestrzeni scenicznej i scenografii. Punktem wyjścia dla 
twórczych poszukiwań stały się syntetyczne spostrzeżenia 
na temat rozwoju sceny teatralnej – od prehistorycznego, 
kulistego kręgu, przez antyczną skene, aż po współczesną 
scenę pudełkową.

Obiekty scenograficzne nie funkcjonują wyłącznie jako au-
tonomiczne dzieła – wchodzą w aktywny dialog z odbiorcą 
oraz przestrzenią, w której są prezentowane. Umieszczone 
na płaszczyźnie ściany stają się przestrzenną kompozycją 
– autokomentarzem scenograficznym, który anektuje oto-
czenie i zaprasza widza do refleksji.

Artystyczna analiza przestrzeni scenicznej zostaje przenie-
siona w obszar obiektów sztuki wizualnej, gdzie interpre-
tacja zyskuje również wymiar plastyczny. Kolor, podział 
płaszczyzny, kompozycja oraz użycie nieoczywistych fak-
tur i ich zderzeń budują dramatyzm formalny i ekspresję 
przekazu. Tworząc, sięgam do idei bliskiej Merzowi Kurta 
Schwittersa: „radykalny realizm materiału – integracja ży-
cia, przedmiotów znalezionych w rzeczywistości ze sztuką, 
przekształcanie realności w sztukę.”

Obiekty otwierają się na nową relację z widzem, realizując 
konstytutywną dla teatru ideę hic et nunc – „tu i teraz”. 
Mogą być traktowane jako byty odrębne, autonomiczne, 
ale ich pełne znaczenie ujawnia się dopiero w zetknięciu 
z odbiorcą. Zmieniają się w zależności od sposobu percep-
cji i czekają na interpretację.

Scenographic Objects – Conceptual Framework

The collection of scenographic objects consists of a series 
of formal artistic explorations inspired by the language 
of stage design and spatial dramaturgy. It stems from a 
synthetic reflection on the evolution of the theatrical stage 
– from the prehistoric, circular ritual space, through the 
ancient skene, to the modern proscenium stage.

These scenographic objects do not function solely as au-
tonomous artworks – they enter into active dialogue with 
the viewer and the surrounding space. Mounted on walls, 
they become spatial compositions – scenographic self-
-commentaries, annexing their environment and inviting 
reflection.

The spatial analysis of stage architecture is transferred into 
the domain of visual objects, placing interpretation in a 
painterly context. Color, the division of the surface, com-
position, as well as the use of texture and its unexpected 
juxtapositions build formal tension and a distinct visual 
drama. In the act of composition, I draw inspiration from 
Kurt Schwitters’ Merz and his notion of “radical realism 
of the material – integrating life, found objects and reality 
with art; transforming the real into the artistic.”

The objects open themselves to a new relationship with the 
viewer, embodying the constitutive theatrical principle of 
hic et nunc – “here and now.” They may be perceived as 
independent, autonomous entities, yet their full meaning 
only unfolds in interaction. They shift with perception and 
await interpretation.
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Cykl obiektów scenograficznych – wokół głównego wej-
ścia: Thyra

„Jest to próba zobaczenia teatru i sztuki tam, gdzie 
nie przywykliśmy go dostrzegać. Widz jest wewnątrz 
teatru, jakby oglądany przez przedmiot niezależnie od 
reakcji na nie. Są to sytuacje teatralne nieprowokowa-
ne.”

— Jan Berdyszak

Thyra, czyli otwór drzwiowy w obiekcie scenograficznym, 
został wykonany z antycznego lustra. Zabieg ten nie tylko 
wprowadza refleksyjny kontekst, ale też dosłownie odbija 
widza, który staje się centralnym elementem zdarzenia – 
jego obecność uruchamia teatralne „dzianie się”.

Odbicie lustrzane staje się punktem zapalnym wydarzenia. 
Widz, z pozoru bierny obserwator, staje się aktywnym 
uczestnikiem – być może aktorem, być może częścią dzie-
ła. Granica pomiędzy twórcą, dziełem a odbiorcą zostaje 
zatarta. To lustro staje się teatrem reakcji widza.

Scenographic Object Cycle – Around the Main Entrance: 
Thyra

“It is an attempt to see theatre and art where we are 
not accustomed to seeing them. The viewer is inside 
the theatre, as if seen by the object itself, regardless of 
their reaction. These are theatrical situations that are 
unprovoked.”

— Jan Berdyszak

Thyra, the doorway within the scenographic object, is 
made from antique mirror glass. This visual intervention 
not only expands the theatrical context but also activates 
it: the viewer’s reflection becomes the central point of the 
event – initiating a performative “happening.”

The mirrored image of the spectator sets the object in 
motion. What role does the viewer play – observer, actor, 
or part of the work? Where is the boundary between ar-
twork and audience? Who authors the “here and now”? 
Perhaps it is the mirror itself. The mirror becomes the 
theatre of the viewer’s reaction.
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Cykl obiektów scenograficznych – Theatrum Mundi

Cykl Theatrum Mundi ukazuje świat widziany z lotu ptaka 
– z dystansu, z innej perspektywy. Świat zostaje uprosz-
czony, zsyntetyzowany w formie artystycznej, zatrzymany 
w chwili ruchu – jakby w trakcie lotu. Twórca i widz spoty-
kają się w jednym punkcie widzenia – w akcie kreacji.

Inspiracją dla tego cyklu były fragmenty kostiumów – po-
zostałości, materialne resztki teatralnych działań. Ujęte 
w ramy, oderwane od pierwotnego kontekstu, stają się 
niezależnymi elementami nowej rzeczywistości. Nabierają 
znaczenia tu i teraz, w nieoczywistej, odwróconej relacji.

Theatrum Mundi nie opowiada historii – jego teatralność 
nie wynika z narracji, ale z obecności, z substancji rzeczy, 
z napięcia pomiędzy nimi. Z „dziania się”, które nie potrze-
buje fabuły – istnieje samo z siebie.

Scenographic Object Cycle – Theatrum Mundi

The Theatrum Mundi cycle presents the world from abo-
ve – a distanced, synthetic view. The world is simplified, 
reduced to defined forms, suspended mid-flight – captured 
in a moment of movement. The artist and the viewer share 
a common perspective: a point of creation.

The inspiration behind this series is the fragment of a co-
stume – a remnant, an artifact removed from its original 
function. Framed and recontextualized, it becomes an 
autonomous element of a new reality. It gains meaning 
here and now, in an unfamiliar setting.

This is theatre without narrative – theatricality rooted not 
in story, but in material presence, in the substance of thin-
gs themselves, and in the space between them. A kind of 
non-dramatic “happening”, inherent to objects and their 
mutual tensions.
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english

realizacja
	 EMAI, Kostaryka

czas
	 30 sierpnia 2023 rok

	 Conectando Culturas

W sierpniu 2023 roku organizowałam i uczestniczyłam 
w międzynarodowej wystawie zbiorowej pt. „Conectando 
Culturas” w EMAI Artes Integradas w Santa Anie, w Ko-
staryce. Kuratorem wystawy był Rodolfo Carrillo. Artyści 
z Polski, którzy zaprezentowali swoje prace, to: Piotr Ku-
charski, Katarzyna Gołębiowska, Bartłomiej Michalski, 
Dariusz Gwidon Ludwisiak oraz Justyna Cieślik-Dąbrow-
ska. Każdy z uczestników przygotował pięć premierowych 
dzieł w wybranej przez siebie technice, co łącznie dało 25 
prac: 10 malarskich, 5 rysunkowych, 5 grafik cyfrowych 
i 5 grafik warsztatowych. Główny plakat wystawy zaprojek-
tował dr Dariusz Gwidon Ludwisiak.

Wystawa „Conectando Culturas” była nie tylko prezen-
tacją dorobku polskich twórców, ale również elementem 
współpracy z prestiżowymi instytucjami artystycznymi na 
Kostaryce oraz środowiskiem polonijnym w rejonie Santa 
Any. EMAI Artes Integradas to wyjątkowa szkoła arty-
styczna, przypominająca ideowo niemiecki Bauhaus – roz-
wijająca przyszłych artystów i pedagogów Ameryki Środ-
kowej i Południowej. W jednym budynku uczy się ok. 800 
osób w różnym wieku. Edukacja obejmuje taniec, śpiew, 
grę na instrumentach, grafikę, projektowanie, rzeźbę i inne 
dziedziny sztuki. Codziennie odbywają się tam warsztaty, 
plenery i wystawy.

In August 2023, I organized and participated in the inter-
national group exhibition “Conectando Culturas” at EMAI 
Artes Integradas in Santa Ana, Costa Rica. The curator of 
the exhibition was Rodolfo Carrillo. Participating Polish 
artists included Piotr Kucharski, Katarzyna Gołębiowska, 
Bartłomiej Michalski, Dariusz Gwidon Ludwisiak, and 
Justyna Cieślik-Dąbrowska. Each artist presented five ori-
ginal works in a technique of their choice. Altogether, the 
exhibition showcased 25 premiere pieces: 10 paintings, 5 
drawings, 5 digital graphics, and 5 printmaking works. The 
main exhibition poster was designed by Dr. Dariusz Gwi-
don Ludwisiak.

“Conectando Culturas” was not only an artistic presenta-
tion but also a gesture of international collaboration with 
prestigious art institutions in Costa Rica and the local Po-
lish diaspora around Santa Ana. EMAI Artes Integradas is 
a unique art school—reminiscent of the Bauhaus model—
dedicated to nurturing future artists and educators across 
Central and South America. Approximately 800 students 
of various ages study in one building. The school offers 
comprehensive education in areas such as dance, singing, 
music, graphic design, and sculpture. Workshops, open-air 
sessions, and exhibitions are held there daily.
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Galeria EMAI pod kierownictwem kuratora Rodolfo 
Carrillo oraz dyrektora generalnego EMAI, Luisa Acosty 
Obaldii, stanowi istotną platformę wymiany artystycznej 
między krajami Ameryki Środkowej a resztą świata. Dzięki 
współpracy nawiązanej w 2019 roku wielu kostarykań-
skich twórców miało okazję wystawiać swoje prace w Pol-
sce, brać udział w plenerach i projektach artystycznych. 
Wystawa „Conectando Culturas” była kontynuacją tej 
relacji i inspirowała codziennie ok. 400 odwiedzających, 
prezentując zróżnicowane podejścia do malarstwa, grafiki 
i rysunku. Wymiana doświadczeń artystycznych zaowoco-
wała nowymi inspiracjami i kierunkami twórczymi.

Wystawa oraz sylwetki artystów zostały udokumentowane 
w formie filmu, który stworzył kurator Galerii EMAI – 
Rodolfo Carrillo. Materiał jest dostępny online na kanale 
YouTube.

The EMAI Gallery, under the leadership of curator Ro-
dolfo Carrillo and General Director Luis Acosta Obaldia, 
serves as a platform for artistic exchange between Central 
America and the global art community. Since a partner-
ship began in 2019, numerous Costa Rican artists have 
exhibited in Poland, participating in joint plein-air events 
and exhibitions. “Conectando Culturas” continued this ex-
change, inspiring around 400 visitors daily through diverse 
interpretations in painting, drawing, and graphic arts. The 
exhibition fostered creative exchange and introduced new 
directions and sources of inspiration.

The exhibition and artist profiles were documented in a 
short film produced by EMAI Gallery curator Rodolfo 
Carrillo and published on YouTube.
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Współpraca Akademii Sztuk Pięknych w Łodzi z artystami 
z Kostaryki może być kontynuowana dzięki nowym moż-
liwościom ekspozycyjnym i warsztatowym, jakie oferuje 
EMAI Artes Integradas w Santa Anie.

https://youtu.be/eklgdrVeUU4?feature=shared

The collaboration between the Academy of Fine Arts in 
Łódź and Costa Rican artists continues to thrive, thanks 
to the expanding exhibition and workshop opportunities 
offered by EMAI Artes Integradas in Santa Ana.

https://www.asp.lodz.pl/index.php/pl/inne-wystawy/
4062-conectando-culturas



english

realizacja
	 Łódź, ul. Gdańska 19

czas
	 29. XI. 2024 rok

	 Galeria Fulfillment

Otwarcie autorskiej Galerii Sztuki Fulfillment miało miej-
sce 29 listopada 2024 r. przy ul. Gdańskiej 19/14 w Łodzi, 
wspólnie z moim mężem, Marcinem Dąbrowskim.

Prezentujemy tam prace malarskie, rysunkowe, obiekty 
oraz fotografie.

Galeria jest sercem projektowanej przeze mnie Kamienicy 
Kolorova, nad którą pracuję od czterech lat. Choć oficjalne 
otwarcie kamienicy jeszcze się nie odbyło, nasza galeria już 
działa i konsekwentnie realizuje swoją misję promowania 
sztuki i edukacji artystycznej — od warsztatów dla dzieci 
po szkolenia dla sektorów profesjonalnych.

The authorial Fulfillment Art Gallery was opened on 
November 29, 2024, at 19/14 Gdańska Street in Łódź, to-
gether with my husband, Marcin Dąbrowski.

We present paintings, drawings, objects, and photographic 
works.

The gallery is the heart of the Kolorova Tenement House 
project, which I have been developing for the past four 
years. Although the tenement has not yet been officially 
opened, our gallery is already active and fully engaged in 
its mission of promoting art and artistic education — from 
children’s workshops to training for professional sectors.
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miejsce
	 Łódź

czas
	 lata 2010-2025

	 Kurator wystaw

Pełniąc funkcję kuratora Galerii Wolna Przestrzeń przy 
Akademii Sztuk Pięknych w Łodzi, aktywnie angażowałam 
studentów w proces tworzenia wystaw. Wspólnie aranżo-
waliśmy przestrzeń, projektowaliśmy identyfikację wizual-
ną i budowaliśmy koncepcję ekspozycji. Były to nie tylko 
zajęcia praktyczne, lecz także realne doświadczenie pracy 
w kontekście profesjonalnym. Zrealizowaliśmy razem 
około 10 wystaw, które jednocześnie stanowiły spotkania 
z twórcami z Polski i z zagranicy. Studenci uczyli się przez 
działanie – współtworząc wydarzenia, dokumentując je 
fotograficznie i filmowo, prowadząc rozmowy z artystami.

Wśród projektów o szczególnym znaczeniu znalazły się 
m.in.:

•	 Wystawa „Marcin Dąbrowski i uczniowie” (6.06.2021) 
w ramach projektu unijnego „Nowoczesna perspek-
tywa”.

•	 Retrospektywna wystawa „Dotknij Scenografii” 
(27.01.2022), podsumowująca 12 lat działalności Pra-
cowni Teorii i Praktyki Scenograficznej. 

As curator of the Wolna Przestrzeń Gallery at the Acade-
my of Fine Arts in Łódź, I actively engaged students in the 
process of creating exhibitions. Together, we arranged the 
space, designed the visual identity, and developed the cu-
ratorial concepts. These were not merely practical classes, 
but real experiences of working in a professional context. 
We carried out approximately 10 exhibitions, which also 
served as meetings with artists from Poland and abroad. 
Students learned through action—co-creating events, do-
cumenting them through photography and film, and con-
ducting conversations with the artists.

Among the particularly significant projects were:

•	  The exhibition “Marcin Dąbrowski and Students” 
(June 6, 2021), as part of the EU project “Modern 
Perspective.”

•	  The retrospective exhibition “Touch the Sceno-
graphy” (January 27, 2022), summarizing 12 years of 
activity of the Studio of Theory and Practice of Sceno-
graphy. 
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•	  „Konfrontacje” – wystawa dla firmy Dell, prezentują-
ca twórczość studentów Instytutu Edukacji Artystycz-
nej oraz Instytutu Animacji i Gier. Wystawa łączyła 
pokolenia twórców, fotografów, projektantów kostiu-
mów i obiektów animowanych.

•	  „3D PRINT – Możliwości druku 3D w filmie ani-
mowanym” – wystawa Izumi Yoshidy (5.03.2020), 
połączona z prezentacją technologii w Galerii Wolna 
Przestrzeń.

Dzięki kontaktom międzynarodowym studenci mieli moż-
liwość poznania wybitnych artystów i pedagogów. Jedną 
z takich postaci była Edy Bautista, rzeźbiarka z Meksyku, 
z którą zorganizowałam wystawę pt. „Esencja” (maj–wrze-
sień 2022 r.). Motyw masek obecny w jej twórczości na-
wiązywał do kultury Meksyku, z której pochodzi. Wystawa 
i spotkanie z artystką odbyły się z udziałem studentów 
I roku TTFiT. Jej obecność w Łodzi była efektem Między-
narodowego Pleneru Artystycznego w Polsce (2020), reali-
zowanego przy współpracy ASP w Łodzi, Stowarzyszenia 
Plein Air Costa Rica i Fundacji Unamos Culturas.

•	  “Confrontations”—an exhibition for the Dell com-
pany, presenting works by students of the Institute of 
Artistic Education and the Institute of Animation and 
Games. The exhibition brought together generations 
of creators: photographers, costume designers, and 
animated object designers.

•	  “3D PRINT – The Possibilities of 3D Printing in Ani-
mated Film”—an exhibition by Izumi Yoshida (March 
5, 2020), combined with a presentation of technology 
at the Wolna Przestrzeń Gallery.

Thanks to international contacts, students had the oppor-
tunity to meet outstanding artists and educators. One such 
figure was Edy Bautista, a sculptor from Mexico, with 
whom I organized the exhibition “Essence” (May–Septem-
ber 2022). The theme of masks present in her work refe-
renced the culture of Mexico, from which she originates. 
The exhibition and meeting with the artist took place with 
the participation of first-year students of TTFiT. Her pre-
sence in Łódź was the result of the International Artistic 
Plein-Air in Poland (2020), organized in cooperation with 
the Academy of Fine Arts in Łódź, the Plein Air Costa 
Rica Association, and the Unamos Culturas Foundation.
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czas
	 10 styczeń 2020 roku

	 John Caputo - 
	 Aphoteosis

10 stycznia 2020 roku w Galerii Wolna Przestrzeń ASP 
w Łodzi odbył się wernisaż wystawy „APHOTEOZIS” 
autorstwa Johna Caputo – malarza, performera i profesora 
z University of South Florida. W swoich pracach Caputo 
eksploruje duchowość i relacje człowieka z przestrzenią, 
posługując się ekspresją i metaforą. Tytułowa „aphoteoza” 
to próba uświęcenia codzienności poprzez akt twórczy.

Po wystawie odbyło się spotkanie artysty ze studentami, 
które przerodziło się w inspirującą dyskusję na temat 
twórczości i dydaktyki. Caputo podarował Akademii część 
swoich prac. Wydarzenie zostało udokumentowane foto-
graficznie i filmowo przez studentów, co dało im szansę na 
praktyczne doświadczenie organizacyjne.

Sukces ekspozycji zaowocował kontynuacją – „APHO-
TEOZIS II”, która miała miejsce 6 marca 2020 roku w Ga-
lerii Pop and Art w Łodzi, prezentując nowe prace artysty 
w innym kontekście przestrzennym.

On January 10, 2020, the opening of the exhibition 
“APHOTEOZIS” by John Caputo—painter, performer, and 
professor at the University of South Florida—took place 
at the Wolna Przestrzeń Gallery of the Academy in Łódź. 
In his works, Caputo explores spirituality and the human 
relationship with space, using expression and metaphor. 
The titular “aphoteoza” represents an attempt to sanctify 
everyday life through the creative act.

Following the exhibition, the artist met with students, 
which led to an inspiring discussion on art and pedagogy. 
Caputo donated a selection of his works to the Academy. 
The event was documented by students through photo-
graphy and video, providing them with hands-on expe-
rience in organizing artistic events.

The success of the exhibition resulted in its continuation
—“APHOTEOZIS II”, which took place on March 6, 2020, 
at the Pop and Art Gallery in Łódź, showcasing new works 
by the artist in a different spatial context.

miejsce
	 Łódź

	 Kurator wystaw
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realizacja
	 Łódź

czas
	 12 maja 2023

	 Universos Paralelos
	 wystawa Tathyany Orozco

12 maja 2023 roku w Galerii Wolna Przestrzeń odbyła 
się wystawa „Universos Paralelos” autorstwa Tathyany 
A. Orozco z Kostaryki – artystki tworzącej na pograniczu 
ekspresjonizmu abstrakcyjnego i colour field painting. Jej 
obrazy ukazują eksplozje koloru i światła, będące malarską 
interpretacją relacji mikrokosmosu i makrokosmosu.

Związana z Łodzią od 2019 roku, Orozco brała udział 
w projektach ASP i fundacji Unamos Culturas. Jej wystawa 
została wzbogacona o identyfikację wizualną przygotowa-
ną przez dr. Dariusza Ludwisiaka. Wernisażowi towarzy-
szyło spotkanie z artystką, podczas którego opowiadała 
studentom o swoich inspiracjach i praktyce twórczej. 
Dla studentów była to okazja do kontaktu z inną kulturą 
artystyczną i osobistym podejściem do koloru jako narzę-
dzia poznawania rzeczywistości.

Wystawienniczą działalność międzynarodową rozpoczę-
łam w latach 2018–2019, m.in. poprzez udział w projekcie 
Pajsaże Une Dos Culturas – Polonia, realizowanym przez 
Assosiacion Plein Air Costa Rica, Fundację Unamos Cul-
turas oraz Miejski Ośrodek Kultury w Konstantynowie 
Łódzkim. W jego ramach brałam udział w plenerze malar-
skim w Kostaryce, prowadziłam wykłady na Uniwersytecie 
Artystycznym Facultad des Artes UCR oraz w Casa del 
Artista. Byłam również kuratorką cyklu wystaw artystów 
z Kostaryki w Polsce.

We wrześniu 2019 r. zorganizowałam międzynarodowy 
plener Open Relation, Open Air Toronto oraz wystawę 
poplenerową w Konsulacie Generalnym RP w Toronto.

On May 12, 2023, the exhibition “Universos Paralelos” 
by Tathyana A. Orozco from Costa Rica took place at the 
Wolna Przestrzeń Gallery. The artist works at the inter-
section of abstract expressionism and colour field pain-
ting. Her paintings depict explosions of colour and light, 
serving as a painterly interpretation of the relationship 
between microcosm and macrocosm.

Associated with Łódź since 2019, Orozco has participated 
in projects of the Academy and the Unamos Culturas Fo-
undation. Her exhibition was enhanced by a visual identity 
designed by Dr. Dariusz Ludwisiak. The vernissage was 
accompanied by a meeting with the artist, during which 
she spoke to students about her inspirations and artistic 
practice. For the students, this was an opportunity to enco-
unter a different artistic culture and a personal approach to 
colour as a tool for understanding reality.

My international exhibition activities began in 2018–2019, 
including participation in the Pajsaże Une Dos Culturas – 
Polonia project, carried out by the Assosiacion Plein Air 
Costa Rica, the Unamos Culturas Foundation, and the 
Municipal Cultural Center in Konstantynów Łódzki. As 
part of the project, I participated in a painting plein-air in 
Costa Rica and gave lectures at the University of the Arts – 
Facultad des Artes UCR and at Casa del Artista. I was also 
the curator of a series of exhibitions featuring artists from 
Costa Rica in Poland.

In September 2019, I organized the international plein-air 
Open Relation, Open Air Toronto and a post-plein-air 
exhibition at the Consulate General of the Republic of 
Poland in Toronto.
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projekt pod
	 ASP, Łódź
	 Lofty Scheiblera
czas
	 2019 rok

	 Michael Picado

W czasie pandemii COVID-19, wspólnie z pięcioma 
profesorami z Francji, Polski i Maroka oraz trzydziestką 
studentów z tych krajów, zrealizowałam wirtualny projekt 
Artistic Cocoon. Powstały prace dostępne online, m.in. 
na kanale YouTube, łączące różne media i doświadczenia 
pandemiczne.

Michael Picado, artysta z Kostaryki, reprezentujący nurt 
Neo Pop Art, spotkał się ze studentami w ramach współ-
pracy międzynarodowej. Jego twórczość łączy elementy 
pop-artu z kulturą Ameryki Łacińskiej, często podejmując 
tematy społeczne i polityczne. Picado odwołuje się także 
do symboliki prekolumbijskiej, łącząc ją z aktualną ikono-
grafią kultury wizualnej. W czasie pobytu w Polsce artysta 
prowadził prezentacje i rozmowy z młodymi twórcami, 
ukazując możliwości zaangażowania społecznego w sztuce. 
Współpraca z Fundacją Unamos Culturas i ASP umożliwi-
ła stworzenie wspólnych projektów artystycznych i posze-
rzyła horyzonty studentów.

Wystawa Picado była nie tylko wydarzeniem artystycz-
nym, ale i pretekstem do refleksji nad językiem symboli 
oraz siłą komunikatu wizualnego.

During the COVID-19 pandemic, together with five pro-
fessors from France, Poland, and Morocco, and thirty stu-
dents from those countries, I carried out a virtual project 
titled Artistic Cocoon. The resulting works—combining 
various media and pandemic experiences—were made 
available online, including on YouTube.

Michael Picado, an artist from Costa Rica representing the 
Neo Pop Art movement, met with students as part of inter-
national cooperation. His work combines elements of pop 
art with Latin American culture, often addressing social 
and political issues. Picado also refers to pre-Columbian 
symbolism, merging it with contemporary iconography 
of visual culture. During his stay in Poland, the artist held 
presentations and conversations with young creators, sho-
wing the possibilities of social engagement through art. 
Cooperation with the Unamos Culturas Foundation and 
the Academy enabled the development of joint artistic pro-
jects and broadened students’ horizons.

Picado’s exhibition was not only an artistic event, but also 
an opportunity to reflect on the language of symbols and 
the power of visual communication.
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english

realizacja
	 ASP, Łódź

czas
	 lata 2009-2025

	 Praca dydaktyczna 
	 Instytut Edukacji Artystycznej
	

Pozostając na rodzimej uczelni jako absolwentka Wydziału 
Sztuk Wizualnych (obecnie Wydziału Edukacji Arty-
stycznej), kontynuuję działalność artystyczno-edukacyjną 
nieprzerwanie od 16 lat. Funkcję wykładowcy oraz artystki 
realizuję z należytą pasją i odpowiedzialnością, stale roz-
wijając swoje umiejętności zarówno w zakresie teorii, jak 
i praktyki.

Przez wiele lat współpracowałam z Katedrą Teorii Akade-
mii Sztuk Pięknych w Łodzi, a następnie moja pracownia 
została przypisana do Wydziału Sztuk Pięknych. Obecnie 
pełnię funkcję Kierownika Pracowni Teorii i Praktyki 
Scenograficznej oraz prowadzę zajęcia z przedmiotu „Pro-
jektowanie Scenografii Wirtualnej” na kierunku Edukacja 
Artystyczna w Zakresie Sztuk Plastycznych, w specjalności 
Techniki Teatralne, Filmowe i Telewizyjne. Podczas zajęć 
staram się, aby studenci pozostawali w relacji współpracy 
i współtworzenia.

Przedmiot „Historia Teatru i Scenografii” zaczęłam wy-
kładać od początku 2009 roku na ASP w Łodzi; wówczas 
miały formę wykładu monograficznego. Po siedmiu latach 
pracy zostałam zatrudniona na podstawie umowy o pracę. 
Uzyskanie stopnia doktora sztuki umożliwiło mi objęcie 
stanowiska Kierownika Pracowni Teorii i Praktyki Sceno-
graficznej, a od 2023 roku prowadzę również przedmiot 
dyplomujący „Projektowanie Scenografii Wirtualnej”, któ-
ry realizuję wspólnie z mgr. inż. Piotrem Kulbickim.

Pracownia Teorii i Praktyki Scenograficznej obejmuje trzy 
przedmioty w panelu teoretycznym: „Historia Teatru i Sce-
nografii”, „Historia Kostiumu” oraz „Podstawy Wiedzy 
o Filmie”, a także zajęcia praktyczne „Zagadnienia Sceno-
grafii Teatralnej”.

Remaining at my home university as a graduate of the 
Faculty of Visual Arts (now renamed the Faculty of Ar-
tistic Education), I have been continuing my artistic and 
educational work for 16 years. I fulfill the roles of lecturer 
and artist with due passion and responsibility. I strive to 
develop my skills both in theory and practice.

For many years, I collaborated with the Department of 
Theory at the Academy of Fine Arts in Łódź; later, my 
studio was assigned to the Faculty of Fine Arts. Curren-
tly, I am the Head of the Studio of Theory and Practice of 
Scenography and I teach the subject Virtual Scenography 
Design within the Artistic Education program, speciali-
zing in Theatre, Film, and Television Techniques.

During classes, I encourage students to engage in a colla-
borative and co-creative relationship. The course History 
of Theatre and Scenography, which I began teaching at the 
Academy of Fine Arts in Łódź at the beginning of 2009, 
was initially a monographic lecture. After seven years of 
teaching, I was employed under a contract of employ-
ment. Earning the degree of Doctor of Arts led me to the 
position of Head of the Studio of Theory and Practice of 
Scenography, and since 2023, I have been teaching the 
diploma subject Virtual Scenography Design, which I con-
duct together with MSc Eng. Piotr Kulbicki.

The Studio of Theory and Practice of Scenography inc-
ludes three theoretical subjects: History of Theatre and 
Scenography, History of Costume, and Fundamentals of 
Film Knowledge, as well as practical classes entitled Issues 
in Theatre Scenography. The subject Issues in Theatre Sce-
nography is a series of original lectures aimed at introdu-
cing students of Theatre, Film, and Television Techniques 
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„Zagadnienia Scenografii Teatralnej” to cykl autorskich 
wykładów mających na celu zapoznanie studentów Tech-
nik Teatralnych, Filmowych i Telewizyjnych z podstawo-
wymi zagadnieniami dotyczącymi scenografii teatralnej  
i filmowej. Zajęcia przekazują zarówno wiedzę teoretyczną, 
jak i praktyczną z zakresu szeroko pojętego obrazu  
w przestrzeni wizualnej teatru i filmu. Kolejnym etapem 
jest realizacja zadań plastycznych inspirowanych oma-
wianymi zagadnieniami scenograficznymi. Studenci mają 
możliwość indywidualnego tworzenia projektów do spek-
takli teatralnych, filmów, animacji, performance czy etiud. 
Dzięki nawiązanej przeze mnie współpracy z Łódzką Szko-
łą Filmową od 2012 roku studenci mogą odbywać praktyki 
na planach zdjęciowych, stając się autorami scenografii  
i kostiumów w filmowych oraz teatralnych projektach stu-
denckich. Zajęcia te pozwalają zdobyć wiedzę o konstruk-
cji obrazu scenicznego lub kadru filmowego oraz zweryfi-
kować ją w praktyce.

„Historia Teatru i Scenografii” to panel teoretyczny doty-
czący chronologii przemian historycznych, kulturowych 
i cywilizacyjnych wpływających na kształtowanie się stra-
tegii scenograficznych. Omawiane są przemiany stylistycz-
ne oraz twórczość dramaturgów, scenografów, malarzy 
scenicznych, architektów i reżyserów scen teatralnych. 
Prezentuję twórców najbardziej reprezentatywnych dla 
danej epoki i zagadnienia. Podstawowym celem naucza-
nia tego przedmiotu jest przekazanie studentom wiedzy 
z zakresu architektury budynków teatralnych oraz wpływu 
idei kulturowych na ich rozwój. Zajęcia obejmują analizę 
plastyki teatralnej w ujęciu czasowym od starożytności 
po Wielką Reformę Teatru XX wieku. Studenci zapoznają 
się z elementami obrazu scenicznego, zdobywając wiedzę 
teoretyczną i praktyczną. Na zaliczenie studenci opraco-
wują wybrany temat pod kątem teoretycznym oraz wyko-
nują prace dotyczące budynku teatralnego wybranej epoki. 
Część praktyczna odbywa się w drugim semestrze i polega 

to basic concepts related to theatre and film scenography. 
These classes aim to provide both theoretical and practical 
knowledge of the broadly understood visual space in the-
atre and film. The next stage involves completing artistic 
tasks inspired by the discussed scenographic issues. These 
classes enable students to individually create projects for 
theatre plays, films, animations, performances, and short 
films. Thanks to my cooperation with the Łódź Film 
School since 2012, students have the opportunity to un-
dertake internships on film sets. Students become authors 
of scenography and costumes, gaining practical experience 
in student film and theatre projects. The Issues in Theatre 
Scenography course allows students to acquire knowledge 
of constructing stage images and film frames and gives 
them the chance to test this knowledge in practice.

History of Theatre and Scenography is a theoretical panel 
covering the history of scenography, providing a general 
introduction to the chronology of historical, cultural, and 
civilizational changes influencing the development of 
scenographic strategies. Subsequently, stylistic transfor-
mations and the work of playwrights, scenographers, stage 
painters, architects, and theatre directors are discussed 
and analyzed. I mention the most representative creators 
for each era and topic. The main goal of teaching the Hi-
story of Scenography is for students to acquire knowledge 
about the architecture of theatre buildings. During classes, 
students are introduced to cultural ideas influencing their 
development. The History of Scenography course includes 
an analysis of theatrical aesthetics from antiquity to the 
Great Theatre Reform of the 20th century. The elements 
of the stage image discussed in class provide students with 
both theoretical and practical knowledge in theatrical 
aesthetics. For the final assessment, students develop a 
selected theoretical topic and create work describing an 
issue related to a theatre building from a chosen era. The 
practical part in the second semester involves creating a 
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na stworzeniu makiety ilustrującej omawiane zagadnienie.

Koncepcja zajęć z „Historii Kostiumu” zakłada przekaza-
nie studentom podstawowej wiedzy teoretycznej i prak-
tycznej z zakresu plastyki teatralnej i filmowej, w której 
kostium stanowi integralną całość. Zajęcia opierają się na 
warsztatowej analizie kostiumów w kontekście historycz-
nym. Studenci w angażujący sposób poddają krytycznej 
analizie omawiane problemy zarówno z perspektywy 
teoretycznej, jak i realizacyjnej. Tematyka kostiumu jest 
lokalizowana w ścisłym związku z semantyką obrazu oraz 
procesem powstawania filmu i przedstawienia teatralnego, 
a także powiązana z innymi dziedzinami sztuki i kultury. 
Przebieg zajęć łączy wykłady z konwersatoriami, podczas 
których studenci realizują zadania kostiumowe, przy-
gotowują prezentacje materiałów oraz tworzą projekty 
kostiumów, często zakładające rekonstrukcję historyczną. 
Indywidualne podejście do projektowania pozwala realizo-
wać wizje twórcze za pomocą różnych mediów. Autorskie 
prezentacje wizualne i praktyczne zadania tworzą klarow-
ny obraz pracy kostiumografa.

„Podstawy Wiedzy o Filmie” to ostatnim przedmiotem  
w panelu teoretycznym Pracowni jest. Formuła zajęć obej-
muje warsztatową analizę filmów w kontekście historycz-
nym i problemowym, wsparte praktycznymi przykładami. 
Studenci uczą się konstruktywnej krytyki z perspektywy 
teoretycznej i realizacyjnej. Celem jest rozpoznawanie  
i interpretowanie zagadnień związanych z koncepcją po-
wstawania obrazu oraz semantyką obrazu filmowego.

Z pasją i zaangażowaniem podchodzę do misji edukacji 
studentów. Idąc za myślą Zygmunta Baumana, staram się 
być tłumaczem, a nie prawodawcą. W pracy dydaktycznej 
łączę wiedzę teoretyczną z praktyką zdobytą podczas wie-
loletnich doświadczeń zawodowych w filmie i teatrze.

model reflecting the selected topic.

The concept of the History of Costume course assumes 
conveying basic theoretical and practical knowledge in 
theatrical and film aesthetics, where costume constitu-
tes an inseparable whole. The classes are also supported 
by practical knowledge demonstrated through selected 
examples. The course format is a workshop analysis of 
costumes presented in a historical context. Participants 
actively engage in constructive critique of the discussed 
issue from the perspective of theoretical knowledge and 
practical challenges. This locates costume issues within 
the context of image semantics and the process of film and 
theatre production. Simultaneously, costume is positioned 
as a field corresponding with many other branches of art 
and culture. The teaching process involves combined lec-
ture and seminar formats. After discussing drama texts, 
students complete costume assignments, prepare material 
presentations, and ultimately design costumes that assume 
historical reconstruction. The classes encourage an indi-
vidual approach to project creation, with the possibility of 
realizing visions using all available media. The authorial 
visual presentations and practical tasks create a clear pictu-
re of the essence of a costume designer’s work.

The last subject in the theoretical panel of the Studio of 
Theory and Practice of Scenography is Fundamentals of 
Film Knowledge. The course is designed as a workshop 
analyzing films in historical and thematic contexts. It is 
also supported by practical knowledge demonstrated thro-
ugh selected examples. Students should be able to critically 
analyze discussed issues from theoretical and film pro-
duction perspectives. The course aims to develop students’ 
ability to interpret film concepts related to image creation 
and to understand the semantics of the film image.

I approach the mission of educating students with passion 
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W zakresie obowiązków dydaktycznych prowadzę se-
minaria licencjackie i magisterskie, opiekuję się pracami 
teoretycznymi oraz, od 2023 roku, praktycznymi pracami 
dyplomowymi w ramach przedmiotu „Projektowanie 
Scenografii Wirtualnej”, realizowanego wraz z mgr. inż. 
Piotrem Kulbickim. Recenzuję prace dyplomowe studen-
tów studiów I i II stopnia — dotychczas zrecenzowałam 
kilkanaście prac teoretycznych i praktycznych.

W latach 2022/2023 wraz z dr Beatą Marcinkowską, 
dyrektor Instytutu Edukacji Artystycznej, podjęłam się 
modyfikacji specjalności „Techniki Teatralne, Filmowe 
i Telewizyjne”, wprowadzając dodatkowe zajęcia warszta-
towe z zakresu charakteryzacji, sztuki operatorskiej oraz 
modelarstwa. Dzięki tym zmianom program stał się bar-
dziej atrakcyjny dla studentów specjalności.

Obecnie jestem powołana do zespołu tworzącego nowy 
kierunek „Scenografia” wraz z prof. Ewą Bloom-Kwiat-
kowską oraz dr Wojciechem Salonim Marczewskim.

and commitment. Following Bauman’s thought, I strive 
to be a translator rather than a legislator. My teaching is 
guided by both theoretical knowledge and practical expe-
rience gained through many professional experiences in 
film and theatre.

Within my teaching duties, I supervise bachelor’s and 
master’s seminars. Since 2023, I have begun working with 
practical diploma projects by leading the subject Virtual 
Scenography Design together with MSc Eng. Piotr Kulbic-
ki. I review diploma theses of first- and second-cycle stu-
dents and have evaluated several theoretical and practical 
works.

In the academic year 2022/2023, together with Dr. Beata 
Marcinkowska, Director of the Institute of Artistic Edu-
cation, I undertook a modification of the Theatre, Film, 
and Television Techniques specialization by introducing 
additional workshops in makeup, cinematography, and 
modeling. Thanks to these changes, the program has be-
come more attractive for students of this specialization. 
Currently, I am appointed to the team creating the new 
Scenography program, together with Prof. Ewa Bloom 
Kwiatkowska and Dr. Wojciech Saloni Marczewski.
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Wystawa prac studentów w Radomiu
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Współpraca ze Szkołą Filmową w Łodzi
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Wycieczka ze studentami do Teatru Wielkiego w Łodzi
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Efekty zajęć ze studentami
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Na przedmiocie scenografia wirtualna studenci realizują 
projekty scenograficzne z wykorzystaniem nowoczesnych 
technologii immersyjnych. Kluczowym elementem jest 
przeniesienie zaprojektowanych przestrzeni do świata 
cyfrowego, umożliwiające odbiorcy pełne doświadczenie 
scenografii w wirtualnej rzeczywistości. Prezentowana 
część praktyczna powstała z wykorzystaniem prywatnego 
sprzętu jednej ze studentek, co podkreśla zaangażowanie 
i niezależność twórczą uczestników pracowni.

In the Virtual Set Design Studio, students develop sceno-
graphic projects using advanced immersive technologies. 
A key aspect is the transition of designed spaces into the 
digital realm, allowing viewers to fully experience the 
scenography through virtual reality. The practical part 
presented here was created using the private equipment of 
one of the students, highlighting the participants’ creative 
independence and commitment.
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projekt pod
	 Murzasichle, Polska

czas
	 19 lipca 2023 roku 

	 Plener Malarski ASP

Miejscem pleneru było Podhale – region charakteryzujący 
się unikalną i interesującą kulturą, sztuką oraz folklorem. 
Studenci uczestniczyli w wykładach:

1.	 Impresjoniści – pierwsi malarze w plenerze.

2.	 Land art i zagadnienia sztuki postmoderni-
stycznej.

3.	 Warsztat artysty współczesnego – zagadnie-
nia performance i ready made.

Elementem inspiracji były również spotkania z twórcami 
architektury zakopiańskiej, takimi jak Jan Karpiel Bułecka 
oraz Bartosz Łukaszczyk „Zbójnik”. W założenia pleneru 
wpisane były także wizyty w Willi pod Jedlami, Galerii Ha-
siora i Teatrze Witkacego. Odbyliśmy również wędrówkę 
na Rusinową Polanę w poszukiwaniu inspiracji do szkiców 
malarskich. Poszczególne wykłady oraz wszystkie działa-
nia terenowe stanowiły punkt wyjścia i inspirację do pracy 
twórczej. Przyczyniły się one do realizacji dzieł w oparciu 
o różnorodne formy wypowiedzi wizualnej. 
Każdy uczestnik wykonał szkice w plenerze oraz szkice in-
spirowane twórczością poznanych artystów zakopiańskich. 
Studenci stworzyli również Pracownię Portretu Stanisła-
wa Ignacego Witkiewicza. Każdy uczestnik zrealizował 
– według wyboru – formę ready made lub performance. 
Obiekty i działania zostały zdigitalizowane, a wiele z nich 
autorzy udostępnili na własnych profilach internetowych.

Na zakończenie pleneru studenci zaprezentowali swoje 
prace podczas wspólnego spotkania, tworząc galerię do-
stępną dla mieszkańców Murzasichla. 
 

The plein-air workshop took place in Podhale – a region 
distinguished by its unique and fascinating culture, art, 
and folklore. Students participated in lectures on the follo-
wing topics:

1.	 Impressionists – the first plein-air painters.

2.	 Land art and issues of postmodern art.

3.	 The contemporary artist’s workshop – topics 
in performance and ready-made art.

An important element of inspiration came from meetings 
with prominent creators of Zakopane-style architecture, 
including Jan Karpiel Bułecka and Bartosz Łukaszczyk, 
known as “Zbójnik.” The program also included visits to 
culturally significant sites such as the Villa “Pod Jedlami,” 
the Hasior Gallery, and the Witkacy Theatre. A mountain 
hike to Rusinowa Polana provided an opportunity to seek 
inspiration for artistic sketches. The lectures and accom-
panying activities served as points of departure and inspi-
ration for the students’ creative work. They enabled the 
development of artworks expressed through diverse visual 
forms. Each student produced plein-air sketches, as well 
as works inspired by the art and traditions encountered 
during the trip. A temporary “Stanisław Ignacy Witkiewicz 
Portrait Studio” was also established by the participants as 
part of the experience.

Each participant also created either a ready-made object 
or a performance piece. The resulting artworks were digi-
tized, and many students shared them through their per-
sonal online platforms. At the end of the workshop, a final 
presentation of the artworks was held, along with a pop-up 
gallery of student works, which was viewed by the local 
community of Murzasichle.
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Codziennie odbywały się dwa spotkania z udziałem 
wszystkich uczestników: poranne korekty o godzinie 10:00 
połączone z wykładem oraz popołudniowe korekty o 17:00 
zakończone warsztatem. W ciągu dnia studenci pracowali 
w plenerze lub uczestniczyli w wyjazdach do Zakopanego: 
– Teatr Witkacego, Galeria Hasiora, 
– Willa pod Jedlami i Muzeum Zakopiańskie, 
– Wędrówka górska na Rusinową Polanę.

Wieczorami wybieraliśmy się na koncerty kapel podha-
lańskich lub kontynuowaliśmy pracę twórczą w Pracowni 
Portretu Witkacego.

Odbyła się publiczna prezentacja prac studentów, połączo-
na z ich wspólnym omówieniem. Każdy uczestnik przygo-
tował szkice malarskie i rysunkowe, jedną pracę rysunko-
wą lub malarską w większym formacie oraz performance 
lub obiekt typu ready made.

The daily schedule included two group sessions: mor-
ning critiques at 10:00 a.m. combined with lectures, and 
afternoon critiques at 5:00 p.m. followed by hands-on 
workshops. During the day, students painted outdoors or 
participated in group outings to Zakopane, which included 
visits to the Witkacy Theatre, the Hasior Gallery, the Villa 
“Pod Jedlami,” the Zakopane Museum, and a hike to Rusi-
nowa Polana.

In the evenings, the group attended concerts of Podhale 
folk music or continued creative work in the Witkacy Por-
trait Studio. The workshop concluded with a public pre-
sentation of the students’ work and a collective discussion 
of their achievements. Each student completed plein-air 
and studio sketches, one large-format drawing or painting, 
and a performance or ready-made piece.
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miejsce	
	 Manufaktura, Łódź

czas
	 10 lutego 2017 rok

	 Rozświetleni w czarnym teatrze

Współpraca z Miejskim Ośrodkiem Kultury w Konstan-
tynowie Łódzkim rozpoczęła się już w 2002 roku podczas 
stażu artystycznego i od tamtej pory miała charakter cy-
kliczny i rozwijający się.

Powrót do tej owocnej relacji nastąpił w 2017 roku wraz 
z realizacją projektu scenograficznego do spektaklu „Roz-
świetlen w czarnym teatrze”, który miał swoją premierę 10 
lutego w przestrzeni Manufaktury – jednym z najbardziej 
rozpoznawalnych punktów na kulturalnej mapie Łodzi.

Spektakl spotkał się z dużym uznaniem publiczności 
dzięki swojej innowacyjnej formie, wykorzystaniu nowo-
czesnych środków wyrazu wizualnego oraz połączeniu 
światła, przestrzeni i ruchu. Koncepcja scenograficzna od-
woływała się do zmysłów i emocji, tworząc spójną warstwę 
wizualną dla opowieści budowanej światłem i gestem.

Projekt był świadectwem twórczego powrotu do instytu-
cji, która przez lata wspierała rozwój młodych artystów 
i konsekwentnie realizuje ambitne wydarzenia kulturalne 
w regionie.

My collaboration with the Municipal Cultural Centre in 
Konstantynów Łódzki began in 2002 during an artistic 
internship and evolved over the years into a recurring cre-
ative relationship.

In 2017, I returned to this dynamic and supportive insti-
tution by creating the set design and visual concept for the 
multimedia performance “Theatre of Light”, premiered on 
February 10 at Manufaktura, a landmark cultural venue in 
Łódź.

The performance received enthusiastic feedback from au-
diences due to its innovative format, creative use of light 
and space, and the emotional depth achieved through vi-
sual storytelling. The scenography was designed to stimu-
late the senses and complemented the narrative built from 
light, movement, and sound.

This project marked both a continuation and a renewal of 
my artistic dialogue with the institution, which has long 
played a key role in fostering young talent and producing 
bold, high-quality cultural events in the region.
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Autorska instalacja składająca się z 30 monumentalnych 
figur o wysokości 180 cm, wykonanych z kostiumów 
ochronnych przypominających odzież radioaktywną. Rę-
kawice i fragmenty rękawów pokryto czerwonym pigmen-
tem, przywołującym na myśl krew – symbol przemocy, 
ofiary, ale i rewolucji. Każdy manekin zawierał na klatce 
piersiowej cytat inspirowany myślą awangardową. 
Konstrukcje umieszczono na ręcznie spawanych metalo-
wych stelażach. Figury, tworząc zwartą formację, przypo-
minały protestującą grupę lub „straż przednią” – wizualną 
metaforę awangardy jako ideowego frontu. Ustawione 
w przestrzeni handlowej, tworzyły dysonans wobec otacza-
jącej je rzeczywistości konsumpcyjnej.

Założenia koncepcyjne:

Instalacja stawiała pytania o tożsamość współczesnej 
awangardy, sens buntu w dzisiejszym świecie i kondycję 
sztuki po wielkich manifestach XX wieku. Każda figura 
była nośnikiem indywidualnego „śladu” – wspomnienia, 
pytania lub dezorientacji. Razem tworzyły zbiorowy por-
tret artysty jako świadka i uczestnika przemian.

Cytaty z recenzji Marty Motyl: 
„Dzieło Skażeni awangardą bliskie jest surrealistycz-
nemu sposobowi rozumowania. (…) Sztuka przywę-
drowała ze swoimi problemami na teren pełen rzeczy 
powielonych. Podstawiła tam własnych agentów, którzy 
naśladują to powielanie. (…) Na piersiach ‘manekinów 
z Czarnobyla’ znajdują się cytaty dotyczące roli artysty 
i granic sztuki.”

An original large-scale installation composed of 30 life-
size figures (180 cm tall), made from modified radioac-
tive-style protective suits. Gloves and parts of the sleeves 
were painted in red to evoke the symbolism of blood 
– a sign of violence, sacrifice, or revolutionary energy. 
Each mannequin bore a quote on its chest referring to 
avant-garde thought.

The figures were mounted on hand-welded steel stands. 
Arranged together as if in protest, the group symbolised a 
“vanguard” – the ideological front line of art. Positioned in 
a commercial space, the figures challenged the aesthetics 
of consumerism and mass reproduction.

Concept:

The installation posed questions about the legacy of the 
avant-garde and the need for artistic revolt today. Each 
figure contained a unique inner “trace” of the past, confu-
sion or loss – suggesting a search for new directions amid 
chaos. As a whole, the work became a collective portrait of 
the artist as a critical observer and visionary.

Excerpt from Marta Motyl’s review: 
“Contaminated by the Avant-garde resembles sur-
realist reasoning and refers to Dadaism and Mar-
cel Duchamp’s ideas. (…) Art invaded a space of 
mass-produced goods and sent its own agents, mim-
icking the repetition of commodities. The ‘mannequins 
from Chernobyl’ wear slogans about the artist’s role 
and the boundaries of art.”

miejsce	
	 Manufaktura, Łódź

czas
	 4 V 2017 rok

	 Instalacja Skażeni
	 Międzynarodowy Festiwal
	 Sztuk Przyjemnych i Nieprzyjemnych

współpraca
	 studenci I i II roku 
	 Technik Teatralnych Filmowych 	
             i Telewizyjnych
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zdjęcia powyżej autorstwa Marty Motyl 
 
photos above by Marty Motyl
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miejsce	
	 Manufaktura, Łódź

czas
	 1 III - 2 IV 2018 rok

	 Instalacja Niebezpiecznie jest schodzić ze sceny
	 Międzynarodowy Festiwal
	 Sztuk Przyjemnych i Nieprzyjemnych

Instalacja przestrzenna, inspirowana tematem festiwalu 
„Niebezpiecznie jest schodzić ze sceny”, stanowi refleksję 
nad statusem artysty, jego tożsamością sceniczną i społecz-
ną. Odwołuje się do słów profesora Sławomira Świontka 
i do legendy o świętym Genezjuszu – aktorze, który po-
rzucił wyuczoną rolę, by wygłosić własny, prawdziwy tekst. 
To symboliczny akt odwagi i przełamania granicy między 
rolą a osobą.

Instalacja składała się z symbolicznych schodów z butów, 
prowadzących w głąb przestrzeni handlowej, obok komer-
cyjnych sieciówek. Setki par zużytego obuwia, układały się 
w tłum bez twarzy – widownię lub aktorów po zejściu ze 
sceny. Każda para niosła osobną historię. Gdzie zmierzają, 
gdy gasną światła? Co dzieje się z artystą, kiedy schodzi 
ze sceny – i czy może sobie na to pozwolić? Centralnym 
punktem była drewniana rampa i drzwi, umieszczone w 
osi instalacji. Widz mógł stanąć na progu – dokładnie tam, 
gdzie w teatrze starożytnym znajdowała się Porta Regia, 
główne wrota sceny. To gest zaproszenia do przekroczenia 
granicy pomiędzy realnością a fikcją, życiem i grą, aktor-
stwem i byciem sobą.

Buty – delikatnie zabezpieczone taśmą, by nie zginęły 
– symbolizowały kruchość egzystencji poza sceną, zagu-
bienie w świecie, który nie oferuje jasno wyznaczonej roli. 
Instalacja stała się otwartą metaforą przejścia, decyzji, 
odwagi i odpowiedzialności, jakie niesie wybór artystycz-
nej drogi.

Ponowna odsłona: pt.: „Noc marzycieli Aktywacja ma-
rzeń”, Teatr Powszechny w Łodzi, Noc Muzeów  
19. 05.2018 r.

The installation “It Is Dangerous to Leave the Stage” was 
created in response to the festival’s guiding theme and 
drew inspiration from the words of Prof. Sławomir Świon-
tek, a distinguished drama theorist and literary scholar. He 
referenced the legend of Saint Genesius, a Roman actor 
who, in a moment of revelation, abandoned his rehearsed 
lines to speak his own truth—sacrificing everything to be 
authentic.

Installed in the commercial space of Manufaktura, the 
project consisted of a path made of worn shoes—hundreds 
of them, arranged to form symbolic steps, stretching into 
the heart of the shopping center. Their presence evoked the 
traces of those who have walked before: actors leaving the 
stage, viewers lost in anonymity, individuals navigating a 
world without scripted roles. Where do they go once the 
lights go out? What remains of an artist once they exit the 
stage? At the center stood a wooden ramp with a door—
an invitation to stand, to pause, to reflect. The structure 
echoed the Porta Regia, the central gate of ancient theatre 
stages, through which kings and heroes once entered. In 
this contemporary reinterpretation, anyone could step 
through, confronting the boundary between life and per-
formance, identity and role.

The shoes, lightly secured for safety, became fragile sym-
bols of disorientation and transience, suggesting both the 
passage of time and the uncertain path of the artist beyond 
the frame of performance. The installation offered a space 
for contemplation about artistic courage, vulnerability, and 
the enduring tension between presence and disappearance.

Restaged as: “Night of Dreamers. Activation of Dreams”, 
Powszechny Theatre in Łódź, Museum Night,  
May 19, 2018

współpraca
	 studenci I i II roku 
	 Technik Teatralnych Filmowych 	
             i Telewizyjnych
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miejsce	
	 Manufaktura, Łódź

czas
	 8 III 2019 rok

	 Instalacja Publiczność 
	 Międzynarodowy Festiwal
	 Sztuk Przyjemnych i Nieprzyjemnych

Autorska instalacja „Publiczność” powstała jako głos 
w dyskusji o roli widza w procesie teatralnym i społecznej 
dynamice spektaklu. Projekt zrealizowany został w prze-
strzeni publicznej Manufaktury podczas Festiwalu Sztuk 
Przyjemnych i Nieprzyjemnych – w ramach edycji poświę-
conej właśnie widowni.

Instalacja opierała się na odwróceniu relacji: widz–spek-
takl, stawiając odbiorcę w centrum uwagi. Głównym 
motywem była twarz w symbolicznym grymasie – reakcja 
na własne odbicie i na obecność innych. Publiczność przy-
glądała się sobie nawzajem, stając się jednocześnie częścią 
ekspozycji. Każdy mógł wejść za przezroczyste płaszczyzny 
z nadrukowanymi wizerunkami twarzy, wpisując się w 
wspólnotowy obraz zbiorowego odbiorcy. Instalację two-
rzyły dwie przezroczyste ściany, symbolizujące podziały – 
scenę i widownię, a zarazem granice obecne w przestrzeni 
publicznej. Między nimi znajdowała się szczelina – pęk-
nięcie, uchylone wrota, zachęcające widzów do przekro-
czenia symbolicznej bariery i zajęcia stanowiska: aktywnie 
czy biernie uczestniczyć w kulturze?

Pomimo monumentalności, konstrukcja nie przytłaczała 
– przezroczysty materiał podkreślał ulotność i emocjonal-
ność spotkania teatralnego, a zarazem zmiękczał twarde 
granice, zapraszając do refleksji nad społeczną rolą pu-
bliczności.

The original installation “Audience” was created as a re-
flection on the shifting dynamics between spectators and 
performance. Designed for the public space of Manufaktu-
ra during the International Festival of Pleasant and Unple-
asant Arts, the work explored the emotional and symbolic 
role of the viewer within theatrical and social structures.

The concept reversed the traditional relation between the 
viewer and the stage. At its center was a face frozen in 
symbolic grimace—a reaction to one’s own reflected image 
and to others. The audience was both the observer and the 
observed, invited to step behind translucent surfaces prin-
ted with faces, and in doing so, to become part of a shared 
image of collective spectatorship. The installation was 
formed by two transparent walls, representing public di-
visions—stage vs audience, self vs other. Between them, a 
narrow crack symbolized an opening, a subtle invitation to 
cross the boundary and choose one’s level of engagement: 
passive or active participation in the cultural sphere.

Despite their size, the structures remained light and ethe-
real, made of transparent material. This emphasized the 
emotional fragility and temporality of the theatrical expe-
rience, while softening rigid divisions and encouraging 
personal reflection on the role of the spectator.
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miejsce	
	 Manufaktura, Łódź

czas
	 marzec 2020 rok

	 Instalacja O Teatr! 
	 Międzynarodowy Festiwal
	 Sztuk Przyjemnych i Nieprzyjemnych

W ramach jednej z edycji Międzynarodowego Festiwalu 
Sztuk Przyjemnych i Nieprzyjemnych, odbywającego się 
pod hasłem „O Teatr?”, stworzyłam autorską instalację 
przestrzenną prezentowaną w przestrzeni publicznej Ma-
nufaktury w Łodzi. Projekt był efektem współpracy ze 
studentami kierunków technik teatralnych oraz z Andrze-
jem Cieślikiem i Bartkiem Fiałkowskim.

Festiwal pod kierownictwem Ewy Pilawskiej otworzył dys-
kusję o istocie teatru – zarówno jako instytucji, jak i uni-
wersalnej, głęboko zakorzenionej potrzeby człowieka do 
tworzenia i odbierania sztuki żywej. Moja instalacja stała 
się wizualną i przestrzenną odpowiedzią na pytania, które 
stawiają sobie twórcy teatru.

Punktem wyjścia była refleksja nad hic et nunc teatru – 
jego istotą bycia „tu i teraz”. To właśnie widz, jego obec-
ność i uważność konstytuuje sens przekazu teatralnego. 
Instalacja miała więc zatrzymać odbiorcę, zaprosić go do 
refleksji i stać się przestrzenią doświadczenia – nie tylko 
estetycznego, ale też intelektualnego.

Elementem centralnym była głowa antyczna – rozdzielo-
na ekspresją barw – niczym teatralna wyrocznia, symbol 
dialogu pomiędzy przeszłością a współczesnością teatru. 
Poduszki rozmieszczone w przestrzeni prowokowały do 
zatrzymania się, zajęcia miejsca, przeczytania fragmentów 
tekstów i zadania sobie pytania: „O Teatr?” – nasz teatr?”

Instalacja była próbą wizualnego przełożenia odpowie-
dzialności, jaką niesie widz – to bowiem jego obecność 
i refleksja współtworzą teatr i jego przyszłość.

As part of the International Festival of Pleasant and Unple-
asant Arts, held under the thought-provoking theme “O 
Teatr?” (About Theatre?), I created a site-specific, authorial 
spatial installation, exhibited in the public space of Ma-
nufaktura in Łódź. The work was developed in collabora-
tion with students of technical theatre studies as well as 
artists Andrzej Cieślik and Bartek Fiałkowski.

The festival, curated by Ewa Pilawska, opened a wider 
discussion on the nature of theatre – not only as an insti-
tution, but also as a deeply rooted human need for story-
telling, presence, and artistic encounter. My installation 
served as a multidimensional, visual and spatial response 
to the questions posed by theatre-makers.

The core of my concept was a reflection on the hic et nunc 
of theatre – its unique condition of happening “here and 
now.” The presence and attention of the viewer are what 
ultimately bring the theatre into being. The installation 
aimed to momentarily interrupt the everyday, inviting 
participants to pause and engage in a quiet yet meaningful 
act of contemplation.

A central element was an ancient head divided by expressi-
ve colours – acting as a kind of theatrical oracle, a symbo-
lic figure echoing the dialogue between antiquity and the 
contemporary theatre world. Pillows scattered throughout 
the space subtly encouraged viewers to sit, reflect, read 
selected texts and pose the question to themselves: “About 
theatre? Our theatre?”

The installation sought to highlight the responsibility of 
the audience – as it is their presence and reflection that 
truly co-create the theatre and determine its future.
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czas
	 lata 2021– 2025

	 Cykl filmów pt. 
	 Rozmowa z Mistrzem

Cykl filmów „Rozmowa z Mistrzem” to artystyczno-do-
kumentalna podróż śladami wybitnych osobowości Aka-
demii Sztuk Pięknych w Łodzi – profesorów, którzy wciąż 
pamiętają nauki Władysława Strzemińskiego i są żywym 
świadectwem historii tej wyjątkowej uczelni.

W filmach występują m.in. prof. Jerzy Treliński, prof. 
Ryszard Hunger, prof. Włodzimierz Stelmaszczyk oraz 
prof. Lesław Miśkiewicz – artyści i pedagodzy, których 
twórczość i postawa akademicka kształtowały kolejne po-
kolenia. Rozmowy prowadzi dr Justyna Cieślik-Dąbrowska 
– artystka, teatrolog i wykładowczyni ASP w Łodzi.

„Jako spadkobiercy naszych mistrzów chcemy uchro-
nić od zapomnienia ich osobowości i dorobek twórczy. 
Ich pamięć to niewyczerpana księga wspomnień i cyta-
tów. Rozmowa z nimi przed kamerą to ostatnia szansa 
i wielki zaszczyt. Cykl ten pozwala pokazać szerszej 
publiczności, jak wielkich mistrzów skrywa nasz kraj” 
– dr Justyna Cieślik-Dąbrowska

Filmy niosą ze sobą idee i postawy reprezentowane przez 
bohaterów: koncepcję „fermentu” artystycznego prof. Ry-
szarda Hungera, inżynierię obrazu i fascynację technologią 
prof. Lesława Miśkiewicza, myślenie konceptualne i gra-
ficzne prof. Jerzego Trelińskiego, czy filozoficzną refleksję 
i krytykę rzeczywistości w ujęciu prof. Włodzimierza Stel-
maszczyka. To zapis ostatniego pokolenia mistrzów, którzy 
całe życie poświęcili nauczaniu i twórczemu dziedzictwu.

O realizacji filmowej 
Koncepcja filmu oparta jest na twórczości bohaterów 
i linearnie prowadzonych rozmowach – w przestrzeniach 
ASP, w pracowniach oraz w ich prywatnych domach. Ce-
lem realizatorów było stworzenie obrazu, który stanie się 
wizualnym ekwiwalentem osobowości i charakteru artysty. 
Kadry zostały zaprojektowane tak, aby ekspresyjnie oddać 
obecność rozmówcy – by same obrazy opowiadały o nim 
i jego twórczości. Zamierzeniem twórców było ukazanie 
dzieł i faktur, oddanie rytmu narracji poprzez kompozy-
cję, montaż oraz muzykę. Fakturowość obrazu, kontrasty 
i przenikanie warstw – wszystko to zostało podporządko-
wane wizualnemu językowi bohaterów.

Zdjęcia, montaż i postprodukcję zrealizował Jarosław Da-
ranowski, a współtwórcą obrazu i autorem zdjęć jest rów-
nież Marcin Dąbrowski. Rozmowy prowadzi dr Justyna 
Cieślik-Dąbrowska – inicjatorka projektu.

The series Conversations with the Master is a journey into 
the world of outstanding figures of the Academy of Fine 
Arts in Łódź – professors who remember the teachings of 
Władysław Strzemiński, and who remain living witnesses 
to the artistic and pedagogical legacy of the school.

The featured artists include Prof. Jerzy Treliński, Prof. 
Ryszard Hunger, Prof. Włodzimierz Stelmaszczyk, and 
Prof. Lesław Miśkiewicz – renowned educators and cre-
ators who shaped generations of artists. The interviews 
are conducted by Dr. Justyna Cieślik-Dąbrowska, artist, 
theatre scholar, and lecturer at the Academy of Fine Arts 
in Łódź.

“As heirs to our masters, we feel a deep responsibility 
to preserve their legacy and creative achievements. 
Their memory is a boundless book of recollections and 
ideas. A filmed conversation with them is both a rare 
opportunity and a great honor. This series enables us to 
show the broader public the greatness of the artists our 
country has nurtured.” 
– Dr. Justyna Cieślik-Dąbrowska

Each film reflects the philosophical and artistic outlook 
of its subject – from Prof. Hunger’s “artistic ferment,” to 
Prof. Miśkiewicz’s image engineering and fascination with 
technology; from Prof. Treliński’s conceptual and graphic 
thinking, to Prof. Stelmaszczyk’s philosophical reflections 
and political critique. The project serves as an homage to 
a departing generation of master artists who devoted their 
lives to teaching and creation.

About the Production 
The films follow a visual and narrative structure built 
around the artists’ work and intimate, linear conversations 
recorded in their studios, at the Academy, and in their 
homes. The directors sought to create a visual form that 
becomes an equivalent of the artist’s personality – im-
ages that speak for themselves. The cinematography was 
carefully composed to reflect the texture, rhythm, and 
emotional depth of the artists’ creative practice. Contrasts, 
layered editing, and use of music serve to mirror the inner 
structure of their work and thought.

Jarosław Daranowski was responsible for cinematogra-
phy, editing, and postproduction. The visual narrative 
and additional photography were co-created by Marcin 
Dąbrowski. The interviews are led by Dr. Justyna Cieś-
lik-Dąbrowska, originator and creative lead of the project.



101



102 załącznik 2b / attachment 2b



103



english

realizacja
	 Internet (FB, YT),
	 licea, Polska
czas
	 V-VI 2020 rok

	 Promocja Uczelni
	 Realizacja filmów

Od 2016 roku pełniłam funkcję Koordynatora ds. Promo-
cji Dydaktyki. W ramach tej roli uczestniczyłam w wyjaz-
dach promujących Uczelnię w liceach na terenie całego 
kraju.

Podczas pandemii COVID-19, jako Koordynator ds. Pro-
dukcji filmów promujących kierunki studiów na potrzeby 
rekrutacji w 2021 roku na ASP w Łodzi, stworzyłam wraz 
z Jarosławem Darnowskim 11 autorskich filmów, które 
opowiadają kandydatom o ASP w Łodzi oraz specyfice 
wszystkich Instytutów Wydziału Sztuk Pięknych i Sztuk 
Projektowych. Filmy są do dziś prezentowane podczas dni 
otwartych ASP w Łodzi.

 Stworzenie 11 filmów promujących ASP i pokazujących 
naukowe i artystyczne możliwości studentów oraz kadry 
pedagogicznej. Promocja za pomocą filmów przełożyła 
się na najwyższą w historii frekwencję na rekrutacji. Data 
publikacji filmów to marzec 2021 roku. Na YouTube filmy 
obejrzało około 5000 osób, a na Facebooku zanotowano 
35 000 wyświetleń. Produkcja powstała we współpracy 
z Jarosławem Darnowskim oraz Izabelą Wojtyczką, która 
zajmowała się organizacją zdjęć. Pomysł, reżyseria oraz 
scenariusz filmów są mojego autorstwa. Filmy mają cha-
rakter dokumentalny i zostały stworzone według autor-
skiego konceptu.

Since 2016, I have served as the Coordinator for Didactics 
Promotion. In this role, I participated in promotional trips 
to high schools across the country to promote the Univer-
sity.

During the COVID-19 pandemic, as the Coordinator 
for the Production of promotional films for recruitment 
in 2021 at the Academy of Fine Arts in Łódź, I created, 
together with Jarosław Darnowski, 11 original films pre-
senting the Academy and the specifics of all the Institutes 
of the Faculty of Fine Arts and Design to prospective stu-
dents. These films are still shown during open days at the 
Academy.

 I produced 11 films promoting the Academy and show-
casing the academic and artistic opportunities available to 
students and faculty. This promotional effort resulted in 
the highest recruitment turnout in the institution’s history. 
The films were published in March 2021. On YouTube, 
they have about 5,000 views, and on Facebook, 35,000 im-
pressions. The production was made in cooperation with 
Jarosław Darnowski and Izabela Wojtyczka, who organized 
the filming. The concept, direction, and script of the films 
are my own creation. The films have a documentary style 
and were developed based on an original concept.
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realizacja
	 AOIA Łódź

czas
	 8 czerwca 2019

	 Paweł Hajncel

Rozmowa niesie w sobie ogromny potencjał kulturotwór-
czy. Może inspirować, poruszać, a niekiedy – zmieniać. 
Jednym z takich szczególnych spotkań, które na długo 
zapadły w pamięć, była rozmowa z Pawłem Hajnclem – 
polskim artystą, performerem, rysownikiem, ilustratorem 
i malarzem, a także aktywistą politycznym.

Twórczość Hajncla – szczególnie jego antyklerykalne 
i antynacjonalistyczne działania performatywne – budziła 
i nadal budzi silne emocje oraz kontrowersje. Stał się roz-
poznawalny m.in. za sprawą happeningów zakłócających 
procesje Bożego Ciała w Łodzi. Po raz pierwszy pojawił się 
na jednej z nich w 2009 roku, ubrany w kostium białego 
misia. Znaczny rozgłos przyniósł mu jednak happening 
„Człowiek-motyl”, w ramach którego biegał wokół uczest-
ników procesji w różowym stroju motyla – symbolicznie 
i ironicznie komentując zastaną rzeczywistość.

W latach 2008–2009, wspólnie z Krzysztofem Grusem, 
Hajncel zaprezentował cykl wystaw indywidualnych pt. 
„Spotkania”. Odbyły się one m.in. w Galerii Bielskiej BWA 
w Bielsku-Białej, Galerii Kantorek – Oddziale Galerii 
Miejskiej BWA w Bydgoszczy, oraz w Galerii Manhattan 
w Łodzi.

Rozmowa z Pawłem Hajnclem nie mogła być konwencjo-
nalnym spotkaniem autorskim. Wspólnie zainicjowaliśmy 
działanie performatywne, które miało na celu wprowadze-
nie publiczności w twórczy dyskomfort – grę z oczekiwa-
niami i percepcją widza. Paweł zgodził się odegrać rolę… 
krytyka własnej twórczości. Na początku spotkania prze-
prosiłam publiczność, informując, że artysta niestety nie 
dotarł i że porozmawiamy o jego pracy “bez niego”. Dysku-
sja rozwinęła się dynamicznie – a kulminacją była chwila, 
gdy wyjaśniłam publiczności, że Paweł był cały czas z nami 
w roli krytyka.

Conversation carries immense potential for shaping cul-
ture. It can inspire, move, and at times – transform. One 
such memorable encounter was a conversation with Paweł 
Hajncel – a Polish artist, performer, draftsman, illustrator, 
and painter, as well as a political activist.

Hajncel’s artistic work – particularly his anti-clerical and 
anti-nationalist performance actions – has long provoked 
strong emotions and stirred controversy. He became reco-
gnizable through his interventions in Corpus Christi pro-
cessions in Łódź. His first appearance was in 2009, dressed 
in a white bear costume. However, it was the “Butterfly 
Man” happening – in which he ran around procession par-
ticipants in a pink butterfly suit – that brought him wider 
publicity, offering a symbolic and ironic commentary on 
the status quo.

In 2008–2009, together with Krzysztof Grus, Hajncel pre-
sented a series of solo exhibitions titled “Encounters”. They 
took place, among others, at the Bielska BWA Gallery in 
Bielsko-Biała, the Kantorek Gallery – a branch of the Mu-
nicipal BWA Gallery in Bydgoszcz, and at the Manhattan 
Gallery in Łódź.

A conversation with Paweł Hajncel could not take the 
form of a conventional artist talk. Together, we initiated a 
performative act designed to place the audience in a state 
of creative discomfort – a play on expectations and per-
ception. Paweł agreed to take on the role of… a critic of his 
own work. At the beginning of the event, I apologized to 
the audience, explaining that the artist had unfortunately 
not arrived, and that we would discuss his work “without 
him.” The discussion unfolded dynamically – culmina-
ting in the moment I invited the “critic” to speak from 
the audience. It was then that Paweł Hajncel revealed his 
presence, and I explained the concept behind the entire 
performance.
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realizacja
	 Teatr Jaracza, Łódź

czas
	 18 czerwca 2023

	 Świat w Kolorach
	 i praca sceniczna

Piosenka aktorska i śpiew były przez wiele lat moją pasją, 
którą uprawiałam niemal zawodowo w wielu spektaklach. 
Szybko jednak pojawiło się zainteresowanie tworzeniem 
świata wokół przedstawień, a także pasja związana z te-
atrem i scenografią. Kulturoznawcze wykształcenie, któ-
re zdobyłam na Uniwersytecie Łódzkim, pozwoliło mi 
zgłębić moją pasję związaną z historią teatru, scenografii 
i filmu.

Eksplorowałam zagadnienia związane ze sztuką perfor-
mance w działaniach prezentowanych m.in. w Galerii 
Manhattan, takich jak interaktywny performance INTER 
ART. Łączyłam zainteresowanie teatrem, malarstwem i ru-
chem w Pracowni Intermediów prof. Wiesława Karolaka.

Scenografia była mi bliska zawsze, szczególnie w teatrze. 
Tworzenie świata w pudełku scenicznym było dla mnie 
swoistą magią. Spektakle piosenki aktorskiej Śródmiejskie-
go Forum Kultury (lata 2002–2008), w których uczestni-
czyłam jako wykonawczyni utworów, ale także jako twór-
czyni oprawy scenicznej, wzbogaciły moje doświadczenie 
przestrzeni teatralnej.

Współtworzyłam spektakle z kierownikiem muzycznym 
Teatru Jaracza, prof. Teresą Stokowską, oraz Kazimierzem 
Knolem, głównym choreografem Teatru Wielkiego.

Moim ostatnim doświadczeniem wokalnym był koncert 
pt. „Świat w kolorach” zorganizowany przez Teatr Jaracza 
ku pamięci naszej kompozytorki, prof. Teresy. Reżyserowa-
łam ten spektakl, występowałam w nim, a wraz ze student-
ką Klementyną Lewandowską podjęłam się koordynacji 
prac scenograficznych.

Acting songs and singing were for many years my passion, 
which I pursued almost professionally in numerous per-
formances. However, I quickly became interested in cre-
ating the world around the plays, and developed a passion 
related to theater and scenography.

My cultural studies education, which I received at the Uni-
versity of Łódź, allowed me to deepen my passion connec-
ted with the history of theater, scenography, and film.

I explored issues related to performance art in projects 
presented, among others, at the Manhattan Gallery, such 
as the interactive performance INTER ART. I combined 
my interests in theater, painting, and movement in the 
Intermedia Studio of Prof. Wiesław Karolak.

Scenography has always been close to me, especially in 
theater. Creating a world inside the stage box was, for 
me, a kind of magic. The acting song performances at 
the Śródmieście Cultural Forum (2002–2008), in which I 
participated both as a performer and as a creator of stage 
design, enriched my experience of theatrical space.

I co-created performances with the music director of the 
Jaracz Theater, Prof. Teresa Stokowska, and Kazimierz 
Knol, the chief choreographer of the Grand Theatre.

My most recent vocal experience was the concert titled 
“World in Colors,” organized by the Jaracz Theater in 
memory of our composer, Prof. Teresa. I directed the 
performance, acted in it, and together with a student, 
Klementyna Lewandowska, took on the coordination of 
scenographic works.
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INTER–AKT to projekt multimedialny, który badał moż-
liwości nawiązania autentycznej relacji pomiędzy widzem 
a dziełem sztuki w epoce zdominowanej przez media 
cyfrowe i komunikację pośrednią. Zakładał on aktywne 
uczestnictwo odbiorcy, który przestaje być biernym obser-
watorem, a staje się współtwórcą sensu. Celem projektu 
było zderzenie doświadczenia cielesnego i emocjonalnego 
z powierzchownością kontaktu cyfrowego oraz postawie-
nie pytania o istotę obecności i komunikacji we współcze-
snym świecie.

Inspiracją dla projektu stały się doświadczenia teatru 
eksperymentalnego, w szczególności sztuka pantomimy 
reprezentowana przez Marcela Marceau i Henryka Toma-
szewskiego. W ich twórczości milczenie, gest i ciało stają 
się nośnikami treści głębszych niż słowo. „Mim nie gra 
bez słowa, lecz poza słowem. Pantomima jest sztuką świa-
domego milczenia” – pisała Karolina Kirsz. To właśnie to 
milczenie staje się punktem wyjścia dla dialogu – osobiste-
go, emocjonalnego, obecnego „tu i teraz”.

W dobie dominacji pisma – SMS-ów, wiadomości e-mail, 
portali społecznościowych – pisane słowo wyznacza kieru-
nek relacji, często zastępując rzeczywisty kontakt. Projekt 
INTER–AKT wykorzystuje tekst jako bodziec inicjujący 
reakcję cielesną, emocjonalną i performatywną. Widz 
odpowiada nie słowem, lecz ruchem, spojrzeniem, obec-
nością. To eksperyment z granicą komunikacji i formą 
dialogu.

Odnosząc się do koncepcji Jeana Baudrillarda, projekt 
poruszał problem hiperrealności, w której znaki nie odno-
szą się już do rzeczy, lecz wyłącznie do siebie nawzajem. 
Świat symulakrów – wirtualnych reprezentacji, które udają 
rzeczywistość – dominuje nad autentycznym przeżyciem. 
INTER–AKT pytał o możliwość prawdziwego spotkania 
w świecie, w którym „kontakt” często ogranicza się do 
kliknięcia.

Filozofia dialogu, rozwijana przez Franza Rosenzweiga, 
Martina Bubera, Ferdinanda Ebnera i ks. Józefa Tischnera, 
stanowi teoretyczny fundament projektu. Ich wspólna myśl 
– że „Ja” nie istnieje bez relacji z „Ty” – staje się podstawą 
struktury działania artystycznego. Dialog, choćby niemy, 
ujawnia się poprzez obecność i reakcję. Projekt nie daje 
gotowych odpowiedzi – umożliwia odbiorcy ich własne 
odkrycie.

Centralnym motywem wizualnym był sześcian – for-
ma przestrzenna symbolizująca fizyczną rzeczywistość. 
W toku projektu sześcian ulega deformacjom, stopniowo 
spłaszcza się, przechodząc w formy dwuwymiarowe, aż do 
całkowitej utraty objętości. To symboliczny proces utraty 
głębi w percepcji – od rzeczywistości cielesnej ku płaskie-
mu, medialnemu obrazowi. Przestrzeń, zarówno realna, 
jak i wewnętrzna (mentalna, emocjonalna), zostaje zakwe-
stionowana, a jej sens poddany redefinicji.

INTER–AKT nie był spektaklem – to przestrzeń doświad-
czenia. Czas sztuki niezaangażowanej mija – tylko bez-
pośrednie, cielesne uczestnictwo w rzeczywistości „hic et 
nunc” (tu i teraz) ma moc wzbudzenia refleksji i porusze-
nia. Projekt stawiał pytanie o to, czy sztuka może dziś jesz-
cze być miejscem spotkania – i czy człowiek współczesny 
tego spotkania rzeczywiście potrzebuje.

INTER–AKT is a multimedia project that explores the 
possibility of authentic connection between the viewer and 
the artwork in an era dominated by digital media and in-
direct communication. The project assumes active viewer 
participation—turning the audience into co-creators of 
meaning. It confronts the experience of embodiment and 
emotion with the superficiality of virtual contact, raising 
questions about presence and communication in the mo-
dern world.

The project draws inspiration from experimental theatre, 
particularly the art of pantomime as practiced by Marcel 
Marceau and Henryk Tomaszewski. In their work, silence, 
gesture, and the body become carriers of meaning deeper 
than language. As Karolina Kirsz noted, “A mime does not 
perform without words, but beyond words. Pantomime is 
the art of conscious silence.” This silence becomes the star-
ting point for dialogue—personal, emotional, and rooted 
in the here and now.

In our time, written language—texts, emails, social me-
dia—dominates communication, often replacing real in-
teraction. INTER–AKT uses the written word as a trigger 
for physical, emotional, and performative reaction. The 
viewer responds not through speech but through move-
ment, gaze, and presence. It is an experiment on the edge 
of communication and dialogical form.

Referring to Jean Baudrillard’s concept of hyperreality, 
the project addresses a world where signs no longer refer 
to things but to each other. Simulacra—virtual represen-
tations pretending to be real—dominate over genuine 
experience. INTER–AKT questions whether real contact 
is possible in a world where “connection” is reduced to a 
click.

Dialogical philosophy, developed by Franz Rosenzweig, 
Martin Buber, Ferdinand Ebner, and Józef Tischner, pro-
vides the theoretical foundation. Their shared belief—that 
the “I” exists only in relation to the “You”—underpins the 
project’s artistic structure. Even silent, dialogue manifests 
through presence and reaction. The project doesn’t offer 
answers but allows the viewer to discover their own.

At the visual core of the project lies the cube, a three-di-
mensional form symbolizing physical reality. As the pro-
ject unfolds, the cube is gradually deformed, flattened, and 
reduced to two dimensions, symbolizing the loss of depth 
in perception—from embodied reality to the flatness of 
media representation. Real and internal spaces—mental, 
emotional—are questioned and redefined.

INTER–AKT is not a performance, but a space of expe-
rience. The time of disengaged art is over—only direct, 
embodied presence in the hic et nunc can awaken reflec-
tion and affect the viewer. The project asks whether art 
can still be a place of encounter—and whether the modern 
individual truly desires such an encounter.
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realizacja
	 Polska

czas
	 2009-2025 rok

	 Doświadczenie filmowe

Realizując kostiumy do filmów, m.in. Grzegorza Króli-
kiewicza „Sąsiady”, pracowałam ze Zbigniewem Warpe-
chowskim i Krzysztofem Ptakiem. Dzięki temu spotkałam 
niezwykłe osobowości i nauczyłam się, jak ważną rolę od-
grywa cały pion kreacyjny w produkcji filmowej. Kostiumy 
to „druga skóra” człowieka — integralna część budowania 
postaci w pracy z wybitnymi aktorami, takimi jak: Ewa 
Błaszczyk, Katarzyna Herman, Krystyna Tkacz, Marian 
Peszek, Piotr Głowacki. 
Moje doświadczenie zawodowe i artystyczne rozpoczęło 
się wraz z ukończeniem Kulturoznawstwa na Uniwersy-
tecie Łódzkim. Pierwszą produkcją filmową, przy której 
pracowałam, był film „Leśne Doły” w reżyserii Sławka 
Kuligowskiego. 
W kolejnych latach intensywnie działałam w branży 
filmowej, realizując kostiumy do etiud, filmów krótko- 
i pełnometrażowych, reklam i teledysków. Zrealizowałam 
kostiumowo ponad 200 reklam telewizyjnych. Pracowałam 
również przy produkcjach telewizyjnych, m.in. dla stacji 
TVN. Wiele z filmów, przy których pracowałam, zdobywa-
ło nagrody — np. film „Nie dotyczy rowerów” w reż. Grze-
gorza Dębowskiego nagrodzony na Festiwalu Filmowym 
w Gdyni, czy też ponad 68 międzynarodowych nagród 
zdobytych przez film „Matka Ziemia”. 
Na mojej drodze zawodowej spotkałam wybitnych arty-
stów, m.in. Ewę Błaszczyk, Annę Muchę, Katarzynę Her-
man, Małgorzatę Pieńkowską, Krystynę Jandę, Ewę Dał-
kowską, Jana Peszka, Piotra Głowackiego i wielu innych. 
Przez wiele lat tworzyłam kostiumy do filmów i etiud re-
alizowanych w PWSFTviT im. Leona Schillera w Łodzi. 
Nawiązałam również współpracę z Akademią Sztuk Pięk-
nych w Łodzi, aby umożliwiać studentom praktyki przy 
realizacjach filmowych. 
Moja ścieżka filmowa naturalnie przekształciła się w po-
trzebę edukacji. Dzięki zdobytemu doświadczeniu mogę 
dzielić się ze studentami wiedzą o pracy na planie, tworze-
niu projektów kostiumów i scenografii oraz całym procesie 
kreacyjnym w produkcji filmowej.

While working on costume design for films — including 
Sąsiady by Grzegorz Królikiewicz — I collaborated with 
Zbigniew Warpechowski and Krzysztof Ptak. This expe-
rience allowed me to meet extraordinary individuals and 
taught me the essential role of the creative departments in 
film production. Costumes are a person’s second skin — a 
crucial part of character creation, especially when working 
with outstanding actors such as Ewa Błaszczyk, Katarzyna 
Herman, Krystyna Tkacz, Marian Peszek, and Piotr Gło-
wacki. 
My professional and artistic journey began after gradu-
ating in Cultural Studies at the University of Łódź. My 
first film production was Leśne Doły, directed by Sławek 
Kuligowski. 
Over the following years, I was actively involved in the 
film industry, mainly designing costumes for student 
shorts, feature and short films, commercials, and mu-
sic videos. I created costume designs for more than 200 
television commercials and collaborated on TV produc-
tions, including for the TVN network. Many of the films 
I worked on received awards — for example, Nie dotyczy 
rowerów directed by Grzegorz Dębowski, awarded at the 
Gdynia Film Festival, or Mother Earth, which won over 
68 international prizes. Throughout my career, I had the 
honor of working with remarkable artists, including Ewa 
Błaszczyk, Anna Mucha, Katarzyna Herman, Małgorzata 
Pieńkowska, Krystyna Janda, Ewa Dałkowska, Jan Peszek, 
Piotr Głowacki, and many others. 
For many years, I designed costumes for films and student 
shorts produced at the Leon Schiller National Film School 
in Łódź. I also established cooperation with the Academy 
of Fine Arts in Łódź to offer students opportunities for 
practical experience in film production.My path in cinema 
naturally led me toward education. Thanks to these pro-
fessional experiences, I am able to teach students how film 
sets operate, how to develop costume and set design con-
cepts, and how the entire creative process in filmmaking 
unfolds.
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projekty kostiumów do filmu „Sąsiady”

costume designs to „Sąsiady” film
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praca na planie filmu „NDR”
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praca na planie filmu „Spisek”
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realizacja
	 Polska

czas
	 2008-2021 rok

	 Realizacja kostiumów i stylizacji

Realizowałam kostiumy do spektakli teatralnych, mu-
zycznych, kolaży teatralno-filmowych, sesji zdjęciowych 
i reklam. Zawsze kluczowym aspektem mojej pracy był 
człowiek, z którym współpracuję. Niezależnie od projek-
tu i jego celu, starałam się współtworzyć kostium razem 
z aktorem lub modelem. Ubierałam zarówno gwiazdy scen 
teatralnych, jak i twarze kampanii reklamowych.

Posiadam doświadczenie w pracy kostiumowej zarówno 
w projektach komercyjnych, jak i artystycznych. Współ-
praca z teatrem, reklamą, serialem, teledyskiem czy filmem 
wiąże się z odmienną specyfiką i wymaganiami przygoto-
wawczymi — i właśnie to zróżnicowanie zawsze było dla 
mnie inspirujące.

Realizowałam kampanie reklamowe biżuterii, ale również 
uczyłam, jak budować wizerunek i przygotowywać pełne 
stylizacje. Prowadziłam szkolenia i warsztaty z kreowania 
wizerunku dla fotografów. Dzieląc się swoim doświadcze-
niem z przyszłymi adeptami sztuki fotograficznej, wspól-
nie ze studentami ASP w Łodzi realizowaliśmy sesje zdję-
ciowe prezentujące prace naszych wykładowców — m.in. 
biżuterię, torby czy projekty ubrań.

Zawsze staram się łączyć teorię z praktyką. Tylko w ten 
sposób student może zrozumieć, na czym w rzeczywi-
stości będzie polegać jego praca zawodowa. Prowadząc 
Pracownię Teorii i Praktyki Scenograficznej, przygotowuję 
studentów zarówno z zakresu podstaw teoretycznych, jak 
i umiejętności praktycznych.

I have designed costumes for theatrical and musical per-
formances, theatrical–film collages, photo shoots, and 
commercials. For me, the most important aspect of this 
work has always been the person I collaborate with. Regar-
dless of the project’s scale or purpose, I strive to co-create 
the costume together with the actor or model. I have dres-
sed both stage stars and advertising personalities.

I have experience in costume design for both commercial 
and artistic projects. Each collaboration — whether in the-
atre, advertising, TV series, music videos, or film — comes 
with its own unique set of challenges and preparations, 
which I find deeply enriching.

I have worked on advertising campaigns for jewelry 
brands, and I have also taught how to develop perso-
nal image and complete styling concepts. I conducted 
workshops and training sessions on image creation for 
photographers. Sharing my professional experience, I wor-
ked with students from the Academy of Fine Arts in Łódź 
on photo sessions showcasing the work of our faculty — 
including jewelry, handbags, and fashion designs.

I always aim to combine theory with practice. This appro-
ach helps students truly understand what their future work 
will entail. As the head of the Studio of Scenographic The-
ory and Practice, I prepare students in both the theoretical 
foundations and the practical aspects of their field.
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sesja zdjęciowa dla Avanti



134 załącznik 2b / attachment 2b

realizacja turbanów w sesji biżuterii
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kurtka projektu Adriana Krupy 
stylizacja do sesji zdjęciowej
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„Lodzer Frau” to spektakl i film w jednym – opowiadający 
historię trzech kobiet, których losy ukształtowała wojna. 
Widzowie oglądali równocześnie grę aktorów i projekcję 
filmu wyświetlaną na Starym Rynku w Łodzi – miejscu 
dawnego getta.

Projektując kostiumy, pracowałam równolegle nad filmem 
i spektaklem plenerowym z udziałem około 50 aktorów. 

“Lodzer Frau” is both a performance and a film, telling the 
story of three women whose lives were shaped by war. The 
audience watched live actors alongside a film projected on 
the Old Market Square in Łódź – the former ghetto site.

As the costume designer, I worked simultaneously on the 
film and the open-air performance, featuring around 50 
actors. The challenge was to faithfully reflect the wartime 
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Wyzwaniem było wierne odwzorowanie realiów wojen-
nych i zaprojektowanie strojów oddających różnorodność 
środowisk: niemieckiego, polskiego i żydowskiego – zgod-
nie z estetyką tamtej epoki.

Spektakl okazał się głęboko poruszającym wydarzeniem – 
zarówno dla twórców, jak i publiczności.

era and design costumes representing German, Polish, and 
Jewish communities in a historically accurate way.

The result was a deeply moving experience – for both the 
creators and the audience.
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Dom Bernardy Alba
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miejsce 
	 Łódź

czas
	 13  maja 2018 roku

	 Senioralia

Współpraca z łódzkimi instytucjami kultury często owo-
cuje kontaktami z grupami odbiorców pragnącymi nie 
tylko obcować ze sztuką, ale również wyrażać się poprzez 
nią publicznie. Corocznie organizowane przez Miasto 
Łódź Senioralia stają się pretekstem do spotkań z seniora-
mi oraz okazją do włączenia ich w działania artystyczne.
Podczas jednej z edycji Senioraliów pełniłam rolę jurorki 
oraz zrealizowałam pokaz mody łódzkich projektantów, 
współtworząc kolekcję inspirowaną estetyką PRL. Odpo-
wiadałam również za reżyserię całego wydarzenia. Inicja-
tywa ta zaowocowała wyjątkowym wydarzeniem, które 
na długo pozostało w pamięci uczestników.Senioralia to 
dwutygodniowy cykl wydarzeń skierowanych do osób w 
wieku 60+, przygotowywany przez organizatorów i part-
nerów miejskich. W programie znajdują się różnorodne 
formy aktywności – od wykładów, warsztatów i lekcji 
pokazowych, przez wycieczki i spotkania tematyczne, 
po spektakle, koncerty, wernisaże i pokazy artystyczne. 
Wśród proponowanych wydarzeń można znaleźć m.in. 
przeglądy techniczne pojazdów, warsztaty z obsługi e-bo-
oków, porady dietetyczne, zajęcia rękodzielnicze, a także 
dyskusje literackie i spotkania międzypokoleniowe. Se-
nioralia stanowią zwieńczenie całorocznej pracy na rzecz 
społecznej aktywizacji i integracji osób starszych poprzez 
kulturę i sztukę.

Cooperation with cultural institutions in Łódź often re-
sults in establishing relationships with audiences who wish 
not only to engage with art, but also to express themselves 
through it in the public space. The annual event Senioralia, 
organized by the City of Łódź, provides an opportunity to 
meet with seniors and involve them in creative activities. 
During one of the editions of Senioralia, I served as a jury 
member and organized a fashion show featuring designers 
from Łódź. I also co-created a collection inspired by the 
aesthetics of the Polish People’s Republic (PRL) and direc-
ted the entire event. This initiative culminated in a remar-
kable experience that left a lasting impression on its parti-
cipants. Senioralia is a two-week series of events dedicated 
to people aged 60+, coordinated by city organizers and 
partner institutions. The program includes a wide variety 
of activities – from lectures, workshops, and demonstra-
tion classes to excursions, themed meetings, stage perfor-
mances, concerts, and art exhibitions. Among the events 
offered are car check-ups, training on how to use e-books, 
dietary consultations, handicraft workshops, author talks, 
and intergenerational conversations. Senioralia represents 
the culmination of year-round efforts aimed at the social 
activation and cultural inclusion of older adults through 
art and creativity.
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realizacja
	 Pałac Poznańskiego, Łódź 

czas
	 7. IX. 2023 rok

	 Medal na 600-lecie Łodzi

Podczas uroczystej gali w Pałacu Poznańskiego, otrzyma-
łam wyjątkowe wyróżnienie — medal za dokonania arty-
styczne z okazji 600-lecia Łodzi.

Treść dyplomu brzmiała następująco: 
„Świętując 600-lecie nadania Łodzi praw miejskich, przy-
wołujemy historię naszego miasta i ludzi, którzy je tworzy-
li. Równie ważne jest to, co tu i teraz — współcześni bu-
downiczowie Łodzi, osoby reprezentujące różne dziedziny 
nauki, kultury, sportu i życia społecznego. 
Z ogromną wdzięcznością i radością pragnę złożyć podzię-
kowania za Pani zaangażowanie i pasję, która jest pracą, 
oraz pracę, która jest pasją. 
Życzę Pani energii i determinacji w podejmowaniu kolej-
nych działań.” 
— Prezydent Miasta Łodzi, Hanna Zdanowska

Medale 600-lecia Łodzi zostały przyznane osobom, które 
swoją postawą, zaangażowaniem i codzienną pracą przy-
czyniają się do rozwoju oraz promocji miasta. W Muzeum 
Miasta Łodzi wyróżnienia odebrali m.in. znani aktorzy 
i muzycy, zasłużeni przedsiębiorcy, działacze społeczni 
oraz osoby niosące na co dzień pomoc najbardziej potrze-
bującym.

Do medali można było zgłaszać pełnoletnie osoby, które — 
zdaniem zgłaszających — zasługują na szczególne uhono-
rowanie za swoje dotychczasowe działania realizowane na 
terenie Łodzi. W pierwszym etapie napłynęło ponad 1200 
kandydatur, spośród których kapituła — pod honorowym 
przewodnictwem Prezydent Łodzi — wyłoniła finałową 
sześćsetkę.

W skład Kapituły Medali 600-lecia Łodzi weszli: sporto-
wiec Marcin Gortat, dr Tomasz Karauda, publicysta Błażej 

During a ceremonial gala at the Poznański Palace, I was 
honored with a truly exceptional distinction — a medal for 
artistic achievements on the occasion of the 600th anniver-
sary of Łódź.

The text of the certificate read: 
“As we celebrate the 600th anniversary of Łódź being 
granted city rights, we recall the history of our city and the 
people who shaped it. 
Equally important is what happens here and now — the 
modern-day builders of Łódź, people representing various 
fields of science, culture, sports, and social life. 
With deep gratitude and joy, I wish to thank you for your 
commitment and passion — a passion that is your work 
and a work that is your passion. 
I wish you continued energy and determination in taking 
on new endeavors.” 
— Mayor of Łódź, Hanna Zdanowska

The 600th Anniversary Medals of Łódź were awarded to 
individuals whose attitudes, commitment, and daily work 
contribute to the development and promotion of the city.
At the Museum of the City of Łódź, the honors were re-
ceived by well-known actors and musicians, entrepreneurs, 
social activists, and people who provide daily support to 
those most in need.

Anyone could nominate an adult individual who — in the 
eyes of the nominators — deserved to be recognized for 
their ongoing efforts within the city of Łódź. In the first 
stage, more than 1,200 nominations were submitted. From 
these, a panel — under the honorary leadership of the 
Mayor of Łódź — selected the final 600 laureates.

The Medal Committee included: professional athlete Mar-
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Lenkowski, producent filmowy Piotr Dzięcioł, przedsię-
biorca Jacek Szwajcowski oraz dyrektorka Muzeum Miasta 
Łodzi Magda Komarzeniec (przewodnicząca kapituły).

Otrzymany medal jest dla mnie najwyższą formą uznania 
— tym bardziej, że nominacja została zgłoszona przez oso-
by anonimowe. To wyjątkowe wyróżnienie motywuje mnie 
do dalszych działań i dzielenia się swoją pasją z innymi.

cin Gortat, Dr. Tomasz Karauda, columnist Błażej Len-
kowski, film producer Piotr Dzięcioł, entrepreneur Jacek 
Szwajcowski, and Magda Komarzeniec, director of the 
Museum of the City of Łódź (Chairwoman of the Com-
mittee).

This medal is, to me, the highest form of recognition — 
especially as it came from anonymous nominations. It is a 
deeply moving and motivating distinction that inspires me 
to continue sharing my passion and work with others.



english

realizacja
	 Łódź, plakaty w mieście  
	 publikacja oraz on-line
czas
	 2020 rok

	 Kultura Odporna

„Projekt „Kultura Odporna” powstał w czasie pandemii 
i lockdown’u w 2020 roku i na przekór nastrojom, wyko-
rzystując wiele narzędzi komunikacji, „mówił” o sile od-
porności, która płynie z dóbr kultury. Tym samym zachę-
cał do bliższego poznania jej twórców, zapamiętania ich 
nazwisk, twarzy oraz dokonań. Z czasem ewoluował, stając 
się pretekstem do wykonania zdjęć, odbywania spotkań, 
przeprowadzania rozmów, które przynosiły kolejne pomy-
sły promujące łódzką kulturę i jej autorów.

Z pewnością przedstawione grono ludzi sztuki nie jest i nie 
może być kompletne, a misja „Kultury Odpornej” zasłu-
guje na kontynuację i ma szansę trwać, stając się, zgodnie 
z nazwą odporną także i na ten czynnik – na czas. 

Album „Kultura Odporna”, który został wydany przez 
Wydział Kultury UMŁ, jest pierwszym w Łodzi opracowa-
niem prezentującym fotografie portretowe i krótkie opisy 
biograficzne 77 artystek i artystów związanych są z mia-
stem. 

W tym znamienitym gronie znalazły się osoby, dzięki któ-
rym łódzka kultura może istnieć i się rozwijać: animatorzy, 
twórcy przestrzeni przyjaznej sztuce, kreatywni autorzy 
pomysłów ją wspierających i promujących.

Ten wydawniczy hołd dla twórczyń i twórców łódzkiej 
kultury jest nieustającym zaproszeniem do poświęcania 
uwagi tym, którzy sprawiają, że stajemy się lepszymi, wraż-
liwszymi, bogatymi duchowo ludźmi.”

“The “Resilient Culture” project was created during the 
pandemic and lockdown in 2020 and, contrary to the 
prevailing moods, using many communication tools, it 
“spoke” about the strength of resilience that flows from the 
goods of culture. In doing so, it encouraged a closer acqu-
aintance with its creators, the remembering of their names, 
faces, and achievements.

Over time, it evolved, becoming a pretext for taking pho-
tographs, holding meetings, and conducting conversations, 
which brought further ideas promoting Łódź’s culture and 
its authors.

Certainly, the presented group of people of art is not and 
cannot be complete, and the mission of “Resilient Culture” 
deserves continuation and has a chance to last, becoming 
– in accordance with its name – resilient also to this factor: 
time.

The “Resilient Culture” album, published by the Depart-
ment of Culture of the City of Łódź, is the first publication 
in Łódź presenting portrait photographs and short bio-
graphical notes of 77 female and male artists connected 
with the city.

Among this distinguished group are individuals thanks 
to whom Łódź’s culture can exist and develop: animators, 
creators of spaces friendly to art, and creative authors of 
ideas supporting and promoting it.

This editorial tribute to the female and male creators of 
Łódź’s culture is an ongoing invitation to pay attention to 
those who make us better, more sensitive, and spiritually 
richer people.”
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Bohaterka projektu „ Kultura Odporna” promująca arty-
stów łódzkich w czasie Pandemii. Wydział Kultury Miasta 
łodzi zorganizował kampanię pokazującą czynnie działają-
cych w świecie sztuki ludzi zamieszkujących miasto Łódż. 
Zorganizowano sesję zdjęciową której byłam uczestni-
kiem. Projekt „Kultura odpora” to zarazem promocja arty-
stów jak i sztuki i kultury. Dzięki citilightom mieszkańcy 
w czasie pandemii zobaczyli jakie osoby tworzące sztukę 
żyją obok nich i tworzą bez względu na wszystko. Powsta-
jący katalog jest piękną pamiątką pozostającą na zawsze 
w historii dziejów naszego miasta. Obok zdjęć publikacja 
zawiera krótką notę o artyście i tekst dotyczący jego dzia-
łalności.

Heroine of the “Resilient Culture” project promoting Łódź 
artists during the pandemic. The Department of Culture 
of the City of Łódź organized a campaign showing people 
actively working in the world of art who live in the city 
of Łódź. A photo session was organized, in which I was 
a participant. The “Resilient Culture” project is both a 
promotion of artists as well as of art and culture. Thanks 
to citylights, during the pandemic, residents saw which 
people creating art live next to them and create regardless 
of everything. The emerging catalogue is a beautiful keep-
sake, remaining forever in the historical record of our city. 
Next to the photographs, the publication contains a short 
note about the artist and a text concerning their activity.
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	 II.	 Wykaz aktywności naukowej albo artystycznej

	 II.	 2 Wykaz wystąpień na krajowych lub międzynarodowych 
konferencjach naukowych lub artystycznych, z wyszcze-
gólnieniem przedstawionych wykładów na zaproszenie  
i wykładów plenarnych

Dokonania przed uzyskaniem stopnia doktora: 

•	 Udział w sympozjum Edukacja przez sztukę Pk InSEA 
25 październik 2017 r.

•	 Wykład, prezentacja: Co artysta miał na myśli -  
Urodziny Centrum IN, Niebostan Łódź, 25.02. 2018 r., 

•	 Prowadząca panel dyskusyjny pt. Historia Pleneru  
w Europie specyfika pracy w Plenerze wraz z prof. Jarosła-
wem Chrabąszczem oraz Andrzejem Cieślikiem. 6 luty 
2019 r. Konferencja w Państwowym Instytutcie Casa del 
Artista, Kostaryka.

•	 Wykład pt.: Land art i kompozycja przestrzenna na 
FACULDATE DE ARTES PLASTICKA UNIWRSIDADE 
DE COSTA RICA, 7 luty 2019 r., Kostaryka. 

•	 Prowadząca panel dyskusyjny pt.: Pastele oraz Perfor-
mance Costa Rica wraz z prof. Jarosławem Chrabąszczem 
oraz Andrzejem Cieślikiem. Konferencja w Państwowym 
Instytutcie Casa del Artista. 7 luty 2019 r., Kostaryka. 
 
 

Dokonania po uzyskaniu stopnia doktora: 

•	 Wystąpienia w webinariach Poznaj barwę z eM, Webi-
naria podczas pandemii Covid 19 współtwórca i współor-
ganizator wykładów cotygodniowych dla studentów ASP 
w Łodzi. Jako jedyna Uczelnia w kraju wraz z Marcinowi 
Dąbrowskiemu zainicjowałam edukacje dotyczącą barwy 
dal wszystkich uczelni artystycznych. Tematy Webinarów: 
Malarstwo i Cyfrowa Reprodukcja | Poznaj barwę z eM.  
4 maja 2020 r. ASP w Łodzi stała się patronem ogólnopol-
skiego wydarzenia edukacyjnego. Epidemia pobudza kre-
atywność / łódzcy artyści edukują o sztuce.  

•	 Wykład pt.: Kolor w kulturze na FACULDATE DE AR-
TES PLASTICKA UNIWRSIDADE DE COSTA RICKA, 
oraz prezentacja własnej twórczości, studentom z Instytutu 
Malarstwa oraz Rzeźby, 30.06.2023 r. 

•	 Ogólnopolska Konferencja akademia on-line: wygło-
szenie referatu pt: Artytyczny KOKON – wirtualna prze-
strzeń kreatywna, AHE w Łodzi, 21.10.2021 r.

•	 Organizacja konferencji pt.: Mocni w druku w CPM 
ASP Łódź, 18.02.2020 r.

•	 Uczestnik panelu dyskusyjnego 5 numeru magazynu 
POWIDOKI, PWSFTViT w Łodzi, 25.10.2021 r. 

•	 Wykłady na Wydziale Kulturoznawstwa pt.: Przestrze-
nie dla kultury dla Państwowego Uniwersytetu Wirtualne-
go w Łodzi, 2021/2022 r. 
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realizacja
	 Szkoła Filmowa w Łodzi

czas
	 25 X 2021 rok

	 Konferencja i Artykuł
	 Powidoki

25 października 2021 roku w Szkole Filmowej w Łodzi 
odbył się panel dyskusyjny poświęcony najnowszemu, pią-
temu numerowi magazynu „Powidoki” zatytułowanemu 
„Nowe Media”. Spotkanie zgromadziło twórców i  utorów 
tekstów oraz ekspertów zajmujących się sztuką nowych 
mediów, którzy podjęli refleksję nad współczesnym 
znaczeniem technologii cyfrowych w praktykach arty-
stycznych. Uczestnicy dyskutowali o różnych aspektach 
sztuki cyfrowej, zwłaszcza w kontekście zaangażowania 
społecznego. Poruszono między innymi tematy wirtualnej 
psychogeografii jako doświadczenia feministycznego, in-
teraktywnego dokumentu VR o terminacji ciąży, a także 
teatru wirtualnej rzeczywistości i wpływu wojny z terro-
ryzmem na jego formy. W rozmowie przewijały się także 
zagadnienia dotyczące gier wideo jako medium sztuki, es-
tetyki światów wirtualnych, cyberciał, scenografii nowych 
mediów, a także pojęć immersji, interakcji i partycypacji 
cyfrowej. Wydarzenie wzbogaciły wypowiedzi redaktorów 
i artystów prezentujących przykłady najnowszych wystaw 
i projektów edukacyjnych związanych z nowymi mediami. 
Paneliści reprezentowali środowisko akademickie Łodzi 
– Uniwersytet Łódzki, Akademię Sztuk Pięknych, Szkołę 
Filmową oraz Politechnikę Łódzką. Moderatorka dr Moni-
ka Masłoń sprawnie prowadziła dyskusję, która pozwoliła 
na wymianę poglądów na temat roli edukacji i praktyki 
artystycznej w dobie cyfrowych technologii. Spotkanie 
zakończyło się refleksją nad przyszłością sztuki nowych 
mediów w Polsce i jej znaczeniem w rozwoju współczesnej 
kultury. W panelu udział wzięli: prof. Ryszard W. Klusz-
czyński, dr Justyna Cieślik-Dąbrowska, dr Marta Giec,        
dr Monika Górska-Olesińska, dr hab. Wojciech Puś, 
prof. Marcin Składanek, dr hab. sztuki inż. Rafał Szrajber, 
dr Marta Ostajewska, dr Przemek Hajek oraz moderatorka 
dr Monika Masłoń.

On October 25, 2021, a panel discussion dedicated to the 
latest, fifth issue of the magazine Powidoki titled New 
Media took place at the Film School in Łódź. The event 
brought together creators and authors of the texts as well 
as experts working with new media art, who reflected on 
the contemporary role of digital technologies in artistic 
practices. The participants discussed various aspects of 
digital art, especially in the context of social engagement. 
Topics included virtual psychogeography as a feminist 
experience, an interactive VR documentary on abortion, 
and virtual reality theater influenced by the war on ter-
ror. The conversation also covered video games as an art 
medium, aesthetics of virtual worlds, cyberbodies, new 
media scenography, as well as concepts of immersion, inte-
raction, and digital participation. The discussion was en-
riched by contributions from editors and artists presenting 
examples of recent exhibitions and educational projects 
related to new media. Panelists represented the academic 
community of Łódź — University of Łódź, Academy of 
Fine Arts, Film School, and Technical University of Łódź. 
The moderator, Dr. Monika Masłoń, skillfully guided the 
discussion, which allowed for an exchange of views on the 
role of education and artistic practice in the age of digital 
technologies. The event concluded with reflections on the 
future of new media art in Poland and its significance for 
the development of contemporary culture. The panelists 
included: Prof. Ryszard W. Kluszczyński, Dr. Justyna Cie-
ślik-Dąbrowska, Dr. Marta Giec, Dr. Monika Górska-O-
lesińska, Dr. hab. Wojciech Puś, Prof. Marcin Składanek, 
Dr. hab. Rafał Szrajber, Dr. Marta Ostajewska, Dr. Przemek 
Hajek, and moderator Dr. Monika Masłoń.
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Justyna Cieślik-Płusa
Ukończyła Akademię Sztuk Pięknych im. Wł. Strzemińskiego 
w Łodzi dyplomem z wyróżnieniem. Jest również absolwentką 
Uniwersytetu Łódzkiego na kierunku kulturoznawstwo, specja-
lizacja teatrologia. Od 11 lat prowadzi zajęcia dotyczące historii 
teatru i scenografii, kostiumu oraz zagadnień scenografii filmowej 
i teatralnej w Instytucie Animacji i Edukacji Artystycznej Akademii 
Sztuk Pięknych w Łodzi.

l  Opera Carmina Burana  
autor Krzysztof Bieliński ,  
scenografia Boris Kudlićka  
fot. Teatr Wielki Opera Narodowa

Płynna rewolucja w szacie nowej technologii

#NOWE TECHNOLOGIE    #MAPPING    #PROJEKTORY HD 4K    #MULTIMEDIALNA SCENOGRAFIA    #WSPÓŁCZESNY TEATR    

Funkcjonując w czasach nieustannego przełomu technolo-
gicznego, obserwuję, w jaki sposób zmienia się oblicze sceny, 
jak twórcy reagują na potrzeby widzów zatopionych w świecie 

smartfonów, komputerów, telewizorów. Teatr przybiera dziś różne 
formy, odpowiadając na zapotrzebowanie różniących się wiekiem 
i zainteresowaniami odbiorców. Nadal funkcjonuje tradycyjna, kla-
syczna forma teatru, realizująca się w niejednorodnych typach scen: 
od teatrów rozrywkowych, muzycznych, aż po dramatyczne. Instytucje 
o większych możliwościach technicznych i z mniej ograniczonym budże-
tem oferują widzom obraz atrakcyjny niczym w kinie, wszystko zaś dzieje 
się „tu i teraz – na żywo”. Nowe pokolenia zanurzają się dużo chętniej 
w projekty immersyjne nawiązujące do teatru. Wnikają za pomocą 
aplikacji telefonicznych w przedstawioną historię, korzystając jedynie 
ze swojego smartfona, czego przykładem jest projekt Theater For New 
Generation. Technologia zawładnęła przestrzenią naszego życia, „płyn-
nie” staje się też immanentnym składnikiem teatru. 

Scenografia, wraz z twórczością m.in. Józefa Svobody, wykształ-
ciła swój nowy język i przestała być tylko dekoracją, pięknym tłem. 
Stała się równorzędnym składnikiem spektaklu teatralnego. Scenogra-
fia to współcześnie wielotworzywowa i żyjącą również poza teatrem 
autonomiczna dziedzina [1]. W Polsce mamy wybitnych twórców 
scenografii, takich jak m.in. Boris Kudlička. Dzięki realizacjom tego 
artysty doświadczamy w obrazie scenicznym idealnego połączenia 
technologii, muzyki i plastyki na najwyższym światowym poziomie. 
Realizacje operowe duetu Treliński–Kudlička stały się wizytówką 
scenograficzną, oglądaną na najlepszych scenach świata i przez naj-
bardziej wymagającą publiczność od Berlina, Paryża, Brukseli, przez 
Los Angeles, Waszyngton, Petersburg, po Tel Awiw i Maskat w Omanie. 

Płynna rewolucja  
w szacie nowej 
technologii

2

Nr 5/2021 Nowe media

1
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Justyna Cieślik-Płusa
Ukończyła Akademię Sztuk Pięknych im. Wł. Strzemińskiego 
w Łodzi dyplomem z wyróżnieniem. Jest również absolwentką 
Uniwersytetu Łódzkiego na kierunku kulturoznawstwo, specja-
lizacja teatrologia. Od 11 lat prowadzi zajęcia dotyczące historii 
teatru i scenografii, kostiumu oraz zagadnień scenografii filmowej 
i teatralnej w Instytucie Animacji i Edukacji Artystycznej Akademii 
Sztuk Pięknych w Łodzi.

l  Opera Carmina Burana  
autor Krzysztof Bieliński ,  
scenografia Boris Kudlićka  
fot. Teatr Wielki Opera Narodowa

Płynna rewolucja w szacie nowej technologii

#NOWE TECHNOLOGIE    #MAPPING    #PROJEKTORY HD 4K    #MULTIMEDIALNA SCENOGRAFIA    #WSPÓŁCZESNY TEATR    

Funkcjonując w czasach nieustannego przełomu technolo-
gicznego, obserwuję, w jaki sposób zmienia się oblicze sceny, 
jak twórcy reagują na potrzeby widzów zatopionych w świecie 

smartfonów, komputerów, telewizorów. Teatr przybiera dziś różne 
formy, odpowiadając na zapotrzebowanie różniących się wiekiem 
i zainteresowaniami odbiorców. Nadal funkcjonuje tradycyjna, kla-
syczna forma teatru, realizująca się w niejednorodnych typach scen: 
od teatrów rozrywkowych, muzycznych, aż po dramatyczne. Instytucje 
o większych możliwościach technicznych i z mniej ograniczonym budże-
tem oferują widzom obraz atrakcyjny niczym w kinie, wszystko zaś dzieje 
się „tu i teraz – na żywo”. Nowe pokolenia zanurzają się dużo chętniej 
w projekty immersyjne nawiązujące do teatru. Wnikają za pomocą 
aplikacji telefonicznych w przedstawioną historię, korzystając jedynie 
ze swojego smartfona, czego przykładem jest projekt Theater For New 
Generation. Technologia zawładnęła przestrzenią naszego życia, „płyn-
nie” staje się też immanentnym składnikiem teatru. 

Scenografia, wraz z twórczością m.in. Józefa Svobody, wykształ-
ciła swój nowy język i przestała być tylko dekoracją, pięknym tłem. 
Stała się równorzędnym składnikiem spektaklu teatralnego. Scenogra-
fia to współcześnie wielotworzywowa i żyjącą również poza teatrem 
autonomiczna dziedzina [1]. W Polsce mamy wybitnych twórców 
scenografii, takich jak m.in. Boris Kudlička. Dzięki realizacjom tego 
artysty doświadczamy w obrazie scenicznym idealnego połączenia 
technologii, muzyki i plastyki na najwyższym światowym poziomie. 
Realizacje operowe duetu Treliński–Kudlička stały się wizytówką 
scenograficzną, oglądaną na najlepszych scenach świata i przez naj-
bardziej wymagającą publiczność od Berlina, Paryża, Brukseli, przez 
Los Angeles, Waszyngton, Petersburg, po Tel Awiw i Maskat w Omanie. 
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rodziny architektów teatralnych, np. Galli Bibiena. W końcu 
w dobie baroku triumfują – opera oraz dekoracje zadzi-
wiające przepychem i oszałamiające rozwiązaniami 
technicznymi. Przykładem mogą być realizacje Gia-
como Torelliego, w których pojawia się prawdziwy dym 
oraz fale morskie uderzające w stronę widzów [4]. Teatr 
barokowy działa na zmysły: na głowy widzów spadają 
migdały i cynamon, rozpylano również perfumy z sza-
franu (to rozwiązanie znał już teatr rzymski). Pojawiają 
się efekty świetlne, fajerwerki czy wybuchy. W Drury Lane 
Theater po raz pierwszy zostają zainstalowane lampy 
gazowe, które ułatwiają pracę nad klimatem oświetlenia. 
Panująca nieśmiertelnie przez kolejne dekady scena teatru 
a’ l’italienne staje się ograniczeniem dla zbliżających się 
tam zmian. Teatr zaczyna być publiczny, mówi zrozu-
miałym dla zwykłego oglądającego językiem i porusza 
istotne dla niego problemy. Wraz z wędrującym teatrem 
Meiningeńczyków wkraczamy w nową realistyczną rzeczy-
wistość – teatr staje się „zwierciadłem życia”. Rewolucyjne 
spektakle Théâtre-Libre Antoine’a i rodzące się nowe 
sceny Independent Theater J.T. Greina, Die Freie Bühne 
Otto Brahma zapoczątkują okres Wielkiej Reformy Teatru. 
To był czas rodzenia się wielkich idei, które zmienią nieod-
wracalnie teatr i scenografię. Ukształtują również przyszłe 
pokolenia twórców rodzącej się dziedziny, jaką jest sce-
nografia. Współcześnie wiele z zapoczątkowanych w XX 
wieku myśli odnajduje swą kontynuację, lecz w bardziej 
nowoczesnej formie. Rewolucyjna myśl Edwarda Gordona 
Craiga zmienia pudełko sceniczne w system podestów 
i realizuje się współcześnie w scenografii dzięki nowo-
czesnym systemom platform. Poruszają się one 2 metry 
na sekundę, mają udźwig do 2 ton i są sterowane przez jed-
nego człowieka, który obsługuje cały software na jednym 

Metropolitan Opera w Nowym Jorku rozpoczęła sezon 
2016/2017 spektaklem Tristan i Izolda Wagnera, autor-
stwa Trelińskiego i Kudlički. Mariusz Treliński w 2018 roku 
otrzymał prestiżową nagrodę International Opera Award 
w kategorii „najlepszy reżyser operowy”. Boris Kudlička 
zaś jest laureatem wielu nagród, m.in. dwukrotnym zdo-
bywcą Złotego Medalu w 2007 i 2015 roku – na Praskim 
Quadriennale, którego był kuratorem generalnym w 2011 
roku. Inna ważna nagroda to Culture.pl Superbrands 2016, 
wraz z Mariuszem Trelińskim. Połączenie talentu wizual-
nego oraz prekursorskiej myśli technicznej Borisa Kudlički 
z wizjonerską koncepcją reżyserską Mariusza Trelińskiego 
zaowocowało spektakularną współpracą. Opera stała 
się dla duetu idealnym miejscem, dającym wielkie moż-
liwości i zaplecze, zarówno historyczne, jak i techniczne 
oraz finansowe. World Scenography 1990–2005 [2] – spis 
najwybitniejszych realizacji świata, wybranych przez 
International Organization of Scenographers i Theatre 
Architects and Technicians – wymienia właśnie nazwisko 
Kudlički i pierwszą realizację duetu, czyli Madame Butter-
fly. Powstały w 2011 roku album Volume 1 [3], opatrzony 
zdjęciami scenografii, jest doskonale wydanym przeglą-
dem realizacji scenografa. Technologia w pracach twórcy, 
mimo że na niewyobrażalnym poziomie, staje się przekaź-
nikiem sensów, jest niewidoczna w odbiorze, bezszelestna, 
a zarazem zadziwiająca. Widoczny jest w niej jednocze-
śnie rys graficzny, minimalistyczny, jak również baroko-
wość elementów i bogactwo rozwiązań. Wielkie barwne 
plany kontrastują tu z intymnością detali, ukazując głębię 
opowiadanej historii. Paleta środków wyrazu rozpięta jest 
bardzo szeroko, wizja i styl scenografa tworzy syntezę 
artystycznych i zarazem technologicznych zamierzeń. 
Realizacje scenograficzne dyskutują z historią obrazu 
scenicznego, ale zarazem wpisane są silnie w kontekst 
współczesnych technologicznych możliwości. Nie efek-
towność i uwspółcześnienie jest tu ważne, lecz współist-
nienie treści/technologii oraz przekazu.

Analizując dzieje teatru, obserwujemy rysującą się 
sinusoidę, raz klasyczną oddaną tekstowi dramatu, gdzie 
język „stwarza świat”, innym razem romantyczną, efek-
towną – ekspresyjną/widowiskową. Pierwsza oddaje 
prymat tekstowi, druga zaś scenografii i to jej oddziały-
wanie stawia na pierwszym planie. Przemierzając losy 
obrazu scenicznego, nie możemy się oprzeć wrażeniu, 
że dekoracja/scenografia jest tym składnikiem widowiska, 
który istnieje, by uobecniać nową przestrzeń – „stwarzać 
nowy świat” dla dramatu, zachwycać. Współcześni twórcy 
kontynuują tę trwającą od wieków historii teatru myśl. Linia 
ta wiedzie od greckich konstruktorów teatralnych, zwa-
nych mechanopoioi, poprzez realizowane w starożytnym 
Rzymie spektakularne widowiska naumachie – bitwy 
morskie, w wiekach średnich zaś tworzone przez cechy 
rzemieślnicze, budzące grozę misteria. W renesansie 
koncepcja scenograficzna zaczyna się od konstrukcji 

Bryły scenograficzne, mapping, 
projektory HD 4k i media serwery 
o najwyższych mocach obliczenio-
wych to rzeczywistość technolo-
giczna współczesnego teatru.

l  Opera Carmina Burana  
autor Krzysztof Bieliński ,  
scenografia Boris Kudlićka  
fot. Teatr Wielki Opera Narodowa

Płynna rewolucja w szacie nowej technologiiNr 5/2021 Nowe media

3 4



155

M
IĘ

DZ
Y 

TE
OR

IĄ
 A

 P
RA

KT
YK

Ą

M
IĘ

DZ
Y 

TE
OR

IĄ
 A

 P
RA

KT
YK

Ą

#NOWE TECHNOLOGIE    #MAPPING    #PROJEKTORY HD 4K    #MULTIMEDIALNA SCENOGRAFIA    #WSPÓŁCZESNY TEATR    

komputerze. Przykładem są platformy zakupione przez 
Teatr Roma, który ma jedną z najlepiej wyposażonych 
scen w Polsce. Platformy potrafią unosić się w powietrzu, 
czego widzowie mogli doświadczyć, oglądając latający 
dywan w spektaklu Alladyn Jr. Podczas konferencji Nowe 
technologie w teatrze, która odbyła się w lutym 2018 roku 
w TR Warszawa, dyrektor teatru Wojciech Kępczyński 
opowiadał o nowinkach technicznych, jakie udało mu się 
wprowadzić do spektakli musicalowych. Pierwszym przed-
stawieniem, w którym zostały zastosowane ekrany LED, 
był musical Mama Mia. Scenograficzna technologia 
realizowała się tu jedynie poprzez ekran, który wyświetla 
atrakcyjne tło – trochę jak w kinie. Przykłady tego typu 
rozwiązań odnajdujemy w ruchomych barokowych 
dioramach, umieszczanych zamiast tylnego prospektu. 
Przemieszczające się wraz z aktorem tła, namalowane 
na transparentnych tiulach, przepuszczały światło, które 
zmieniało się, by zasugerować nastanie kolejnej pory dnia. 
Pomysł jest stary, nowe są jedynie możliwości techniczne. 
Kolejnym ważnym przełomem na deskach teatru było 
pojawienie się filmu. 

„Piscator wierzył w wyzwalającą moc techniki, 
w nieunikniony związek między rewolucją tech-
niczną i społeczną, we wzajemne wzbogacanie się 
techniki i sztuki” [5]. 

W Hopla! Wir leben! (1927) stosuje projekcje obrazu 
w postaci fotomontażu na białym gigantycznym papie-
rze. Pozostawia miejsce dla grafika i komentuje za pomo-
cą wielkich hieroglifów grę sceniczną. W Statku pijanym 
(1926) Piscator stosuje trzy ekrany, które tworzą tło sceny, 
w Szwejku rysunki animowane, które pojawiają się na plan-
szy i komentują akcję dramatyczną w trakcie spektaklu. 
Nie były mu obojętne eksperymenty kinematograficzne, 
które stały się wówczas nowością. Uczynił film częścią 
swojego języka plastyki teatralnej. Kontynuował tę myśl 
technologiczną Józef Svoboda, reżyser i scenograf 
w jednym – twórca nowego wyobrażenia o scenografii. 
Od niego należałoby rozpocząć historię współczesnej 
scenografii. Dalszym przykładem tej linii jest m.in. wspo-
mniany wcześniej twórca plastyki obrazu scenicznego 
Boris Kudlička. Obserwujemy również, jak płynnie zacie-
rają się granice między filmem a teatrem. Dziś, 100 lat 
po Wielkiej Reformie Teatru twórcy obrazu scenicznego 
korzystają z medium filmowego, lecz mają nieograniczone 
możliwości techniczne. W Szwejku symultanicznie reagu-
jące animacje dziś przeobraziły się technologicznie dzięki 
wprowadzeniu efektów generowanych na żywo przez tzw. 
system Notch VFH. Przywykliśmy do tego, że podczas 
spektaklu zsynchronizowane elementy wirtualnej sce-
nografii zmieniają się na naszych oczach, to wpływ kina. 
Efekt ten jest jednak stosunkowo nowy i zrewolucjonizo-

wał teatralne „tu i teraz” – hic et nunc. Dziś możliwe jest 
renderowanie na żywo grafik i ich wielowymiarowa pro-
jekcja na ekranach LED. Bryły scenograficzne, mapping, 
projektory HD 4k i media serwery o najwyższych mocach 
obliczeniowych to rzeczywistość technologiczna współ-
czesnego teatru. Nowa technologia wykorzystuje anima-
cję czy filmy, które stały się już immanentnym językiem 
scenografii. Przykładem spektaklu wykorzystującego całe 
spektrum współczesnej technologii wydaje się zrealizowa-
ny w Teatrze Roma musical Piloci z librettem Wojciecha 
Kępczyńskiego i muzyką braci Lubowicz. 

„Multimedialna scenografia, ruchome obrazy 3D 
rzutowane na olbrzymie ekrany sprawnie i spek-
takularnie przenoszą aktorów i widza z chmur 
do Warszawy, na placyki Paryża, do hangarów RAF, 
na angielską prowincję czy normandzkie wybrzeże. 
Są nawiązania do przedwojennego kabaretu, ale też 
do Dunkierki i do Casablanki, w muzyce – melanż 
gatunków, wątki nazistowskie wprowadza styli-
zacja wagnerowska, nie brak też hip-hopu. W war-
szawskiej mansardzie oficera Lufthansy Hansa 
wisi... Pomarańczarka Gierymskiego. Historia 
przez duże H przeplata się z historiami prywatnymi, 
scenami dowcipnymi czy przepełnionymi despera-
cją” [6] – pisze Agata Kyzioł.

To ogromne przedsięwzięcie zostało zrealizowane 
przy współpracy teatru z firmami dostarczającymi sprzęty 
do wielkich widowisk oraz realizującym m.in. część filmo-
wą, animacyjną i postprodukcyjną spektaklu – Platige Ima-
ge w osobie Kamila Phola. Oszałamiający technologicznie 
spektakl, do którego powstało 35 wirtualnych scenografii, 
trzy filmy krótkometrażowe oraz trzy animacje, korespon-
duje z grą aktorów na żywo. Premiera spektaklu odbyła 
się 7 października 2017, po półtora roku pracy trzydziesto-
osobowego zespołu Platige Image, ściśle współpracują-
cego z zespołem Teatru Roma. Pohl podczas konferencji 
Nowe technologie w teatrze opowiadał o realizacji spek-
taklu od kuchni. Najpierw powstawały szkice, makiety, 
by wszyscy wiedzieli, co robią, potem przyjęto drogę reali-
zacyjną, by odpowiedzieć na pytanie, jak rozwiązać pro-
blemy techniczne. Spektakl był połączeniem gry na żywo 
i filmu, zmienne tła stały się wirtualnymi scenografiami. 
Zastosowano w scenografii siedem ekranów LED, cztery 
jeżdżące ośmiometrowe robotyczne wózki, które rozjeż-
dżają się i łamią, tworząc m.in. korytarze. Wszystko zasi-
lają olbrzymie akumulatory, a warto zaznaczyć, iż steruje 
nimi jeden człowiek. Koordynacja samych technicznych 
pionów była wielkim wyzwaniem organizacyjnym i pro-
dukcyjnym. Zespół Platige Image zajął się profesjonalną 
realizacją filmu z wykorzystaniem kamer i greenscreenu. 
3D Live Theater odpowiada za język obrazu scenicznego. 

Płynna rewolucja w szacie nowej technologii
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1. PQ – Praskie Quadriennale Scenografii jest tego przykładem.

2. E. Fielding & P.McKinnon, World Scenography 1990–2005, 
Nic HernBooks Ltd., Londyn 2014, s. 160.

3. B. Kudlička, Volume 1, Film Europe Company, Warszawa 2011.

4. Obszernie pisze o ich konstrukcji Joseph Furttenbach w książce 
O budowie teatrów, Wydawnictwo Słowo/obraz/terytoria, 2009.

5. Tamże, s. 106.

6. A. Kyzioł, Polecieli. Recenzja spektaklu Piloci, reż. Wojciech 
Kępczyński, „Polityka” 41.2017.

Smooth revolution in the guiSe of new technology
In the first sentence of the introduction to the ‘Revolutions in Stage Design of the 20th Century’, 

one of the most famous books on theatre of the previous century, Denis Bablet wrote: 

Since the end of the 19th century, we have been experiencing artistic transformations propor-

tionate to the economic, scientific and social upheavals that plague our civilization. The era 

of crisis is comparable to the Renaissance: a world is disappearing, and new forms are born 

in an extraordinary clash of experiences and views, with the present being only an exploring 

meeting of the past and the future *. 

We may find a reference to current changes in theatre and sense their topicality in the above 

mentioned quote. As a mirror of the times, theatre shows their multidimensional face without 

ignoring the historical context. The 21st century postmodern era evokes the ideas from the early 

20th century ‘in the guise of new technology’. Today scenographers have both unlimited equip-

ment options and creative possibilities to realise their stage visions. How do they implement 

them? Does contemporary audience find a place for themselves in the theatre? The author 

attempts to answer these questions and invites you to a stage design journey through contempo-

rary productions with the history of theatre in the background.
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Twórca efektów specjalnych i multimediów staje się współ-
autorem na równi z reżyserem i aktorem. Spotykają się, 
by współtworzyć jedno medium – scenografię. Wygląda 
to, jak reminiscencja z Wagnerowskiego Gesamtkunstwerk, 
gdzie wszystkie składniki spektaklu są jednakowo ważne 
i domagają się realizacji na jednakowym poziomie. 

Dziś osiągnięcie oczekiwanego efektu scenogra-
ficznego wymaga dopasowania się aktorów i reżyserii 
do wszechogarniającego przestrzeń sceny sprzętu. Celem 
jest zaś stworzenie „świata”, wpisującego się we współ-
czesny przełom technologiczny, by stał on na równym 
poziomie z dostępną od ręki wirtualną rzeczywistością 
komputerów i telefonów. Kamil Pohl mówi o dzisiejszym 
widzu jako tym, który wymaga bodźców i jest zdetermi-
nowany przez gry komputerowe. Dlatego też spektakl 
zaczyna się zasymulowaniem uczestnictwa w grze. Zadaje 
również pytania o teatr przyszłości: jaki będzie kolejny 
krok w rozwoju produkcji scenicznych? Czy gry kompu-
terowe wpłyną na rozwój teatru i pojawią się gameengine 
na scenie?

Przykładem scenografii w obszarze teatru dramatycz-
nego są projekty Małgorzaty Szczęśniak, która rozbija 
przestrzeń scenicznego pudełka, budując przemieszcza-
jące się szklane pomieszczenia. Poruszają się one wraz 
z aktorami na oczach widzów, tworząc niespotykaną 
dotychczas formę przekazu. Zabieg ten został zrealizo-
wany m.in. w scenografii do spektaklu Francuzi Krzysztofa 
Warlikowskiego. Ograniczenia architektoniczne starych 
scen teatrów dramatycznych często nie pozwalają sce-
nografom na rozwinięcie skrzydeł. Twórcy tacy jak Mał-
gorzata Szczęśniak wychodzą temu zadaniu naprzeciw, 
nie bojąc się industrialnego charakteru starych fabryk, hal. 
Scenografka stawia tam całą przestrzeń architektoniczną 
na nowo. 

Dzisiejsza scenografia i jej potencjał przypominają 
wymyśloną przez Meyerholda maszynę do gry, lecz jej 
możliwości nawet się twórcom nie śniły. Dzięki matema-
tycznym algorytmom i myśli inżynieryjnej obserwujemy 
wirtualny świat na żywo. Synchronizacja wszystkich ele-
mentów scenicznej rzeczywistości to nie tylko efekt pracy 
wykwalifikowanych specjalistów, ale również umiejętność 
współpracy ludzi i maszyn. Edward Gordon Craig chciał 
pozbyć się z teatru aktora. Według niego był on nieprze-
widywalny i nie pasował skalą do wielkiego przedsięwzię-
cia, jakim jest spektakl. Dziś „craigowską nadmarionetę” 
wyobraża motion tracking – cyfrowy aktor. Rzeczywisty 
aktor przestaje być współcześnie niezastąpiony, idealnie 
można go wymienić na cyfrowy awatar. Eksperyment 
Guliwer jest tego przykładem. Tu kamera śledzi aktora 
i pomaga mu rozwinąć skrzydła. Nieprzewidywalny 
czynnik ludzki da się zatem zastąpić cyfrową symulacją. 
Nie jest również tajemnicą, iż powstają już cyfrowe bazy 
wirtualnych aktorów, których postaci są tak opracowane 

nych, a jedynym ograniczeniem jest tylko wyobraźnia twór-
ców i ich kreatywność. Zainicjowane blisko 100 lat temu 
teatralne idee znalazły swój szczyt technologiczny i jako-
ściowy we współczesnych realizacjach twórców teatru 
takich jak Robert Willson czy Boris Kudlička. Pozostaje 
pytanie: co dalej? Jaki będzie świat widowisk i rozrywki? 
Co stanie się z autentycznym teatrem? Czy pozostanie 
nam jedynie jego rejestracja? Po doświadczeniach pande-
mii COVID-19 teatr i widzowie nie są już tacy sami. Szybciej 
rozwiną się projekty immersyjne nawiązujące do teatru, 
w które będziemy mogli bezpiecznie i natychmiastowo 
wniknąć, takie jak realizowane już kilka lat temu projekty: 
Theatre For New Generation, Mobile Phone Theater itp. 

Płynna rewolucja technologiczna zawłaszcza „nasz 
świat”. W zapomnienie odchodzi spotkanie z drugim 
człowiekiem i współuczestnictwo. Realny świat stał się 
nieprestiżowy, nieatrakcyjny i niebezpieczny. Przyszedł 
czas kreowania wirtualnych ideałów w nieidealnym i niedo-
skonałym świecie. Czas, w którym cenniejszy jest nasz 
awatar, niż my sami. Obserwujemy „teatr życia codzien-
nego” w szacie nowych technologii. Gdzie zatem w tym 
miejscu jest scenografia? Może jest wszystkim tym, czego 
potrzebujemy do zaaranżowania naszych życiowych 
performance’ów?

Szybka rewolucja technologiczna spowodowała, 
że żyją nadal pokolenia, które nie wyobrażają sobie funk-
cjonowania bez tradycyjnego typu teatru. Zatem współ-
czesność będzie nam prezentowała jeszcze przez wiele 

lat różne możliwości widowisk i współuczestnictwa. 
Wracając do kwestii pandemii COVID-19 – wydarzenia 
bieżące dały dyrektorom teatrów wiele do myślenia. 
Zadają sobie pytania, tak jak każdy z nas: czy tradycyjny 
teatr przetrwa? Czy jesteśmy w czasie płynnej rewolucji, 
która odmieni oblicze teatru na zawsze? Czy budynki 
teatralne staną się tylko architektonicznymi zabyt-
kami? Jakim wymaganiom będzie musiał sprostać teatr, 
by zaspokoić oczekiwania dorastającego w wirtualnym 
świecie odbiorcy? Co uczynią twórcy? W jaki sposób 
będą chcieli kształtować i wpływać na przyszłe poko-
lenia? Czy technologia zdominuje nasze życie i sztukę? 
Czy efekty specjalne nie przysłonią jakości przekazu? Jaką 
rolę odgrywać będzie scenografia w teatrze przyszłości? 
Choć na niniejsze pytania nie ma odpowiedzi, naszym 
obowiązkiem jest je zadawać. Teatr jest zwierciadłem 
życia, trudno wyobrazić sobie życie bez niego.

Płynna rewolucja w szacie nowej technologii

* D. Bablet, Rewolucje sceniczne XX wieku, Kraków 1980r. , Państwowy Instytut Wydawniczy, p. 7.

w programach 3D, że do złudzenia przypominają praw-
dziwe. Świat filmu zaczyna korzystać z tych rozwiązań. 
Czy pojawią się one w teatrze? Myślę, że jest to tylko kwe-
stią czasu.

Jedno jest pewne: „łudzenie się” i make believe jest 
cechą nieodłączną teatru. Obecność filmu i multimediów 
oraz ogromny stopień fotorealizmu ułatwiają widzowi 
„wejście” w opowiadaną historię. Efekty te zachwycają, 
ale są przecież powtórką z fascynacji iluzjonistyczną 
sceną pudełkową, dzięki której ludzie renesansu zoba-
czyli ogrody i pałace. Idea jest więc taka sama. Zmie-
niła się technologia, ponieważ zmienił się widz, którego 
nie zachwycają realistycznie malowane obrazy na pro-
spektach. Nawet jeśli zmian scenografii byłoby ponad 
dwadzieścia, tak jak w siedemnastowiecznym Złotym 
jabłku Cestiego. Rzeczywistość technologiczna zmienia 
się bezpowrotnie, a wraz z nią my – widzowie i nasze ocze-
kiwania. Płynnie następuje mieszanie wirtualnego świata 
z rzeczywistym. Odbiorcy, dzięki technikom immersyjnym, 
zagłębią się w historię i stworzony przez animację „świat”. 
Dostępne w naszych telefonach aplikacje umożliwiają two-
rzenie własnych awatarów. Czy zatem świat stał się wirtu-
alnym teatrem, w którym chętnie gramy wymyślone przez 
nas samych role? Sami staliśmy się reżyserami i aktorami? 
Teatr życia, który zafundowały nam komputery i telefony 
oraz gry i cały świat aplikacji typu Tik Tok, Facebook, stał 
się naszą „nową rzeczywistością”. Twórcy teatru dyskutują 
o tym, co będzie z nim dalej, a teatr dzieje się na naszych 
oczach, w naszych telefonicznych światach. Tam dbamy 
o to, by nasz awatar był dobrze ubrany. Tam gramy 
z innymi użytkownikami. Nagrywamy się, często aranżując 
otoczenie. Dbamy o tło/scenografię – charakteryzujemy 
się. Wobec daleko idących zmian należy zadać pytanie: 
czy spotkanie drugiego, prawdziwego człowieka w teatrze 
będzie dla nas wciąż ważne? Pokazał to czas pandemii. 
Przestaliśmy chodzić do teatru, więc teatr przyszedł 
do nas. Stał się dostępny wirtualnie na wyciągnięcie ręki. 
Dzięki zakazowi kontaktu artystyczna i towarzyska część 
naszego życia przeniosła się do Internetu. Potrzebny jest 
zatem idealny sposób rejestracji spektaklu, który pozwoli 
nam oglądać widowisko, tak jakbyśmy byli w środku 
wydarzeń. Twórcy wychodzą temu pragnieniu naprzeciw, 
a przykładem jest pierwsza rejestracja 360 VR spekta-
klu G.E.N. Grzegorza Jarzyny. Spektakl zarejestrowany 
na trzy kamery możliwy jest do obejrzenia dzięki goglom 
VR. Czy zatem teatr przyszłości, uobecniany „tu i teraz” 
w momencie tworzenia, opuści realny budynek teatralny? 
Czy spotkamy prawdziwą scenografię i aktorów? Może 
teatr realny, autentyczny będzie tylko miejscem zapisu, 
który dotrze do nas online? Możliwe, że wszystkim będzie 
kierowała sztuczna inteligencja, tak abyśmy w wirtual-
nym teatrze rzeczywistości mogli wraz z aktorami w tym 
samym czasie przeżywać wykreowane historie. Wydaje 
się, że współcześnie nie ma żadnych ograniczeń technicz-

Nr 5/2021 Nowe media
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english

realizacja
	 cykl webinarów 

czas
	 czas zamknięcia (lockdown) 
	 pandemia COVID-19, 2020 rok

	 Poznaj barwę z eM

Tuż przed pandemią Marcin Dąbrowski, którego pozna-
łam podczas wydarzenia Mocny w Druku na ASP w Łodzi, 
zaproponował mi udział w cyklu darmowych webinarów 
realizowanych we współpracy z tą uczelnią. Projekt doty-
czył tematyki barwy i druku – zagadnień rzadko porusza-
nych w edukacji artystycznej, a tak istotnych w praktyce 
twórczej. 
Wystąpiłam jako jedna z gości – obok prof. Marka Do-
mańskiego. Webinary miały być dostępne dla wszystkich, 
całkowicie bezpłatne. Dzięki zaangażowaniu Izabeli 
Wojtyczki z działu promocji ASP w Łodzi uczelnia objęła 
projekt oficjalnym patronatem. Wkrótce do inicjatywy 
dołączyły również inne uczelnie artystyczne w Polsce, co 
nadało jej ogólnopolski charakter. 
Pierwsze spotkanie zgromadziło 400 uczestników na żywo, 
a nagrania webinarów obejrzały już tysiące osób. Spotka-
nia odbywały się w każdy czwartek o 19:00 i trwały około 
godziny. Były profesjonalnie zrealizowane i merytorycznie 
dopracowane. Obejmowały zagadnienia związane z barwą, 
drukiem, fotografią i sztuką książki. 
Dwa webinary poświęcone były artystom związanym z 
ASP w Łodzi – prof. Markowi Domańskiemu i mnie. Moje 
wystąpienie dotyczyło digitalizacji i druku dzieł malar-
skich. 
Cykl zainicjowany przez Marcina Dąbrowskiego stworzył 
otwartą platformę do dzielenia się techniczną wiedzą 
i przyczynił się do zacieśnienia współpracy pomiędzy 
uczelniami artystycznymi w kraju. Inicjatywa ta miała swój 
początek właśnie w Łodzi i do dziś stanowi ważny wkład 
w edukację artystyczną.

Just before the pandemic, Marcin Dąbrowski, whom I met 
during the Strong in Print event at the Academy of Fine 
Arts in Łódź, invited me to participate in a series of free 
webinars organized in collaboration with the university. 
The project focused on color and print – topics rarely di-
scussed in art education but essential to creative practice. 
Marcin proposed that I join the webinar series as one of 
the guest speakers, alongside Professor Marek Domański. 
A key principle was that the webinars remain completely 
free and accessible to everyone. Thanks to the involvement 
of Izabela Wojtyczka from the ASP Łódź promotion de-
partment, the Academy officially supported the project. 
Soon after, other art schools from across Poland joined in, 
and the initiative quickly gained national reach. 
The first session attracted 400 live attendees, and the re-
corded webinars have since been viewed by thousands. 
Held every Thursday at 7:00 PM, the webinars lasted about 
an hour. They were professionally produced and offered 
in-depth, well-structured content. Topics included color 
theory, printing, photography, and the art of the book. 
Two of the webinars were devoted to artists from ASP 
Łódź – Professor Marek Domański and myself. My pre-
sentation focused on the digitalization and printing of 
paintings. 
The series, initiated by Marcin Dąbrowski, created an 
open platform for sharing technical knowledge and helped 
strengthen collaboration between art schools in Poland. 
The idea was born in Łódź and remains a significant con-
tribution to artistic education.
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	 II.	 Wykaz aktywności naukowej albo artystycznej

	 II.	 9. Wykaz uczestnictwa w programach europejskich lub 
innych programach międzynarodowych.

Dokonania przed uzyskaniem stopnia doktora: 

•	 Uczestnik 8 Międzynarodowego Sympozjum Contacts 
w Czeskiej Klenowie. Plener oraz wystawa artystów  
z trzech Uczelni artystycznych Czechy, Polska, Węgier,  
19 - 29. 04. 2007 r.

•	 Uczestnik i współorganizator międzynarodowego pro-
jektu artystycznego pt.: Pesenaje unos dos culturas na Costa 
Rice. Plener malarski, konferencje i warsztaty oraz akcje 
performatywne, rezydencje artystyczne. Organizatorzy: 
Stowarzyszenie Assosiacion Plain Air Costa Rica, Miejski 
Ośrodk Kultury w Konstantynowie Łódzkim oraz Fundacji 
Unamos Culturas. 4.02- 18.02.2019 r.

•	 Twórca wydarzenia artystycznego pt.: Montmartre na 
księży Młynie podczas Festiwalu Dobrego Smaku w Łodzi. 
Organizatorzy Aliance Francaise i Unamos Culturas.

•	 Organizator i uczestnik projektu pt.: Open Relation Air 
Toronto, na zaproszenie Maryli Kwiatkowskiej i środowi-
ska artystycznego Kanady. Wystawa uczestników w Kon-
sulacie Rzeczpospolitej Polskiej w Toronto.  
13.09-23.09.2019 r.  
 
 

Dokonania po uzyskaniu stopnia doktora: 

•	 Uczestnik i współorganizator międzynarodowego pro-
jektu artystycznego pt.: Pesenaje unos dos culturas na Costa 
Rice. Plener malarski, konferencje i warsztaty oraz akcje 
performatywne, rezydencje artystyczne artystów z Costa 
Rici w Polsce. Organizatorzy: Stowarzyszenie Assosiacion 
Plein Air Costa Rica, Fundacji Unamos Culturas, Łódzka 
Organizacja Turystyczna, ASP w Łodzi, Fundacja Lodz 
Arte, Fundacja Cieślik Art., Łódź 2020 r.

•	 Cocoon: międzynarodowy projekt artystyczno/ mul-
timedialny. Cocoon kooperacja w zamknięciu projekt re-
alizowany przy współpracy trzech artystycznych uczelni, 
zainicjowany przez Laurenta Ungerera. 8 profesorów z 3 
uczelni artystycznych i 3 miejsc na świecie Francja: EnsAD 
from Paris, the ESAV from Marrakesh and The Academy 
from Łódź oraz 30 studentów, stworzyło 10 niezwykle 
ciekawych projektów, maj/czerwiec 2020 r. 

•	 Twórca performance pt. Through the painting to the 
scenography, polegało na interakcji dzieł umieszczonych 
na moich plecach z instalacjami na PQ. Podjęłam inicjaty-
wę performatywną podczas najważniejszego wydarzenia 
scenograficznego na świecie. 



english

miejsce	
	 Praga, Czechy

czas
	 7 - 18 VI  2023 roku

	 Through the painting  
	 to the scenography	
	 PQ ’23

Podczas najważniejszego wydarzenia scenograficznego na 
świecie – Praskiego Quadriennale Scenografii i Architek-
tury Teatralnej (PQ) – zrealizowałam autorskie działanie 
performatywne. W trakcie prezentacji instalacji z całego 
świata podjęłam decyzję, aby w niekonwencjonalny sposób 
zaprezentować również siebie jako twórczynię. Na moich 
plecach umieściłam obrazy własnego autorstwa, stając się 
żywym nośnikiem dzieła i wchodząc w interakcję z prze-
strzenią festiwalu.

Powstała w ten sposób seria fotograficzna dokumentująca 
to działanie. Jeden z performansów został również zareje-
strowany i opublikowany na oficjalnej stronie internetowej 
Festiwalu PQ, co stanowi potwierdzenie obecności mojego 
działania w międzynarodowym kontekście artystycznym.

Szczególnie poruszającym doświadczeniem była dla mnie 
interakcja z instalacją chorwacką, z którą weszłam w dia-
log poprzez własny ruch, gest i obraz. Moim zamiarem 
było zanurzenie się w tej strukturze – zarówno emocjonal-
nie, jak i wizualnie – co zrealizowałam m.in. poprzez do-
bór kostiumu i kompozycję obrazu na plecach, w sposób 
korespondujący z estetyką i symboliką wybranej instalacji.

Performance zatytułowany „Through the Painting to the 
Scenography” trwał dwa dni i polegał na przemieszcza-
niu się pomiędzy instalacjami artystów z całego świata, 
budując relacje pomiędzy moimi pracami malarskimi 
a kontekstami scenograficznymi obecnymi na festiwalu. 
To działanie stało się osobistym gestem włączenia siebie 
w strukturę wydarzenia, refleksją nad rolą ciała jako nośni-
ka dzieła oraz próbą redefinicji granicy pomiędzy obrazem 
a przestrzenią scenograficzną.

 
https://www.flickr.com/photos/praguequadren-
nial/53052701583/in/album-72177720309822835/

During the most prestigious international event dedicated 
to scenography and performance – the Prague Quadren-
nial of Performance Design and Space (PQ) – I realised an 
original performative action. While installations from all 
over the world were being presented, I chose to introduce 
myself as both subject and medium, carrying my own 
paintings on my back and moving through the exhibition 
space as a living canvas.

This action gave rise to a series of photographs documen-
ting the performance. One of the performances was also 
recorded and published on the official PQ festival website, 
confirming the inclusion of my work in the broader inter-
national artistic discourse.

A particularly profound moment for me was my encounter 
with the Croatian national installation, in which I immer-
sed myself – both physically and emotionally. The selec-
tion of this specific installation was deliberate; my outfit 
and the painting on my back were chosen to resonate with 
the visual and symbolic language of that space, allowing 
me to enter into an aesthetic and conceptual dialogue with 
the work.

The performance, titled “Through the Painting to the 
Scenography”, took place over two days. It involved navi-
gating through the various artistic installations at PQ and 
creating spontaneous interactions between the paintings I 
carried and the scenographic environments presented by 
other artists. This performative act became a personal ge-
sture of integration, a reflection on the body as a medium 
for art, and an attempt to blur the line between painting 
and spatial scenography.

 
https://www.flickr.com/photos/praguequadren-
nial/53052701583/in/album-72177720309822835/
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english

miejsce	
	 Łódź

czas
	 2019 rok

	 Festiwal Dobrego Smaku

W ramach współpracy z corocznym łódzkim Festiwalem 
Smaku zostałam zaproszona do udziału w organizacji wy-
darzenia tematycznego – Hiszpańskiej Fiesty, odbywającej 
się na dziedzińcu Hotelu i Restauracji Stare Kino.

W toku rozmów o możliwych aranżacjach przestrzeni, 
uwzględniając zmienne warunki pogodowe, zaproponowa-
łam instalację z zawieszonych kolorowych parasolek. Roz-
wiązanie to nie tylko zapewniło praktyczne zadaszenie, ale 
stało się również rozpoznawalnym elementem wizualnym 
wydarzenia.

Koncepcja została entuzjastycznie przyjęta przez właścicie-
li i gości, a wielobarwna, dynamiczna kompozycja przycią-
gała uwagę przechodniów i uczestników festiwalu. Insta-
lacja funkcjonowała jednocześnie jako dekoracja, ochrona 
przed słońcem oraz efektowna forma promocji restauracji 
i wydarzenia w przestrzeni miejskiej.

As part of a collaboration with the annual Festival of Taste 
in Łódź, I was invited to co-create a Spanish Fiesta-themed 
event held in the courtyard of the Stare Kino Hotel and 
Restaurant.

During planning discussions regarding the arrangement of 
the space – and taking into account unpredictable weather 
conditions – I proposed the idea of a suspended installa-
tion of colorful umbrellas. This solution not only provided 
practical shelter, but also became a distinctive visual hall-
mark of the event.

The concept was enthusiastically received by the venue 
owners and participants. The vibrant and uplifting com-
position drew the attention of both guests and passers-by, 
functioning as an effective public art piece and promotio-
nal element for the venue and the festival alike.
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W przestrzeni Starego Kina, znanego z licznych międzyna-
rodowych wystaw i spotkań artystycznych, miałam przy-
jemność współtworzyć oprawę Gali Finałowej Festiwalu 
Dobrego Smaku – wydarzenia wieńczącego cykl kulinar-
nych spotkań inspirowanych smakami świata.

Gala stanowiła symboliczne podsumowanie kulturowych 
wpływów Francji, Hiszpanii i Ameryki Środkowej, które 
w ostatnich dniach gościły w kulinarnej przestrzeni Ło-
dzi. Miasto – pełne barw, języków i smaków – stało się 
tłem dla instalacji przestrzennych i aranżacji stołów, które 
przygotowałam, nawiązując do atmosfery poszczególnych 
regionów.

Moim celem było stworzenie harmonijnej kompozycji 
przestrzennej, która dopełniała doświadczenie kulinarne 
– stając się jego przedłużeniem poprzez kolor, strukturę 
i układ przestrzeni. Zastosowałam elementy inspirowane 
lokalnymi tkaninami, folklorem oraz światłem południa, 
budując nastrój wielokulturowego święta.

At Stare Kino, a venue known for hosting numerous in-
ternational art exhibitions and cultural gatherings, I was 
invited to co-create the scenographic setting for the Final 
Gala of the Festival of Good Taste – a culminating event 
celebrating global culinary influences.

The gala reflected a rich blend of French, Spanish, and 
Central American traditions, which had filled Łódź with 
flavors, sounds, and colors throughout the festival. As part 
of the spatial design team, I created a multicultural sce-
nographic installation, inspired by the visual identities of 
these regions.

My goal was to enhance the culinary experience through 
an immersive spatial arrangement, incorporating textu-
res, colors, and compositions echoing regional aesthetics. 
I drew upon traditional textiles, folk motifs, and warm 
southern light to design a setting that served as a visual 
extension of the festival’s cultural diversity.



english

miejsce	
	 Łódź

czas
	 2020 rok

	 Paryski Montmartre

 Paryski Monmatre to wydarzenie, które zrealizowałam 
wraz z Aliace Francaise, Unamos Culturas oraz Stowarzy-
szeniem Księży Młyn podczas Festiwalu Dobrego Smaku. 
Wydarzenie połączone z muzycznym i kulturalnym klima-
tem Francji dopełnił zaaranżowany przeze mnie Monma-
tre. Artyści, studenci ASP, twórcy ceramiki i twórczych 
przemysłów spotkali się by pokazać swoje dzieła szerszej 
publiczności. 

Sztalugi rozstawione w przestrzeni Księżego Młyna i two-
rzący na oczach widzów artyści rysowali przechodniów 
i tworzyli własną techniką prace nawiązujące do klimatu 
Paryża.

Wydarzenie cieszyło się niezwykłą popularnością i zgro-
madziło setki uczestników.

Parisian Montmartre was an event I organized together 
with Alliance Française, Unamos Culturas, and the Księży 
Młyn Association during the Good Taste Festival. The 
event, enriched by the musical and cultural atmosphere of 
France, was completed by the Montmartre arrangement 
that I prepared. Artists, students from the Academy of 
Fine Arts, ceramicists, and creative industry representati-
ves gathered to showcase their works to a wider audience.

Easels were set up throughout the Księży Młyn area, where 
artists created live — drawing passersby and producing 
works inspired by the Parisian ambiance using their own 
techniques.

The event was very popular and attracted hundreds of 
participants.
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english

projekt pod
	 Toronto, Kanada

czas
	 13. 09-23. 09. 2019 rok

	 Plener Open Air 

W dniach 13–23 września 2019 r. odbył się plener i wysta-
wa w Toronto, w Kanadzie. Wyjazd po patronatem Konsu-
latu Generalnego Rzeczypospolitej Polskiej w Toronto oraz 
środowiska Polonii zamieszkującej w Toronto. Podstawo-
wy cel wydarzenia, jakim była promocja kultury polskiej, 
został w pełni zrealizowany. 
Uczestnicy brali udział zarówno w działaniach w prze-
strzeni publicznej – tworzeniu dzieł w plenerze – jak 
i w bezpośrednich spotkaniach z organizacjami polonijny-
mi (telewizja, radio). W organizację wydarzenia aktywnie 
włączyli się Konsul RP Krzysztof Grzelczyk oraz Wicekon-
sul Sylwia Czerwińska, a także przedstawiciele mediów 
– Telewizji i Radia Polonia. Podczas wernisażu znaczna 
część prac powstałych w czasie pleneru została przekazana 
do kolekcji Konsulatu, Radia Polonia oraz osób prywat-
nych. Konsulat wyraził chęć podtrzymywania współpracy 
i cyklicznego organizowania kolejnych wydarzeń z udzia-
łem artystów z Polski. 
Przez cały czas pobytu odbywały się również spotkania ze 
środowiskiem polonijnym, które zaowocowały planami 
zaproszenia w kolejnych latach zarówno pedagogów Aka-
demii Sztuk Pięknych w Łodzi, jak i niezależnych twórców 
do udziału w warsztatach, plenerach oraz szeroko rozu-
mianych działaniach artystycznych.  

From September 13 to 23, 2019, an open-air workshop and 
exhibition took place in Toronto, Canada. The event was 
organized under the patronage of the Consulate General 
of the Republic of Poland in Toronto, as well as the Polish 
diaspora community residing there. The primary objective 
of the event — the promotion of Polish culture — was fully 
achieved. 
Participants engaged both in public space activities — cre-
ating artworks en plein air — and in direct meetings with 
Polish community organizations (television, radio). The 
event was actively supported by the Consul of the Republic 
of Poland, Krzysztof Grzelczyk, and Vice-Consul Sylwia 
Czerwińska, as well as representatives of the media — Po-
lonia Television and Polonia Radio. During the vernissa-
ge, a significant portion of the works created during the 
workshop was donated to the Consulate’s collection, Polo-
nia Radio, and private individuals. The Consulate expres-
sed a willingness to maintain cooperation and to organize 
recurring events involving artists from Poland. 
Throughout the stay, meetings with the Polish community 
were also held, resulting in plans to invite, in subsequent 
years, both educators from the Academy of Fine Arts in 
Łódź and independent artists to participate in workshops, 
open-air workshops, and broadly understood artistic ac-



english
173

Wyjazd do Kanady umożliwił prezentację prac powstałych 
zarówno w Polsce, jak i tych stworzonych w trakcie plene-
ru. Planowana jest wystawa w Konsulacie Generalnym RP 
w Toronto. Dzięki temu możliwe będzie dotarcie z prze-
kazem artystycznym do szerokiego grona odbiorców – za-
równo środowisk polonijnych, jak i wielokulturowej spo-
łeczności kanadyjskiej. W działania promujące planowaną 
wystawę włączy się Radio Polonia w Toronto.

tivities. The trip to Canada enabled the presentation of 
works created both in Poland and during the workshop. 
An exhibition at the Consulate General of the Republic of 
Poland in Toronto is planned. This will make it possible to 
reach a wide audience — both within the Polish diaspora 
and the multicultural Canadian community. Polonia Radio 
in Toronto will participate in promotional activities for the 
planned exhibition.
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Wydaje się, że inicjatywa ta przyniesie wymierne efekty 
w zakresie popularyzacji polskiej kultury i sztuki – wy-
kraczające poza obszar Unii Europejskiej. Zaangażowanie 
Konsulatu RP w organizację pleneru i wystawy gwarantuje 
odpowiedni poziom i szeroki zasięg oddziaływania wyda-
rzenia.  
Nawiązanie współpracy pomiędzy Uczelnią a Konsulatem 
może przerodzić się w długofalowe działania i zaowoco-
wać kolejnymi inicjatywami artystycznymi.

It appears that this initiative will yield measurable results 
in promoting Polish culture and art beyond the European 
Union. The involvement of the Polish Consulate in organi-
zing the workshop and exhibition guarantees a high stan-
dard and broad impact of the event.

The establishment of cooperation between the Academy 
and the Consulate may develop into long-term activities 
and result in further artistic initiatives.



english

realizacja
	 Kostaryka

czas
	 2019 rok

	 Pesenaje Unos Dos Culturas

Międzynarodową działalność artystyczną rozpoczęłam 
w latach 2018–2019, biorąc udział w projekcie artystycz-
nym „Pesenaje Unos Dos Culturas” zorganizowanym przez 
Asociación Plein Air Costa Rica we współpracy z Miej-
skim Ośrodkiem Kultury w Konstantynowie Łódzkim oraz 
Fundacją Unamos Culturas na Kostaryce. Projekt ten obej-
mował cykl wystaw, konferencji, warsztatów oraz plenerów 
malarskich realizowanych wspólnie z artystami z Polski i 
Ameryki Środkowej. Dzięki współpracy międzynarodowej 
z Asociación Plein Air Costa Rica nawiązałam również 
kontakt z Universidad de Costa Rica, co zaowocowało wy-
kładami i warsztatami dla studentów i artystów z regionu.

W ramach tej współpracy:

1.	 7 lutego 2019 roku poprowadziłam wykład 
i warsztat pt. „Land Art i kompozycja przestrzenna” na 
Wydziale Sztuk Pięknych (Facultad de Artes Plásticas, 
Universidad de Costa Rica). Wspólnie z dr. Jarosławem 
Chrabąszczem opowiadaliśmy o specyfice europejskich 
plenerów artystycznych oraz praktyce Land Artu.

2.	 Wraz z artystami z Polski i Kostaryki oraz lo-
kalnymi mieszkańcami stworzyliśmy serię murali na 
słupach elektrycznych w mieście Cortez, które na trwałe 
wpisały się w tkankę miejską jako ślad tej wyjątkowej 
współpracy.

3.	 W miejscowości La Fortuna zrealizowaliśmy ko-
lejny plener i warsztaty artystyczne z udziałem lokalnej 
społeczności.

4.	 Wzięłam udział w miejskim plenerze w San José, 
połączonym z wydarzeniem performatywnym inspiro-
wanym twórczością rzeźbiarza Jiméneza Deredii. W tym 
czasie nawiązałam bezpośredni kontakt z czołowymi 

I began my international artistic journey in 2018–2019, 
participating in the project “Pesenaje Unos Dos Culturas” 
organized by the Asociación Plein Air Costa Rica, in colla-
boration with the Municipal Cultural Center in Konstanty-
nów Łódzki (Poland) and the Fundación Unamos Culturas 
in Costa Rica. The project included a series of exhibitions, 
conferences, workshops, and open-air painting sessions, 
developed jointly with artists from Poland and Central 
America. Thanks to the partnership with Asociación Plein 
Air Costa Rica, I established cooperation with the Univer-
sity of Costa Rica (Universidad de Costa Rica), which led 
to lectures and workshops for students and local artists.

Highlights of this collaboration include:

1.	 On February 7, 2019, I conducted a lecture and 
workshop titled “Land Art and Spatial Composition” at 
the Faculty of Fine Arts (Facultad de Artes Plásticas) of 
the University of Costa Rica. Together with Dr. Jarosław 
Chrabąszcz, we discussed the specificity of open-air arti-
stic practices in Europe and the conceptual foundations 
of Land Art.

2.	 Together with Polish and Costa Rican artists and 
the local community, we created a series of murals on 
electric poles throughout the city of Cortez, leaving a 
permanent artistic trace within the urban landscape.

3.	 In the town of La Fortuna, we conducted another 
open-air session and workshop with participation from 
residents and invited artists.

4.	 I participated in a city-based plein-air project in 
downtown San José, combined with a performance event 
inspired by the sculptural work of Jiménez Deredia.    
This period allowed me to engage directly with some 
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artystami Kostaryki – m.in. z rzeźbiarką Ledą Astor-
gą, Jescicą Chiang Diaz, rzeźbiarzem Arturro Santaną, 
profesorem i artystą Herberthem Bolañosem, a także 
graficzką Alejandrą Fournier. Odwiedziny w ich pracow-
niach stanowiły ważny element wymiany artystycznej 
i kulturowej.

5.	 Podczas pleneru w San José stworzyłam obrazy, 
które zostały zaprezentowane na dwóch ważnych wysta-
wach:

•	 „Stage compositions on white 1”, akryl na płótnie, 
40×60 cm (po rozłożeniu: 80×60 cm) – premiera pod-
czas wystawy „Intercambio cultural de Plein Air Costa 
Rica – Polonia” w dniach 4–19 lutego 2019, wernisaż: 
6 lutego 2019 w Casa del Artista, przestrzeni wysta-
wienniczej i edukacyjnej w Guadalupe.

•	 „Stage compositions on white 2”, akryl na płótnie, 
40×60 cm (po rozłożeniu: 80×60 cm) – premiera pod-
czas wystawy w Centro de Investigación y Conserva-
ción del Patrimonio Nacional w San José, 7–27 lutego 
2019, wernisaż: 7 lutego 2019.

of Costa Rica’s most renowned contemporary artists. I 
was invited into the studios and homes of artists such 
as Leda Astorga, Jescica Chiang Diaz, Arturro Santana, 
Herberth Bolaños (professor and sculptor), and graphic 
artist Alejandra Fournier, fostering a meaningful artistic 
and cultural exchange.

5.	 During the plein-air session in San José, I created 
a series of works that were showcased at two major exhi-
bitions:

•	 “Stage Compositions on White 1”, acrylic on canvas, 
40×60 cm (unfolded: 80×60 cm) – premiered at the 
exhibition “Intercambio cultural de Plein Air Costa 
Rica – Polonia”, held February 4–19, 2019 (vernissage: 
February 6, 2019) at Casa del Artista, a leading exhi-
bition and educational space in Guadalupe.

•	 “Stage Compositions on White 2”, acrylic on canvas, 
40×60 cm (unfolded: 80×60 cm) – presented during 
an exhibition at the Centro de Investigación y Con-
servación del Patrimonio Nacional in San José, Febru-
ary 7–27, 2019 (vernissage: February 7, 2019).
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W ramach współpracy międzynarodowej zrealizowano 
liczne wydarzenia kulturalne i wystawy artystów z Kosta-
ryki oraz Ameryki Łacińskiej w Polsce. Jednym z ważniej-
szych wydarzeń była wystawa Jeannine Bianco, która od-
była się 29 października 2019 roku w Galerii „Meok” przy 
ul. Piotrkowskiej 46 w Łodzi. Wystawa przybliżyła polskiej 
publiczności współczesne malarstwo kostarykańskie.

W latach 2020–2023, pełniąc funkcję kuratora Galerii 
Wolna Przestrzeń przy Akademii Sztuk Pięknych im. 
Władysława Strzemińskiego w Łodzi, zorganizowałam 
szereg wystaw twórców zagranicznych. Jedną z nich była 
prezentacja prac Michaela Picado, urodzonego 23 wrze-
śnia 1980 roku w Cartago, Kostaryka. Wystawa „Tributo”, 
której wernisaż odbył się 15 maja 2019 roku, ukazywała 
fascynację artysty pop-artem oraz jego charakterystyczne 
podejście do koloru. Ekspozycja była hołdem dla mistrzów 
malarstwa, którzy odegrali kluczową rolę w jego rozwoju 
twórczym – m.in. Andy’ego Warhola, Renoira i Moneta.

Kontynuacją tej prezentacji była wystawa prac Michaela 
Picado w Caffé Loft przy ul. Tymienieckiego w Łodzi, któ-
ra odbyła się 23 sierpnia 2019 roku.

Kolejnym wydarzeniem, które miałam przyjemność kura-
torować w Galerii Wolna Przestrzeń, była wystawa mek-
sykańskiej rzeźbiarki Edy Bautisty pt. „Esencja”. Wernisaż 
odbył się 19 maja 2022 roku, a wystawa trwała do 30 wrze-
śnia 2022 roku. Jej tematem była symbolika masek jako 
element kultury Meksyku oraz podsumowanie ważnego 
etapu w życiu artystki. Edy Bautista opowiedziała studen-
tom o swojej technice twórczej, a wspólnie z pierwszym 
rokiem kierunku TTFiT zrealizowaliśmy wystawę i spo-
tkanie z artystką.

Przyjaźń Edy Bautisty z Polską rozpoczęła się w 2020 roku, 
gdy uczestniczyła w Międzynarodowym Plenerze Arty-

As part of the ongoing international collaboration, nume-
rous exhibitions and cultural events featuring artists from 
Costa Rica and Latin America were organized in Poland.
One of the highlights was the solo exhibition of Jeannine 
Bianco, held on October 29, 2019, at the “Meok” Gallery 
(Piotrkowska 46, Łódź), showcasing contemporary Costa 
Rican painting to a Polish audience.

From 2020 to 2023, as curator of the “Wolna Przestrzeń” 
Gallery at the Strzemiński Academy of Fine Arts in Łódź, 
I curated a series of exhibitions featuring international 
artists. One of them was Michael Picado, born in Cartago, 
Costa Rica (1980). His solo exhibition titled “Tributo”, 
which opened on May 15, 2019, presented the artist’s fasci-
nation with Pop Art and his vibrant use of color. The show 
paid homage to masters who greatly influenced his deve-
lopment – including Andy Warhol, Renoir, and Monet.

A continuation of his presence in Poland was the exhi-
bition of his works at Caffé Loft on Tymienieckiego Street 
in Łódź, held on August 23, 2019.

In 2022, I curated the exhibition “Esencja” (“Essence”) 
by Edy Bautista, a Mexican sculptor, at the “Wolna Prze-
strzeń” Gallery. The opening took place on May 19, 2022, 
and the exhibition ran until September 30, 2022. The show 
marked an important stage in the artist’s life and reflected 
on the symbolic meaning of masks in Mexican culture. 
During her visit, Edy Bautista shared insights into her 
techniques and collaborated with first-year students from 
the Department of Techniques, Technologies and Visual 
Structures (TTFiT), resulting in both an exhibition and a 
student-led meeting.

Her relationship with Poland began in 2020, when she 
took part in an International Art Plein-Air in Poland, or-
ganized by the Asociación Plein Air Costa Rica, the Una-
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stycznym organizowanym przez Stowarzyszenie Plein Air 
Costa Rica, Fundację Unamos Culturas oraz Akademię 
Sztuk Pięknych w Łodzi. Gościliśmy wówczas kilkunastu 
artystów z Kostaryki, Meksyku i Stanów Zjednoczonych.
Podczas ostatniego pobytu Edy Bautisty w Polsce gościli-
śmy ją w Instytucie Edukacji Artystycznej oraz Instytucie 
Rzeźby i Biżuterii. 
Wszystkie inicjatywy cieszyły się dużym zainteresowaniem 
zarówno mediów, jak i społeczności lokalnych – nie tylko 
w Polsce, ale również za granicą. Aktywne uczestnictwo 
pedagogów i studentów Akademii w tych wydarzeniach 
przyczyniło się do znaczącego poszerzenia świadomości 
społecznej w obszarze sztuki współczesnej oraz promocji 
kulturowej różnorodności odległych regionów świata.
Można uznać, że powstał trwały fundament, który umożli-
wił dalszy rozwój wymiany międzynarodowej i współpracy 
międzyuczelnianej w kolejnych latach.

mos Culturas Foundation, and the Strzemiński Academy 
of Fine Arts in Łódź. At that time, we welcomed artists 
from Costa Rica, Mexico, and the United States. 
During her most recent visit, Edy Bautista was hosted by 
the Institute of Art Education and the Institute of Sculptu-
re and Jewellery at the Academy. 
All these initiatives received wide attention and media 
coverage both internationally and in the Łódź region. The 
active engagement of the Academy’s faculty and students 
significantly contributed to raising public awareness of 
contemporary art and the cultural diversity of distant 
regions. This collaboration laid the foundation for future 
international and inter-institutional exchanges, which 
continue to develop.
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	 II.	 Wykaz aktywności naukowej albo artystycznej

	 II.	 10.	 Wykaz udziału w zespołach badawczych, realizują-
cych projekty inne niż określone w pkt. II.4

Dokonania przed uzyskaniem stopnia doktora: 

•	 Zrealizowałam projekt badawczy pt. Pomiędzy sceno-
grafią a obiektem. Praca badawcza została sfinalizowana 
wystawą i obroną pracy doktorskiej. Tytuł rozprawy  
i wystawy to Obiekty scenograficzne. W ramach badania 
powstało ok 40 prac będących kompozycjami półprze-
strzennymi. Zostały spełnione cele pracy, które zakładały 
rozwój naukowca, jego wynikiem było poszerzenie kwali-
fikacji naukowych i zdobyciem tytułu doktora. Rozliczenie 
projektu (31.11 – 23.12.2018 r.) 

•	 Kolejnym projektem badawczym realizującym za-
gadnienie związane z dyscypliną scenografii był „Projekt 
performatywno – multimedialny, zakładający badanie 
relacji struktury malarskiej i scenograficznej” na rok 2016 
Efektem była wystawa Szkice. 
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	III.	 Współpraca z otoczeniem społecznym 
 i gospodarczym

	III.	 1.	 Wykaz dorobku technologicznego

Dokonania po uzyskaniu stopnia doktora: 

•	 Współpraca w tworzeniu technologii druku do au-
torskiej międzynarodowej wystawy pt.: Vivir Con Color, 
współpraca z Drukarnią Mellow i eM Marcin Dąbrowski,  
Kraków 2023 r.

•	 Współpraca w tworzeniu technologii druku tapet/ 
obrazów wysokojakościowych pt.: Innowacyjna produkcja 
grafik wykorzystywanych do wystroju wnętrz, współfinan-
sowanego ze środków Europejskiego Funduszu Rozwoju 
Regionalnego w ramach projektu grantowego „Fundusz 
Badań i Wdrożeń”, realizowanego przez Kujawsko-Pomor-
ską Agencja Innowacji Sp. z o.o. w ramach Osi prioryteto-
wej 1. Wzmocnienie innowacyjności i konkurencyjności 
gospodarki regionu, Działania 1.2 Promowanie inwestycji 
przedsiębiorstw w badania i innowacje, Poddziałania 1.2.1 
Wsparcie procesów badawczo-rozwojowych regionalny 
program operacyjny województwa kujawsko-pomorskiego 
na lata 2014- 2020r. Pełniona funkcja: realizacji kilkudzie-
sięciu projektów obrazów w rożnych technikach od malar-
stwa po rysunek, współtworzenie odpowiednich technolo-
gii druku obrazów/tapet, 2019/2022r.  
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Wystawa Vivir con Color została opisana wcześniej, jednak 
praca nad jej przygotowaniem miała także aspekt techno-
logiczny, który opisuję poniżej.

Przygotowując się do wystawy, musiałam pokonać wiele 
technicznych przeciwności. Pomysł zrodził się z eksplora-
cji cyfrowych narzędzi do „malowania” – aplikacji graficz-
nych na tablecie iPad Pro. Urządzenie to wyposażone jest 
w ekran o bardzo szerokim gamucie barwnym, czyli zdol-
ności wyświetlania niezwykle dużej liczby kolorów, oraz 
wysokiej jasności, co przekłada się na zakres kolorystyczny 
niespotykany w tradycyjnych technikach malarskich.

Będąc po doświadczeniach artystycznych o charakterze 
międzykulturowym, zauważyłam, jak silnie paleta barw-
na zależy od miejsca, w którym się tworzy. W efekcie, 
moje pierwsze prace powstałe na tablecie szybko poszły 
w kierunku intensywnej, nasyconej kolorystyki, której nie 
sposób uzyskać w klasycznym malarstwie – nawet przy 
użyciu nowoczesnych farb akrylowych. Nowością były nie 
tylko kolory, ale też sposób ich przenikania i mieszania. 
Z jednej strony efekty te były możliwe dzięki malowaniu 
światłem w przestrzeni emisji, z drugiej – dzięki cyfrowym 
narzędziom.

Jednak prawdziwym wyzwaniem okazało się przeniesienie 
tych efektów na papier.

Pierwsze działania technologiczne rozpoczęły się wraz 
z wykonaniem wydruków próbnych. Szybko okazało się, 
że nawet najlepsze drukarki do druku artystycznego nie 
są w stanie odwzorować tak szerokiego gamutu barwnego. 
Dodatkowym wyzwaniem było wykorzystanie matowych, 
artystycznych podłoży, opartych na bawełnianej lub bam-
busowej masie papierniczej. Po wykonaniu serii testów 

The Vivir con Color exhibition has been previously descri-
bed, but the process of its preparation also had a strong 
technological aspect, which I present below.

While preparing for the exhibition, I had to overcome a 
number of technical obstacles. The idea originated from 
experimenting with digital “painting” tools – specifically, 
graphic applications on the iPad Pro. This tablet features a 
very wide color gamut, meaning it can display an unusu-
ally large range of colors, and its high screen brightness 
allows for a color spectrum that traditional painting tech-
niques simply cannot offer.

Having undergone cross-cultural artistic experiences, I be-
came increasingly aware of how strongly color perception 
shifts depending on geographical and cultural context. 
As a result, my first digital works quickly evolved toward 
intensely saturated color palettes that are virtually impos-
sible to achieve with traditional methods – even with mo-
dern acrylic paints.

What was new weren’t just the colors, but also the ways 
they blended and interacted. On one hand, these effects 
emerged from painting with light in an emissive color spa-
ce; on the other, they were made possible by the precision 
of digital tools.

The real challenge, however, was translating these effects 
onto paper.

The first technical attempts began with test prints. I quic-
kly discovered that even the best fine art printers could not 
reproduce the wide color gamut of the digital screen. An 
additional difficulty was using matte, natural-fiber art pa-
pers, often made from cotton or bamboo. After a series of 
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Porównanie gamutu (pojemności kolorystycznej) jednej z naj-
lepszych maszyn do druku artystycznego z technologią opraco-
waną do druku prac na wystawie Vivir con Color.
Bryła zewnętrzna (szara) przedstawia gamut nowej technolo-
gii, natomiast bryła wewnętrzna (kolorowa) – gamut uznanej, 
istniejącej technologii.

Comparison of the gamut (color capacity) of one of the best art 
printing machines with the technology developed for printing 
works exhibited at Vivir con Color.
The outer shape (gray) represents the gamut of the new tech-
nology, while the inner shape (colorful) shows the gamut of the 
established, existing technology.
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zauważyłam znaczne straty w tonach pomarańczu, zieleni, 
granatu, fioletu i czerwieni. Problem wynikał zarówno 
z ograniczeń technologii druku, jak i barw oferowanych 
przez maszyny.

Kolejny etap polegał na znalezieniu technologii, która 
umożliwi przeniesienie bardzo nasyconych obrazów cy-
frowych na papier. W tej części prac wspierał mnie Marcin 
Dąbrowski, który zajmuje się drukiem. Po długich poszu-
kiwaniach udało się znaleźć maszynę, która – szczęśliwie 
– była dostępna w Polsce. Po odpowiednich przygotowa-
niach programistycznych i barwnych była gotowa do dru-
ku wielobarwnych bitmap.

Kluczowym momentem było określenie realnych moż-
liwości barwnych maszyny i sposobu ich pełnego wyko-
rzystania. Wydrukowane zostały próbki, które następnie 
zmierzyliśmy spektrofotometrem – urządzeniem do po-
miaru barwy – i przełożyliśmy na cyfrową reprezentację. 
W oparciu o uzyskany gamut stworzyłam dedykowane 
palety barwne w aplikacji graficznej na tablecie i tworzy-
łam obrazy, poruszając się w tych granicach.

Trudno nazwać to ograniczeniem – stworzone palety dały 
ogromne możliwości – jednak pojawiły się kombinacje ko-
lorystyczne, których nie dało się dokładnie odwzorować, 
więc starałam się ich unikać.

Kolejnym etapem było opracowanie czytelnych przejść 
tonalnych w najbardziej nasyconych fragmentach obrazu. 
Różnice między tym, co widzi oko, a co mierzy urządze-
nie, okazały się znaczące. Część przejść tonalnych, atrak-
cyjnych na ekranie tabletu, wypadała płasko na papierze, 
inne – niemal niewidoczne na ekranie – nagle ożywały 
w wydruku, ujawniając subtelności niewidoczne wcześniej.

Dodatkowo, w przypadku bardzo nasyconych barw, nawet 
drobne różnice chromatyczne były inaczej postrzegane niż 
w partiach o umiarkowanym nasyceniu.

Po zakończeniu testów oraz sparametryzowaniu możliwo-
ści maszyny drukarskiej, przeszłam do realizacji prac ar-
tystycznych. W trakcie pracy zauważyłam, że format zna-
cząco wpływał na odbiór obrazu – niektóre kompozycje 
uzyskiwały pełnię wyrazu dopiero przy rozmiarze powyżej 
50 × 50 cm, a całkowicie go traciły w formatach poniżej 40 
× 40 cm.

Na percepcję wpływała również faktura papieru – część 
prac o delikatniejszej strukturze kolorystycznej została 
wydrukowana na podłożach o innym wykończeniu, ale 
zbliżonym charakterze.

Efektem końcowym była wystawa składająca się z 16 prac, 
powiększonych do formatu ok. 60 cm na dłuższym boku 
(większość miała formę kwadratu). Wystawa zwróciła 
uwagę widzów absolutnie unikalną kolorystyką. Cieka-
wostką było to, że jej specyfika stworzyła poważne wy-
zwanie przy tworzeniu plakatu i katalogu – ponieważ do 
tego celu stosuje się tradycyjne techniki druku, które nie są 
w stanie odwzorować nawet części przejść tonalnych obec-
nych w oryginałach.

tests, I noticed significant losses in the orange, green, navy 
blue, violet, and red tonal ranges. These limitations were 
due both to the print technology itself and the constrained 
gamut of the printers.

The next step involved finding a printing method capable 
of rendering high-chroma digital images on paper. Marcin 
Dąbrowski, who specializes in printing, supported this 
part of the project. After a long search, we located a ma-
chine – fortunately available in Poland – which, following 
appropriate color and software adjustments, was able to 
print multicolor bitmap images.

A key task was defining the actual color capabilities of the 
printer and how to fully utilize them. We printed color 
samples, measured them with a spectrophotometer (a 
color-measuring device), and converted the results into 
digital profiles. Based on the measured gamut, I created 
custom color palettes on the tablet and developed the ar-
tworks within these boundaries.

It wouldn’t be accurate to call them limitations – the palet-
tes offered great freedom – but certain color blends simply 
could not be faithfully reproduced, so I chose to avoid 
them.

The next challenge was achieving distinguishable tonal 
transitions in the most saturated areas of the images. There 
was often a discrepancy between what the human eye sees 
and what the measurement device detects. Some gradient 
transitions that appeared smooth and attractive on the 
tablet looked flat on paper, while others, barely visible on 
screen, were unexpectedly revealed in print, showing pre-
viously unseen detail.

In highly saturated tones, even slight color shifts were per-
ceived differently than in moderately saturated areas.

After finalizing the testing phase and parametrizing the 
printing device, I moved on to the full-scale artistic pro-
duction. During this phase, I noticed that scale had a 
major impact on perception – certain compositions only 
revealed their full tonal richness at sizes above 50 × 50 cm, 
while they lost impact below 40 × 40 cm.

The paper texture also played a role – some works, espe-
cially those with subtle tonal structures, were printed on 
different finishes of a similar base material to maintain 
consistency while enhancing readability.

The final result was an exhibition of 16 works, each enlar-
ged to around 60 cm on the longer side (most of them squ-
are). The exhibition caught viewers’ attention thanks to its 
striking and unprecedented color palette. Interestingly, its 
unique chromatic nature posed a serious challenge when 
designing the poster and exhibition catalogue, as these 
require more conventional printing techniques that simply 
cannot reproduce the tonal subtleties of the original works.
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Porównanie gamutu (pojemności kolorystycznej) technologii 
druku offsetowego używanej w druku katalogów i plakatów 
z technologią opracowaną do druku prac na wystawie Vivir con 
Color.
Bryła zewnętrzna (szara) przedstawia gamut nowej technologii, 
natomiast bryła wewnętrzna (kolorowa) – gamut technologii 
offsetowej.

Comparison of the gamut (color capacity) of the offset prin-
ting technology used for printing catalogs and posters with the 
technology developed for printing works at the Vivir con Color 
exhibition.
The outer shape (gray) represents the gamut of the new tech-
nology, while the inner shape (colorful) shows the gamut of the 
offset printing technology.
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Ta i kolejna karta służą pokazaniu różnic barwnych mię-
dzy intencją, a efektem w tradycyjnym druku oraz technice 
tu opisywanej. 

W cyfrowej części pracy na lewej stronie od góry pokazana 
jest praca jaka była tworzona na tablecie. Na dole po lewej 
stronie ukazane są na szaro kolory „niedrukowalne”, czyli 
poza gamutem oraz po prawej symulacja cyfrowa wydru-
ku ze zmienionymi kolorami na te w zakresie możliwości 
klasycznych maszyn drukarskich.

W wersji drukowanej na lewej stronie na górze jest praca 
wydrukowana najlepiej jako to jest możliwe na wysokiej 
jakości cyfrowej maszynie drukarskiej, a na prawej stronie 
wklejona prac wykonana realnie w technologii opisywanej.  
Lewa strona na dole pokazuje na szaro ograniczenia 
barwne, zaś po prawej jest symulacja druku na papierze 
niepowlekanym - podobnym do tego, który został użyty na 
prawej stronie powyżej.

Jak widać różnice barwne są znaczące, tym bardziej jeśli 
zastosujemy papiery artystyczne.

This card and the following one are intended to demon-
strate the color differences between the artistic intention 
and the actual result in both traditional printing and the 
technique described here.

In the digital section of the work, on the top left side, you 
can see the artwork as it was created on the tablet. At the 
bottom left, the “non-printable” colors, i.e. those outside 
the gamut, are shown in gray, while on the right there is 
a digital simulation of the print with the colors converted 
into the range achievable by conventional printing ma-
chines.

In the printed version, the artwork at the top left has been 
reproduced as well as possible on a high-quality digital 
printing press, while on the right side the work produced 
using the described technology has been mounted. At the 
bottom left, the color limitations are again shown in gray, 
whereas on the right there is a simulation of printing on 
uncoated paper – similar to the one used on the right-
hand side above.

As can be seen, the color differences are significant, espe-
cially when artistic papers are used.

miejsce na wklejenie wydruku z opisywanej technologii
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Opis prac na stronach 194-195 jest taki sam jak na po-
przedniej rozkładówce.

Jednym z bardziej skomplikowanych elementów pracy 
był dobór podłoża. Papiery, które umożliwiają pokazanie 
większej palety barwnej są podłożami gładkimi, często 
błyszczącymi. Przy wyborze papieru do swoich prac za-
leżało mi na materiale jak najbardziej naturalnym, ma-
towym oraz w przyjemnej strukturze. Po wielu próbach 
udało się uzyskać satysfakcjonujące efekty na podłożu 
całkowicie bawełnianym.

Ten projekt pokazał mi jak ważna jest współpraca w sferze 
techniki oraz, że pozornie niemożliwe do wydruku kolory 
można osiągnąć dostosowując technikę artystyczną do 
odpowiedniej technologii.

The description of the works on pages 192–193 is identical 
to the previous spread.

One of the more complex aspects of the project was the 
selection of the substrate. Papers that allow a wider color 
palette are usually smooth and often glossy. However, 
when choosing the substrate for my works, I wanted a 
material that was as natural as possible—matte and with a 
pleasant texture. After many trials, I managed to achieve 
satisfying results on a fully cotton-based substrate.

This project showed me how important cooperation in the 
technical sphere is, and that seemingly insurmountable 
limitations can be overcome by adapting artistic tech-
niques to the possibilities of technology.

miejsce na wklejenie wydruku z opisywanej technologii
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Dotrzeć ze sztuką do wnętrz – tak, aby każdy mógł się 
nią otaczać – zawsze było moim marzeniem. Wspólnie 
z Moniką Piecuch zrealizowałam projekt w ramach Fun-
duszu Rozwoju Regionalnego, w programie grantowym 
„Fundusz Badań i Wdrożeń”. Projekt był realizowany przez 
Kujawsko-Pomorską Agencję Innowacji Sp. z o.o. w ra-
mach Osi Priorytetowej 1: Wzmocnienie innowacyjności 
i konkurencyjności gospodarki regionu.

Projekt nosił tytuł: „Innowacyjna produkcja grafik wyko-
rzystywanych do wystroju wnętrz” i był współfinansowany 
ze środków Europejskiego Funduszu Rozwoju Regional-
nego.

W ramach działań powstały prace wykonane w różnych 
technikach – od rysunku, przez akwarelę, aż po malarstwo 
olejne – które następnie zostały profesjonalnie zeskano-
wane i przetworzone cyfrowo. Dzięki wysokiej jakości 
procesu digitalizacji możliwe było wierne odwzorowanie 
charakteru technik plastycznych, przy jednoczesnym prze-
skalowaniu dzieł do dużych formatów.

Zastosowanie różnych nośników i podłoży pozwoliło na 
uzyskanie unikalnych efektów wizualnych, odpowiadają-
cych oryginalnym środkom wyrazu. W efekcie powstało 
kilkadziesiąt motywów – dzieł, które można potraktować 
jako wielkoformatowe elementy artystyczne we wnętrzach.

miejsce
	 współpraca  
	 z firmą prywatną
czas
	 2021 rok

	 Innowacyjna produkcja grafik  
	 wykorzystywanych do wystroju wnętrz

Bringing art into interior spaces – allowing everyone to be 
surrounded by it – has always been my dream. Together 
with Monika Piecuch, I implemented a project co-financed 
by the Regional Development Fund as part of the grant 
program “Research and Implementation Fund”. The pro-
ject was carried out by the Kujawsko-Pomorska Agency for 
Innovation Ltd. under Priority Axis 1: Strengthening the 
innovation and competitiveness of the regional economy.

The project, titled “Innovative Production of Graphics 
Used in Interior Design”, was co-financed by the European 
Regional Development Fund.

As part of the initiative, a collection of works was created 
using a variety of techniques – from drawing to watercolor 
and oil painting. These works were then professionally 
scanned and digitally processed. The high quality of digi-
tization allowed us to faithfully reproduce the texture and 
nuances of the original artistic techniques, even in large-
-format reproductions.

By applying different substrates and materials, we achieved 
effects that closely mirrored the specific qualities of the 
original media. The result was a series of dozens of motifs 
and artworks designed as large-scale visual elements for 
interior environments.
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Po lewej znajduje się powiększenie pracy górnej. 
Wszystkie prace realizowane były z założeniem 
bardzo dużych powiększeń - nawet 100x.

On the left is an enlargement of the upper 
artwork. All the works were created with the 
assumption of very large enlargements — even 
up to 100 times.
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Projekt miał dwie równoległe warstwy: artystyczną oraz 
techniczną. Ta druga obejmowała zaawansowane zagad-
nienia związane z doborem odpowiednich technik, mate-
riałów i narzędzi – tak, aby tworzone prace mogły zostać 
znacznie powiększone bez utraty jakości. Ideą było przygo-
towanie plików cyfrowych, które umożliwią powiększenia 
do formatów rzędu 300 × 300 cm, a nawet większych. 
W praktyce oznaczało to ponad stukrotne skalowanie, 
w którym każdy milimetr oryginalnego obrazu stawał się 
dziesięcioma centymetrami w finalnym wydruku.

W takiej skali nawet najdrobniejsze niuanse – jak mikro-
skopijna niedoskonałość masy papierniczej – zamieniały 
się w świadome elementy kompozycji. Projekt wymagał 
szeregu testów i prób, by osiągnąć oczekiwane efekty wi-

The project was built upon two parallel layers: artistic and 
technical. The technical layer was especially complex and 
focused on selecting the right techniques, materials, and 
tools to create works suitable for extreme enlargement 
without losing visual integrity. The goal was to prepare 
digital files ready to be scaled up to formats of 300 × 300 
cm, or even larger – which in practice meant enlargements 
of over 100 times.

In such magnification, every millimeter of the original 
artwork became 10 centimeters in the final print. Even the 
slightest imperfection in the paper pulp could transform 
into a deliberate visual element of the composition. To 
achieve the desired visual outcomes, the project required 
a series of material tests and adjustments. For example, 
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zualne. Przykładem są eksperymenty z roztworami tuszu, 
które pozwoliły uzyskać ostre krawędzie na bawełnianym 
podłożu i wyraźne kontury wzorów.

Kluczowym etapem była selekcja technik graficznych, 
które najlepiej nadawały się do powiększenia. Dla każdej 
z nich dobierałam materiały o odpowiedniej strukturze 
i odporności, analizując, jak będą wyglądać po wydruku 
w wielkiej skali. Wyzwania pojawiały się zarówno po stro-
nie kolorystyki, jak i faktur podłoży drukarskich, które 
mogły nieoczekiwanie interferować z powierzchnią ory-
ginału. Niejednokrotnie splot płótna czy papieru zmieniał 
rytm i charakter całej kompozycji.

Kolejnym aspektem było światło – konieczne było przemy-
ślenie sposobu oświetlenia prac podczas digitalizacji, aby 

various ink solutions were tested to achieve sharp edges on 
cotton substrates and to ensure clean pattern separations.

A key stage was the selection of graphic techniques most 
compatible with large-scale reproduction. For each appro-
ach, I carefully matched materials with the right texture 
and behavior under magnification. Challenges included 
managing color fidelity and dealing with the texture of the 
printing substrates, which could sometimes interfere with 
the surface structure of the artwork. Often, the weave of 
a canvas or the grain of paper would redefine the rhythm 
and impact of the final image.

Another critical aspect was lighting – I had to consider 
how to illuminate the work during digitization in order 
to capture three-dimensionality and highlights, and then 
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zachować trójwymiarowość i refleksy światła, a następnie 
przenieść je na matowy wydruk dwuwymiarowy. Całość 
projektu wymagała głębokiego przemyślenia wszystkich 
etapów: od decyzji artystycznych, przez testy materiałowe 
i optyczne, aż po przygotowanie plików do druku końco-
wego.

translate that effect into a flat, matte print. The entire pro-
ject demanded in-depth planning of all technical layers 
– from artistic decisions through material and optical te-
sting, all the way to preparing files for final production.
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	III.	 Współpraca z otoczeniem społecznym 
 i gospodarczym

	III.	 2.	 Współpraca z sektorem gospodarczym

Dokonania przed uzyskaniem stopnia doktora: 

a.	 Projekty komercyjne 

•	 8 - 10. - 06. 2009r. - Zastrzeż dowód Akcję Stowa-
rzyszenia Banków Polski rola I kostiumografa

•	 12. 2011 r. - 06. 2015r. I Kostiumograf projekty 
i realizacja kostiumów do ponad 250 reklam dla 
największej firmy farmaceutyczno – kosmetycznej 
w Europie Aflofarmu Farmacji Polskiej reklamy 
min.: DX2, Belissa, Climea, Limitizer, Dioche-
span, Polplazor, Pamikon, Opokan, Natursept, 
Dezaftan, Proliwer, Lokomotiv, Vitaminer, Herba-
pekt, Aromaktiv, Neomag, Boldowera, Duonizal, 
Vadimisan, Restonum, Medispirant, Perspiblok, 
Redbloker, Actiglobin, Vitotal, Sesja, Vizaksinum, 
Apetizer, lini kosmetyków Regenerum oraz Bioliq, 
Hydronea, Duonizal.

•	 2011 r. – Reklama społecznościowa Gen Wolności

•	 2014 r. – 2015 r. – Reklamy realizowane przy 
współpracy z firma I Like Photo Group

•	 2016/ 2017 scenografie do sesji zdjęciowych DN-
-NIGHTWER, MOUT BLANC

•	 2020 luty sesja zdjęciowa dla AVANTI . 
 
 
 
 
 
 
 
 

b.	 Projekty wnętrz  

•	 realizacja i projekt mieszkania oraz mebli inspiro-
wane twórczością Katarzyny Kobro. Osiedle Bota-
nikum Łódź, 12.12.2015 2017 r. 

•	 realizacja i projekt szafy inspirowanej twórczością 
Pieta Mondriana. Mieszkanie w modernistycznej 
kamienicy ul. Kościuszki Łódź. 2015/2016 r. 

•	 realizacja i projekt wnętrza domu inspirowany 
twórczością Katarzyny Kobro. Łódź Stoki ul. Han-
ki Sawickiej. 2016/ 2017 r. 

•	 projekt wnętrza i mebli inspirowany koloryzmem 
Konstantynów Łódzki ul. Zgierska, 2016 -2020 r. 
projektowanie wnętrz. 

•	 WOW House – w latach 2018/2020 r. projektowa-
nie wnętrz. Współpraca z Martą Małyską i stwo-
rzenie firmy WOW House.

•	 Projekt luster, Projekty tapet w postaci obrazów, 
rysunków i unikatowa kolekcji luster mojego pro-
jektu - ELEMENTS.

Dokonania po uzyskaniu stopnia doktora: 

•	 Innowacyjna produkcja grafik wykorzystywanych do 
wystroju wnętrz - Umowa o pracę na czas określony zawar-
ta w dniu 15.12.2019 r. do 31.05.2020 r. z firmą La Soleil 
Monika Piecuch w Gutowie. Realizacja prac badawczo-
-rozwojowych w ramach projektu Innowacyjna produkcja 
grafik wykorzystywanych do wystroju wnętrz.

•	 Realizacja koncepcji barwnej i projektu wnętrz 21 
apartamentów kamienicy KOLOROVA Gdańska 19 Łódź, 
której częściowe otwarcie nastąpiło w 29 Listopada 2024 r., 
Łódź, 2021/2025 r. 
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Projektowanie wnętrz zawsze rozpoczynam od koloru. 
Następnie pojawia się sztuka – obrazy i fotografie. Wnętrze 
jest dla mnie przestrzenią obrazu. Komponuję je, korzysta-
jąc z relacji barwnych i strukturalnych. Dobieram domi-
nanty kolorystyczne i harmonizuję poszczególne elementy 
tak, aby tworzyły spójną całość. Tworząc przestrzeń dla 
moich „bohaterów” – mieszkańców lub użytkowników 
– staram się, aby była ona nie tylko piękna, lecz przede 
wszystkim przyjazna dla zmysłów.

Istotnym elementem mojej pracy jest personalizacja – każ-
dy człowiek jest inny i wymaga innego otoczenia. Nigdy 
nie zrealizowałam dwóch identycznych projektów. Indywi-
dualny jest również dobór materiałów – ich łączenie i wza-
jemne relacje stanowią dla mnie nieustannie fascynujące 
pole eksploracji.

W ostatnich latach realizuję także projekty z wykorzysta-
niem nowych technologii, w tym wirtualnej rzeczywistości 
(VR). Dzięki temu moi klienci mogą zobaczyć i po-
czuć projektowaną przestrzeń jeszcze zanim powstanie. 
Wnętrza są dla mnie zawsze ekwiwalentem spotkania z 
człowiekiem – niezwykłe jest to, jak bardzo się od siebie 
różnimy i jak głęboko projektant, kierując się empatią, 
musi wniknąć w potrzeby i gusta przyszłego użytkownika 
przestrzeni. Wiele lat doświadczeń pokazuje, że połączenie 
wiedzy, wyobraźni i zaufania klientów pozwala tworzyć 
przestrzenie prawdziwie niezwykłe.

Współpracuję z architektami, biurami projektowymi, 
firmami meblarskimi i producentami armatury, a także 
z twórcami środowisk wirtualnych. W swoich projektach 
często wykorzystuję meble zabytkowe, ale również pro-
jektuję meble autorskie – tworzone specjalnie z myślą o 
konkretnym wnętrzu.

Korzystając z wiedzy scenograficznej, buduję nastrój po-
przez kolor – za każdym razem dostosowując go indywi-
dualnie do „bohatera” danego wnętrza.

W ostatnich latach realizuję projekt kamienicy KOLO-
ROVA, będący artystycznym dyskursem pomiędzy barwą 
a przestrzenią: https://kolorovaapart.lookap.pl. Już sama 

czas
	 2008-2025 rok

	 Projektowanie wnętrz 
	

I always begin my interior design process with colour. 
Only then comes the art – paintings and photography. For 
me, an interior is a spatial image. I compose it by using 
chromatic and structural relationships, carefully selecting 
colour dominants and harmonising the elements to form 
a coherent whole. When creating a space for my “protago-
nists” – the inhabitants or users – I strive to ensure that it 
is not only beautiful but above all friendly to the senses.

A key element of my work is personalisation – each per-
son is different and requires a unique environment. I have 
never completed two identical projects. The selection of 
materials is always individual as well – their combinations 
continue to offer a fascinating field of exploration.

In recent years, I have also been incorporating new tech-
nologies into my work, including virtual reality (VR). 
Thanks to this, clients can experience and understand the 
designed space before it physically exists. Interiors, for me, 
are always a reflection of a human encounter – it is asto-
nishing how different we all are, and how deeply a designer 
must, through empathy, tap into the future user’s tastes 
and needs. Years of experience have shown me that when 
knowledge and imagination are combined with clients’ 
trust, truly extraordinary spaces can be created.

I collaborate with architects, design studios, Polish fur-
niture and fixture manufacturers, and creators of virtual 
environments. In my work, I often use antique furniture, 
but I also design custom-made pieces tailored to specific 
interiors.

Drawing on scenographic knowledge, I construct atmos-
pheres through colour – always tailoring the palette to the 
specific “protagonist” of the space.

In recent years, I have been developing a project titled 
KOLOROVA – a tenement house that serves as an artistic 
discourse between colour and space: https://kolorovaapart.
lookap.pl. Even its exterior draws attention through the 
interplay of three bold colours – yet this is only a prelude 
to the chromatic exploration that unfolds inside. Each 
apartment is dedicated to a specific colour – from blue, 
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fasada budynku zwraca uwagę zestawieniem trzech in-
tensywnych kolorów – jest to jednak jedynie preludium 
do barwnej narracji, która rozwija się wewnątrz. Każdy 
apartament poświęcony jest innemu kolorowi – od błękitu, 
przez żółty, burgund, aż po zieleń. Wynajmując aparta-
ment, można „zamieszkać w kolorze” i poczuć jego wpływ 
na zmysły. Wnętrza są wypełnione malarstwem mojego 
autorstwa oraz fotografiami.

Budynek nie został jeszcze oficjalnie otwarty – trwają pra-
ce nad ostatnim etapem wykończenia. Mieści się w nim 
również autorska Galeria Sztuki Fulfillment, którą prowa-
dzę wspólnie z mężem: https://fulfillment.art

yellow, and burgundy, to green. By renting an apartment, 
one can quite literally live within a colour and experience 
its sensory impact. The interiors are filled with my own 
paintings and photography.

The building has not yet been officially opened – final fi-
nishing works are currently underway. It also houses the 
authorial Fulfillment Art Gallery, which I run together 
with my husband: https://fulfillment.art
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Wizualizacje autorstwa 
Julii Sałbut 
Agnieszki Lewandowskiej

Visualisations by 
Julii Sałbut 
Agnieszki Lewandowskiej
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Realizując projekty wnętrz, zawsze bazowałam na sce-
nograficznym efekcie „wow”. Już w starożytności, gdy w 
teatrach opadała pierwsza kurtyna – auleum – odsłaniała 
ona świat stworzony specjalnie po to, by wywołać wyjątko-
we wrażenie. To podejście do kreowania przestrzeni prze-
niosłam do swojej pracy projektowej.

Firma, którą współtworzyłam z Martą Małyską, działa do 
dziś i cieszy się dużym uznaniem. Realizowałam mieszka-
nia i apartamenty „pod klucz” z myślą o pełnej harmonii 
i kompozycji wszystkich elementów przestrzeni. Każdy 
projekt dopełniał obraz lub rysunek – często są one klu-
czowymi komponentami aranżacji, stanowiąc dominantę 
wizualną wnętrza.

W ramach współpracy z firmą WOW HOUSE powstała 
także kolekcja luster EXTRAS. Każde lustro wykonane 
zostało ręcznie, z fragmentów różnych rodzajów luster, 
podklejone welurem i oprawione w metalową ramę. Są to 
nie tylko przedmioty użytkowe – to kompozycje, obrazy, 
które prowadzą wizualny dialog z widzem. Odbicie w nich 
za każdym razem wygląda inaczej – zmienia się wraz z ru-
chem, światłem i kolorem.

Kolekcja została zaprezentowana na Festiwalu Designu 
w 2019 roku.

czas
	 lata 2017 - 2020 

	 WOW House
 

In my interior design practice, I have always drawn in-
spiration from the scenographic “wow effect” – a concept 
dating back to antiquity. When the first stage curtain, the 
auleum, fell in ancient theatres, it revealed a world crafted 
entirely to astonish and captivate. I aim to recreate this 
kind of immersive experience in every interior I design.

The company I co-founded with Marta Małyska continues 
to thrive today and has gained widespread recognition. I 
specialized in turnkey apartments and residences, where 
every detail was conceived with a focus on composition 
and harmony. Visual art – whether a painting or drawing 
– always completes the space, often becoming its central 
element and establishing a dominant visual theme.

Our collaboration with WOW HOUSE also led to the cre-
ation of the EXTRAS mirror collection. Each mirror was 
handcrafted using fragments of various types of mirror 
glass, backed with velvet and framed in metal. These are 
not merely functional objects – they are visual compo-
sitions, artworks that engage in dialogue with the viewer. 
One’s reflection appears differently each time, shaped by 
light, movement, and surrounding colors.

The EXTERNAS collection was exhibited at the Design 
Festival in 2019.
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czas
	 10 marca 2023 roku – 29 stycznia 2024 roku

	 Projekt luster Elements

Fascynacja designem i stylem Art Deco doprowadziła 
mnie do poszukiwań formy łączącej funkcję lustra z war-
tościami estetycznymi obrazu. Tak narodził się pomysł na 
kolekcję luster-obrazów Elements – obiektów, które wcho-
dzą w dialog z przestrzenią i odbijają rzeczywistość w spo-
sób zależny od koloru i faktury tafli szklanej.

Każde lustro zostało wykonane ręcznie, oprawione w we-
lur oraz metalową ramę. Ich unikalny charakter wynika 
z precyzyjnego doboru fragmentów szkła, które tworzą 
kompozycje przyciągające uwagę widza i aktywujące zmy-
sły.

Projekt zrealizowałam we współpracy z rodzinną firmą 
szklarską Petera oraz Martą Małyską z WOW HOUSE. Ko-
lekcja została zaprezentowana podczas Festiwalu Designu 
w 2019 roku.

My fascination with Art Deco design and aesthetics led me 
to explore a hybrid form between mirror and artwork. This 
pursuit gave rise to Elements, a collection of mirror-pain-
tings that engage in dialogue with space, reflecting reality 
in unique ways shaped by the color and texture of the mir-
rored surface.

Each mirror was meticulously handcrafted, framed with 
velvet and encased in a metal border. The individuality of 
each piece lies in its composition – carefully selected frag-
ments of glass come together to create visually striking ar-
rangements that evoke both reflection and interpretation.

The project was developed in collaboration with the fa-
mily-owned glass studio Petera and Marta Małyska of 
WOW HOUSE. The Elements collection was exhibited at 
the Design Festival in 2019.
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english

realizacja
	 ul. Gdańska 19, Łódź

czas
	 lata 2020-2025

	 Kolorova

Projekt koncepcji barwnej kamienicy Kolorova obejmuje 
21 apartamentów, w których mieszka się jak w obrazie.  
Nazwy pokoi: Yellow, Grey, Szafran, Apsynt opowiadają 
o oddziaływaniu koloru – synestezji barwnej. Zarówno 
wnętrze, jak i elewacja kamienicy wzbudziły kontrowersje. 
Temat barwy jest rzadko eksplorowany przez artystów 
w szerszym kontekście. Zjawisko znane fizykom, chemi-
kom, matematykom i antropologom w naszej kulturze 
często kojarzy się z czymś błahym i infantylnym. Postano-
wiłam zmienić znaczenie barwy i stworzyć dla niej dom 
w kamienicy Kolorova.

Relacje barwne w pomieszczeniach wynikają zarówno 
z dobranych połączeń kolorystycznych, jak i światła. Fa-
sada, choć wzbudziła kontrowersje wśród krytyków, nie 
została szerzej zrozumiana. Pojawiło się wiele powierz-
chownych komentarzy, ale nikt nie pytał inwestorów o 
koncepcję. Połączenie trzech kolorów na elewacji nawią-
zuje do ambientu, który obserwujemy idąc ulicą Gdańską 
aż do Manufaktury: dolna część to burgund, przechodzi 
w ugier, a następnie w błękit. Te kolory widzimy w oto-
czeniu budynku, dzięki czemu kamienica harmonijnie 
wtapia się w widok nieba, sąsiednich kamienic i ceglanej 
Manufaktury.

Ambient Łodzi to połączenie błękitów nieba i ceglanych 
czerwieni. Jej 600-letni charakter to nie tylko miasto, ale 
i wieś, z której powstała – kolory ziemi: jasny ugier, siena 
palona, beże i zielenie, często spotykane w ramach okien-
nych kamienic. Połączenia pomarańczy i zieleni, częste 
w dawnej zabudowie łódzkiej, pokazują brak lęku przed 
kolorem. Łódź to miasto pełne sprzeczności – błękity 
i czerwienie to jego wyraz. Błękit dwóch ostatnich pięter 
miał wtopić je w niebo, ponieważ projektant oficyny nie 
przewidywał tak wysokiego budynku. Kolor jest najlep-
szym optycznym środkiem, by podkreślić lub wtopić ar-
chitekturę w otaczającą ją przestrzeń.

Kamienica ma artystyczny rodowód – była niegdyś squ-
at’em, gdzie twórcy, malarze i muzycy znajdowali swoje 
miejsce. Powstawały murale, pokazy filmowe i perfor-
mance’y, a miejsce przyciągało i nadal przyciąga kreatyw-
ną energię. Na pierwszym piętrze znajduje się Autorska 
Galeria Fulfillment, serce Kolorovej, gdzie prezentuję 
swoje malarstwo i kompozycje, a Marcin Dąbrowski swoje 
fotografie. Prace naszego duetu są obecne w większości 
apartamentów. Działa tam także pracownia ceramiki Kris 
da Botega, pracownia sukien i pracownia tkanin. Obecnie 
otwarta jest główna część kamienicy – 14 apartamentów, 
a pozostałe 6 jest w trakcie realizacji. Miejsce nie miało 
jeszcze oficjalnego otwarcia, ale zaczyna zaznaczać swoją 
obecność na kulturalnej mapie Łodzi.

he color concept project of the Kolorova tenement consists 
of 21 apartments where you live immersed in a painting — 
in color. The room names: Yellow, Grey, Szafran, Apsynt 
tell a story about the impact of color — color synesthesia. 
Both the interior and the facade sparked controversy. The 
topic of color is rarely explored by artists in a broader 
context. This phenomenon, known to physicists, chemists, 
mathematicians, and anthropologists, is often considered 
trivial and childish in our culture. I decided to change the 
meaning of color and create a home for it in the Kolorova 
tenement.

The color relationships in the rooms result not only from 
the chosen color combinations but also from the light. The 
facade, though controversial among critics and opponents 
of Łódź architecture, was not widely understood. Many 
superficial comments were made, but no one asked the 
investors about the concept. The combination of three 
colors on the facade refers to the ambient colors observed 
walking along Gdańska Street toward Manufaktura: the 
lower part is burgundy, transitioning into ochre and then 
blue. These colors appear in the building’s surroundings, 
helping it blend harmoniously with the sky, neighboring 
tenements, and the rusty red bricks of Manufaktura.

The ambient of Łódź is a combination of sky blues and 
brick reds. Its 600-year character is not only urban but also 
rural, reflected in earth tones — light ochre, burnt sienna, 
beiges, and greens often seen in the window frames of 
tenements. The frequent orange and green combinations 
in old Łódź buildings show no fear of color. Łódź is a city 
full of contradictions — the blues and reds express this. 
The blue of the last two added floors was meant to merge 
them with the sky, as the architect did not anticipate such 
a tall building. Color is the best optical tool to highlight or 
blend architecture with its surrounding space.

The tenement has an artistic heritage — once a squat whe-
re creators, painters, and musicians found their space. Mu-
rals, film screenings, and performances took place here, 
attracting creative energy — and they still do. The first 
floor houses the Fulfillment Author’s Gallery, the heart of 
Kolorova, where I present my paintings and compositions, 
and Marcin Dąbrowski exhibits his photographs. Our 
works are present in most apartments. There is also the 
Kris da Botega ceramics studio, a dress studio, and a fabric 
workshop. The main part of the tenement — 14 apart-
ments — is now open, with 6 more under construction. 
The place has not had an official opening yet but is starting 
to mark its presence on Łódź’s cultural map.
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	III.	 Współpraca z otoczeniem społecznym 
 i gospodarczym

•	 Współtwórca wydarzenia: 
– Łódź Miastem Kobiet  
- Alternatywa 2018 Akademicki Ośrodek Inicjatyw   	
	 Artystycznych, 10.05.2018 r.  
- Łódź Miastem Talentów 2018 r.   
– Jury konkursu, Akademicki Ośrodek Inicjatyw 		
Artystycznych, 10.05.2018 r.

•	 Juror w konkursie malarskim pt.: Letnie Impresje 
organizowanym przez Stowarzyszenie Plastyków 
Amatorów Łódź 5.06.2019 r.

	III.	 6. Wykaz udziału w zespołach eksperckich lub konkursowych
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	III.	 Współpraca z otoczeniem społecznym 
 i gospodarczym

	III.	 7. Wykaz projektów artystycznych realizowanych  
ze środowiskami pozaartystycznymi.

•	 Twórca Projektu fotograficznego pt.: Sztuka Szu-
ka oraz wystawy zdjęć w tym autorstwo zdjęcia, Fo-
tofestiwal w Łodzi, Caffé Wolność Łódź,  
06. 05. 2009 r. 

•	 Twórca projektu społecznego pt.: Tolerakcja, 
Łódź Pałac Arnolda Stillera, 31.01.2013 r.

•	 Stworzenie kolekcji inspirowanej modą  
PRL-u. i reżyseria pokazu na Łódzkie Senioralia 
15/16 maja 2018r. Plac Komuny Paryskiej Łódź, 
AOIA 08.05.2018 r., 

•	 Uczestnik projektu pt.: Bałuty Welcome To, reali-
zacja Muralu na ulicy Młynarskiej wraz z uczniami 
Liceum nr. 13 w Łodzi, 27.06. 2009r.

•	 Twórca Akademii Twórczego Myślenia - Otwar-
tej Kreatywnej Przestrzeni w Pałacu Arnolda Stillera 
w Łodzi. Zajęcia kreatywne, wystawy, koncerty, per-
formance, spotkania z artystami. 2018 / 2019 r. 

•	 Realizacja cykl warsztatów teatralnych i arty-
stycznych dla Szkoły Podstawowej nr 1 w Konstanty-
nowie Łódzkim. 2019/2025 r.

•	 Realizacja 12 twórczych warsztatów interdyscy-
plinarnych w ramach projektu unijnego pt.: Recykling 
oczami dzieci w Miejskim Ośrodku Kultury  
w Konstantynów Łódzki, 2017/2018 r. 

•	 Pomysłodawca instalacji pt.: Colour Gates by Go-
ethe to projekt, który wygrał konkurs pt.: Przecieki 
sztuki organizowany przez Biuro Organizacji Wyda-
rzeń w Łodzi. Projekt nie został zrealizowany z po-
wodów pandemii COVIDE-19 oraz zmiany planów 
remontu Placu Wolności w Łodzi. Instalacja Barwne 
bramy inspirowane kołem barwnym Gothego to 
symboliczny tryumf sztuki, a jednocześnie nawią-
zanie do znanej w świecie Landartu pary artystów 
Christo i Jean Claude i ich dzieła czyli bram w Cen-
tral Parku w Nowym Jorku. 

•	 Współpraca z ZSPM w Łodzi – realizacja 4 szko-
leń Projektu Nowoczesna Perspektywa pt.: Kreowanie 
wizerunku dla Fotografów, Historia Sztuki a Fotogra-
fia, Fotografia produktowa. Projekt współfinansowany 
ze środków Europejskiego Funduszu Społecznego  
w ramach Regionalnego Programu Operacyjnego 
Województwa Łódzkiego na lata 2014 - 2020 paź-
dziernik / listopad 2020 r.

•	 Wspieramy wraz ze studentami środowiska poza 
artystyczne lub te, które mają utrudniony dostęp do 
edukacji artystycznej, realizując warsztaty i spotkania 
min. w Młodzieżowym Ośrodku Wychowawczym 
Nr. 3 im. Marii Grzegorzewskiej. Kilkugodzinne 
zajęcia zwieńczone warsztatami z charakteryzacji i 
teledyskiem przy współpracy ze studentami TTFiTV 
odbyłam dwukrotnie 10.05.2016 r. i 25.04.2023 r. 

•	 Założycielka Fundacji Cieślik Art– Statutowa 
działalność fundacji to promocja sztuki, edukacja 
artystyczna dla dzieci, młodzieży i dorosłych, organi-
zacja wystaw, wyjazdów twórczych. Łódź od 2021 r.



english

projekt
	 Plac Wolności w Łodzi

	 Colour Gates by Goethe

Colour Gates by Goethe to artystyczna instalacja prze-
strzenna, której celem jest uwrażliwienie odbiorców na 
fundamentalną rolę, jaką barwy odgrywają w naszym 
codziennym życiu. Impulsem do powstania projektu była 
refleksja nad doświadczeniem pandemii COVID-19 – cza-
su izolacji, ograniczeń, a zarazem odkrywania na nowo 
znaczenia sztuki. W tym okresie wielu z nas sięgnęło po 
książki, spektakle, filmy i inne formy kultury. Doświadczy-
liśmy braku koloru, wizualnych bodźców, obrazów – a tym 
samym uświadomiliśmy sobie, że sztuka, wcześniej często 
odległa, stała się narzędziem przetrwania i ratunku.

Instalacja inspirowana jest kołem barw Johanna Wolfgan-
ga Goethego – symbolem emocjonalnego i symbolicznego 
oddziaływania koloru – i stanowi próbę stworzenia prze-
strzeni wolnej od pandemicznych ograniczeń. Kolorowe 
bramy to znak nowego początku: przejścia do świata 
bardziej świadomego, otwartego, zanurzonego w refleksji 
i pięknie. To także próba przywrócenia wartości wspólno-
towego doświadczania sztuki w przestrzeni publicznej.

Instalacja zlokalizowana na Placu Wolności w Łodzi skła-
da się z 30 bramek ustawionych koncentrycznie wokół 
pomnika Tadeusza Kościuszki. Każda z nich wykonana 
jest z lekkiej metalowej konstrukcji z zawieszonymi tkani-
nami w intensywnych barwach, tworzącymi kolorystyczne 
przejścia i ścieżki. Latem bramy oferują przechodniom 
cień, wytchnienie i wizualne ukojenie. Z lotu ptaka – 
z okien sąsiednich pracowni artystycznych – całość tworzy 
pełne spektrum koła barw.

Projekt odwołuje się do kontrowersyjnej, lecz niezwykle 
inspirującej teorii kolorów Goethego, prekursora psycho-
logii barw. Koło barw Goethego zawiera przypisania emo-
cjonalne do poszczególnych barw – te same opisy zostaną 
umieszczone na bramach, umożliwiając odwiedzającym 
dokonanie wyboru koloru, z którym się identyfikują. Każ-
da brama będzie wyposażona w kod QR prowadzący do 
strony internetowej projektu, gdzie zwiedzający znajdą 
rozszerzone informacje na temat wybranego koloru, jego 
znaczeń emocjonalnych, symbolicznych, a także kontek-
stów technicznych i artystycznych.

Colour Gates by Goethe wpisuje się w nurt land artu 
i nawiązuje formalnie do słynnej instalacji The Gates au-
torstwa duetu Christo i Jeanne-Claude w nowojorskim 
Central Parku. Podobnie jak ich dzieło, łódzka instalacja 
tworzy miejsce spotkania, kontemplacji i zmysłowego 
doświadczania koloru – jako formy ekspresji i źródła re-
fleksji.

Instalacja wygrałą konkurs pt. „Przecieki Sztuki”, ale nie 
została zrealizowana.

Colour Gates by Goethe is a site-specific art installation 
designed to raise awareness of the essential role that colour 
plays in our everyday lives. The project was conceived in 
response to the collective experience of the COVID-19 
pandemic – a time of isolation and restriction, but also of 
rediscovering the importance of art. During this period, 
many people turned to books, theatre, online performan-
ces, and films. We began to miss colours in our interiors, 
the presence of artworks and visual stimuli. Art, previo-
usly distant for many, became a vital tool for survival and 
emotional support.

The installationv draws inspiration from Johann Wolfgang 
von Goethe’s colour wheel – a conceptual representation 
of the emotional and symbolic resonance of colour – and 
symbolises the triumph of art and the desire to create a 
renewed atmosphere of openness and hope. The colourful 
gates mark a transition into a brighter world, more aware 
and more attuned to beauty and human sensitivity. It is 
also an attempt to restore the value of communal artistic 
experience in the public realm.

Installed in Plac Wolności (Freedom Square) in Łódź, 
the work consists of 30 gates arranged in a circular layout 
around the monument of Tadeusz Kościuszko. Each gate 
is a lightweight metal frame draped with vividly coloured 
fabric, forming walk-through corridors. In the summer, 
the installation provides shade, relief from the sun, and a 
soothing visual experience. When viewed from above – 
from neighbouring artist studios – the gates reveal the full 
spectrum of Goethe’s colour wheel.

The project subtly embeds knowledge inspired by Goethe’s 
– now controversial yet profoundly influential – theory of 
colours. Often considered a precursor of colour psycholo-
gy, Goethe assigned emotional values to specific colours 
in his colour wheel. These attributions will be placed on 
the gates, allowing visitors to identify with a chosen colour 
and emotion. Each gate will feature a QR code linking to a 
dedicated project website offering deeper insight into the 
psychology, symbolism, and technical aspects of the selec-
ted colour.

Colour Gates by Goethe is conceptually rooted in land art 
and refers formally to The Gates by Christo and Jeanne-
-Claude, exhibited in New York’s Central Park. Much like 
their renowned work, this installation creates a space for 
meeting, contemplation, and sensory engagement – cele-
brating colour as both a form of expression and a source of 
reflection.

The installation won the competition titled “Leaks of Art,” 
but it was not realized.
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english

realizacja
	 Łódź, 

czas
	 2020-2022 rok

	 Fundacja Cieślik-Art 
	 Warsztaty dla ZSPM

W 2020 roku rozpoczęłam współpracę z Zespołem Szkół 
Przemysłu Mody w Łodzi w ramach projektu „Nowocze-
sna Perspektywa – Poszerzam Kadr”, współfinansowanego 
ze środków Europejskiego Funduszu Społecznego (RPO 
WŁ 2014–2020). W jego ramach przeprowadziłam trzy 
szkolenia: „Kreowanie wizerunku dla fotografów”, „Histo-
ria sztuki a fotografia” oraz „Fotografia produktowa”.

Działania projektowe zaowocowały trzema wystawami:

•	 „Foto Fuzja” (luty 2022) – prace uczniów wykonane  
w ramach kursu „Kreowanie wizerunku”,

•	 „Marcin Dąbrowski i uczniowie” (czerwiec 2021) – 
wystawa w Galerii Wolna Przestrzeń ASP w Łodzi,

•	 „Konfrontacje: kostium, obiekt, fotografia” (marzec 
2023) – ekspozycja będąca efektem współpracy środo-
wisk projektowych i fotograficznych.

Projekt realizowany był przez Fundację Cieślik Art. Ju-
styny Cieślik-Dąbrowskiej. W jego ramach powstały sesje 
fotograficzne prezentujące dzieła profesorów ASP w Łodzi, 
z udziałem profesjonalnej ekipy: fotografów (Marcin Dą-
browski, Adam Słowikowski, Piotr Ogiejko), charakteryza-
torki (Anna Sokołowska), stylistki fryzur (Lidia Buczek), 
kostiumografów (Andrzej Cieślik, dr Justyna Cieślik-Płu-
sa) oraz modelek – w tym studentek ASP w Łodzi.

Uczniowie ZSPM zdobywali doświadczenie w planowaniu 
sesji zdjęciowych, pracy zespołowej i kreatywnej realizacji 
wizji artystycznej. W projekcie wzięło udział ok. 60 kur-
santów, z których wielu zainteresowało się kontynuacją 
nauki w kierunku fotografii. Wspólna wystawa była okazją 
do wymiany międzypokoleniowej i integracji środowisk 
twórczych.

In 2020, I began collaborating with the Fashion Industry 
School in Łódź (ZSPM) as part of the project “Modern 
Perspective – Expanding the Staff ”, co-financed by the 
European Social Fund (Regional Operational Programme 
of the Łódź Voivodeship 2014–2020). I conducted three 
workshops: “Image Creation for Photographers”, “Art Hi-
story and Photography”, and “Product Photography.”

These educational activities resulted in three exhibitions:

•	 “Foto Fuzja” (February 2022) – student works created 
during the “Image Creation” course,

•	 “Marcin Dąbrowski and Students” (June 2021) – 
shown at the Free Space Gallery of the Academy of 
Fine Arts in Łódź,

•	 “Confrontations: Costume, Object, Photography” 
(March 2023) – an interdisciplinary exhibition combi-
ning photography and design.

The project was implemented by the Cieślik Art Founda-
tion, led by Justyna Cieślik-Dąbrowska. Professional photo 
sessions were organized to document the artistic works 
of professors from the Academy of Fine Arts in Łódź. The 
team included photographers (Marcin Dąbrowski, Adam 
Słowikowski, Piotr Ogiejko), makeup artist (Anna Soko-
łowska), hair stylist (Lidia Buczek), costume designers 
(Andrzej Cieślik, Dr. Justyna Cieślik-Płusa), and student 
models from the Academy.

Students from ZSPM gained hands-on experience in or-
ganizing photo shoots, working in teams, and developing 
creative concepts. Around 60 participants engaged in the 
workshops, with many expressing interest in pursuing pro-
fessional photography studies. The collaborative exhibition 
fostered intergenerational exchange and strengthened arti-
stic networks.
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english

realizacja
	 Łódź

czas
	 lata 2020-2025

	 Fundacja Cieślik-Art 
	 KwarcowART

Mieszkam i prowadzę pracownię na osiedlu TOR — wyjąt-
kowym miejscu stworzonym przez małżeństwo Syrkusów, 
które pamięta dokonania Strzemińskiego, Kobro, Hillera, 
Stażewskiego — twórców Stowarzyszenia Praesens.

W 2021 roku rozpoczęłam swoją działalność, zakładając 
Fundację Cieślik Art, która znalazła swoją siedzibę w 
Pracowni KwarcowArt, prowadzonej wspólnie z mężem 
Marcinem Dąbrowskim. Fundacja, zgodnie z celami statu-
towymi, zajmuje się promocją sztuki oraz wsparciem dla 
artystów.

Tworzenie przestrzeni artystycznej dostępnej dla miesz-
kańców zabytkowej ulicy Kwarcowej i osiedla Marysin-
-Rogi, gdzie mieści się nasza pracownia, stało się dla nas 
czymś naturalnym — weszło nam w krwioobieg. Czujemy, 
że staliśmy się częścią wspólnoty, która nas potrzebowała.

W latach 2021–2023 zrealizowaliśmy kilkadziesiąt warsz-
tatów dla dzieci i młodzieży oraz spotkania kreatywne dla 
dorosłych.

Pracownia stała się miejscem spotkań lokalnej społeczno-
ści. Organizowaliśmy świąteczne kiermasze, artystyczne 
półkolonie, a wraz z sąsiadami korzystamy z każdej okazji, 
by wspólnie celebrować wyjątkowe chwile w roku, jak na 
przykład Halloween.

I live and run my studio in the TOR housing estate — a 
unique place created by the Syrkus couple, which still 
remembers the legacy of Strzemiński, Kobro, Hiller, and 
Stażewski — the founders of the Praesens Association.

In 2021, I began my independent artistic activity by esta-
blishing the Cieślik Art Foundation, which found its home 
in the KwarcowArt Studio, co-run with my husband, Mar-
cin Dąbrowski. In line with its statutory goals, the Founda-
tion is dedicated to promoting art and supporting artists.

Creating an artistic space accessible to the residents of the 
historic Kwarcowa Street and the Marysin-Rogi estate — 
where our studio is located — has become second nature 
to us. We feel that we have become part of a community 
that needed us.

Between 2021 and 2023, we organized several dozen 
workshops for children and teenagers, as well as creative 
meetings for adults.

The studio has become a vibrant meeting place for the 
local community. We have hosted holiday fairs, artistic day 
camps, and — together with our neighbors — seize every 
opportunity to celebrate special moments throughout the 
year, such as Halloween.



245



246 załącznik 2b / attachment 2b



247



248 załącznik 2b / attachment 2b



249



250 załącznik 2b / attachment 2b



251



english

miejsce	
	 Pałac Arnolda Stillera, 		
	 Łódź
czas
	 13 - 31 stycznia 2017 rok

	 Tolerakcja

Założeniem tego działania było stworzenie cyklu zdjęć 
inspirowanych fotografią włoskich artystów Maurizio Cat-
telana i Pierpaolo Ferrariego. Estetyka ich prac – balansu-
jąca na granicy absurdu, groteski i społecznego komenta-
rza – staje się punktem wyjścia dla performatywnego aktu 
Tolerakcji. 
Projekt wpisuje się w aktualną problematykę narastającej 
w naszym kraju nietolerancji. Tolerakcja zwraca uwagę na 
ten problem i kieruje widza ku procesowi rozpoznania – 
nie tylko drugiego człowieka, ale również tego, co „Inne” 
i „Odmienne” w nas samych.

To rozpoznanie i zaakceptowanie Inności oraz Innego w 
sobie jest jedyną drogą prowadzącą ku autentycznej zmia-
nie społecznej. Naukowcy podkreślają, że człowiek posiada 
wrodzoną zdolność do altruizmu i współodczuwania. Ba-
dania potwierdzają, że już roczne dzieci wykazują odruchy 
pomocy – jednak równie naturalne jest faworyzowanie 
tych, którzy są podobni do nas, i odrzucanie odmien-
nych. Chronimy „swoich”, nawet jeśli postępują w sposób 
sprzeczny z naszymi wartościami. 
Praca nad psychiczną i emocjonalną kondycją człowieka 
może jednak zmienić ten układ. Badania nad wpływem 
medytacji wykazały, że osoby praktykujące mają w sobie 
więcej empatii, zrozumienia i zdolności współczucia. 
Zmiany te mają biologiczne odzwierciedlenie w strukturze 
mózgu.

Wniosek? Jeśli nie mamy wrodzonej tolerancji – musimy 
ją w sobie wypracować. Tolerancja nie wydarza się samo-
istnie. To proces, który wymaga wysiłku, świadomości 
i zaangażowania.

Toleraction – A Performative Photography Project on “the 
Other” and “Otherness”

This project sets out to create a photographic series in-
spired by the visual language of Italian artists Maurizio 
Cattelan and Pierpaolo Ferrari. The aesthetics of their 
work—balancing absurdity, grotesque imagery, and social 
commentary—serves as a point of departure for the per-
formative act Toleraction. 
The series addresses the growing issue of intolerance in 
contemporary Poland. Toleraction draws attention to this 
problem and guides the viewer toward a process of reco-
gnition—not only of the Other, but also of what is Other 
and Different within oneself.

Recognising and accepting Otherness and the Other in 
ourselves is the only path toward genuine social transfor-
mation. Scientific studies indicate that human beings pos-
sess innate altruism and a capacity for empathy. Research 
shows that even twelve-month-old infants display a natural 
tendency to help—but just as instinctive is the preference 
for those who resemble us, and the rejection of those who 
differ. We defend “our own,” even when their actions con-
tradict our values. 
However, mental and emotional development can shift this 
dynamic. Studies on the effects of meditation have reve-
aled that practitioners display higher levels of empathy, 
compassion, and understanding. These changes are biolo-
gically measurable in the brain.

The conclusion? 
If we are not innately tolerant, we must cultivate tolerance.
Tolerance does not happen by itself. It is a conscious and 
continuous effort.
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Tolerancja 
(Słownik języka polskiego PWN):

1.	 «poszanowanie czyichś poglądów, wierzeń, 
upodobań, różniących się od własnych»

2.	 «zdolność żywego organizmu do znoszenia bez 
szkody dla niego niektórych bodźców chemicznych, 
fizycznych i biologicznych»

3.	 «liczba określająca dopuszczalne odchylenie da-
nej wielkości technicznej od jej wartości nominalnej» 
— formy pokrewne: tolerancyjny, tolerancyjnie, toleran-
cyjność

W świetle tych znaczeń Tolerakcja staje się aktem twórcze-
go działania – łączącego aspekt psychologiczny, społeczny 
i symboliczny. To nie tylko gest artystyczny, ale też apel o 
redefinicję tolerancji jako aktywnego wysiłku – a nie jedy-
nie pasywnej postawy. 
Artyści projektu podejmują próbę „zakażenia empatią” – 
odwołując się do koncepcji altruistycznej rewolucji, której 
autorzy przekonują, że współczucie i bycie miłym może 
rozprzestrzeniać się jak wirus. Od tego, jak traktujemy 
siebie nawzajem, zależy kondycja całego społeczeństwa.
Dzięki formie fotograficznej – celowo przerysowanej, 
zderzającej absurd z prawdą emocjonalną – widz zostaje 
skonfrontowany z tym, co niepokojące, wyparte, inne. To 
punkt wyjścia do zadania sobie pytania: czy potrafię zaak-
ceptować Innego – również w sobie?

Tolerancja  
(definition from the Polish Language Dictionary):

1.	 “Respect for someone else’s views, beliefs, prefe-
rences, when different from one’s own”

2.	 “The ability of a living organism to endure cer-
tain chemical, physical or biological stimuli without 
harm”

3.	 “A value indicating the permissible deviation of a 
technical quantity from its nominal value” 
— related terms: tolerancyjny (tolerant), tolerancyjnie 
(tolerantly), tolerancyjność (tolerance as a trait)

In light of these meanings, Toleraction becomes a gesture 
of creative engagement—merging psychological, social 
and symbolic dimensions. It is not only an artistic act, but 
also a call to redefine tolerance as an active, intentional 
process—not merely a passive attitude. 
The artists behind this project seek to “infect with empa-
thy,” referencing the concept of an altruistic revolution. 
Its proponents argue that kindness and compassion can 
spread like a virus. They emphasize the connection be-
tween how we treat one another—and the overall health of 
society.  
Through a deliberately exaggerated photographic form—
combining absurdity with emotional truth—the viewer is 
confronted with that which is unsettling, suppressed, and 
unfamiliar. It becomes a starting point for a fundamental 
question:

Can I accept the Other – even within myself?
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realizacja
	 Plac Wolności, Cafe Wolność, Fabryka Sztuki, Łódź Art Center 
	 Łódź, Polska	
czas
	 6 maja 2009 rok

	 Sztuka szuka
	 w ramach Fotofestiwalu 2009

Projekt artystyczno-edukacyjny autorstwa Justyny Cieślik, 
zrealizowany przez grupę 24 studentów Wydziału Edukacji 
Wizualnej Akademii Sztuk Pięknych w Łodzi, stanowił 
próbę przeniesienia sztuki poza tradycyjne przestrzenie 
galerii. Projekt powstał jako wydarzenie towarzyszące 
łódzkiemu FOTOFESTIWALOWI i zakładał stworzenie 
fotograficznej „trasy twórczej” prowadzącej przez wybrane 
miejsca miasta – od Placu Wolności po Fabrykę Sztuki.

Uczestnicy dokumentowali indywidualne, często nieoczy-
wiste lokalizacje w Łodzi, tworząc fotograficzną mapę 
miasta – subiektywny przewodnik po przestrzeniach in-
spirujących artystycznie. Mapę umieszczono w przestrzeni 
publicznej, zapraszając widzów do aktywnego udziału w 
projekcie i samodzielnego odkrywania miejsc, w których 
„ukryta” została sztuka.

Wernisaż odbył się 6 maja 2009 roku w Café Wolność, 
gdzie zaprezentowano także filmowy zapis twórczych po-
szukiwań. Finał projektu miał miejsce w Fabryce Sztuki 
(Łódź Art Center). „Sztuka Szuka” była próbą redefinicji 
relacji między artystą a odbiorcą, a także sposobem na 
nawiązanie dialogu z miejskim otoczeniem. Projekt zwra-
cał uwagę na rolę percepcji i obecności jako kluczowych 
narzędzi w odbiorze sztuki.

An artistic and educational project by Justyna Cieślik, 
carried out by a group of 24 students from the Faculty of 
Visual Education at the Academy of Fine Arts in Łódź. The 
initiative aimed to take art beyond the traditional gallery 
space. As an official satellite event of the Łódź FOTOFE-
STIWAL, the project introduced a photographic “creative 
trail” guiding participants through selected urban loca-
tions—from Plac Wolności (Freedom Square) to the Art 
Factory.

The students documented personal and often unconven-
tional spots in the city, creating a photographic map—a 
subjective guide to places of artistic inspiration. The map 
was displayed in public space, inviting viewers to actively 
engage and explore the sites where art had been “hidden.”

The opening event took place on May 6, 2009, at Café Wol-
ność, where visitors could also view a video documenting 
the project’s creative process. The final stop was the Art 
Factory (Łódź Art Center). Sztuka Szuka was an attempt 
to redefine the relationship between artist and viewer, en-
couraging direct interaction with the urban environment. 
The project emphasized perception and presence as essen-
tial tools in the experience of art.
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miejsce	
	 Łódź

czas
	 27 czerwca 2009 roku

	 Bałuty Welcome to

Projekt zadawał pytania o sposoby i możliwości funkcjo-
nowania sztuki w krajobrazie poprzemysłowego miasta.

Celem przedsięwzięcia było przybliżenie młodej polskiej 
sztuki szerszej publiczności — w tym także osobom nie-
związanym z instytucjami kultury, młodzieży szkolnej 
i akademickiej, ze szczególnym uwzględnieniem miesz-
kańców łódzkiej dzielnicy Bałuty — obszaru o wysokim 
stopniu wykluczenia społecznego. 
W ramach realizacji projektu w przestrzeni dzielnicy po-
wstały interwencje artystyczne i prace site-specific stwo-
rzone przez młodych artystów. Działaniom w przestrzeni 
miejskiej towarzyszyła wystawa fotografii i video-artu 
prezentująca twórczość młodych artystów związanych 
z Łodzią.

Celem projektu było również budowanie pozytywnego 
wizerunku dzielnicy poprzez działania aktywizujące lokal-
ną społeczność, w szczególności młodzież szkolną, która 
zostanie zaangażowana w tworzenie wybranych realizacji.

Do projektu zaproszonych było łącznie 18 artystów:

•	 8 zrealizowało interwencje w przestrzeni miejskiej,

•	 10 zaprezentowało fotografie i video w Galerii Promo-
cji Młodych.

The project poses questions about the role and potential of 
art in the landscape of a post-industrial city.

Its main objective is to introduce contemporary Polish art 
to a broader audience — including people not affiliated 
with the cultural sector, school and university students, 
and especially the residents of Bałuty, a district of Łódź 
marked by poverty and low socio-economic status. 
As part of the project, site-specific artistic interventions 
will be created in public spaces within the district by 
young artists. These urban activities will be accompanied 
by an exhibition of photography and video art by emerging 
artists connected with the city of Łódź.

The project also aims to promote a positive image of the 
Bałuty district by engaging the local community — parti-
cularly school-aged youth — in selected art activities and 
collaborative productions.

A total of 18 artists will be invited to participate:

•	 8 will create works in the urban space,

•	 10 will present their photography and video art in the 
Young Artists Promotion Gallery.
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realizacja
	 Pałac Arnolda Stillera 
	 Łódź
czas
	 2018-2019

	 ATM
	 Akademia Twórczego Myślenia

W Pałacu Arnolda Stillera stworzyłam otwartą, kreatyw-
ną przestrzeń pod nazwą Akademia Twórczego Myślenia 
(ATM). 
Realizowałam tam liczne inicjatywy artystyczne i warszta-
ty, organizowałam wystawy oraz projekty performatywne 
we współpracy ze studentami i zaprzyjaźnionymi artysta-
mi z całego świata.

Arnold Stiller — fabrykant, filantrop i miłośnik sztuki — 
zbudował pałac u zbiegu łódzkich ulic Jaracza i POW. Na 
poddaszu mieściła się niegdyś jego biblioteka i pracownia. 
Ta właśnie przestrzeń na pewien czas stała się moim arty-
stycznym domem.

Studenci wzięli udział i stworzyli obiekty do wyreży-
serowanego przeze mnie performance’u „Czarny Teatr 
Wyspiańskiego”, zrealizowanego w ramach Interdyscypli-
narnego Studia Scenograficznego (Akademia Twórczego 
Myślenia, Pałac Arnolda Stillera, Łódź, 19.05.2018).

W ramach Nocy Muzeów 18.05.2019 r. odbyły się dwie 
wystawy z udziałem studentów, zorganizowane w prze-
strzeni ATM:

1.	 Wystawa rysunków Lukasa Dymnego pt. 
„Drowings” oraz foto-paintingu „Schdoow” artysty 
z Kostaryki Juliana Ramireza.

2.	 Dwa koncerty: multiinstrumentalistki Kata-
rzyny Tercz pt. „Strefa Ciszy” oraz Lukasa Dymne-
go pt. „Muzyka Francuska”.

Podczas Nocy Muzeów prezentowałam swoją pracownię.

At Arnold Stiller’s Palace, I created an open, creative space 
called the Academy of Creative Thinking (ATM). 
I carried out numerous artistic initiatives and workshops 
there, and organized exhibitions and performative projects 
together with students and artist friends from around the 
world.

Arnold Stiller — an industrialist, philanthropist, and art 
enthusiast — built the palace at the corner of Jaracza and 
POW streets in Łódź. His library and studio were once lo-
cated in the attic. This historical space became my artistic 
home for a time.

Students participated in and created objects for a per-
formance I directed, titled “Wyspiański’s Black Theatre”, 
realized as part of the Experimental Scenography Studio 
(Academy of Creative Thinking, Arnold Stiller’s Palace, 
Łódź, 19.05.2018).

As part of Museum Night on May 18, 2019, two exhi-
bitions with students were organized at ATM:

1.	 An exhibition of drawings by Lukas Dym-
ny titled “Drowings”, and a photo-painting titled 
“Schdoow” by Costa Rican artist Julian Ramirez.

2.	 Two concerts: “Zone of Silence” by multi-in-
strumentalist Katarzyna Tercz, and “French Music” 
by Lukas Dymny.

During the Museum Night, Justyna Cieślik presented her 
studio.
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	 V.	 Dyplomy i mianowania uczelniane
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	VI.	 Nagrody i wyróżnienia
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	VII.	Katalogi wystaw
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	 katalog pokonkursowej wystawy malarstwa 
	 Letnie Impresje
	



299



300 załącznik 2b / attachment 2b

miejsce
	 Łódź

czas
	 2018 rok

	 Międzynarodowy Festiwal  
	 Sztuk Przyjemnych i Nieprzyjemnych
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miejsce
	 Łódź

czas
	 2019 rok

	 Międzynarodowy Festiwal  
	 Sztuk Przyjemnych i Nieprzyjemnych
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miejsce
	 Łódź

czas
	 2009 rok

	 katalog Pracowni Działań Multimedialnych  
	 Wydział Edykacji Wizualnej ASP 
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	 katalog Projektu Studentów IV roku 
	 Wydziału Edukacji Wizualnej ASP w Łodzi
	 Sztuka Szuka
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	 katalog wystawy 
	 My, spadkobiercy KOBRO  
	 ASP w Łodzi
	



308 załącznik 2b / attachment 2b

	 katalog wystawy 
	 My, spadkobiercy KOBRO  
	 ASP w Łodzi
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miejsce
	 Czechy

czas
	 2007 rok

	 Contacts 2007 
	 Plener malarski
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	 składka opisująca uczestników  
	 Wystawy Jubileuszowej prac studentów 
	 Wydziału Edukacji Wizualnej, ASP w Łodzi	
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miejsce
	 Łódź

czas
	 2009 rok

	 katalog poplenerowy 
	 II Otwartego Pleneru Plastycznego
	 Artystów Województwa Łódzkiego
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miejsce
	 Konstantynów Łódzki

czas
	 2010 rok

	 katalog poplenerowy 
	 I Międzynarodowego Pleneru Malarskiego	
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miejsce
	 Łódź

czas
	 2010 rok

	 katalog poplenerowy 
	 III Otwartego Pleneru Plastycznego
	 Artystów Województwa Łódzkiego
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miejsce
	 Łódź

czas
	 2011 rok

	 katalog poplenerowy 
	 IV Otwartego Pleneru Plastycznego
	 Artystów Województwa Łódzkiego
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miejsce
	 Łódź

czas
	 2012 rok

	 katalog poplenerowy 
	 V Otwartego Pleneru Malarskiego
	 Artystów Województwa Łódzkiego
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miejsce
	 Łódź

czas
	 2017 rok

	 katalog poplenerowy 
	 X Pleneru Malarskiego
	 Pejzaż Malowany Ziemi Łódzkiej
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miejsce
	 Konstantynów Łódzki

czas
	 2017 rok

	 katalog 
	 Portret Miasta II
	 w malarstwie i poezji
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miejsce
	 Łódź

czas
	 2018 rok

	 katalog poplenerowy 
	 XI Pleneru Malarskiego
	 Pejzaż Malowany Ziemi Łódzkiej
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