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wstęP / introDuction

→ Związek Polskich Artystów Fotografików jest 
największą w Polsce organizacją zrzeszającą artystów 
traktujących fotografię jako środek wypowiedzi twórczej. 
Założony w 1947 roku jest kontynuatorem tradycji przed-
wojennego Fotoklubu Polskiego. Fotoklub gromadził naj-
znamienitszych artystów międzywojennej Polski. Po dru-
giej wojnie światowej stali się oni wraz z Janem Bułhakiem, 
liderem, założycielami ZPAF. 

ZPAF skupiał najwybitniejszych polskich artystów fo-
tografików: Jana Bułhaka, Benedykta Jerzego Dorysa, Ta-
deusza Wańskiego, Jan Sunderlanda, Edwarda Hartwiga, 
Zofię Rydet, Zbigniewa Dłubaka, Wiesława Prażucha, Zbi-
gniewa Łagockiego, Jerzego Lewczyńskiego, Kazimierza 
Czobaniuka, Janinę Mierzecką, Bożenę Michalik, Stefana 
Arczyńskiego, Natalię Lach-Lachowicz, Andrzeja Lachowi-
cza i wielu innych. 

ZPAF to bezdyskusyjna akceptacja różnorodności zain-
teresowań twórczych. Obecni członkowie prezentują zain-
teresowania od fotografii klasycznej, a nawet historyczne 
techniki, po skrajną awangardę. Związek w trzynastu okrę-
gach w całej Polsce zrzesza obecnie ponad siedmiuset ar-
tystów fotografików działających w kraju i za granicą.

Okręg Dolnośląski powstał jako delegatura w 1947 roku 
i liczył wówczas trzech członków. Obecnie skupia dziewięć-
dziesięciu trzech artystów i jest drugim po warszawskim 
okręgiem pod względem liczby członków. Okręg posiada 
trzy oddziały: karkonoski, opolski i górnośląski.

Okręg Dolnośląski był od zawsze liczącą się formacją dzięki 
aktywności wielu znamienitych artystów. To w naszym Okrę-
gu powstawały grupy twórcze nadające nowe wartości i wy-
znaczające trendy, jak Podwórko, Sześć, Odra 65, Format czy 
też Galeria PERMAFO. Istotną rolę odgrywała też galeria Fo-
to-Medium-Art, obecnie Foto-Gen, skupiająca wielu czynnych 
twórców, a także prezentująca wiele wartościowych wystaw.

Z okazji pięknego jubileuszu 75-lecia dziękuję wszystkim 
koleżankom i kolegom za ich olbrzymią pracę twórczą, za-
angażowanie i pracę w kolejnych Zarządach, Okręgowej Ra-
dzie Artystycznej i pracę kuratorską wielu dobrych wystaw.

Podziękowania należą się też Urzędowi Marszałkow-
skiemu Województwa Dolnośląskiego, Wydziałowi Kultury 
UMWD, Gminie Wrocław, Wydziałowi Kultury Urzędu Mia-
sta Wrocławia, Wydziałowi Partycypacji Społecznej, a tak-
że Ośrodkowi Kultury i Sztuki we Wrocławiu, Muzeum Miej-
skiemu Wrocławia i Muzeum Współczesnemu Wrocław za 
wieloletnie wspieranie działalności artystycznej naszego 
Związku. Bez ich wsparcia nie moglibyśmy naszej twór-
czości zaprezentować szerokiej publiczności.

Wrocław, 31 maja 2022 roku

→ The Association of Polish Art Photographers 
is the largest organization in Poland that unites artists who 
treat photography as a means of creative expression. Found-
ed in 1947, it continues the tradition of the pre-war Pol-
ish Photoclub. The Photoclub brought together the most 
eminent artists of Poland in the interwar period. After the 
Second World War, together with Jan Bułhak, they founded 
and became leaders of ZPAF.

ZPAF gathered the most outstanding Polish art pho-
tographers: Jan Bułhak, Benedykt Jerzy Dorys, Tadeusz 
Wański, Jan Sunderland, Edward Hartwig, Zofia Rydet, 
Zbigniew Dłubak, Wiesław Prażuch, Zbigniew Łagocki, 
Jerzy Lewczyński, Kazimierz Czobaniuk, Janina Mierzecka, 
Bożena Michalik, Stefan Arczyński, Natalia Lach-Lachow-
icz, Andrzej Lachowicz and many others.

ZPAF is the indisputable acceptance of the diversity of 
artistic interests. The interests of current members range 
from classical photography and even historical techniques 
to extreme avant-garde. In thirteen divisions throughout 
Poland, the Association currently has over seven hundred 
art photographers who operate in Poland and abroad.

The Lower Silesian Division was established as a regional 
office in 1947 and had three members at that time. Currently, 
it brings together ninety-three artists and, after Warsaw, it is 
the second largest division in terms of the number of mem-
bers. The Division has three branches: Karkonosze, Opole and 
Upper Silesia.

The Lower Silesian Division has always been an impor-
tant organization owing to the activity of many eminent 
artists. Our Division was the birthplace of creative groups 
which introduced new values and set trends, such as Back-
yard, Six, Odra 65, Format or PERMAFO Gallery. An impor-
tant role was also played by the Foto-Medium-Art gallery, 
currently known as Foto-Gen, which brings together many 
active artists and holds many valuable exhibitions.

On the occasion of this splendid 75th anniversary, I would 
like to thank all my colleagues for their enormous creative 
output, commitment, and work on subsequent Boards, the 
Division Artistic Board and for their work as curators of many 
good exhibitions.

Thanks are also due to the Marshal’s Office of the Lower 
Silesian Voivodeship and their Department of Culture, the 
Municipality of Wrocław, the Department of Culture of the 
City of Wrocław, the Department of Social Participation, as 
well as the Culture and Art Centre in Wrocław, the Munici-
pal Museum of Wrocław and the Wrocław Contemporary 
Museum for helping our Association in our artistic activi-
ties. Without their support, we would not be able to present 
our work to a wide audience.

Wrocław, May 31st, 2022

a nD r Z e j  ru t y n a 
Prezes Okręgu Dolnośląskiego 
ZPAF / Chairman of the Lower 
Silesian Division of ZPAF
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↙ 

The organizers of the exhibition that was held to celebrate 
the 75th anniversary of the Lower Silesian Division of ZPAF 
have asked me to write a critical text that describes (or 
even interprets) the state and value of the photographic 
work created by the members of this respectable Asso-
ciation, established in 1947. This task is difficult because 
such a critical study, necessarily subjective, would concern 
a large and very diverse spectrum of artistic work created 
by a group of photographers that are still active (currently 
there are over 90 members in the Association, and over 68 
artists have actively participated in the jubilee exhibition). 
Secondly, there is the problem of criticism itself. What is or 
what can art criticism be today (including, of course, the 
criticism of photography)? According to the original an-
cient Greek meaning, to criticize means to differentiate, 
and thus criticism does not necessarily mean only “the 
power to determine the quality and importance of a given 
artwork” – as the role of criticism has been understood 
starting from the late nineteenth century. Evidence that 
this problem is topical lies in contemporary discussions 
among academicians about the role of criticism as well as 
in the interest in this topic of cultural publications. One ex-
ample is an article by Harry Lehmann – a German philoso-
pher and art critic – entitled Ten Theses on Art Criticism1. 
The author suggests that contemporary art criticism – in-
stead of “judging” – should concentrate on interpreting the 
work, or rather focus on the need to construct explanation 
tools (and thus also a kind of classification of the effects 
of creativity). He also postulates the need to develop an 
autonomous form of art criticism within art, because such 

1 Cf. H. Lehmann, Ten Theses on Art Criticism, Odra 2014, No. 5.

↙
Organizatorzy jubileuszowej wystawy z okazji 75-lecia 
funkcjonowania Okręgu Dolnośląskiego ZPAF zwrócili się 
do mnie z propozycją przygotowania tekstu krytycznego 
– opisującego (czy wręcz interpretującego) stan i war-
tość twórczości fotograficznej członków tego, powołanego 
w 1947 roku, szacownego Związku. Zadanie to jest o tyle 
trudne, że takie krytyczne opracowanie, z konieczności 
subiektywne, miałoby dotyczyć sporego i bardzo zróżni-
cowanego spectrum twórczości ciągle aktywnego grona 
artystów fotografów (obecnie w Związku stowarzyszonych 
jest ponad 90 osób, zaś w wystawie jubileuszowej czyn-
ny udział bierze ponad 68 artystów). Po drugie, pojawia się 
przy tej okazji problem samej krytyki. Czym jest lub jaka 
może być dzisiaj krytyka sztuki (oczywiście także kryty-
ka fotografii)? Przypomnijmy, że zgodnie ze starogreckim 
źródłosłowem krytykować oznacza rozróżniać, a więc nie-
koniecznie ma to oznaczać tylko „władzę sądzenia o jakości 
i randze danego dzieła” – jak pojmowano zadania krytyki 
począwszy od końca XIX wieku. Że problem jest aktualny, 
świadczą o tym współczesne dyskusje o roli krytyki, upra-
wiane w akademickich realiach oraz zainteresowanie tym 
tematem pism poświęconych kulturze. Przykładem może 
być artykuł Harry’ego Lehmanna – niemieckiego filozofa 
i krytyka sztuki – zatytułowany Dziesięć tez na temat kry-
tyki sztuki1. Autor sugeruje, że współczesna krytyka sztuki 
– miast „sądzenia” – powinna zajmować się właśnie inter-
pretowaniem dzieła, a raczej skupić się na potrzebie kon-
struowania narzędzi objaśniania (więc też swoistego klasy-
fikowania efektów twórczości). Postuluje on równocześnie 

1 Por. H. Lehmann, Dziesięć tez na temat krytyki sztuki, „Odra” 
2014, nr 5.

aFirMatywne 
oBjaśnianie 

a n D r Z e j  s a j

aFFirMative 
exPLanation
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“internal art criticism focuses on examining the possible 
relationships between the artwork and the world and does 
not directly evaluate the artwork”. He concludes that such 
criticism is always affirmative and its sources can be traced 
back to the interpretations of the art of German Romanti-
cism (from the nineteenth century). He states that such 
criticism was the culmination of art at that time, whereas 
nowadays (in postmodernism) it has become pointless 
(and thus powerless?). At the same time, the researcher 
postulates the need for “self-observation of art within the 
art system”, to which only “internal essayistic criticism” 
can be predisposed as it opens the internal space of the 
artwork and shows examples of how it is connected with 
the world [...], but this requires criticism to be automonous 
with respect to the interests of artists and curators. And it 
is precisely such autonomous art criticism that is lacking 
in the art system” writes Lehmann.

Is it even possible to fulfill such a postulate (of autono-
my) today? Of course, to some extent it is possible to fulfill 
it, for example, in relation to the “disinterested” explanation 
and interpretation of the work of a given viewpoint or artis-
tic trend, but – on the other hand – we know that in most 
cases opinions and introductions into the essence (and val-
ues) of a specific artwork, or a collection of works, are al-
ways commissioned for a specific purpose; as a result, they 
are designed to raise the prestige of a given person within 
a specific community or that person’s position and rank on 
the art market.

Therefore, in order to implement this type of criticism, 
it is crucial to develop appropriate so-called “explanation 
tools”. These should be understood as a certain inclina-
tion of criticism, which is situated within the art system, 
to indicate potential foreign references of a given artwork, 
to “develop different ways of perceiving it” and to track, 
within the artwork, “turning points between aesthetic ex-
perience and experience that belongs to the world of life” 
(H. Lehmann)2. It is also known that in pluralistic postmod-
ern art, the “power to judge” of criticism has been clearly 
limited (fluidity of evaluation criteria), and consequently 
the importance of explanation, clarification, or interpreta-
tion has increased – hence the narrative nature of many 
forms of this art has been clearly expanded (for example 
the transition from “grand” to the so-called “little narra-
tives”). Within the very criticism that accompanied art af-
ter modernism, a strong postulate emerged to completely 
abandon its interpretation (Against Interpretation by Su-
san Sontag), which did not exclude the need to explain the 
intentions of a given artist, to speculate about the sources 
of inspiration, the attitude towards tools and their use in 
the interpretation of life and the world, as well as to show 
clues in the evolution of his or her creative self-awareness. 
Artworks are always created for a reason (even if it is quite 
selfless?); the author shares them with the recipient, uses 
them to plead for something, tries to convince, warn or even 
entertain or move the audience. Therefore, criticism should 
support both the creator and the recipient, and this funda-
mental task is still valid, although – simply by selecting 
works for interpretation – it is nonetheless not devoid of as-

2 Ibid.

potrzebę wypracowania w obrębie sztuki jej autonomicz-
nej postaci krytyki, bowiem w takiej „wewnętrznej kryty-
ce sztuki chodzi o badanie możliwych związków dzieła ze 
światem, nie zaś o bezpośrednią ocenę dzieła”. I konklu-
duje: taka krytyka jest zawsze afirmatywna, zaś jej źródeł 
można doszukiwać się w interpretacjach sztuki niemiec-
kiego romantyzmu (z XIX wieku). Twierdzi on, że krytyka 
taka była zwieńczeniem ówczesnej sztuki, gdy współcze-
śnie (w postmodernizmie) staje się ona bezprzedmiotowa 
(więc bezradna?). Jednocześnie badacz postuluje potrze-
bę „samoobserwacji sztuki w systemie sztuki” – do cze-
go predysponowana może być tylko „wewnętrzna krytyka 
eseistyczna”, która otwiera wewnętrzną przestrzeń dzieła 
i ukazuje jego przykładowe związki ze światem […], cze-
go warunkiem byłaby jednak autonomia krytyki względem 
interesów artystów i kuratorów. I właśnie takiej autono-
micznej krytyki sztuki system sztuki nie posiada” – pisze 
Lehmann.

Czy ów postulat (autonomiczności) jest w ogóle moż-
liwy do osiągnięcia współcześnie? Oczywiście w jakimś 
stopniu może być on spełniony np. w odniesieniu do „bezin-
teresownego” objaśniania i interpretowania twórczości da-
nej postawy lub nurtu artystycznego, ale – z drugiej strony 
– wiemy, że w większości opinie i wprowadzenia w istotę 
(i wartości) konkretnego dzieła, lub ich zbioru, zawsze są 
zamawiane z określoną intencją; w efekcie służą budowie 
prestiżu danej osoby w ramach konkretnej zbiorowości lub 
jej pozycji i rangi na rynku sztuki.

Kluczowe więc dla wdrożenia się w taką krytykę jest wy-
pracowanie odpowiednich tzw. „narzędzi objaśnienia” – co 
należy rozumieć jako pewną dyspozycję krytyki – usytu-
owanej wewnątrz systemu sztuki – do wskazywania na 
możliwe obce odniesienia danego dzieła, na „rozwijaniu od-
miennych sposobów jego postrzegania” i tropieniu w utworze 
„punktów zwrotnych między doświadczeniem estetycznym 
i doświadczeniem właściwym światu życia” (H. Lehmann)2. 
Wiadomo także, że w pluralistycznej postmodernistycznej 
sztuce jej „władza sądzenia” została wyraźnie ograniczona 
(płynność kryteriów oceny), wzrosła więc ranga wyjaśnia-
nia, objaśniania czy dopowiadania – stąd narracyjność wie-
lu postaci tej sztuki została wyraźnie rozbudowana (chodzi 
choćby o owo przejście od „wielkich” do tzw. „małych nar-
racji”). I wprawdzie w łonie samej krytyki towarzyszącej 
sztuce po modernizmie pojawił się również silny postulat 
całkowitej rezygnacji z jej interpretacji (Przeciw interpre-
tacji Susan Sontag), co nie wykluczało potrzeby przybliża-
nia intencji danego artysty, domysłów dotyczących źródeł 
inspiracji, stosunku do narzędzi i ich użycia w interpretacji 
życia i świata, a także wykazywania tropów w ewolucji jego 
twórczej samoświadomości. Bo zawsze w jakimś celu (choć-
by był on całkiem bezinteresowny?) powstają dzieła; autor 
dzieli się nimi z odbiorcą, apeluje o coś z ich pomocą, sta-
ra się do czegoś przekonać, ostrzec lub choćby zabawić lub 
wzruszyć. Rolą krytyki w takim razie powinno być wspoma-
ganie z jednej strony twórcy, z drugiej – odbiorcy, i to funda-
mentalne zadanie ciągle jest aktualne, choć mimo wszystko 
– poprzez choćby wybór dzieł do interpretacji – nie jest ono 
pozbawione cech wartościujących. Krytyka autonomicznie 

2 Tamże.
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powiązana z systemem sztuki afirmuje przecież dobre przy-
kłady twórczości, pomija nieudane, ale też zwraca uwagę 
na eksperymenty. Bo świat przecież ciągle się zmienia (jego 
narzędzia i świadomość ludzi), więc i sztuka winna podążać 
za tymi zmianami, a często je przeczuwa i wyprzedza. Zada-
niem krytyki jest ten stan objaśniać i tłumaczyć; co znaczy 
– stawiać w jasnym świetle.

W odniesieniu do fotografii, która ze swej „natury”, za-
równo poprzez narzędzia, jak i rozwój technologii, jest szcze-
gólnie powiązana ze zmianami w świecie materialnym oraz 
wyczulona na to wszystko, co wnoszą w jej objaśnianie 
teoretyczne i praktycznie doświadczane warunki psycho-
społeczne, a w tym szczególnie, obecnie odczuwane, presje 
codziennego życia, związane choćby z ogromną popular-
nością i dostępnością telefonii komórkowej z jej możliwo-
ściami utrwalania zdjęć. Ta powszechność fotograficznej 
działalności, z jej masowością i banalnością, staje się swo-
istym wyzwaniem dla twórczości o ambicjach artystycz-
nych. Czy powinna ona być „oceniana” (jeśli w ogóle jest 
taka potrzeba?) tak jak fotografia uzyskiwana za pomocą 
konwencjonalnych kamer? Być może nie należałoby tu 
wprowadzać wyraźnych rozróżnień – liczy się bowiem 
efekt końcowy takiego aktu: obraz i to, co on wnosi sobą 
do systemu sztuki fotografii. Chodzi oczywiście o obraz, 
który jest czymś więcej niż tylko bezpośrednim dokumen-
tem potwierdzającym „ślad” danej rzeczywistości, gdyż 
jest intencjonalnym zapisem jakiegoś zdarzenia, pejzażu 
lub wizerunku osoby/osób w wybranym czasie i przestrze-
ni. Choć należy też pamiętać, że fotograficzny dokument 
może z czasem (tj. ze zmianą kontekstu jego odczytywa-
nia) zmieniać swoją obiektywną „wartość” i skłaniać do za-
stosowania kolejnych procedur krytycznego interpretowa-
nia, w efekcie czego zmienia się jego ostateczna „wartość 
dokumentacyjna”. Krytyka takiego dokumentu, wobec jego 
„względności”3, wsparta na tzw. „kontekście uzasadnienia” 
jest bliska koncepcji objaśniania danego obrazu (dzieła) 
z pozycji wewnętrznego obserwatora (twórcy i odbiorcy).

Odnosząc się do przedmiotu zainteresowania, czyli ko-
lejnej zbiorowej odsłony twórczości fotografów zrzeszo-
nych w Związku, należy zauważyć, że mimo ograniczo-
nego, ze względów ekspozycyjnych, jej wymiaru – to i tak 
w wystawie swój udział zgłosiło ponad sześćdziesiąt osób. 
Krytyczne spojrzenie na tak obszerny (formalnie i treścio-
wo) potencjał twórczych propozycji nie może się skupiać 
na poszczególnych, indywidualnych realizacjach, a jedynie 
sprowadzać się do syntetycznego oglądu tego potencjału, 
z wytypowaniem dominujących w nim trendów (nurtów) 
twórczości – obejmujących zbiory postaw o zbliżonych czy 
preferowanych koncepcjach obrazowania. Tak wyróżnione 
kierunki ewolucji twórczości fotograficznej mają oczywiście 
swoje uzasadnienie w historii kształtowania się lokalnych 
tradycji i wpływu dominujących w środowisku wrocławskim 
i na Dolnym Śląsku ośrodków edukacyjno-opiniotwórczych 
(uczelni, stowarzyszeń kulturalnych, muzeów i galerii foto-
grafii itp.). Oczywiście na potencjał wyróżnianych nurtów 
wpływ miały zarówno zmieniająca się sytuacja pokolenio-
wa, jak i zewnętrzne uwarunkowania techniczno-naukowe 

3 Por. A. Saj, Zmienna wartość fotografii dokumentalnej, „Dyskurs” 
2009, nr 9. 

sessment-like characteristics. Ultimately, criticism that is 
autonomously linked to the art system endorses good ex-
amples of creativity, ignores unsuccessful ones, but draws 
attention to experiments. After all, the world is constantly 
changing (the tools people use and their consciousness), 
so art should follow these changes, which it often predicts 
and anticipates. The role of criticism is to clarify and ex-
plain this state of affairs; in other words, to shine a bright 
light on it.

Because of the tools and the development of technology, 
photography is by its very “nature” linked to the changes 
in the material world and sensitive to everything that sup-
ports its explanation and is introduced by theoretical and 
practically experienced psycho-social conditions, includ-
ing, in particular, the current stresses of everyday life re-
lated, for instance, to the huge popularity and availability of 
mobile phones and their possibility to capture photos. This 
universal character of photography that is pursued by the 
masses and is banal, becomes a kind of challenge for the ar-
tistically-inclined creators. Should it be “evaluated” (if there 
is such a need at all?) like photography that uses conven-
tional cameras? Perhaps there is no need for clear distinc-
tions – after all, what matters is the final result of such an 
act: the image and its contribution to the photographic art 
system. An image is more than just a direct document that 
corroborates the “trace” of a given reality because it is an in-
tentional record of some event, landscape, or a person/per-
sons in a selected time and space. However, it should also 
be remembered that a photographic document may, over 
time (i.e. with a change in the context of its reading) change 
its objective “value” and encourage the use of subsequent 
procedures of critical interpretation, which, in turn, changes 
its final “documentary value”. Given the “relativity” of such 
a document, its criticism,3 supported by the so-called “con-
text of justification”, resembles the concept of explaining 
a given image (artwork) from the perspective of an internal 
observer (creator and recipient).

Concerning this year’s collective exhibition of artworks 
by photographers from the Association, it should be noted 
that despite the limitations imposed by the exhibition space 
there are over sixty participants. A critical examination of 
such a great (formally and in terms of content) potential of 
creative pieces cannot concentrate on specific, individual 
works, but can only amount to a synthetic overview of this 
potential while indicating dominant trends (tendencies) in 
creative expression – including collections of attitudes with 
similar or preferred concepts of imaging. Of course, thus 
identified trends in the evolution of photographic work have 
their justification in the historical formation of local tradi-
tions and in the influence of leading educational and opin-
ion-forming centers in Wrocław and Lower Silesia (univer-
sities, cultural associations, museums and photo galleries, 
etc.). Of course, the potential of the identified trends was 
influenced both by the changing generational situation and 
by external technical and scientific circumstances (new 
media, digitization), as well as socio-cultural factors (in-
cluding political ones).

3 Cf. A. Saj, The Changing Value of Documentary Photography, 
„Discourse” 2009, No. 9.
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(nowe media, cyfryzacja), a także czynniki społeczno-kul-
turowe (w tym polityczne).

O historii powojennych (od 1945 roku) zmian i ewolucji 
lokalnej aktywności fotograficznej pisano już wielokrotnie. 
Teksty podejmujące ten temat4 w miarę szeroko interpre-
towały dokonania twórców od początku organizowania na 
Dolnym Śląsku (i we Wrocławiu), szkolnictwa i stowarzy-
szeń artystycznych. Sytuacja ta – zderzenie w nowym 
miejscu, różnych, przenoszonych z dotychczasowych śro-
dowisk odmiennych często koncepcji i dążeń artystycz-
nych – sprzyjała późniejszym eksperymentom, rozwijała 
postawy łączące w sobie i przeszłe doświadczenia (rozwi-
jane m.in. we Lwowie czy Wilnie), i pewną wolność w wy-
pracowaniu nowego spojrzenia na rzeczywistość (mimo 
ograniczenia tej wolności w czasach PRL-u). Konstatacje 
tego rodzaju były już podnoszone przy okazji minionych ju-
bileuszy z okazji 65- i 70-lecia Związku5.

Punktem wyjścia w objaśnianiu złożoności aktualnej 
sceny fotografii o ambicjach artystycznych niech będzie 
zauważenie pewnej cezury między latami dziesiątymi 
a dwudziestymi XXI wieku. Oznaczało to przesunięcie ak-
centu w dominujących postawach artystycznych z twór-
czości preferującej „czysty” dokument fotograficzny (łącz-
nie z jego silnie subiektywnymi odsłonami, np. w wydaniu 
osób zaliczanych do tzw. „szkoły jeleniogórskiej” z przy-
ległościami) do twórczości fotograficznej inscenizującej 
ostateczne jej efekty obrazowe (zdjęcia lub zestawy tzw. 
instalacyjne). Taki stan dokonań (i jego ewolucje) miały 
swoje uzasadnienie w aktywności edukacyjno-wystawien-
niczej środowiska „Wszechnicy Fotograficznej” z Jeleniej 
Góry (prowadzonej przez Wojciecha Zawadzkiego i przy 
wsparciu Adama Soboty), a z drugiej – w aktywności wro-
cławskiej Akademii Sztuk Pięknych, kształcącej adeptów 
fotografii i nowych mediów, głównie w pracowniach prowa-
dzonych przez Andrzeja P. Batora, Piotra Komorowskiego 
i Czesława Chwiszczuka. Niestety kilku „sztandarowych” 
artystów wypowiadających się właśnie w tzw. twórczości 
fotogenicznej – znamiennej dla „szkoły jeleniogórskiej”, 
a łączącej w sobie doświadczenia elementaryzmu i foto-
genii – zakończyło już w ostatnich latach swoje „życie dla 
fotografii”; odeszli W. Zawadzki (zm. 2017), Ewa Andrzejew-
ska (zm. 2017) i Bogdan Konopka (zm. 2019).

Straty osobowe w gronie członków Związku objęły 
również parę innych znaczących postaci dla wrocławskiej 
sztuki fotografii: po śmierci Andrzeja Lachowicza (zm. 2015) 
i Jacka Samotusa (zm. 2010) do tradycji postkonceptual-
nych nawiązują już tylko nieliczni artyści, wśród których 
ciągle znaczącą rolę odgrywają Natalia LL oraz Wacław 
Ropiecki i Alek Figura. W tej koncepcji (z elementami ją 
przekraczającymi) można także sytuować osobną postawę 

4 Por. m.in. J. Olek, Fotografia ponad czasem, [w:] Kultura 
na Dolnym Śląsku, red. J. Trzynadlowski, PWN, Wrocław 
1977; Fotografia we Wrocławiu 1945–1997, red. Z. Harasym, 
ZPAF, Okręg Dolnośląski, Wrocław 1997; A. Saj, Główne trendy 
w powojennej fotografii artystycznej na Dolnym Śląsku, [w:] 
Historia, teraźniejszość i współczesne dylematy fotografii. 
Sympozjum z okazji 65-lecia ZPAF, Okręg Dolnośląski, 
red. K. Kuzborska, ZPAF, Okręg Dolnośląski, Wrocław 2012.

5 Por. katalog wystawy Globalizacja i indywidualność, ZPAF, 
Wrocław 2017.

Many have written about the history of post-war (since 
1945) changes and the evolution of local photographic 
activities. Publications on this topic4 broadly interpreted 
the achievements of artists since education and artis-
tic associations started organizing in Lower Silesia (and 
in Wrocław). When these different, often opposite artistic 
concepts and aspirations, which had been transferred from 
existing communities, clashed in a new place, this situation 
fostered later experiments and developed attitudes that 
combined previous experiences (developed for instance in 
Lviv or Vilnius) with a kind of freedom in devising a new 
outlook on reality (despite the limitations of this freedom in 
the times of the People’s Republic of Poland). Such remarks 
have already been made on the occasion of celebrations of 
the 65th and 70th anniversaries of the Association5.

In explaining the complexity of the current scene of 
artistically-inclined photographers let us start by noticing 
a certain interval between the 1910s and the 1920s. There 
was a shift in the dominant artistic attitudes from those 
preferring a “pure” photographic document (including its 
strongly subjective variants, e.g. the work by artists from 
the so-called “Jelenia Góra school” and its neighboring ar-
eas) to photography that staged its final results (photos or 
so-called installation sets). Such a state of achievements 
(and its evolution) had its justification in the educational 
activity and exhibitions of the “Wszechnica Fotograficzna” 
community from Jelenia Góra (led by Wojciech Zawadzki 
and supported by Adam Sobota), as well as in the activity 
of the Wrocław Academy of Art and Design, which taught 
students of photography and new media, mainly in studi-
os run by Andrzej P. Bator, Piotr Komorowski and Czesław 
Chwiszczuk. Unfortunately, a few “flagship” artists who rep-
resented the so-called photogenic work – characteristic of 
the “Jelenia Góra school” and combining the experiences of 
elementaryism and photogeny – in recent years completed 
their “life for photography”; W. Zawadzki (decd 2017), Ewa 
Andrzejewska (decd 2017) and Bogdan Konopka (decd 2019) 
passed away.

The loss of personnel among the members of the As-
sociation also included several other important representa-
tives of Wrocław artistic photography: after the deaths of 
Andrzej Lachowicz (decd 2015) and Jacek Samotus (decd 
2010), very few artists refer to post-conceptual traditions, 
among whom the most significant are Natalia LL, Wacław 
Ropiecki and Alek Figura. This concept (including elements 
that go beyond it) could also be represented by the attitude 
of the performer and photographer Andrzej Dudek-Dürer. 
Among the seniors on the photography scene, apart from 
the veteran Stefan Arczyński (born in 1916), documentary 
style of a subjective nature is still practiced by e.g. Zenon 

4 Cf. e.g. J. Olek, Photography Beyond Time, [in:] Culture in Lower 
Silesia, ed. J. Trzynadlowski, PWN, Wrocław 1977; Photography 
in Wrocław 1945–1997, ed. Z. Harasym, ZPAF, Lower Silesian 
Division, Wrocław 1997; A. Saj, Main trends in post-war 
artistic photography in Lower Silesia, [in:] History, present 
and contemporary dilemmas of photography. Symposium 
on the occasion of the 65th anniversary of ZPAF, Lower Silesian 
Division, ed. K. Kuzborska, ZPAF, Lower Silesian Division, 
Wrocław 2012.

5 Cf. Catalogof the exhibition entitled Globalization and 
Individuality, ZPAF, Wrocław 2017.
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performera i fotografa Andrzeja Dudka-Dürera. Wśród se-
niorów sceny fotograficznej obok oczywiście nestora Ste-
fana Arczyńskiego (ur. 1916) twórczością dokumentacyjną 
o charakterze subiektywnym nadal parają się m.in. Zenon 
Harasym, Jan Bortkiewicz, Zdzisław Dados, Jacek Lalak, 
Adam Lesisz czy Jerzy Wiklendt oraz nieco „młodsi” To-
masz Kizny, Marek Maruszak, Janusz P. Musiał oraz Rafał 
Warzecha.

Nie sposób oczywiście wymienić tu wszystkich na-
zwisk aktywnych twórczo członków ZPAF, prezentujących 
się w ramach jubileuszowej wystawy. Owemu zamiarowi 
przybliżenia i pewnego uporządkowania dostrzegalnych 
w tej zbiorowości zbliżonych postaw niech przysłuży się 
niniejszy zestaw wyróżnianych dominujących nurtów 
w dolnośląskiej sztuce fotografii. Byłby to6:
•	 Nurt fotografii – reprezentowany głównie przez ar-

tystki – o tematyce w pewnym zakresie nawiązującej 
do feminizmu; są to prace zwykle eksponujące bądź 
kobiecy punkt widzenia wobec aktualnych problemów 
życia, bądź podejmujące ogólnokulturowe zagadnienia 
współczesnego świata. Patronuje tej tendencji swoją 
twórczością Natalia LL, ale zbliżona tematyka pojawia 
się w pracach wielu absolwentek wrocławskiej Akade-
mii Sztuki, czego dowodem były niektóre wystawy ich 
prac w cyklu Made in Photo7. Wśród różnych propozycji 
fotograficznego obrazowania własne już tematy, z wy-
raźną ich „stylistyką”, wypracowywały takie artystki, 
jak: Barbara Górniak, Daria Ilow, Katarzyna Karczmarz, 
Ewa Martyniszyn, Dorota Sitnik czy Iwona Wojtycza-
-Fronckiewicz.

•	 Nurt fotografii o „rozszerzonym” polu, tj. rodzaj twór-
czości, w której wychodząc od medium fotografii, pro-
ponowane są realizacje wzbogacone o inne wymiary: 
przestrzenne i rzeczowe. Prezentowane są tu i obiekty 
oraz tzw. instalacje łączące w sobie przedstawienia ob-
razowe, filmy oraz akcje performatywne. Liderem tej 
postawy jest niewątpliwie A. Dudek-Dürer, ale to po-
dejście jest charakterystyczne dla absolwentów foto-
grafii ASP we Wrocławiu, m.in. dla artystek – wcześniej 
wymienionych – realizujących się w pracowniach pro-
wadzonych przez A.P. Batora i Cz. Chwiszczuka. W tym 
kręgu można sytuować także prace m.in. Janusza P. 
Musiała czy Jacka Lalaka oraz Michała Pietrzaka.

•	 Nurt fotografii inscenizowanej, to jest twórczości mi-
styfikującej i „projektującej” obrazy rzeczywistości. Po-
jawiają się tu prace oparte na łączeniu motywów wie-
lokulturowych; sięganiu do tematyki sakralnej, ale też 
eksponujące swoiste wernakularne treści czy oddające 
fascynacje innymi kulturami. Tu pojawiają się także 
przekształcenia rejestrowanej rzeczywistości z wyko-
rzystaniem nowych technik obróbki zdjęć i ich ekspozy-
cji. Wielu współczesnych autorów wspomagających się 
instrumentarium komputerowym osadza swoją twór-
czość w tym nurcie. Do głównych realizacji tego nur-

6 Por. A. Saj, Fotografia artystyczna we Wrocławiu, „Quart. 
Kwartalnik Instytutu Historii Sztuki Uniwersytetu Wrocławskiego” 
2021, nr 4.

7 Made in Photo, katalog wystaw w galerii Foto-Gen, OKiS, 
Wrocław 2018.

Harasym, Jan Bortkiewicz, Zdzisław Dados, Jacek Lalak, 
Adam Lesisz or Jerzy Wiklendt and by the slightly “younger” 
Tomasz Kizny, Marek Maruszak, Janusz P. Musiał and Rafał 
Warzecha.

Of course, it is impossible to list here all the names of 
the active members of ZPAF, whose works are presented 
at the jubilee exhibition. To help clarify and classify the 
similar attitudes that are noticeable in this community let 
us explore the following set of dominant and discernible 
trends in the Lower Silesian art of photography. These are6:
•	 A photographic trend – represented mainly by female 

artists – whose themes, to a certain extent, allude 
to feminism; usually, these artworks either express 
a woman’s point of view on current problems of life or 
address general cultural issues of the contemporary 
world. Natalia LL promotes this trend with her work but 
similar themes appear in the artworks by many gradu-
ates of the Wrocław Academy of Art and Design, as evi-
denced by some exhibitions of their photographs in the 
Made in Photo7 series. Among the various methods of 
photographic imaging, such artists as Barbara Górniak, 
Daria Ilow, Katarzyna Karczmarz, Ewa Martyniszyn, 
Dorota Sitnik or Iwona Wojtycza-Fronckiewicz have al-
ready developed their own themes with a clear “style”.

•	 A photographic trend with an “extended” field, i.e. pro-
jects that start with the photographic medium and 
are enriched by the spatial dimension and by objects. 
These include objects and so-called installations that 
combine images, films and artistic actions. The leader 
of this type of artwork is undoubtedly A. Dudek-Dürer, 
but this approach is characteristic of graduates of pho-
tography at the Academy of Art and Design in Wrocław, 
such as, for example, previously mentioned artists that 
represent studios run by A.P. Bator and Cz. Chwisz- 
czuk. This trend could also include the works of Janusz 
P. Musiał or Jacek Lalak and Michał Pietrzak.

•	 A trend of staged photography, i.e. artworks that mys-
tify and “project” images of reality. This trend includes 
works that combine multicultural motifs; they use 
sacred themes, but also present specific vernacu-
lar content or reveal a fascination with other cultures. 
There are also transformations of the recorded reality 
by means of new techniques of photo processing and 
exposure. Within this trend are also artworks of many 
contemporary authors that use computer instruments. 
The main pieces that represent this trend include the 
works produced by Piotr Komorowski and his studio at 
the Academy of Art and Design in Wrocław as well as 
his students. This type of photography is also pursued 
by Czesław Chwiszczuk, Marek Bułaj, Tomasz Fronck-
iewicz, Daria Ilow, Roman Hlawacz, Krzysztof Kowal-
ski, Marek Maruszak, Michał Pietrzak, Andrzej Rutyna, 
Waldemar Zieliński or Marek Szyryk, who stages nature 
photographs.

6 Cf. A. Saj, Artistic Photography in Wrocław, „Quart. Quarterly of 
the Institute of Art History of the University of Wrocław” 2021, 
No. 4.

7 Made in Photo, catalog of exhibitions at the Foto-Gen Culture 
and Art Centre in Wroclaw, Wrocław 2018.
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tu zaliczyć można prace Piotra Komorowskiego wraz 
z jego pracownią we wrocławskiej ASP i jego uczniami. 
Taką fotografię uprawiają także Czesław Chwiszczuk, 
Marek Bułaj, Tomasz Fronckiewicz, Daria Ilow, Roman 
Hlawacz, Krzysztof Kowalski, Marek Maruszak, Michał 
Pietrzak, Andrzej Rutyna, Waldemar Zieliński czy insce-
nizujący zdjęcia natury Marek Szyryk.

•	 Nurt twórczości fotogenicznej; ciągle obecny, nawiązu-
jący do stylistyki wypracowanej w kręgu tzw. „szkoły 
jeleniogórskiej”. To wyraźnie subiektywny dokument fo-
tograficzny o odniesieniach poetyckich bądź mistycz-
nych. Kilku znaczących twórców tej opcji już odeszło 
z tego foto-świata, jednak nadal utrzymują z nim więź 
tacy autorzy, jak: Nina Hobgarska, Sławoj Dubiel, Maciej 
Hniatuk, Tomasz Mielech, Janusz Moniatowicz, Andrzej 
Ślusarczyk, Marek Liksztet oraz eksploatujący swoje 
odrębne tematy Waldemar Grzelak.

•	 Nurt fotografii miejskiej; to „czysty” dokument zwy-
kle oparty na zasadzie tzw. „decydującego momentu”, 
powstający w efekcie rejestrowania ulotnych zdarzeń 
ze społecznej, miejskiej przestrzeni, nasycony treścia-
mi socjologicznymi i obyczajową specyfiką różnych 
miejsc; tu pojawiają się także zdjęcia grup subkulturo-
wych oraz sytuacji z podtekstami humorystycznymi. 
Jednym z patronów tej opcji okazał się Z. Harasym, 
wcześniej znany z prac utrzymanych w duchu postkon-
ceptualnych „inscenizacji”. W tej opcji swoją twórczość 
rozwijają wciąż tacy autorzy, jak: Maciej Stawiński, 
Stanisław Kulawiak, Ryszard Kopczyński, Krzysztof Saj, 
Mateusz Palka, Sławomir Mielnik.
Obok wymienionych tendencji – w umownym zakresie 

porządkujących (objaśniających) spektrum zróżnicowanej 
twórczości członków ZPAF – trzeba z pewnością zauwa-
żyć obecność indywidualnych postaw, które trudno wpisać 
w wyróżnione tu opcje twórczości. Taką postawę prezentu-
je chociażby Wacław Ropiecki, którego „totalny” dokumen-
tacyjny cykl pt. Podróżująca Galeria – Więcej światła wraz 
ze słownymi komentarzami wnoszą do zbiorowości lokal-
nych dokonań odmienną jakość. Niewątpliwie również dzia-
łalność artystyczna A. Dudka-Dürera nie mieści się ściśle 
w wyróżnionych opcjach zbiorowych postaw, choć może 
być usytuowana w ramach tzw. fotografii „rozszerzonej”. 
Owo „rozszerzenie” oznacza przede wszystkim łączenie 
praktyki fotograficznej z twórczością manualną-plastycz-
ną. Taką specyficznością i odrębnością stylistyczną cha-
rakteryzują się właśnie prace Natalii LL – wiodącej artystki 
nie tylko w warunkach lokalnych, ale niezwykle cenionej 
w skali kraju i poza naszymi granicami. Ukoronowaniem 
uznania dla rangi twórczości Natalii LL było przyznanie jej 
doktoratu h.c. wrocławskiej Akademii Sztuk Pięknych.

I to byłoby tyle objaśniania w twórczości niepoddającej 
się prostemu wyjaśnieniu.

•	 A trend of photogenic art; it is still present and evokes the 
style developed by the so-called “Jelenia Góra school”. 
It is a clearly subjective photographic document with 
poetic or mystical references. Several prominent crea-
tors that pursued this trend have already left this photo 
world, but it is still continued by such authors as Nina 
Hobgarska, Sławoj Dubiel, Maciej Hniatuk, Tomasz Mi-
elech, Janusz Moniatowicz, Andrzej Ślusarczyk, Marek 
Liksztet and Waldemar Grzelak, who explores his own 
themes.

•	 A trend of urban photography; this “pure” documentary 
photography is usually based on the principle of the 
so-called “decisive moment”, which is created while re-
cording fleeting events from the social and urban space, 
and which is saturated with sociological content and 
customs-related specificity of various places; this in-
cludes photos of subcultural groups and situations with 
humorous overtones. One of the leading representatives 
of this trend turned out to be Z. Harasym, who has been 
known for his artistic work in the spirit of post-con-
ceptual “staging”. This trend also continues to be fol-
lowed by authors, such as Maciej Stawiński, Stanisław 
Kulawiak, Ryszard Kopczyński, Krzysztof Saj, Mateusz 
Palka, Sławomir Mielnik.
It should be underlined that in addition to the afore-

mentioned trends – which are intended to formally clas-
sify (clarify) the spectrum of diverse artistic work by ZPAF 
members – there are also individual artistic attitudes, 
which are difficult to assign to any of the artistic catego-
ries outlined above. One such case includes the work by 
Wacław Ropiecki, whose “total” documentary series en-
titled Traveling Gallery – More Light accompanied by his 
written commentary introduces a different quality to the 
local artistic community. Undoubtedly, the artwork of A. 
Dudek-Dürer also does not quite match the identified types 
of collective artistic attitudes, but it does fall within the so-
called “extended” photography. This “extension” primarily 
means the combination of photography with manual arts. 
Such features as well as a distinctive style appear in the 
works of Natalia LL, who is a leading artist not only locally 
but is highly respected on the national level and abroad. 
The crowning achievement of the recognition for Natalia 
LL’s artwork was the title of Doctor Honoris Causa awarded 
to her by the Wrocław Academy of Art and Design.

And that roughly sums up the explanation of work that 
cannot be simply explained.
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↓
what times do we live in?
We live in a time of unprecedented technological develop-
ment coupled with the destruction of what are considered 
spiritual and intellectual values. The intellectual and the 
artist, who is acquainted with the literature and the tra-
dition of visual arts, have been replaced by the so-called 
celebrities. Corporate ideas have infiltrated many fields, 
including the management of art schools. In this postmod-
ern melting pot, what matters is financially important in-
formation, because this information, not ideas or values, is 
the building block of the new technological world, in which 
the colonization of Mars is, for the time being, only a dream, 
resembling the story by Jules Verne From the Earth to the 
Moon, which I read around 1970. Based on my cursory 
analysis of the sociological type, I concluded that Jean 
Baudrillard was right when he prophesied an increase in 
virtuality and the fading of reality, which he first observed 
in the USA in the 80s. On the one hand, digital and VR tech-
niques are continuously developed, and on the other hand, 
photography has seen a return to analog, or so-called al-
ternative techniques, and there has been a renewed inter-
est in painting, which is still an important component of the 
visual arts.

↓ 
w jakich czasach żyjemy?
Żyjemy w czasach niesłychanego rozwoju technologicz-
nego, ale jednocześnie niwelowania wartości uznawanych 
za duchowe i intelektualne. Inteligent, artysta znający 
literaturę i tradycję sztuk plastycznych ustąpili miejsca 
tzw. celebrytom. Myślenie korporacyjne przeszło do wielu 
dziedzin, m.in. do zarządzania uczelniami artystycznymi. 
W tym ponowoczesnym tyglu liczy się dotarcie do infor-
macji istotnej finansowo, gdyż na niej, a nie na ideach czy 
wartościach, budowany jest nowy technologiczny świat, 
w którym kolonizacja Marsa jest na razie wyobrażeniem, 
jak z opowiadania Juliusza Verne Podróż na Księżyc, które 
czytałem około 1970 roku. Na podstawie mojej pobieżnej 
analizy typu socjologicznego doszedłem do wniosku, że 
rację miał Jean Baudrillard, który prorokował zwiększenie 
wirtualności i zanikanie realności, co najszybciej obserwo-
wał w USA w latach 80. Z jednej strony rozwijane są tech-
niki cyfrowe i VR, a z drugiej nastąpił w fotografii powrót 
do technik analogowych, tzw. alternatywnych, i ponowny 
rozwój malarstwa, które nadal jest ważnym składnikiem 
sztuk wizualnych. 

↓
czym była i czym jest estetyka błędu? 
Powstała ona wraz z narodzinami fotografii i opiera się na 
świadomym przekraczaniu poprawności technicznej zdjęć 
oraz zaakceptowaniu i wykorzystywania błędów w koncep-
cji fotografii kreacyjnej, ale tylko takiej, w której zaskaku-
jąca forma wyłamuje się z przyjętej normatywnej estetyki. 
Ponadto zawiera ona istotne problemy artystyczne bądź 
filozoficzne z opcją połączenia wszystkich aspektów po-
wstałych na gruncie przemian określanych jako moderni-
styczne i awangardowe. 

o tZw. estetyce 
BłęDu  
w FotograFii 
 

k r Z ys Z t o F  j ur e ck i

on the so-caLLeD 
error aesthetics 
in PhotograPhy
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W fotografii analogowej można było przetwarzać lub 
zniszczyć negatyw służący do kopiowania odbitki (Ubac, Wit-
kacy, Man Ray) albo zmieniać jego wyraz poprzez retusz lub 
drapanie. Można było także używać różnych technik fotokola-
żowych lub fotomontażowych lub stosować technikę fotogra-
mu (Man Ray, László Moholy-Nagy) i jego odmiany lumino-
gramu do prac abstrakcyjnych. Stosowano także wielokrotną 
ekspozycję lub naświetlanie poruszających się odpowiednio 
postaci (futuryzm), także z wykorzystaniem kilku negatywów 
(Karol Hiller). Obecnie modne stało się nie tylko barwienie czy 
malowanie zdjęć, które popularne było już w czasach dage-
rotypii czy w latach 80. XX wieku, ale także zdobienie ich np. 
nićmi tak, żeby nadać im niepowtarzalny manualny akcent. 
Kolekcjonerzy i muzea wciąż poszukują, jak w czasach Walte-
ra Benjamina, prac unikatowych – „unicum”.

Estetykę błędu można klasyfikować ze względu na za-
biegi i efekty zastosowane na negatywie, a także na pozy-
tywie, bądź są z pogranicza rysunkowego lub graficznego 
wynikającego z zastosowania metody kolażu (fotokolaż) 
lub odręcznych zapisów, ale te ostatnie zabiegi są rzadkie, 
będące rodzajem prywatnego notatnika. 

↓
1. Fotografia modernistyczna z kręgu dadaizmu i surrealizmu

hannah höch
Cut with the Kitchen Knife Dada Through the Last Weimar 
Beer-Belly Cultural Epoch of Germany, 1919–1920, collage, 
mixed media, Nationalgalerie, Staatliche Museen, Berlin

Praca, składająca się z czterech pól obrazowych, uka-
zuje świat jako chaos powstały po pierwszej wojnie świa-
towej z czasu Republiki Weimarskiej będącego okresem 
przejściowym, w którym rywalizowały różne siły politycz-
ne: anarchizm, komunizm i faszyzm. Hannah Höch akcen-
tuje aspekty świata dadaistów, ich postawy, a ośmiesza 
polityków, w tym ostatniego cesarza Niemiec Wilhelma II 
Hohenzollerna. Zwraca też uwagę na emancypację kobiet. 
Fotokolaż wykonany został w bardzo dużym formacie. Wy-
rasta z ogólnych zasad malarstwa kubistycznego i futu-
rystycznego, ale przede wszystkim z przemian dadaizmu 
berlińskiego, który miał swoje komunistyczne oblicze, co 
poświadczają w lewym dolnym rogu głowy: Włodzimierza 
Lenina i Karla Radka – jednego z czołowych komunistów 
w Niemczech. Ciekawą i wieloaspektową analizę tej wybit-
nej pracy przeprowadziła Karen Barber w tekście Cut with 
the Kitchen Knife Dada Through the Last Weimar Beer-
-Belly Cultural Epoch of Germany1.

1 K. Barber, Cut with the Kitchen Knife Dada Through the Last 
Weimar Beer-Belly Cultural Epoch of Germany, https://www.
khanacademy.org/humanities/art-1010/dada-and-surrealism/
dada2/a/hannah-hoch-cut-with-the-kitchen-knife-dada-
through-the-last-weimar-beer-belly-cultural-epoch-of-germany 
[data dostępu 01.06.22].

↓
what was error aesthetics and what is it today?
It was created when photography was born and it is based 
on the photographer’s conscious decision to overstep the 
bounds of technical correctness of photographs and accept 
and make use of errors in the concept of creative photog-
raphy, but only if an unexpected form emerges out of the 
adopted normative aesthetics. In addition, it includes im-
portant artistic or philosophical problems and can combine 
all aspects that emerged from the so-called modernist and 
avant-garde transformations.

In analog photography, one could process or destroy 
the negative used to make prints (Ubac, Witkacy, Man Ray) 
or change its expression by retouching or scratching it. 
It was also possible to use various photo collage or pho-
tomontage techniques or the photogram technique (Man 
Ray, László Moholy-Nagy) and its luminogram variations 
for abstract works. Other approaches included multiple 
exposure or long exposure of people in motion (futurism), 
also using several negatives (Karol Hiller). Currently, it has 
become fashionable not only to dye or paint photos, which 
was already popular in the era of the daguerreotype or in 
the 1980s, but also to decorate them, for example, with 
threads so as to give them a unique hand-crafted accent. 
Just as in the times of Walter Benjamin, collectors and mu-
seums are still looking for unique works – “unica”.

Error aesthetics can be categorized according to the 
treatments and effects that are applied to the negative or 
positive image, or border on drawings or graphics produced 
using the collage technique (photo collage) or handwritten 
notes, but the latter treatments are rare and serve as a kind 
of private notebook.

↓
1. Modernist photography rooted in Dadaism and surrealism

hannah höch
Cut with the Kitchen Knife Dada Through the Last Weimar 
Beer-Belly Cultural Epoch of Germany, 1919–1920, collage, 
mixed media, Nationalgalerie, Staatliche Museen, Berlin

The artwork, divided into four quadrants, portrays the 
world as chaos created after the First World War during the 
Weimar Republic, which was a transitional period with var-
ious competing political forces: anarchism, communism 
and fascism. Hannah Höch accentuates selected aspects 
of the Dadaist world and their attitudes while ridiculing 
politicians, including the last German Emperor William II. 
She also draws attention to the emancipation of women. 
The scale of the photomontage is very large. It grew out of 



1918the general principles of cubist and futuristic painting, but 
above all from the transformations of Berlin Dada, which 
had a communist side, as evidenced in the bottom left cor-
ner by the heads of Vladimir Lenin and Karl Radek – one 
of the leading communists in Germany. An interesting and 
multifaceted analysis of this outstanding artwork was car-
ried out by Karen Barber in her article Cut with the Kitchen 
Knife Dada Through the Last Weimar Beer-Belly Cultural 
Epoch of Germany1.

Dora Maar
29 rue d’Astorg, ca. 1936, Collection Centre Pompidou, Paris. 
Musée national d’art moderne Centre de création indus-
trielle, Photo © Centre Pompidou, MNAM-CCI

The artist was a member of the surrealist movement 
and the mistress of Pablo Picasso, who, like the mythical 
Minotaur, devoured his victims. In terms of her creative 
development, she benefited much from her acquaintance 
with poets such as Paul Eluard and photographers Bras-
saï and Man Ray. In her photo collage 29 rue d’Astorg she 
showed, among other things, the problems of the begin-
ning of art with respect to her relationship with Picasso. 
A woman/sculpture sits unsteadily on an unstable stool 
pointing at her stomach with her right hand, probably to 
emphasize her femininity. What draws attention is the dis-
torted perspective, as if from a dream, which also appears 
in her other artworks. The depicted figure formally refers 
to sculptures from around 3000 BC from the Cyclades. The 
head of the woman is replaced by the shape of a pillar re-
sembling the head of a bird. The combination of anthropo-
morphic and animal forms is known from art depicting the 
gods of ancient Egypt. Maar used this to give the woman 

1 K. Barber, Cut with the Kitchen Knife Dada Through the Last 
Weimar Beer-Belly Cultural Epoch of Germany, https://www.
khanacademy.org/humanities/art-1010/dada-and-surrealism/
dada2/a/hannah-hoch-cut-with-the-kitchen-knife-dada-
through-the-last-weimar-beer-belly-cultural-epoch-of-germany 
[accessed 01.06.22].

Dora Maar
29 rue d’Astorg, ok. 1936, Collection Centre Pompidou, Pa-
ris. Musée national d’art moderne Centre de création indu-
strielle, Photo © Centre Pompidou, MNAM-CCI

Artystka była uczestniczką ruchu surrealistycznego, ko-
chanką Pabla Picassa, który niczym mityczny Minotaur poże-
rał swe ofiary. Wiele w sensie rozwoju twórczego skorzystała 
ze znajomości z poetami takimi, jak Paul Eluard i fotografowie: 
Brassaï i Man Ray. W fotokolażu 29 rue d’Astorg ukazała m.in. 
problematykę początku sztuki w nawiązaniu do swej relacji 
z Picassem. W kobiecie/rzeźbie chybotliwie siedzącej na nie-
stabilnym stołku prawą dłonią wskazuje na brzuch, w ten 
sposób podkreślając zapewne swą kobiecość. Zwraca uwagę 
zaburzenie perspektywy, jak ze snu, powtarzające się także 
w innych jej pracach. Ukazana postać formalnie nawiązuje do 
rzeźb z ok. 3000 lat p.n.e. z Cyklad. Głowę kobiety zastępu-
je kształt jakby filara przypominającego głowę ptaka. Połą-
czenie form antropomorficznych ze zwierzęcymi znane jest 
ze sztuki przedstawiającej bogów starożytnego Egiptu. Maar 
w ten sposób nadała jej element boskości i pierwotnej zwie-
rzęcości. Postać kobiety jawi się jako wielka, co z pewnością 
jest także próbą jej uwznioślenia w trudnych relacjach, jakie 
miała z Picassem. W tym przedstawieniu jest także ledwie 
dostrzegalna drugoplanowa męska postać jakby zupełnie 
nieistotna, co było pragnieniem wspaniałej artystki uzależ-
nionej jednak od charyzmatycznego Picassa.

janusz Maria Brzeski
Sielanka XX wieku, z cyklu Narodziny robota, 1933, fotoko-
laż, Muzeum Sztuki w Łodzi

Cykl Narodziny robota uświadamia, że można w jednej 
wypowiedzi balansować między zagrożeniem wojną, nad-
miernym uprzemysłowieniem i jego skutkami a ironią, po-
nieważ mechanizacja pracy i jej robotyzacja w Polsce na 
początku lat 30., w przeciwieństwie do Stanów Zjednoczo-
nych, była tylko fantasmagorią. Ale w tej pracy nic kompo-
zycyjnie nie pasuje do siebie. Na pierwszy rzut oka składa 
się ona z przypadkowych elementów i detali, ale to tylko 
pozór. Grający na trąbce pionier oczywiście jest aluzją do 
słynnego zdjęcia Aleksandra Rodczenki. Zdumienie może 
wywołać walący się wieżowiec czy wielki cień głowy ze 
sterowcem. Na niej ukazane zostały kobieta z dziewczyn-
ką w mieszczańskich strojach przerażone rozpadającym 
się światem, w którym zwycięzcą może być tylko komu-
nizm. Cały ten cykl posiada zaskakujące układy kompozy-
cyjne i spięcia międzyobrazowe oraz asocjacje wynikające 
z zastosowania efektów znanych z fotografii konstruk-
tywistycznej i fotokolażu dadaistycznego, możne nawet 
z wspomnianego już Rodczenki i jego cyklu O tym.

Dora Maar, 29 rue d’Astorg, 
ok. 1936, collage, mixed media, 
29,4 × 24,4 cm, Collection Centre 
Pompidou, Paris, Musée national 
d’art moderne – Centre de création 
industrielle, Dist. RMN Grand 
Palais / image © Centre Pompidou, 
MNAM-CCI / BE & W, za zgo-
dą i dzięki uprzejmości Centre 
Pompidou

Dora Maar, 29 rue d’Astorg, 
ca. 1936, collage, mixed media, 
29,4 × 24,4 cm, Collection Centre 
Pompidou, Paris, Musée national 
d’art moderne – Centre de créa-
tion industrielle, Dist. RMN Grand 
Palais / image © Centre Pompidou, 
MNAM-CCI / BE & W, reproduced 
by permission and courtesy of 
Centre Pompidou



19 ↓
2. czasy współczesne

Zdzisław Beksiński
Nóż, 1958/1959, fotokolaż, płyta pilśniowa, napis, Muzeum 
Narodowe we Wrocławiu

Artysta kwestionował wszystkie możliwe sposoby wy-
powiedzi w fotografii klasycznej, którą rozwijał ZPAF, od 
estetyki piktorialnej, poprzez tradycyjny portret do nowo-
czesnego reportażu. Swoją koncepcję oparł na zestawach 
stworzonych, jak narracja filmowa z kręgu konstruktywi-
zmu, ale o asocjacjach surrealistycznych. Idea montażu 
polega tu na relacjach między beznamiętną twarzą męż-
czyzny (reprodukcja), obiektywnym, ukazanym w centrum 
jako dominanta, kuchennym nożem (zdjęcie autora) a re-
produkcją z pisma pornograficznego, które było oczywiście 
zakazane w Polsce. Jest to idea jak z filmu Pies andalu-
zyjski (1929), w którym mężczyzna przecina oko kobiety. 
Wykorzystanie reprodukcji było niemożliwe w ówczesnej 
koncepcji fotografii artystycznej. Incydentalnie pojawiało 
się w fotografii surrealistów francuskich w latach 20. i 30., 
a w latach 60. stało się składnikiem postawy pop-artystów 
i konceptualistów.

stanisław j. woś
Bez tytułu, 1998, fotografia, zabiegi manualne, kolaż, Mu-
zeum Sztuki w Łodzi, MS/SN/F/2780

Praca wykorzystuje wielokrotnie naświetlanie, tono-
wanie odbitki oraz manualne interwencje w czasie wywo-
ływania pozytywu, dodajmy niepowtarzalne, a na koniec 
wklejanie w centrum paska złota jako aktu końcowego. 
Artysta niczym demiurg walczył z materią fotograficzną, 
znany był z długiego i wielokrotnego naświetlania nega-
tywu, np. podczas chodzenia wokół drzewa. Udowodnił, że 

the qualities of divinity and primordial animality. The figure 
of the woman appears large, which is certainly also an at-
tempt to elevate her in the difficult relationship she had 
with Picasso. This depiction also shows a barely percep-
tible secondary male figure as if he was completely irrel-
evant, which was the desire of this great artist who was 
nevertheless dependent on the charismatic Picasso.

janusz Maria Brzeski
Pastoral life in the Twentieth Century, from the series en-
titled The Birth of a Robot, 1933, photo collage, Museum of 
Art in Łódź

The series entitled The Birth of a Robot makes us real-
ize that a single statement can be like balancing between 
the threat of war, excessive industrialization and its conse-
quences, and irony, because the mechanization of work and 
its robotization in Poland in the early 1930s, unlike in the 
United States, was only a phantasmagoria. But in this art-
work, nothing fits together in terms of composition. At first 
glance, it consists of random elements and details, but this 
is only an impression. The trumpet-playing pioneer, natu-
rally, is an allusion to the famous photo of Alexander Rod-
chenko. What could cause astonishment is the collapsing 
skyscraper or the large shadow of a head with an airship. 
It shows a woman with a girl in bourgeois costumes terri-
fied of a crumbling world in which only communism can be 
the winner. The whole series has surprising compositions 
and tensions between images as well as associations re-
sulting from the use of effects known from constructivist 
photography and Dadaist photo collage, perhaps even from 
the already mentioned Rodchenko and his series entitled 
About This.

Zdzisław Beksiński, Nóż, 
1958/1959, fotokolaż, płyta pil-
śniowa, papier, farba, 54 × 82 cm, 
ze zbiorów Muzeum Historycznego 
w Sanoku, w kolekcji Muzeum Na-
rodowego we Wrocławiu, za zgodą 
i dzięki uprzejmości Muzeum 
Historycznego w Sanoku

Zdzisław Beksiński, Knife, 
1958/1959, photo collage, fiber-
board, paper, paint, 54 × 82 cm, 
from the collection of the Historical 
Museum in Sanok, in the collec-
tion of the National Museum in 
Wroclaw, reproduced by permis-
sion and courtesy of the Historical 
Museum in Sanok
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materia fotograficzna jest strukturą alchemiczną, z której 
można wydobyć właściwą jej duchową formę boską, w jego 
przesłaniu chrześcijańską. Artysta korzystał z tradycji ry-
sunkowej i graficznej, potrafiąc jak nikt inny w tym czasie 
wejść w dialog w każdą formą natury, zacierając granicę 
między fotografem a fotografowanym obiektem. Wizja Wo-
sia, przypominająca „postawę graficzną” Czecha Vladimíra 
Židlickiego oraz metodę fotosyntezy Krzysztofa Pruszkow-
skiego, ukazuje tajemnicę przyrody, w której zawarta może 
być zarówno erotyka, jak i boskość, a celem jest ujawnienie 
jej niematerialności, w której czasami pojawiał się krzyż. 

andrzej różycki
Cykl Fotoandrzejozofia, 2010, fotografia, papier, fotokolaż

W zasadzie cała twórczość fotograficzna Różyckiego 
opierała się na „estetyce błędu”, podobnie jak grupy Zero 
61 czy potem Łodzi Kaliskiej. Zwracam uwagę na cykl Fo-
toandrzejowozofia, składający się z kilkunastu prac, w któ-
rym wykorzystał pozostałości po zdjęciach z archiwum 
Zofii Rydet i połączył je z własnymi odrzutami pofoto-
graficzymi. Zawsze fragmenty prac Rydet eksponował na 
pierwszym planie. Są one rodzajem współpracy duchowej, 
formą „pisma automatycznego”, ale bardziej na zasadzie 
przesłania chrześcijańskiego niż stricte surrealistyczne-
go. Fragmenty należące do spuścizny Rydet są delikatnie 
podklejone i w każdej chwili mogą powrócić do stanu pier-
wotnego. Myślenie i praktyka artystyczna Różyckiego nie 
są zatem dominujące i zawłaszczające w sposób moderni-
styczny czy pasożytujący w relacji postmodernistycznej. 
Są próbą dialogu i poszukiwania kontaktu z duchowością 
gliwickiej artystki. W ten sposób Różycki działał w para-
dygmacie sztuki dawnej, która poszukiwała kontaktu z in-
nymi zmarłymi. Wszystkie te rozczłonkowane i najczęściej 
chaotyczne fragmenty życia i sztuki zostały połączone 
w różnorodny sposób. Są to prace o strukturze dadaistycz-
nej, ale także nawiązujące do obrazowania klasycystycz-
nego. Czasami dominuje w nich wątek Rydet lub Różyc-
kiego, ale niekiedy występuje równowaga, która chyba jest 
najbardziej oczekiwanym stanem, także emocjonalnym. 

Magdalena hueckel
Cykl Autoportrety obsesyjne, 2006

Jej twórczość fotograficzna skierowana była w stronę 
interwencji w negatyw, wykorzystując jego drapanie (cykl 
Rem, seria Primavera, 2016) bądź składanie pod powięk-
szalnikiem dwóch negatywów w cyklu Autoportrety ob-
sesyjne. Widzimy tu m.in. bezwładnie opadającą rękę, jak 
z obrazu Davida Śmierć Marata czy z fotografii Andresa 
Serrano (cykl Kostnica). Prace prezentowane są na wysta-
wach w formie „płynnej” i zmiennej instalacji, składającej 
się z kilkudziesięciu niewielkich prac. Atakują widza „estety-
ką choroby”, tonem żałobnym, ale i profetycznym. Artystkę 
interesuje, jak w religiach animistycznych w Afryce, przewi-
dywanie przyszłości także za pomocą sztuki, która jest ro-
dzajem magicznego znaku mogącego wskazać przyszłość. 
Cykl obrazuje niezmiernie interesujące połączenie dwóch 
form życia biologicznego: ludzkiego i roślinnego w postaci 
połączonych negatywów. Powstał zaskakujący efekt, konty-
nuowany niedawno w cyklu kolaży In my garden, o znacze-
niu manierystycznym i melancholijnym zarazem.

↓
2. Modern times

Zdzisław Beksiński
Knife, 1958/1959, photo collage, fiberboard, inscription, Na-
tional Museum in Wrocław

The artist questioned all possible methods of expression 
in classical photography, which ZPAF was developing, from 
pictorial aesthetics to traditional portraits to modern report-
ing. He based his concept on created sets, such as narrative 
films from the constructivism movement, but with surreal 
associations. The idea of the montage, in this case, consists 
of the relationship between the dispassionate face of a man 
(reproduction), an objective kitchen knife shown in the cent-
er as a dominant (author’s photo), and a reproduction from 
a pornographic magazine, which was, of course, banned in 
Poland. This idea is like the film The Andalusian Dog (1929), 
in which a man cuts through a woman’s eye. The use of re-
productions was impossible according to the concept of ar-
tistic photography at that time. Occasionally, they appeared 
in the photography of French surrealists in the 1920s and 
1930s, and in the 1960s they became a component of the 
attitude of pop artists and conceptualists.

stanisław j. woś
Untitled, 1998, photography, manual treatments, collage, 
Museum of Art in Łódź, MS/SN/F/2780

The artwork uses multiple exposure, toning and unique 
manual interventions during the development of the posi-
tive, which is finalized by pasting a gold strip in the center 
as the final act. The artist, like a demiurge, fought with the 
photographic matter, he was known for long and repeated 
exposure of the negative, e.g. while walking around a tree. He 
proved that photographic matter is an alchemical structure 

Andrzej Różycki, 
Fotoandrzejozofia series,  
2010, photography, paper,  
photo collage, 100 × 70 cm, from 
the collection of Karol Jóźwiak / 
Photosophical Archive

Andrzej Różycki, cykl 
Fotoandrzejozofia, 2010, 
fotografia, papier, fotokolaż, 
100 × 70 cm, z kolekcji 
Karola Jóźwiaka / Archiwum 
Fotozoficzne 



21 Magdalena samborska
Rozkoszmary I, II, III, 2022, montaż cyfrowy

Feministka Magdalena Samborska w ważnych cyklach: 
Kościec tożsamości i Płeć domniemana (2018) zaakcen-
towała opresyjność ponowoczesnej kultury, a także, jak 
napisała: „fantasmagoryczną płeć ani męską, ani kobiecą, 
zagadkę tożsamości lub autoerotyczne zabawy”2. Jej po-
stawa jest konsekwentna i radykalna, ale także badaw-
cza w sensie rozwoju nowych form sztuki wywodzącej się 
z tradycji neoawangardowej. Jeśli przyjrzymy się trzem 
pracom pt. Rozkoszmary, to zaskakuje ich konsekwencja 
w sensie kontynuacji doświadczeń rozwijanych od cyklu 
Kościec tożsamości. W tekście pt. Twórczość w czasie za-
grożenia wojną do katalogu wystawy Cyberfoto napisa-
łem: „Tym razem w konsekwentnych trzech zgeometryzo-
wanych portretach pokazała wizje od seksualnej rozkoszy 
do koszmaru, które fragmentarycznie mogą być piękne, ale 
też odpychające czy odrażające, w zależności od tego, na 
którym fragmencie skoncentrujemy swe spostrzeganie”3. 
Nasza fizjologia wzroku gubi się, nie wiemy, co w istocie 
oglądamy. Mamy do czynienia z nowym rodzajem figur 
niemożliwych, co jest ciągłym wyzwaniem artystycznym, 
także po uznanych doświadczeniach m.in. Salvadora Dali 
z zakresu malarstwa i grafiki.

iwona germanek
Pejzaże imaginalne, 2020, fotografia analogowa, wydruk 
pigmentowy, kolaż

Artystka należy do najnowszej generacji twórców, któ-
rzy bardzo sprawnie posługują się różnymi, teoretycznie 
odmiennymi, środkami wyrazu (inscenizacja, pejzaż, foto-
grafia rodzinna z archiwum), w tym tzw. technikami alter-

2 M. Samborska, Fotografia/Photography, https://sites.google.com/
site/samborskasamborska/home/pielesze, [data 13.09.20].

3 K. Jurecki, Twórczość w czasie zagrożenia wojną, [w:] Cyberfoto 
2022. XXV Międzynarodowy Konkurs Cyfrowej Fotokreakcji, [kat. 
wyst.], ROK, Częstochowa 2022, strony nienumerowane.

from which one can extract its proper spiritual divine form, 
in this case, a Christian one. The artist used traditional 
drawing and graphics and could, like no one else at that 
time, engage in a dialogue with any form of nature, blurring 
the borderline between the photographer and the object of 
photography. Woś’s vision, which is similar to the “graphi-
cal approach” of the Czech artist Vladimír Židlicki and the 
photosynthesis method by Krzysztof Pruszkowski, shows 
the mystery of nature, which can contain both eroticism 
and divinity, and the goal is to reveal its immateriality, in 
which a cross sometimes appeared.

andrzej różycki
Photoandrzejozofia series, 2010, photography, paper, photo 
collage

In fact, Różycki’s entire photographic work was based on 
the “aesthetics of error”, just like the Zero 61 group or later 
Łódź Kaliska. I would like to emphasize the Fotoandrzejo-
zofia series, consisting of several works, in which he used 
the remains of photographs from Zofia Rydet’s archive and 
combined them with his own post-photographic outtakes. 
Fragments of Rydet’s photos were always displayed in the 
foreground. They are a kind of spiritual cooperation, a form 
of “automatic writing”, but based on a Christian message 
rather than a strictly surreal one. Fragments from Rydet’s 
legacy are gently glued and can immediately return to their 
original form. Thus, Różycki’s thinking and artistic practice 
do not dominate or seize in a modernist or parasitic manner 
in the postmodern relationship. They are an attempt to strike 
a dialogue and search for contact with the spirituality of the 
artist from Gliwice. In this manner, Różycki operated within 
the paradigm of ancient art, which sought to contact other 
deceased people. All these fragmented and most often cha-
otic fragments of life and art have been connected in a variety 
of ways. These works have a Dadaist structure, but also refer 
to classicist imaging. Sometimes they are dominated by the 
story of Rydet or Różycki, but other times there is a balance, 
which is probably the most expected state, also emotionally.

Magdalena hueckel
Obsessive Self-Portraits series, 2006

Her photographic work was focused on manipulating the 
negative, by scratching it (Rem series, Primavera series, 
2016) or stacking two negatives under the enlarger in the 
Obsessive Self-Portraits series. In it, we see e.g. a limp 
hand hanging down, as if from David’s painting entitled The 
Death of Marat or from the photographs of Andres Serra-
no (The Morgue series). At exhibitions, the works are pre-
sented in the form of a “liquid” and changing installation, 
consisting of several dozen small artworks. They attack the 
viewer with the “aesthetics of disease”, in a mournful but 
also prophetic tone. As in animistic religions in Africa, the 
artist is interested in predicting the future also by means 
of art, which is a kind of magical sign that can point to the 
future. The series illustrates an exceptionally interesting 
combination of two forms of biological life: humans and 
vegetation in the form of combined negatives. This created 
a surprising effect, which was recently continued in a se-
ries of collages entitled In My Garden that have a manner-
ist and melancholic meaning at the same time.

Magdalena Hueckel, 
Primavera, from the 
Rem series, 2016, col-
lage, gelatin-silver print 
on baryta paper from 
vintage botanical prints, 
16 × 16 cm, reproduced by 
permission and courtesy 
of the author

Magdalena Hueckel, 
Primavera, z cyklu Rem, 
2016, kolaż, odbitka 
żelatynowo-srebrowa 
na papierze barytowym 
z vintage druków bota-
nicznych, 16 × 16 cm, za 
zgodą i dzięki uprzejmo-
ści autorki 
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Magdalena samborska
Delightmares I, II, III, 2022, digital montage

In her important series entitled: The Skeleton of Iden-
tity and Presumed Gender (2018) feminist Magdalena 
Samborska emphasized the oppressiveness of postmodern 
culture, and, as she put it: “the phantasmagorical gender 
neither male nor female, the mystery of identity or auto-
erotic games”2. Her attitude is consistent and radical, but 
also exploratory in the sense of developing new forms of art 
derived from the neo-avant-garde tradition. If we look at 
three works entitled Delightmares, it is surprising that they 
are consistent in continuing the experiences developed since 
the Skeleton of Identity series. In the text entitled Creativ-
ity Under the Threat of War for the catalog of the Cyberfoto 
exhibition, I wrote: “This time, in three consistent geometric 
portraits, she showed visions that range from sexual delight 
to a nightmare and can be fragmentarily beautiful, but also 
disgusting or repulsive, depending on which fragment we fo-
cus our perception”.3 Our physiology of sight is confused, we 
do not know what we are actually looking at. We are dealing 
with a new kind of impossible figures, which is a constant 
artistic challenge, even after the recognized experiences of 
e.g. Salvador Dali in the field of painting and graphics.

iwona germanek
Imaginary Landscapes, 2020, analog photography, pigment 
printing, collage

The artist is from the latest generation of photographers 
who are proficient in various, theoretically different, means of 
expression (staged photography, landscapes, family portraits 
from her archives), including the so-called alternative tech-
niques, e.g. cyanotype. In every type of photography that she 
practices, the artist questions truthfulness and disturbs the 
traditional aesthetic expression, which is particularly difficult 
to obtain with the cyanotype technique that she uses to show 
the melancholy of nature in a very painterly fashion. About 
her work entitled Imaginary Landscapes, Germanek wrote: 
“In analog photography, I love the moment of surprise when 
light leaves traces on the film in places where it was not sup-
posed to, or in a completely unpredictable way. This happens 
most often when I use old cameras. I feel that they make 
photographs that are closer to the truth. The light on them 
seems to be less tame. Imaginary Landscapes is a series 
of images that were created by scanning those areas of the 
film that were marked by some error – transillumination, the 
end of the film roll, or dust that settled on the emulsion.4 This 
work, which is paradoxically beautiful in its aesthetic expres-
sion and is strongly rooted in the conceptual tradition, offers 
several puzzles, e.g. what is symbolized by the blue of the sky 
or by the rectangular form at the bottom of the photograph?

2 M. Samborska, Fotografia/Photography, https://sites.google.
com/site/samborskasamborska/home/pielesze, [accessed on 
13.09.20].

3 K. Jurecki, Craetive Work Under the Threat of War, IN: Cyberfoto 
2022. XXV International Contest of Digital Photocreation, 
[exhibition catalog], ROK, Częstochowa 2022, unnumbered pages.

4 I. Germanek, [statement], K. Jurecki, Unrelated Photography 
Contest, Ruda Śląska, Źródło phtography club, 2020, 04.10.2020, 
https://jureckifoto.blogspot.com/2020/10/konkurs-fotografii-
odklejonej-nowa-ruda.htm.

natywnymi, np. cyjanotypią. W każdym rodzaju uprawianej 
fotografii artystka kwestionuje prawdomówność, zakłóca 
tradycyjny wyraz estetyczny, co szczególnie trudno uzy-
skać w technice cyjanotypii, w której pokazała w sposób 
bardzo malarski melancholię natury. Na temat pracy Pej-
zaże imaginalne Germanek napisała: „W fotografii analo-
gowej uwielbiam moment zaskoczenia, gdy na kliszy świa-
tło pozostawia ślady w miejscach, gdzie go miało nie być, 
lub w sposób kompletnie nieprzewidywalny. Zdarza się to 
najczęściej wtedy, gdy używam starych aparatów. Mam 
wrażenie, że obrazy rejestrowane z ich udziałem są bliż-
sze prawdy. Światło na nich wydaje się być mniej ujarz-
mione. Pejzaże imaginalne to cykl obrazów, które powsta-
ły w wyniku skanowania tych miejsc na kliszy, które były 
naznaczone jakimś błędem – zaświetleniem, końcówką 
filmu, kurzem, który osiadł na emulsji”4. Ta paradoksalnie 
piękna w swym wyrazie estetycznym praca, mocno zanu-
rzona w tradycji konceptualnej, posiada kilka zagadek, np. 
co symbolizuje błękit nieba, a co prostokątna forma na dole 
fotografii? 

4 I. Germanek, [wypowiedź], K. Jurecki, Konkurs Fotografii 
odklejonej, Ruda Śląska, Klub fotograficzny Źródło, 2020, 
04.10.2020, https://jureckifoto.blogspot.com/2020/10/konkurs-
fotografii-odklejonej-nowa-ruda.htm.

Magdalena Samborska, 
Rozkoszmary I, 2022, montaż 
cyfrowy, 50 × 70 cm, za zgodą 
i dzięki uprzejmości autorki

Magdalena Samborska, 
Delightmares I, 2022, 
digital montage, 50 × 70 cm, 
reproduced by permission and 
courtesy of the author
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↓
what is error aesthetics today?
The problem with modern photography is depicted by the 
excess of correct or good photos and prints, their credibility 
because they exist only on the Internet.

Certainly, the use of error aesthetics allows you to de-
part from the popular clichés and correctness, which are so 
easy to achieve. It helps you to reveal your own message 
and, consequently, your artistic style.

In my broad interpretation, error aesthetics means de-
parting or even abandoning a three-dimensional perspec-
tive and the representation of reality in favor of manual 
treatments, some of which are of interest to me: photo-
collage, photomontage, scratching the negative, manual 
treatments in the darkroom, and alternative techniques 
(camera obscura, pigment techniques). Of course, there 
are many more artists whose works could be used for vari-
ous interpretations (Andrzej Pawłowski, Marek Piasecki, 
Andrzej Dudek-Dürer, Waldemar Jama, Witold Węgrzyn, 
Grzegorz Zygier, Sylwia Kowalczyk, or Krzysztof Ślachciak), 
but I have chosen those photographers whom I have been 
writing about in recent years, and whose images keep com-
ing back to me.

The aesthetics of error is, of course, a very important 
component of photography. It is worthwhile to reflect upon 
it and use its possibilities in various systems of art: post-
Dadaist-surrealist or, on the contrary, art related to Chris-
tianity or other philosophical systems. The philosophical 
key creates the meaning of the work and serves as the 
basis for its existence and, consequently, its survival for 
future generations.

↓
czym jest obecnie estetyka błędu?
Problem najnowszej fotografii ukazuje nadmiar popraw-
nych czy dobrych zdjęć i wydruków, ich wiarygodność, po-
nieważ istnieją tylko w przestrzeni Internetu. 

Na pewno korzystanie z estetyki błędu pozwala ode-
rwać się od obiegowej sztampy i poprawności, o które jak-
że łatwo. Pozwala ona na ujawnienie własnego przesłania, 
a w konsekwencji stylu artystycznego.

W mojej szerokiej interpretacji estetyka błędu jest odej-
ściem, a nawet rezygnacją z trójwymiarowej perspektywy 
i odwzorowania rzeczywistości na rzecz zabiegów manual-
nych, z których interesujące są dla mnie niektóre z nich: fo-
tokolaż, fotomontaż, drapanie negatywu, zabiegi manualne 
w ciemni, techniki alternatywne (camera obscura, techniki 
pigmentowe). Oczywiście artystów, których prace mogły-
by służyć do wielu interpretacji, jest zdecydowanie więcej 
(Andrzej Pawłowski, Marek Piasecki, Andrzej Dudek-Dürer, 
Waldemar Jama, Witold Węgrzyn, Grzegorz Zygier, Sylwia 
Kowalczyk, Krzysztof Ślachciak), ale wybrałem tych, o któ-
rych w ostatnich latach piszę, a ich obrazy ciągle do mnie 
powracają. 

Estetyka błędu jest oczywiście bardzo ważnym skład-
nikiem fotografii. Warto się nad nią zastanawiać i wyko-
rzystać jej możliwości w różnych systemach sztuki: post 
dadaistyczno-surrealistycznej czy przeciwnie o znaczeniu 
chrześcijańskim lub związanym z innymi systemami filo-
zoficznymi. Klucz filozoficzny tworzy sens dzieła i jest on 
podstawą do jego istnienia, a w konsekwencji przetrwania 
dla następnych pokoleń.



kuratorzy: 

andrzej Dudek-Dürer,  

Marek Bułaj

curators: 

andrzej Dudek-Dürer,  

Marek Bułaj

↓



nie/Doskonały 
BłąD

not/PerFect 
error
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Zastanowienia…  
nie/Doskonały  
BłąD

→ W roku 2022 przypada 75. rocznica powsta-
nia Związku Polskich Artystów Fotografików. W kontekście 
tego jubileuszu przedstawiamy w grudniu tego roku jubile-
uszową wystawę fotografików okręgu dolnośląskiego ZPAF 
prezentującą bieżący stan naszego środowiska. Tytuł wy-
stawy: nie/Doskonały BłąD.

Ta prowokacyjna idea próbuje zwrócić uwagę na za-
gadnienie tzw. błędu w sztuce, w fotografii. Czy błąd może 
być źródłem, inspiracją w sztuce fotografii? Czy zjawiska 
następujące w sposób niekontrolowany mogą wywoływać 
ciekawe, niepowtarzalne inspiracje i refleksje?

Wiele postaw artystów wyrosło z takich doświadczeń. 
Zaczynając od Marcela Duchampa, Jacksona Pollocka, Je-
ana Dubuffeta, poprzez Tadeusza Kantora, Nam June Pa-
ika, Johna Cage’a, Yoko Ono, Zdzisława Beksińskiego; nurty 
w sztuce początku XX wieku: dadaizm, surrealizm, abstrak-
cjonizm, taszyzm, zjawiska generatywne nowych mediów 
do sztucznej inteligencji… 

Sztuka tzw. błędu może być energią sprawczą dla pre-
kursorskich realizacji artystycznych. Zależy to w dużej 
mierze od świadomości, inteligencji, intuicji twórcy, potrze-
by eksperymentu. 

Analiza błędu, przyczyny i konsekwencji wynikających 
z jego zaistnienia może w istotny sposób rozszerzyć paletę 
środków ekspresji w wypowiedzi twórczej. Zagadnienie tzw. 
błędu ma charakter wielowątkowy i wielopłaszczyznowy 
– od techniki poprzez zagadnienia filozoficzne; istnieją tutaj 
aspekty pracy z negatywem (analogowym czy cyfrowym), 

→ 2022 marks the 75th anniversary of the As-
sociation of Polish Art Photographers. In the context of this 
jubilee, in December this year, we will exhibit the works of 
photographers from the Lower Silesian Division of ZPAF to 
present the current state of our community. Exhibition title: 
not/PerFect error.

This provocative idea attempts to underline the issue 
of the so-called error in art, in photography. Can an error 
be a source, an inspiration in the art of photography? Can 
uncontrolled phenomena evoke interesting, unique inspira-
tions and reflections?

The attitudes of many artists grew out of such experi-
ences. From Marcel Duchamp, Jackson Pollock, Jean Dubuf-
fet, to Tadeusz Kantor, Nam June Paik, John Cage, Yoko Ono, 
Zdzisław Beksiński; to trends in the art of the early twentieth 
century: Dada, surrealism, abstract art, Tashism, generative 
phenomena of new media to artificial intelligence...

The art of the so-called error can be the driving force 
for exploratory artistic projects. It depends largely on the 
awareness, intelligence, and intuition of the creator as well 
as his or her need for experimentation.

The analysis of an error, its cause and consequences 
can significantly expand the range of available means of 
expression in an artwork. The issue of the so-called error 
is multi-threaded and multifaceted – from technology to 
philosophical issues; this includes treatment of the nega-
tive (analog or digital), treatment of the positive, to hybrid 
techniques or finishing touches that directly affect the fi-
nal print; to mechanical, physical, chemical or other types 
of treatments, including those related to performance pro-
cesses.

The context of modernity and the experience of the pan-
demic, as well as the war in Ukraine, also significantly raise 
our awareness about this issue.

a nD r Z e j  D uD e k-D ür e r  
Kurator / Curator

M a r e k  B uł a j  
Wicekurator / Assistant curator 

reFLections...  
not/PerFect error
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We were not interested in automatism or works created 
without awareness. Awareness is important as well as the 
decisions inspired by and made in this context, which re-
sults in sincere, unconventional works, that reveal analyti-
cal, creative thinking, vision and self-realization.

In collaboration with the curator, the Artistic Board of 
the Lower Silesian Division of ZPAF invited seventy artists 
to participate in our exhibition. The works can be catego-
rized according to various ways of imaging and conveying 
meaning; from multiple exposure, to the conscious use of 
blur or recording of motion with long exposure, to work on 
form and color, use of montage, collage, to activities related 
to the construction of objects or direct, physical interaction 
with the form and structure of the image, a kind of perfor-
mance in the field of photography.

These issues apply both to classical or the so-called 
analog photography (photographs on a classical photo-
graphic film, subjected to chemical processes) and to con-
temporary digital photography (digital photography has 
revolutionized the possibilities of photographic expres-
sion, from early low-resolution systems to modern hi-res 
cameras; to image post-production technology, to digital 
optical print technologies, to high-quality digital printing 
methods); some elements are common, others are typical 
for each of these technologies, others still produce similar 
effects but the techniques and methods of obtaining them 
are quite different.

We hope that the selected artistic projects will make 
you contemplate and reflect on how a diversified approach 
to the issue of error in photography can be creative and 
inspiring while producing new values and qualities.

The essence of art is creation and communication. We 
think that this exhibition reflects this phenomenon and will 
not leave you with banal thoughts about what an error in 
photography is and what type of creative work it can lead to.

When we make mistakes, let’s analyze them, draw con-
clusions and use this to create added value ... both in life 
and in all forms of creation and creativity.

pracy nad pozytywem, poprzez techniki hybrydowe czy 
ostatecznym działaniem realizacyjnym, z bezpośrednim 
oddziaływaniem na finalną odbitkę; przez działania me-
chaniczne, fizyczne, chemiczne czy jakiegokolwiek innego 
rodzaju, związane również z procesami o charakterze per-
formatywnym.

Kontekst współczesności oraz doświadczenia pande-
mii, jak również wojna w Ukrainie, także w istotny sposób 
uświadamiają nam to zagadnienie. 

Nie chodziło nam o automatyzm, o prace powstałe w spo-
sób nieświadomy. Istotna jest świadomość, decyzje inspi-
rowane i zrealizowane w tym kontekście, w konsekwencji 
powodujące powstanie szczerych, niekonwencjonalnych 
prac, ujawniających analityczne, kreatywne myślenie, wi-
dzenie i autorealizację. 

Do udziału w naszej wystawie Rada Artystyczna Okręgu 
Dolnośląskiego ZPAF wraz kuratorem przyjęła siedemdzie-
sięciu artystów. Prace można podzielić na rożne sposoby 
obrazowania i realizacji wypowiedzi; od zagadnienia mul-
tiekspozycji, przez świadome posługiwanie się nieostrością 
czy zapisem ruchu na długiej ekspozycji, poprzez prace 
nad formą i kolorem, operowanie montażem, collage’em, do 
działań związanych z budową obiektów czy bezpośrednie-
go, fizycznego oddziaływania na formę i strukturę obrazu, 
swoistego performance w obszarze fotografii. 

Te zagadnienia odnoszą się zarówno do fotografii kla-
sycznej, tzw. analogowej (fotografia na klasycznej błonie 
fotograficznej, poddana procesom chemicznym), jak i do 
współczesnej fotografii cyfrowej (fotografia cyfrowa zre-
wolucjonizowała możliwości ekspresji fotograficznej, od 
pierwszych systemów o niskiej rozdzielczości do współ-
czesnych aparatów zapewniających bardzo dużą rozdziel-
czość; aż do technologii postprodukcji obrazu, kończąc na 
technologiach cyfrowych odbitek optycznych przez wyso-
kiej klasy metody druku cyfrowego); pewne elementy są 
wspólne, inne typowe dla każdej z tych technologii, jeszcze 
inne dają efekty porównywalne, ale techniki i sposoby ich 
uzyskania są całkiem odmienne.

Mamy nadzieję, że zaproponowane realizacje wzbudzą 
u Państwa pewną refleksję, zastanowienie, jak zróżnicowa-
ne podejście do zagadnienia błędu w fotografii może być 
kreatywne i inspirujące, budujące nowe wartości i jakości. 

Istotą sztuki jest kreacja i komunikacja. Myślimy, że 
nasza wystawa pokazuje to zjawisko, a w Państwa świa-
domości nie pozostanie banalne myślenie o tym, czym jest 
błąd w fotografii i co z niego może kreatywnego wynikać. 

Popełniając błędy, dokonujmy ich analizy, wyciągajmy 
wnioski i twórzmy z tego wartość dodaną… Zarówno w ży-
ciu, jak i we wszelkich formach kreacji i kreatywności. 
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Chybiać lepiej, 
cZyLi LaBoratoriuM 
niePewności

↘ 

Kiedy zastanawiałem się nad perfekcyjnie nieoczywistym 
tytułem wystawy zorganizowanej na 75-lecie Okręgu Dol-
nośląskiego Związku Polskich Artystów Fotografików, czy-
li nad NIE/DOSKONAŁYM BŁĘDEM, na myśl przyszły mi 
słynne wersy Better Worse Samuela Becketta. Kuratoro-
wi dolnośląskiego projektu, Andrzejowi Dudkowi-Dürero-
wi, chodziło głównie o zaskakujące konstelacje, w ramach 
których porażki czy niepowodzenia stają się niezwykle in-
spirujące, twórcze, otwierające nowe drogi percypowania 
otaczającej nas rzeczywistości. Fakt, że za sprawą pomył-
ki czy przypadku zmianie ulega nasze postrzeganie proce-
sów, obiektów i zjawisk, to wszelako jeszcze nie wszystko. 
Elementy „nie/świadomości” i „nie/czytelności”, nadające 
obrazom fotograficznym nowe sensy, odsyłają nie tylko do 
zagadnienia oryginalności i nowatorstwa tego, co wymyka 
się poza granice kontroli, ale też do stwierdzenia, że pięknie 
jest się mylić oraz że w niemocy i błędzie jest coś ar(t)cy-
ludzkiego. We wspomnianym utworze Becketta, manifestu-
jącym całą awangardowość jego pisarstwa, podniesiony 
zostaje jednocześnie problem komunikowalności i rozumie-
nia: „Jeszcze. Powiedzieć coś jeszcze. By było powiedziane 
coś jeszcze. Jakoś jeszcze. […] Powiedzieć, aby było po-
wiedziane coś jeszcze. Powiedziane źle. Odtąd powiedzieć, 
aby było powiedziane źle. Powiedzieć ciało. Gdy go nie ma. 
Bez czucia. Przynajmniej tyle. I miejsce. Gdy go nie ma. 
Dla ciała. Gdzie by było. Poruszało się. Wychodziłoby. Wra-
całoby. Nie. Nie wychodziłoby. Nie wracałoby. Byłoby tylko. 
Było. Jeszcze by tylko było. […] Który to już raz! I zawsze 

↘ 

When I was contemplating the perfectly obscure title of 
the exhibition organized for the 75th anniversary of the 
Lower Silesian Division of the Association of Polish Art 
Photographers, i.e. NOT/PERFECT ERROR, I thought of the 
famous lines of Samuel Beckett’s Better Worse. The cu-
rator of this Lower Silesian project, Andrzej Dudek-Dürer, 
was mainly concerned with unexpected constellations in 
which failures or fiascoes become extremely inspiring and 
creative, and open new avenues of perception of the sur-
rounding reality. But there’s more to the fact that an error 
or accident changes our perception of processes, objects 
and phenomena. The elements of “un/awareness” and “un/
intelligibility”, which give new meanings to photographic 
images, refer not only to the issue of originality and nov-
elty of what cannot be controlled but also to the statement 
that it is beautiful to be wrong and that there is something 
ar(t)ch-human in helplessness and error. In the aforemen-
tioned work, which demonstrates the entire avant-garde 
character of his writing, Beckett simultaneously raises the 
problem of communicability and understanding: “On. Say 
on. Be said on. Somehow on. […] Say for be said. Missaid. 
From now say for be missaid. Say a body. Where none. No 
mind. That at least. A place. Where none. For the body. To 
be in. Move in. Out of. Back into. No. No out. No back. Only 
in. Stay in. On in. […] All of old! Nothing else ever. Ever 
tried. Ever failed. No matter. Try again. Fail again. Fail bet-
ter” (from Worstward Ho! by Samuell Beckett). Failure can 
be essential at different levels of one’s creative existence: 

P io t r  j a k uB 
Fe r e ńs k i

Fail better,  
or the LaBoratory  
oF uncertainty



29

self-realization, fulfillment of dreams or intentions, rela-
tionships with others, helplessness in communication, un-
derstanding, etc. However, “fail better” means more than 
that. It means that we are actually doomed to be wrong, to 
constantly wander. Only our missteps and failures, which 
bring random, unexpected results, can help us understand 
something, and learn more about ourselves and the “cir-
cumstances” of our lives.

The trials and experiments associated with all the above, 
in the context of photographic art, have a unique meaning. 
From the very beginning, photography has been a labo-
ratory of uncertainty. Artists spent much of their lives in 
darkrooms filled with chemicals, waiting for whatever ap-
peared on the prints. Thus, when I use the word laboratory, 
I do not mean a special room, equipped with lamps emit-
ting red light, with developing trays, dryers, and fixatives. 
I mean the unknown, the uncertainty about the final result, 
and the non-obvious results of observing the world through 
an optical system. In reference to one of the books by the 
Russian semiotician of culture, Juri Lotman, one could state 
that art is more of a “gamble” than “divine will”. Today, of 
course, darkrooms have been replaced by computer screens. 
Nevertheless, despite the photo processing programs that 
allow you to significantly intervene or interfere in the ob-
tained visual material, we still look at the photographs from 
the perspective of “failing better”.

NOT/PERFECT ERROR is not only a perfect title but also 
a kind of signum temporis. As it happens, a decade ago, 
i.e. on the 65th anniversary of the Lower Silesian Division 
of ZPAF, a publication was released about the history of 
photography in Lower Silesia. It was one of the effects of 
a symposium about photographic art in the past and the 
present. The editors and authors, however, predominant-
ly focused on the past, on the development and artistic 
achievements in previous decades. The curators of the cur-
rent project would like to invite you to contemplate error (in 
the meantime, on the occasion of the 70th anniversary of 
ZPAF, a book entitled Globalization and Individuality was 
published). It can mean a mistake, an accidental disruption, 
a wrong decision, or an inappropriate course of action – e.g. 
a bad recording. We also associate it with buggy computer 
software. It’s the déjà vu in the Matrix. In times marked by 
crises, catastrophes, and conflicts, the word “error” evokes 
a number of other associations. The excessive use of natu-
ral resources, environmental pollution, climate change, 
problems with energy production, economic difficulties, 
hunger, migration, decreasing faith in democracy, discrimi-
nation, social inequalities, the inefficiency of the health 
care system, and inhumane treatment of animals are only 
some of the issues that need to be considered. We also 
say “Something went wrong” in relation to this modernity 
which still struggles with tensions on ethnic, religious, and 
national grounds. We probably made many mistakes and 
will continue to do so. Nevertheless, with the title of this 
project, Andrzej Dudek-Dürer – in collaboration with Assis-
tant Curator Marek Bułaj – also makes references to what 
is beautiful about errors. The contradictory phrase “perfect 
error” is enhanced with an adverb (NOT) that additionally 
modifies meanings. For centuries, art was identified with 
a quest for perfection while errors were seen as a result of 

to samo. Próby. Chybione. Trudno. Spróbować jeszcze raz. 
Chybić jeszcze raz. Chybić lepiej” (org. tytuł Better Worse, 
tu w tłum. Antoniego Libery Hej na dno). Porażka może być 
nieodzowna na różnych poziomach twórczej egzystencji: 
realizowania siebie, urzeczywistniania marzeń czy zamie-
rzeń, relacji z innymi, niemocy komunikowania się, poro-
zumienia itp. Jednakże „chybić lepiej” oznacza jeszcze coś 
więcej. Oznacza, iż jesteśmy właściwie skazani na mylenie 
się, na nieustanne błądzenie. Dopiero potknięcia i porażki, 
przynoszące przypadkowe, niespodziewane efekty, są nam 
w stanie coś uświadomić, poszerzyć wiedzę o nas samych 
i „okolicznościach” naszego życia. 

Związane z tym wszystkim próby i eksperymenty, w kon-
tekście sztuki fotograficznej, posiadają zresztą wyjątkowe 
znaczenie. Fotografia od początków stanowiła laborato-
rium niepewności. Artyści znaczną część swego życia spę-
dzali w pełnych chemikaliów ciemniach, czekając na to, co 
pojawi się na odbitkach. Pisząc więc o laboratorium, nie 
mam na uwadze specjalnego pomieszczenia, wyposażo-
nego w lampy emitujące czerwone światło, w kuwety, su-
szarki, utrwalacze. Chodzi mi o niewiadomą, o niepewność 
dotyczącą ostatecznego wyniku, o nieoczywiste rezultaty 
obserwacji świata z pomocą układu optycznego. Nawią-
zując do jednej z książek rosyjskiego semiotyka kultury, 
Jurija Łotmana, można powiedzieć, że sztuka to bardziej 
„gra hazardowa” niż „wola boska”. Dziś oczywiście ciemnie 
zastąpiły ekrany komputerów. Niemniej, mimo programów 
do obróbki, pozwalających na istotną interwencję czy inge-
rencję w uzyskany materiał wizualny, wciąż patrzymy na 
ujęcia w perspektywie „chybienia lepiej”.

NIE/DOSKONAŁY BŁĄD jest nie tylko doskonałym tytu-
łem, ale też swoistym signum temporis. Otóż dekadę temu, 
czyli na 65-lecie Okręgu Dolnośląskiego ZPAF, powstała pu-
blikacja ukazująca dzieje fotografii na Dolnym Śląsku. Była 
ona jednym z efektów sympozjum poświęconego historii 
i teraźniejszości sztuki fotograficznej. Redaktorzy i autorzy 
w przeważającej mierze koncentrowali się jednak na prze-
szłości, na rozwoju i osiągnięciach artystycznych w minio-
nych dziesięcioleciach. Kuratorzy obecnie realizowanego 
projektu zapraszają do refleksji nad błędem (w międzycza-
sie, z okazji 70-lecia ZPAF, ukazał się tom Globalizacja i in-
dywidualność). Może on oznaczać pomyłkę, przypadkowe 
zakłócenie, niewłaściwą decyzję, nieodpowiednie postę-
powanie – np. zły zapis. Kojarzy nam się też z wadliwym 
funkcjonowaniem oprogramowania komputerowego. To 
déjà vu w Matrixie. W czasach naznaczonych przez kry-
zysy, katastrofy i konflikty słowo „błąd” wywołuje szereg 
jeszcze innych asocjacji. Nadmierne eksploatowanie dóbr 
naturalnych, zanieczyszczenie środowiska, zmiany klima-
tyczne, problemy z produkcją energii, trudności gospodar-
cze, głód, migracje, deficyt wiary w demokrację, dyskrymi-
nacje, nierówności społeczne, niewydolność sytemu opieki 
zdrowotnej, nieludzkie traktowanie zwierząt to tylko nie-
które z kwestii wymagających przemyślenia. „Coś poszło 
nie tak” – mówimy również w odniesieniu do tej nowocze-
sności, w obrębie której to wciąż dochodzi do napięć na tle 
etnicznym, religijnym, narodowościowym. Błędów popeł-
niliśmy i popełniamy zapewne wiele. Niemniej Andrzej Du-
dek-Dürer – wraz z wicekuratorem Markiem Bułajem – ty-
tułem projektu nawiązują też do tego, co w błędzie piękne. 
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a lack of skill, ignorance, or a mistake. It was the opposite of 
the ideal. Meanwhile, according to the presented theoretical 
approach and the lenses of photographers, perfection is ac-
tually a consequence of error. Moreover, the added negation 
“not” implies that beauty can be associated with imperfec-
tion, that what is valuable, exploratory, original, and authen-
tic derives from a non-perfect- error. Fail better!

Some of the artists whose works are presented within 
this project have decided to add a commentary about er-
rors in art. In his Hommage à Jerzy Lewczyński / My Flood 
Alek Figura shows a negative from the mid-1980s, which 
was “transformed” by floating in the water during the great 
flood in 1997. The images acquired a more abstract feel 
but it is still possible to recognize the figures in them. Ac-
cording to Figura, this object is a recording of time, a mul-
ti-layered document created not only by man but also by 
nature. Regarding his triptych entitled Dolce Vita, Piotr Ku-
cia reflects on the development of technology, new media, 
and error. He admits that he had always tried to avoid the 
latter. But the works he is presenting were created quasi-
accidentally. They are the result of experiments with elec-
tronic devices. The purpose of Kucia’s experiments was to 
put a halt to the mimetic essence of photography. Synthe-
tization reduces the fragments of reality that he has cap-
tured to a form of jittery, multi-colored streaks. In turn, in 
his consideration of the problem of error, Jacek Bogusław 
Lalak focuses his attention on reading or interpreting works 
of art, the communicability of recovered photographic ma-
terials, and their current reception by the audience. In the 
context of his Error Book, Janusz Musiał writes extensively 
about blunders in art and the “aesthetics of error”. In his 
opinion, by dispersing or blurring the original meaning, and 
therefore the identity of the artwork, you can produce an 
aesthetic infatuation or enchantment with such artwork. 
Defects, damage, noise, and disturbances co-create the 
grammar of the new visual language. In Musiał’s work 
– as demonstrated by the photographs exhibited here – er-
ror is a (very) conscious element of the artistic process. 
Antoni Antoine Gruner sees errors in art completely differ-
ently. The artist considers the image as an absence, as the 
“embodiment” of desires, or as the visualization of abstract 
concepts that are impossible to capture. He asks about the 
role of vision, about how photography combines the men-
tal and perceptual systems. His portrait of a bearded man 
whose eyes are covered by a cloth has a metaphysical 
aspect. Gruner shows the complex relationship between 
thinking and seeing – asking, in a Platonic spirit, about 
truth and illusion. Error in this case means epistemic con-
sequences that are radically different from the phrase: “fail 
better”. The problem of truth is also important for the au-
thor of Transcription, Grzegorz Gajos. He writes about the 
erosion or devaluation of words and meanings, the contra-
diction of communication, and about cognitive errors that 
people make because we are condemned to make subjec-
tive choices (we can only rely on our own intuition). In his 
work, the artist presents commentaries written in a non-
existent language. They are a unique image of the increas-
ingly discernible disappearance of meanings.

Most artists choose not to put words on their submit-
ted works, but the message is usually clear. Meanwhile, the 

Oksymoron „doskonały błąd” wzbogacony zostaje o do-
datkowo multiplikującą wielość znaczeń partykułę (NIE). 
Sztuka przez wieki utożsamiana była z dążeniem do dosko-
nałości, błąd zaś miał wynikać z braku umiejętności, z nie-
wiedzy, omyłki. Stanowił odwrotność ideału. Tymczasem 
w prezentowanym tu ujęciu teorii i obiektywu doskonałość 
wynika właśnie z błędu. Co więcej, dodanie przeczenia „nie” 
implikuje to, że piękno może wiązać się z niedoskonałością, 
że to, co wartościowe, odkrywcze, oryginalne, autentyczne, 
jest pochodną nie-doskonałego-błędu. Chybiać lepiej!

Część artystów, których działania prezentowane są  
w ramach projektu, sama postanowiła poszerzyć swe prace 
o komentarze na temat błędu w sztuce. Alek Figura w swo-
im Hommage à Jerzy Lewczyński / Moja powódź ukazu-
je negatyw z połowy lat 80., który uległ „przekształceniu” 
wskutek przebywania w wodzie podczas wielkiej powodzi 
w roku 1997. Obrazy nabrały bardziej abstrakcyjnego cha-
rakteru, wciąż jednak da się rozpoznać widniejące na nich 
postaci. Obiekt ten jest wedle Figury zapisem czasu, wie-
lowarstwowym dokumentem stworzonym nie tylko przez 
człowieka, ale i naturę. Piotr Kucia, odnosząc się do swe-
go tryptyku Dolce Vita, podejmuje refleksję nad rozwojem 
techniki, nowym mediami i błędem. Jak przyznaje, zawsze 
starał się unikać tego ostatniego. Obecnie pokazywane 
przez niego prace powstały jednak quasi-przypadkowo. Są 
one efektem eksperymentów z urządzeniami elektronicz-
nymi. Celem przyświecającym doświadczeniom Kuci było 
zerwanie z mimetyczną istotą fotografii. Syntetyzacja re-
dukuje pochwycone przez niego fragmenty rzeczywistości 
do poziomu rozedrganych, wielobarwnych smug. Z kolei 
Jacek Bogusław Lalak, rozważając problem błędu, kieru-
je się w stronę odczytywań czy interpretacji dzieł sztuki, 
komunikowalności odzyskiwanych materiałów fotogra-
ficznych i ich dzisiejszego odbioru przez widzów. Janusz 
Musiał w kontekście swoich Error book szeroko rozpisuje 
się na temat potknięć w sztuce i „estetyki błędu”. W jego 
przekonaniu rozproszenie bądź zamazanie pierwotnego 
sensu, a zatem i tożsamości dzieła, wywołuje estetyczne 
nim zauroczenie czy oczarowanie. Defekty, uszkodzenia, 
szumy, zakłócenia współtworzą gramatykę nowego języka 
wizualnego. W realizacjach Musiała – czego dowodzą eks-
ponowane tu prace – błąd jest (bardzo) świadomym ele-
mentem praktyki artystycznej. Zupełnie inaczej o błędzie 
w sztuce myśli Antoni Antoine Gruner. Artysta podejmuje 
refleksję nad obrazem jako nieobecnością, nad „ucieleśnia-
niem” pragnień czy też wizualizowaniem niemożliwych 
do uchwycenia, abstrakcyjnych pojęć. Pyta o rolę widze-
nia, o to, w jaki sposób fotografia łączy porządek myślowy 
i wrażeniowy. Prezentowany przez niego portret brodatego 
mężczyzny z zasłoniętymi płótnem oczami posiada rys 
metafizyczny. Gruner ukazuje złożony stosunek myślenia 
i widzenia – w platońskim duchu pytając o prawdę i złu-
dzenie. Mylenie się oznacza w tym przypadku radykalnie 
odmienne niż w zawołaniu: „chybić lepiej” konsekwencje 
epistemiczne. Problem prawdy jest istotny także dla autora 
Transkrypcji, Grzegorza Gajosa. Pisze on o erozji czy dewa-
luacji słów i znaczeń, o sprzeczności komunikatów, o błędach 
poznawczych popełnianych przez nas za sprawą skazania na 
subiektywne wybory (jesteśmy zdani wyłącznie na własne 
intuicje). W swym działaniu artysta przedstawia komenta-
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rze zbudowane w nieistniejącym języku. Są one swoistym 
obrazem coraz bardziej dostrzegalnego zaniku sensów. 

Większość artystów nie opatruje nadesłanych przez 
siebie prac słowami, ale przekaz jest zazwyczaj wyraźny. 
Dzieła cechuje przy tym fotoróżnorodność, czyli bogactwo 
ideowo-gatunkowe. Jeśli chodzi o tematykę, to jedni arty-
ści odnoszą się do pamięci i świadectw przeszłości, inni do 
elementów natury oraz ludzkiego ciała, jeszcze inni do bie-
żących wydarzeń społeczno-politycznych. I tak na przy-
kład w swym tryptyku Marek Wesołowski w niewyostrzo-
nych kadrach ukazuje dokumenty sprzed kilku dekad. 
Nieostrość nasuwa myśli o dystansie czasowym, o niecią-
głości dziejów, o ubytkach w wiedzy, o przemijaniu i zapo-
minaniu. O ile prace Wesołowskiego odnoszą się do historii 
prywatnych, o tyle szumy i zakłócenia w Pejzażu historii 
Czesława Chwiszczuka stanowią nawiązanie do dziejów 
Polski. Pozujący do zdjęcia żołnierze przypominają nie tyl-
ko o skomplikowanych losach kraju w XX stuleciu, ale też 
o naszym złożonym stosunku do przeszłości. Jeśli mowa 
o kwestii poznania, pamięci i przemijania, to do szczególnie 
przejmujących należy praca Dudka-Dürera Czarne Dziury 
De-Materializacji. Artysta swą technikę i formę ekspresji 
określa mianem „sztuki popiołu” – powstałej z żywej rzeź-
by, z fotografii, gnieceń (jako zasadniczego komponentu 
każdej egzystencji), z popiołu ze spalonych zdjęć oraz ry-
sunków. Złożona ontycznie instalacja kojarzy się z cału-
nem turyńskim, który został przepalony w kilku miejscach. 
Czerń w powstałych w ten sposób „dziurach” jawi się jako 
otchłań, pustka, nicość.  

Nieco inny przekaz niesie z sobą Symbioza Stanisława 
Kulawiaka, pochodząca z cyklu Bioformy. Na monochro-
matycznej fotografii zakapturzony artysta obejmuje ra-
mionami pozostałość drzewa, która do złudzenia przypo-
mina kształtem głowę osła. Percepcyjna „omyłka” otwiera 
grę skojarzeń i przejść czy też transformacji pomiędzy 
człowiekiem, światem roślin, zwierząt. Podobny gest, choć 
mający nieco odmienne znaczenie, wykonuje Jaga Bjeńko-
va. W dyptyku zatytułowanym Sen zestawia ona kobiecą 
twarz przesłoniętą chustą z liściem fikusa lub monstery. 
Idzie tu przede wszystkim o oniryczny charakter rzeczy-
wistości. Inną rolę pełni przyroda w pracy Barbary Górnik 
zatytułowanej Rok 2022… czasem niespokojnym. Obrazo-
wanie natury łączy się tu z zaniepokojeniem społecznym. 
Kolory i smugi światła sugerują, iż ziemia jest w transie, 
w obrocie, w drganiach. Do wstrząsów, jakich doświad-
czamy ostatnimi czasy, w „mocnym kształcie” nawiązuje 
Szymon Kaczmarczyk. W dyptyku Geopolityka jedno ze 
zdjęć przedstawia zamkniętą skrzynię na amunicję, dru-
gie ten sam obiekt, tyle że otwarty. Pod wiekiem kryje się 
idylliczny pejzaż. Widać na nim ciągnące się po horyzont 
pole rzepaku. Zbiega się ono z błękitnym niebem. To cha-
rakterystyczna komponenta krajobrazu Europy Środkowo-
-Wschodniej. Artysta odnosi się oczywiście do tragedii 
związanej z napaścią Rosji na Ukrainę. Do problematyki 
konfliktów zbrojnych i migracji swym tryptykiem Exodus 
nawiązuje również Przemek Piwowar. Przedstawione na 
nieostrych zdjęcia postaci kojarzą się nie tylko z ruchem, 
ale też z uczuciem niepokoju i niepewności. Wydarzenia, 
które doprowadziły do sytuacji, w jakiej znajdują się kobie-
ty i dzieci, są dziejową pomyłką.

photos are characterized by variability, i.e. a richness of 
ideas and genres. As to the subject matter, some artists 
hint at the memories and testimonies of the past, others at 
elements of nature and the human body, and others still at 
current socio-political events. For example, in his triptych, 
Marek Wesołowski shows documents that are a few dec-
ades old, in photographs that are out of focus. This lack of 
sharpness makes you think about the temporal distance, 
the discontinuity of history, the fragmentation of knowl-
edge, impermanence, and oblivion. While Wesołowski’s 
works refer to private histories, the noise and disturbances 
in Czesław Chwiszczuk’s Landscape of History are a refer-
ence to the history of Poland. The posing soldiers bring to 
mind not only the complicated history of our country in the 
twentieth century but also our complex attitude towards 
the past. When it comes to the issue of cognition, memory, 
and transience, Dudek-Dürer’s work entitled Black Holes 
of De-Materialization is particularly poignant. The artist 
describes his technique and means of expression as “the 
art of ashes” – created by a living sculpture, photography, 
creases (as the essential component of every existence), 
and the ashes of burnt photographs and drawings. The op-
tically complex installation is similar to the Shroud of Turin, 
which has burn holes in several places. The black color in 
the resulting “holes” resembles an abyss, emptiness, and 
nothingness.    

A slightly different message is conveyed by Stanisław 
Kulawiak’s Symbiosis, which is part of the Bioforms series. 
The monochrome photograph shows the hooded artist em-
bracing the remains of a tree, which looks like the shape of 
a donkey’s head. This perceptual “mistake” starts a game 
of associations and transitions or transformations between 
man and the world of plants and animals. A similar gesture, 
although with a slightly different meaning, is depicted by 
Jaga Bjeńkova. In a diptych entitled Dream, she juxtapos-
es a woman’s face covered with a scarf with the leaf of a fi-
cus plant or a monstera. What matters is the oneiric nature 
of reality. Nature’s role is different in Barbara Górnik’s work 
entitled The Year 2022... a Restless Time. The depiction of 
nature is combined with a societal concern. The colors and 
streaks of light suggest that the earth is in a trance, rotat-
ing, vibrating. Szymon Kaczmarczyk refers to the shocks 
we have been experiencing recently in a “strong shape”. 
In a diptych entitled Geopolitics, one of the photos shows 
a closed ammunition box and the other photo shows the 
same object, but open. Under the lid, we see an idyllic land-
scape. It shows a field of rapeseed stretching up to the ho-
rizon. It connects with the blue sky. This is a characteristic 
component of the landscape of Central and Eastern Europe. 
The artist, of course, alludes to the tragedy associated with 
Russia’s invasion of Ukraine. Przemek Piwowar also makes 
references to the problems of armed conflicts and migra-
tion in his triptych Exodus. The figures depicted in these 
blurred photos are associated not only with movement but 
also with a feeling of anxiety and uncertainty. The events 
that led to the situation in which the women and children 
find themselves are a historical mistake.

A large part of the works includes depictions of human 
bodies in various poses. Among them are Piotr Komorowski’s 
Armchair, Patrycja Basińska’s Disintegration, Aleksandra  
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Znaczna część dzieł zawiera przedstawienia ludzkich ciał 
w najrozmaitszych pozach. Wymienić tu można Fotel Pio-
tra Komorowskiego, Dezintegrację Patrycji Basińskiej, Lost 
Songs Aleksandry DeKorne, Blask Romana Hlawacza, Dotyk 
motyla Pawła Janczaruka czy performatywne Emanacje An-
drzeja Rutyny (w ramach ich analizy cofnąć by się należało 
z pewnością do słów Becketta: „Powiedzieć ciało. Dla ciała. 
Gdzie by było. Poruszało się. Wychodziłoby. Wracałoby”). Są 
również prace podejmujące kwestię rozmaitych „de-formacji” 
przestrzeni. Motyw ten pojawia się między innymi w Akomo-
dacji Liliany Len, Zapomnianym dokumencie Adama Lesi-
sza, Błędnym śnie Tadeusza K. autorstwa Marka Marusza-
ka. Kolejne spektrum praktyk, w którym obecna jest kwestia 
relacji między błędem i sztuką, to montaż i postprodukcja. 
Nie chodzi jednak o pomyłki natury technicznej czy potknię-
cia estetyczne, ale o stosunek do rzeczywistości. Analogowy 
i cyfrowy fotomontaż służy eksperymentowaniu z nią, ana-
litycznym studiom zastanych w niej porządków, ich dekon-
strukcji i wytwarzaniu nowych przestrzeni/form wizualnych. 
Do tego dochodzi również zainteresowanie strukturą obrazu 
i obrazowania. Widoczne jest ono chociażby w autoportretach 
Tomasza Fronckiewicza. Cyfrowym montażem posługuje też 
Agnieszka Antosiewicz-Mas, pytając o tożsamość podmiotu, 
o metafizyczny wymiar bytu, o relacje między kulturą i na-
turą, a także o kobiecość i męskość. Ta ostania opozycja swój 
wymiar społeczno-polityczny zyskuje w jednej z prac Mar-
ka Bułaja. W ramach swych multiplikacji na warsztat bierze 
on Statuę Imperii, czyli posąg kurtyzany lub jak byśmy dziś 
powiedzieli sexworkerki, znajdujący się u wejścia do portu 
w Konstancji. Pomnik upamiętnia damy, które w dużej licz-
bie zjechały do miasta w związku z odbywającym się w nim 
konklawe (w roku 1417). Nazwę wziął on jednak od urodzonej 
ponad pół wieku później, najsłynniejszej włoskiej „królowej 
nocy”, Imperii Cognati. Można powiedzieć, że działanie Bu-
łaja wpisuje się w medialny łańcuch poematów, traktatów, 
malowideł i rzeźb czczących jej urodę i mądrość. Artysta, 
wprowadzając statuę w ruch, zdaje się sugerować, iż kobie-
ty od zawsze „kręciły światem”, choć rzadko było to ukazy-
wane tak wyraźnie, jak w Konstancji. Cognati utrzymuje na 
podniesionych do góry dłoniach dwie figurki – sarkastycznie 
ukazanych: papieża i cesarza. Jeszcze innym przykład post-
produkcji i montażu stanowią prace Krzysztofa Saja, który 
w Konstelacjach zwierciadlanie duplikuje elementy natury, 
jak i stanowiące symbol epoki przemysłowej silniki Forda. Nie 
sposób tu oczywiście skategoryzować i opisać wszystkich 
przyjętych na wystawę „studiów błędu”, wybrano bowiem 
dzieła aż siedemdziesięciu artystów. Trawestując słynne sło-
wa Ludwiga Wittgensteina, można zatem powiedzieć: Co (nie) 
zostało „chybione” w niniejszym tekście, to trzeba zobaczyć…

DeKorne’s Lost Songs, Roman Hlawacz’s Glow, Paweł Jan- 
czaruk’s Touch of a Butterfly or Andrzej Rutyna’s perform-
ative Emanations (when analyzing them, one would cer-
tainly have to reiterate Beckett’s words: “Say a body. For 
the body. To be in. Move in. Out of. Back into”). There are also 
photos addressing the issue of various “de-formations” of 
space. Such a motif appears, among others, in Liliana Len’s 
Accommodation, Adam Lesisz’s Forgotten Document, and 
Tadeusz K.’s Erroneous Dream by Marek Maruszak. Anoth-
er area that incorporates the issue of the relationship be-
tween error and art is montage and post-production. In this 
case, however, this does not refer to technical or aesthetic 
errors, but the attitude towards reality. Analog and digital 
photomontage is used to experiment with it, carry out an-
alytical studies of the orders found within it, deconstruct 
such orders, and produce new spaces / visual forms. More-
over, there is the interest in the structure of the image and 
imaging. This is visible, for example, in the self-portraits 
by Tomasz Fronckiewicz. Agnieszka Antosiewicz-Mas also 
uses digital montage to ask about the identity of the sub-
ject, the metaphysical dimension of being, the relations 
between culture and nature, as well as about femininity 
and masculinity. The latter juxtaposition acquires a socio-
political dimension in one of Marek Bułaj’s works. As part 
of his multiplications, he turns his attention to the Statue 
of Imperia, i.e. a statue of a courtesan or, as one might say 
nowadays, a sex worker, which stands at the entrance to 
the port of Constance. The monument commemorates la-
dies who arrived in the city in large numbers because of 
the conclave held there (in 1417). However, its name comes 
from the most famous Italian “queen of the night”, Imperia 
Cognati, who was born more than half a century later. One 
could say that Bułaj’s work is in line with a media chain 
of poems, treatises, paintings, and sculptures that revere 
her beauty and wisdom. By setting the statue in motion, 
the artist seems to be suggesting that women have always 
“made the world go round,” although this had rarely been 
as clear as in Constance. On her raised hands, Cognati 
holds up two – sarcastically depicted – figures of the Pope 
and the Emperor. Another example of post-production and 
montage are the works by Krzysztof Saj, who, in his Con-
stellations, mirrors and duplicates elements of nature as 
well as Ford engines, which symbolize the industrial era. Of 
course, it is impossible to categorize and describe all of the 
“error studies” accepted for the exhibition because there 
are as many as seventy artists whose photos are on dis-
play. As a travesty of Ludwig Wittgenstein’s famous words, 
one can therefore say: What this text has (not) “failed” to 
say, must be seen...



→ → →
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36→ teresa anniuk-guLak

World Crash © 2022
frontage
40 × 40 cm × 4

I paint and take photographs. I experiment with content, form, 
and technique. In my artistic expression, I avoid reality. I start 
from orthodox classical photography and modify it using vari-
ous manual interventions, with painting being the most impor-
tant element. Eventually, the directness of the photographic re-
production remains a barely outlined trace, prepared from the 
context of the original shot. In my exploration of the relationship 
between photography and other artistic fields, I find my own 
artistic path in them.

Awaria świata © 2022
frontage
40 × 40 cm × 4

Uprawiam malarstwo i fotografię. Eksperymentuję treścią, for-
mą i techniką. W wypowiedzi artystycznej unikam realności. 
Wychodząc od ortodoksyjnej klasycznej fotografii, poddaję 
ją modyfikacji za pomocą rozmaitych manualnych ingeren-
cji, których najważniejszym elementem staje się malarstwo. 
W efekcie końcowym bezpośredniość fotograficznego odwzoro-
wania pozostaje ledwie zarysowanym śladem, wypreparowa-
nym z kontekstu pierwotnego ujęcia. Badając relacje pomię-
dzy fotografią a innymi dziedzinami plastycznymi, odnajduję 
w nich własną artystyczną drogę.
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Panteon © 2018–2021 
z cyklu Panteon
technika cyfrowa
90 × 60 cm × 3

Pantheon © 2018–2021
from the Pantheon series
digital technique
90 × 60 cm × 3

→ agniesZka antosiewicZ-Mas
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40→ Patrycja Basińska

Dezintegracja © 2021
montaż cyfrowy
50 × 80 cm × 3

Disintegration © 2021
digital editing
50 × 80 cm × 3
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Sen 1 © 2021 
technika cyfrowa
100 × 70 cm

Sen 2 © 2021   
technika cyfrowa
100 × 70 cm

Dream 1 © 2021
digital technique
100 × 70 cm

Dream 2 © 2021
digital technique
100 × 70 cm

→ jaga Bjeńkova (Patrycja antonik)

↓ ↓

|→ |→
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Bez tytułu © 2022
technika cyfrowa
100 × 89 cm

Untitled © 2022
digital technique
100 × 89 cm

→ jan BortkiewicZ
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Imperia © 2022 
fotografia, cyfrografia, inkografia
100 × 70 cm

Imperia © 2022
photography, image editing, inkography
100 × 70 cm

→ Marek Bułaj
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Time to relax © 2022 
fotografia, cyfrografia, inkografia
70 × 100 cm

Time to relax © 2022
photography, image editing, inkography
70 × 100 cm



47

Walking on a Thin Line © 2022 
fotografia, cyfrografia, inkografia
70 × 100 cm

Walking on a Thin Line © 2022
photography, image editing, inkography
70 × 100 cm
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Pejzaż historii © 1940–2021
technika cyfrowa, wydruk pigmentowy
70 × 100 cm

Wyzwolenie © 2022  
technika cyfrowa, wydruk pigmentowy
100 × 70 cm

Portret w kapeluszu © 2022
technika cyfrowa, wydruk pigmentowy
70 × 100 cm

Moja twórczość to pragnienie aktualnego wcielenia, pozosta-
wienia swojego śladu. Jako wypowiedź wewnętrzną o przeży-
wanym życiu w tym świecie opowiadam swoją historię za po-
mocą światła, fali nośnej naszego postrzegania rzeczywistości. 
Wielowymiarowość przestrzeni, stwarzanie czy nawet odtwa-
rzanie relacji czasoprzestrzennych podmiot–przedmiot–wy-
obraźnia interesuje mnie od wielu lat. Sięgam po takie motywy 
wyobrażeniowe, które implikują zjawiska, z jakimi nasz umysł 
radzi sobie, być może, tylko z pomocą poezji, choć powołane zo-
stały do istnienia przez impuls rejestrowania.

The Landscape of History © 1940–2021
digital technique, pigment print
70 × 100 cm

Liberation © 2022
digital technique, pigment print
100 × 70 cm

Portrait in a Hat © 2022
digital technique, pigment print
70 × 100 cm

→ cZesław chwisZcZuk

My work is a desire for a current incarnation, the desire to leave 
my mark. My inner statement about the life lived in this world 
is the story I tell with light, which is the carrier wave of our per-
ception of reality. For many years I have been interested in the 
multidimensionality of space, the creation or even recreation of 
space-time relationships between the subject, object, and im-
agination. I use such imaginary themes which imply phenom-
ena that our mind can cope with, perhaps only with the help of 
poetry, although they have been brought into existence by the 
impulse to record.

↓ ↓

|↘ |↘

|→ |→
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Przestrzeń emocjonalna 1 © 2018
technika hybrydowa
70 × 50 cm

Emotional Space 1 © 2018
hybrid technique
70 × 50 cm

→ ZDZisław DaDos
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Przestrzeń emocjonalna 2 © 2018
technika hybrydowa
70 × 50 cm

Przestrzeń emocjonalna 3 © 2018 
technika hybrydowa
70 × 50 cm

Emotional Space 2 © 2018
hybrid technique
70 × 50 cm

Emotional Space 3 © 2018
hybrid technique
70 × 50 cm

↓ ↓

↘ ↘
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Utracone Pieśni I © 2022
z cyklu „The Unseen”
technika cyfrowa
60 × 90 cm

Utracone Pieśni II © 2022 
z cyklu „The Unseen”
technika cyfrowa
60 × 90 cm

Utracone Pieśni III © 2022 
z cyklu „The Unseen”
technika cyfrowa
60 × 90 cm 

Lost Songs I © 2022
from “The Unseen” series
digital technique
60 × 90 cm

Lost Songs II © 2022
from “The Unseen” series
digital technique
60 × 90 cm

Lost Songs III © 2022
from “The Unseen” series
digital technique
60 × 90 cm

→ aLeksanDra Dekorne

↓ ↓

|→ |→

|↘ |↘
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Lokalizacja © 2021
fotografia otworkowa
30 × 40 cm × 3

Location © 2021
pinhole photography
30 × 40 cm × 3

→ sławoj DuBieL
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Andrzej Dudek-Dürer żywa rzeźba, performance 
metafizyczny, po Wenecji w 53. rocznicę…  
1969–2022? © 1969–2022
fotografia, gniecenie, inkografia, rysunek, płótno
64 × 50 cm

Multi… Autozgniecenie, Andrzej Dudek-Dürer  
żywa rzeźba, performance metafizyczny, po Wenecji  
w 53. rocznicę… 1969–2022? © 1969–2022
fotografia, gniecenie, inkografia, rysunek, papier,  
płótno
64 × 50 cm

Czarne Dziury De-Materializacji, Sztuka popiołu  
z żywej rzeźby, instalacja metamaterialfizyczna  
1471–2022? © 1969–2022
fotografia, gniecenie, popiół ze spalonych fotografii,  
rysunek
64 × 50 cm

Andrzej Dudek-Dürer a living sculpture, a metaphysical 
performance, after Venice on the 53rd anniversary...  
1969–2022? © 1969–2022
photography, creasing, inkography, drawing, canvas
64 × 50 cm

Multiple… Autocreasing, Andrzej Dudek-Dürer a living 
sculpture, metaphysical performance, after Venice on  
the 53rd anniversary... 1969–2022? © 1969–2022
photography, creasing, inkography, drawing, paper, canvas
64 × 50 cm

Black Holes of De-Materialization, Art of Ashes from living 
sculpture, metamaterialphysical installation 1471–2022? 
© 1969–2022
photography, creasing, ashes from burnt photographs, 
drawing
64 × 50 cm

→ anDrZej DuDek-Dürer

↓ ↓

↘ ↘

|→
|→
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Hommage à Jerzy Lewczyński. Moja powódź © 2022
technika cyfrowa
50 × 70 cm

Negatywy powstały w roku 1986. W wyniku powodzi w 1997 roku 
spędziły dwa tygodnie pod Wielką Wodą, w wyniku czego uległy 
znaczącej destrukcji. W efekcie działań przyrody negatywy zo-
stały przekształcone w pełne emocji abstrakcyjne obrazy, niosą-
ce „zaszyfrowaną” energię pierwotnych negatywów. Wiedziony 
ideą Mistrza, Mentora i Przyjaciela nie zdecydowałem się na de-
materializację rzeczonych negatywów, które pozostają zapisem 
historii i emocji w kolorze Nadziei.

Hommage à Jerzy Lewczyński. My Flood © 2022
digital technique
50 × 70 cm

The negatives were created in 1986. As a result of the floods 
in 1997, they were under the Great Water for two weeks, which 
significantly destroyed them. Nature's influence transformed 
the negatives into abstract images that are full of emotions and 
carry the "encrypted" energy of the original negatives. Guided 
by the idea of my Master, Mentor, and Friend, I decided not to 
dematerialize these negatives, which are a record of history and 
emotions in the color of Hope.

→ aLek Figura



59→ toMasZ FronckiewicZ

Autoportret z błędem © 2022
technika cyfrowa, wydruk pigmentowy
100 × 70 cm × 3

Self-portrait with an Error © 2022
digital technique, pigment print
100 × 70 cm × 3
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Transkrypcja © 2022
technika cyfrowa, wydruk pigmentowy
30 × 30 cm × 6 (90 × 60 cm)

Funkcjonujemy w czasach dewaluacji słów i ich znaczeń, 
upadku kultury wypowiedzi. Granice prawdy, półprawdy czy 
też mijania się z prawdą ulegają coraz większej erozji. Gubi-
my się we właściwym rozpoznaniu sensu przekazu. Recepcja 
sprzecznych informacji zmusza nas do pełnienia roli arbitra 
w tej nieczystej grze. Dokonujemy subiektywnych wyborów, 
często popełniając elementarne błędy poznawcze. Fotografia, 
jako medium o szerokim spektrum interpretacyjnym, zazwy-
czaj wymaga wskazania kontekstu. W swoim projekcie posłu-
guję się komentarzem spreparowanym w nieistniejącym ję-
zyku, traktując go jako symbol upadku prawdziwych znaczeń. 
W sferze domysłów pozostajemy zdani tylko na siebie. To od 
nas zależy, którą z prawd uznamy za tę właściwą. 

Transcription © 2022
digital technique, pigment print
30 × 30 cm × 6 (90 × 60 cm)

We exist in times when words and their meanings are be-
ing devalued and the culture of expression is collapsing. The 
boundaries of truth, half-truth, or untruth are increasingly be-
ing eroded. We get lost in the proper deciphering of the meaning 
of a message. The contradictory information that we receive 
forces us to act as an arbiter in this unfair game. We make 
subjective choices, often making elementary cognitive errors. 
Photography, which is a medium that has a wide spectrum of 
interpretation, usually requires context. In my project, I add a 
commentary that is written in a non-existent language, which 
I treat as a symbol of the collapse of true meanings. In the 
realm of speculation, we can only rely on ourselves. It is up to 
us which of the truths we consider to be the right one.

→ grZegorZ gajos
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Łzy Ukrainy © 2022
technika cyfrowa
70 × 100 cm

Językiem fotografii próbuję zinterpretować usłyszane histo-
rie, opisać oglądane miejsca, a także wyrazić osobiste emocje 
i poglądy, często odwołując się do konwencji realizmu ma-
gicznego. Inspiracją do fotografii „Łzy Ukrainy” była legenda 
o nieszczęśliwie zakochanej dziewczynie zamienionej w sło-
necznik, która tęskniąc za ojczyzną, wpatrywała się w niebo, 
zwracając głowę ku słońcu. Wśród roślin należących do sym-
boli Ukrainy znajduje się słonecznik, będący znakiem słońca. 
Jest symbolem ojczyzny i oporu.

Tears of Ukraine © 2022
digital technique
70 × 100 cm

Using the language of photography, I try to interpret the stories 
I have heard, describe the places I have seen, and express per-
sonal emotions and views, often referring to the conventions 
of magical realism. The inspiration for the photograph "Tears 
of Ukraine" was the legend of a girl unhappily in love who was 
turned into a sunflower, and who, longing for her homeland, 
stared at the sky turning her head towards the sun. Among 
plants that are symbols of Ukraine, there is a sunflower, which 
is the symbol of the sun. It is a symbol of homeland and resist-
ance.

→ ewa gnus
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Rok 2022… czas niespokojny © 2022
technika cyfrowa
70 × 100 cm

The Year 2022... a Turbulent Time © 2022
digital technique
70 × 100 cm

→ BarBara górniak
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Parasomnia © 2022
technika własna
70 × 100 cm

Parasomnia © 2022
mixed media
70 × 100 cm

→ antoni a. gruner
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Bandoska in blue © 2017
technika cyfrowa
50 × 70 cm

Jak zawsze w moich fotografiach zachowuję realizm, ale nie 
autentyzm, bo wyrażam nie to, co widziałem, lecz moje do-
znania wynikające z doświadczeń i emocji. Ten sposób foto-
grafowania, jakby z pamięci, sprawia, że nie wiem, czy w ka-
drze jest więcej realizmu, czy prawdy o mnie.

Bandoska in Blue © 2017
digital technique
50 × 70 cm

→ waLDeMar grZeLak

As always, I preserve realism in my photographs, but not au-
thenticity, because I express not what I have seen, but my 
sensations resulting from experiences and emotions. This way 
of photographing, as if from memory, makes me unsure wheth-
er there is more realism in the frame or more truth about me.
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Echo wyobraźni © 2012
technika cyfrowa
56 × 70 cm

Echo of Imagination © 2012
digital technique
56 × 70 cm
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Noc w kolorze indygo © 2012
technika cyfrowa
46 × 70 cm

Indigo Night © 2012
digital technique
46 × 70 cm
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Euforia © 2022
technika cyfrowa
70 × 51,5 cm

Manifestacja © 2022
technika cyfrowa
70 × 62,5 cm

Portret Inez © 2022
technika cyfrowa
44 × 70 cm

Euphoria © 2022
digital technique
70 × 51,5 cm

Manifestation © 2022
digital technique
70 × 62,5 cm

Portrait of Inez © 2022
digital technique
44 × 70 cm

→ Zenon harasyM

↓ ↓

|→ |→

|↘ |↘
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Bliżej Niebios © 2021
technika klasyczna, odbitka fotochemiczna
format: 50 × 70 cm 

Closer to Heaven © 2021
traditional photography, photochemical print
format: 50 × 70 cm

→ kaZiMierZ heLeBranDt
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Błąd kardynalny 1 © 2021/2022
negatyw 7 × 5 cali, pozytyw guma wiedeńska,  
papier Hahnemühle Cornwall 450, pigment  
Schmincke Horadam
70 × 50 cm

Błąd kardynalny 2 © 2021/22
negatyw 7 × 5 cali, pozytyw guma wiedeńska,  
papier Hahnemühle Cornwall 450, pigment  
Schmincke Horadam
70 × 50 cm

Cardinal Error 1 © 2021/2022
7 × 5 inch negative, gum bichromate positive, Hahnemühle 
Cornwall 450 paper, Schmincke Horadam pigment
70 × 50 cm

Cardinal Error 2 © 2021/2022
7 × 5 inch negative, gum bichromate positive, Hahnemühle 
Cornwall 450 paper, Schmincke Horadam pigment
70 × 50 cm

→ MariusZ hertMann

↓ ↓

↘
↘
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Blask © 2022
tryptyk, technika cyfrowa 
50 × 70 cm × 3

Glow © 2022
triptych, digital technique
50 × 70 cm × 3

→ roMan hLawacZ
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The Red Dot © 2022
technika mieszana własna
100 × 100 cm

The Red Dot © 2022
mixed media
100 × 100 cm

→ Daria iLow
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Dotyk motyla © 2021
zinc transfer
8,5 × 6 cm × 3 (24 × 18 cm)

Touch of a Butterfly © 2021
zinc transfer
8,5 × 6 cm × 3 (24 × 18 cm)

→ Paweł jancZaruk
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The deer hunter 2.0 © 2020
technika cyfrowa
50 × 70 cm

The Deer Hunter 2.0 © 2020
digital technique
50 × 70 cm

→ toMasZ joDłowski
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Geopolityka © 2022
technika cyfrowa, obiekt
33 × 38 cm (37 × 50 cm)

Geopolitics © 2022
digital technique, object
33 × 38 cm (37 × 50 cm)

→ sZyMon kacZMarcZyk
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Z cyklu „Symulakrum” © 2021
technika cyfrowa, wydruk na papierze czerpanym
55 × 75 cm × 2

Z cyklu „Symulakrum” © 2022
technika cyfrowa, wydruk na papierze czerpanym
55 × 75 cm

From the “Simulacrum” series © 2021
digital technique, printed on handmade paper
55 × 75 cm × 2

From the “Simulacrum” series © 2022
digital technique, printed on handmade paper
55 × 75 cm

→ seBastian kaLiński

↓|→ ↓|→

|↘ |↘



81



82

Fotel © 2022
technika cyfrowa
100 × 100 cm

Armchair © 2022
digital technique
100 × 100 cm

→ Piotr koMorowski
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Przesłania z przeszłości 17-07 © 1997/2022
technika klasyczna
60 × 60 cm

Messages from the Past 17-07 © 1997/2022
traditional photography
60 × 60 cm

→ rysZarD koPcZyński
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Przesłania z przeszłości 31-09 © 2005/2022
technika klasyczna
60 × 60 cm

Przesłania z przeszłości 11-03 © 2011/2022
technika klasyczna
60 × 60 cm

Messages from the Past 31-09 © 2005/2022
traditional photography
60 × 60 cm

Messages from the Past 11-03 © 2011/2022
traditional photography
60 × 60 cm

↓ ↙

↘ ↘
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(Nie) doskonały portret mistrza © 2006/2022
technika hybrydowa, polaroid 8,5 × 11 cm, wydruk cyfrowy
40 × 52 cm

(Not) Perfect Portrait of the Master © 2006/2022
hybrid technique, polaroid 8.5 × 11 cm, digital print
40 × 52 cm

→ grZegorZ kosMaLa
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Archeologia wspomnień © 2003/2022
technika własna, odbitka minilab
18 × 24 cm × 3

Archaeology of Memories © 2003/2022
mixed media, minilab print
18 × 24 cm × 3

→ krZysZtoF kowaLski
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Symulakrum 1 z „Dolce Vita 1” © 2022
technika cyfrowa przetworzona z oryginalnej 
pracy „Dolce Vita 1”
70 × 70 cm

Symulakrum 2 z „Dolce Vita 1” © 2022
technika cyfrowa przetworzona z oryginalnej 
pracy „Dolce Vita 1”
70 × 70 cm

Symulakrum 3 z „Dolce Vita 1” © 2022
technika cyfrowa przetworzona z oryginalnej 
pracy „Dolce Vita 1”
70 × 70 cm

„Wysoka technika umożliwia powstanie techno-artu” (Ste-
fan Wojnecki). Niedoskonały błąd stanowi dla mnie wyzwanie. 
W moich pracach fotograficznych unikałem błędu. Prezentowa-
ny tryptyk powstał przypadkowo, podczas cyfrowych prób prze-
kształceń swobodnych. Zacząłem dobierać prace pod względem 
tonacji z mojej serii „My walk”. Odzieranie fotografii z prezen-
towania obrazu świata, dzięki zmianom generatora fal, pozwo-
liło na stworzenie tryptyku, który syntetyzuje zarejestrowaną 
rzeczywistość do drgających barwnych śladów. Ingerencja 
w strukturę zdjęcia powoduje powstanie nowej, pozbawionej 
mimetyzmu wartości. Trzy nowe prace uwalniają się od pier-
wotnego przekazu. Jako autor jestem błędem pobudzony do dal-
szych poszukiwań.

Simulacrum 1 from “Dolce Vita 1” © 2022
digital photo processed from the original work “Dolce Vita 1”
70 × 70 cm

Simulacrum 2 from “Dolce Vita 1” © 2022>
digital photo processed from the original work “Dolce Vita 1”
70 × 70 cm

Simulacrum 3 from “Dolce Vita 1” © 2022
digital photo processed from the original work “Dolce Vita 1”
70 × 70 cm

“High technology makes it possible to create techno-art” (Ste-
fan Wojnecki). An imperfect mistake is a challenge for me. 
In my photographic work, I used to avoid errors. The presented 
triptych was created accidentally during digital attempts at 
free transformation. I started to select works from my “My 
walk” series that were similar in tone. Changes in the wave 
generator helped to strip photographs of their function of pre-
senting the image of the world and made it possible to create 
a triptych that synthesizes the recorded reality into vibrat-
ing colorful traces. Interference into the structure of the photo 
creates a new value, devoid of mimeticism. Three new works 
are liberated from the original message. As the author, I am 
stimulated by error to search further.

→ Piotr kucia
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Zdarzenie © 2022
technika cyfrowa
100 × 70 cm

Event © 2022
digital technique
100 × 70 cm

→ krZysZtoF kucZyński
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Symbioza © 2022
z cyklu „Bioformy”
technika cyfrowa
120 × 70 cm

Symbiosis © 2022
from the “Bioforms” series
digital technique
120 × 70 cm

→ stanisław kuLawiak
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FN 0 © 2022
z cyklu „Fotografie nierzeczywiste”
technika własna 
50 × 70 cm

Tytuł wystawy nawiązuje do znanego określenia „estetyka 
błędu”. Od dawna uważam, że nie ma złych fotografii, tylko 
często nie potrafimy je właściwie odczytać. Wielokrotnie się-
gam do archiwum i po kolejnych analizach zdjęć inaczej od-
czytuję swoje prace. Rejestruję również uszkodzone, „popsute” 
fotografie itp. Odzyskując skasowane niegdyś zdjęcia, wybie-
ram kadry z błędami programów. W ostatnim czasie celowo 
wykonuję takie działania. Prezentowane prace to drobna część 
mojej pracy polegającej na stwarzaniu „rzeczywistości foto-
graficznej”. Interpretacja tej rzeczywistości zależy od wielu 
czynników, przede wszystkim od wrażliwości widza. Fotogra-
fia jest lustrem, w którym odbija się wrażliwość widza.

FN 0 © 2022
from the “Unreal Photographs” series
mixed media
50 × 70 cm

The title of the exhibition refers to the well-known term "aes-
thetics of error". I have long believed that there are no bad 
photographs, but rather we don't interpret them properly. Many 
times I look into the archive and, after analyzing photos, I see 
my works differently. I also record damaged, "broken" photo-
graphs, etc. When recovering deleted photos, I choose pictures 
that have computer errors. Recently, I have been deliberately 
doing this. The presented artworks are a small portion of my 
work consisting in creating a "photographic reality". The inter-
pretation of this reality depends on many factors, primarily on 
the sensitivity of the viewer. Photography is a mirror that re-
flects the viewer's sensitivity.

→ jacek Bogusław LaLak
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FN 1 © 2022
z cyklu „Fotografie nierzeczywiste”
technika własna 
70 × 50 cm

FN 1 © 2022
from the “Unreal Photographs” series
mixed media
70 × 50 cm
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FN 2 © 2022
z cyklu „Fotografie nierzeczywiste”
technika własna 
50 × 70 cm

FN 2 © 2022
from the “Unreal Photographs” series
mixed media
50 × 70 cm
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Słupsk moja projekcja © 2018 
z cyklu „Pejzaż miejski”
technika cyfrowa, druk na folii, ekspozycja  
podświetlana, obiekt
35 × 25 × 7 cm

Słupsk My Projection © 2018
from the “Cityscape” series
digital technique, foil printing, illuminated exposure, object
35 × 25 × 7 cm

→ katarZyna Laskus
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96→ LiLa Len
 

Akomodacja 832 © 2020
technika cyfrowa 
100 × 70 cm

Accommodation 832 © 2020
digital technique
100 × 70 cm
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Akomodacja 912 © 2020
technika cyfrowa 
100 × 70 cm

Akomodacja 1008 © 2020
technika cyfrowa 
100 × 70 cm

Accommodation 912 © 2020
digital technique
100 × 70 cm

Accommodation 1008 © 2020
digital technique
100 × 70 cm

↓ ↙

↘ ↘



98→ aDaM LesisZ

Zapomniany dokument © 2012/2022
tryptyk, technika cyfrowa
30 × 45 cm × 3

Zdjęcia tryptyku przedstawiają ostatnie już ślady linii kolejo-
wych zbudowanych w 1945 roku wśród ruin Wrocławia, a prze-
znaczonych do wywozu cegły gotyckiej do odbudowy starówki 
warszawskiej. Skrzyżowanie ulicy Bernardyńskiej z aleją Sło-
wackiego (koło Muzeum Architektury).

Forgotten Document © 2012/2022
triptych, digital technique
30 × 45 cm × 3

Photos in the triptych show the remains of railway lines that 
were built in 1945 among the ruins of Wrocław and intended 
for exporting Gothic bricks for the reconstruction of the Old 
Town of Warsaw. The intersection of Bernardyńska Street and 
Słowackiego Avenue (near the Museum of Architecture).
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100→ jóZeF LigęZa

Budynek szkoły filmowej Katowice © 2018/2022
technika klasyczna
70 × 90 cm

Akademia Muzyczna Katowice © 2016/2022
technika klasyczna 
90 × 70 cm

Building of the Film School in Katowice © 2018/2022
traditional photography
70 × 90 cm

Music Academy in Katowice © 2016/2022
traditional photography
90 × 70 cm

↓ ↓

|→ |→
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102→ Marek LiksZtet

Dzieje się przeszłość © 2022
polaroid preparowany
50 × 50 cm

The Past Is Happening © 2022
processed Polaroid
50 × 50 cm
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Kościół na górce © 2022
fotografia w podczerwieni
65 × 50 cm

Church on the Hill © 2022
infrared photography
65 × 50 cm

→ jarosław Majcher
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Punkt zwrotny I © 2022
technika hybrydowa
50 × 70 cm

Punkt zwrotny II © 2022
technika hybrydowa
50 × 70 cm

Punkt zwrotny III © 2022
technika hybrydowa
50 × 70 cm

Nie-dosłowność to pojęcie najbliższe moim preferencjom twór-
czym. Choć obrazy, które tworzę, składają się z zarejestrowanych 
skrawków otaczającej mnie rzeczywistości, to ukazują ją w spo-
sób niebezpośredni, nie-dosłowny. Połączone na nowo, tworzą 
mój własny świat, intymną rzeczywistość pojęć i znaczeń. Me-
tafory te są widocznym odbiciem tego, co niewidoczne, co po 
drugiej stronie lustra i co zaprasza, by w nie spojrzeć.

Turning Point I © 2022
hybrid technique
50 × 70 cm

Turning Point II © 2022
hybrid technique
50 × 70 cm

Turning Point III © 2022
hybrid technique
50 × 70 cm

The notion of non-literalism is closest to my creative prefer-
ences. Although the images I create consist of recorded scraps 
of the surrounding reality, they show it indirectly, non-literally. 
Combined, they create my own world, an intimate reality of con-
cepts and meanings. These metaphors are a visible reflection of 
what is invisible, what is on the other side of the mirror and what 
invites us to look into it.

→ haLina MarDuła

↓ ↓

|→ |→

|↘ |↘
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Nie/doskonały błąd © 2022
technika cyfrowa 
100 × 70 cm

Not/perfect Error © 2022
digital technique
100 × 70 cm

→ ewa MartynisZyn
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O’błędny sen Tadeusza K. © 2021
technika cyfrowa, wydruk pigmentowy
50 × 70 cm

Wielbłąd jednobarwny © 2021
technika cyfrowa, wydruk pigmentowy
50 × 70 cm

Wonderflaw Dream of Tadeusz K. © 2021
digital technique, pigment print
50 × 70 cm

Monochromatic Camel © 2021
digital technique, pigment print
50 × 70 cm

→ Marek MarusZak

↓ ↓

↓↓ ↓↓



108

Błąd © 2021
technika własna
50 × 70 cm
 

Error © 2021
mixed media
50 × 70 cm

→ stanisław MichaLski
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Opolno-Zdrój 2022 © 2022
technika klasyczna, pozytyw srebrowo-żelatynowy
13 × 18 cm

Opolno-Zdrój 2022 © 2022
traditional photography, gelatin silver positive
13 × 18 cm

→ toMasZ MieLech
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W trawie © 2020
fotografia otworkowa
20 × 20 cm × 4 (40 × 40 cm)

„W trawie” to senne wspomnienia z czasów dzieciństwa, kie-
dy poznawanie świata odbywało się na podwórkach, w mikro-
świecie, który nas otaczał. Przechowywane w pamięci obrazy 
czasem ewoluują i filtrują się poprzez poznanie nowych doznań 
i bodźców zewnętrznych. Odbieramy je teraz nieco inaczej, ale 
nadal są dzieckiem, tyle że w ciele dorosłej osoby. Ciągle silne 
i bardziej kolorowe od filmów ORWO. Życie zatacza koło, gdy pa-
trzę na własnego syna, który odkrywa swój osobisty mikroświat 
w trawie. Nieodgadniona Różyczka z filmu Orsona Wellesa to 
właśnie duch wspomnień, który siedzi w głowie do końca.

In the Grass © 2020
pinhole photography
20 × 20 cm × 4 (40 × 40 cm)

“In the Grass” are dreamy memories from childhood, when the 
discovery of the world took place in the backyards, in the micro-
world that surrounded us. Images that are stored in our mem-
ory sometimes evolve and get filtered by new sensations and 
external stimuli. Now we perceive them somewhat differently, 
but they are still a child, only in the body of a grown-up. They are 
still strong and more colorful than ORWO films. Life comes full 
circle when I look at my own son as he discovers his personal 
micro-world in the grass. The mysterious Rosebud from Orson 
Welles' movie is the spirit of memories that lives in your head 
until the end.

→ sławoMir MieLnik
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Ślady © 2022
technika cyfrowa
25 × 77 cm

Traces © 2022
digital technique
25 × 77 cm

→ krZysZtoF MiLLer
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W studiu I © 2022
technika pigment
10 × 8 cali

W studiu II © 2022
technika pigment
8 × 10 cali

W studiu III © 2022
technika pigment
10 × 8 cali

In the Studio I © 2022
pigment
10 × 8 inches

In the Studio II © 2022
pigment
8 × 10 inches

In the Studio III © 2022
pigment
10 × 8 inches

→ janusZ MoniatowicZ

↓ ↙

↘ ↓

↘↘ ↓↓
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Error © 2021
książka artystyczna, Wydawnictwo Naukowe Śląsk,  
Katowice 2021
22 × 30 × 2 cm

[…] Estetyka błędu w dobie mediów cyfrowych to koncentracja 
na artefaktach potocznie uznawanych za niepożądane i zbędne, 
wszelkiego rodzaju szumach, wynikających z procesów digita-
lizacji, […] w procesie generowania oraz modyfikowania i ma-
nipulowania danymi w dowolny sposób. W warstwie wizualnej 
mamy do czynienia z szeregiem artefaktów w postaci skaz, 
defektów, błędów, szumów i zakłóceń wynikających z procesów 
transformacji, modyfikacji, kompresji, skalowania czy szczegól-
nych warunków ekspozycji.
[…] W ten sposób kiedyś niepożądane cechy i właściwości, zanie-
czyszczenia i niedoskonałości stają się ważnymi wartościami, 
współtworzą nowy rodzaj języka, nową gramatykę wypowiedzi 
medialnej opierającej się na estetyce błędu. […]

Janusz Musiał / Error. Błąd w sztuce i estetyka błędu (fragmenty)

Error © 2021
art book, Wydawnictwo Naukowe Śląsk, 
Katowice 2021
22 × 30 × 2 cm

[...] The aesthetics of error in the era of digital media is the fo- 
cus on artifacts that are commonly considered undesirable and 
unnecessary, all kinds of noise resulting from the processes of 
digitization, [...] in the process of generating, modifying, and ma-
nipulating data in any way. In the visual layer, there are deal-
ing with a number of artifacts in the form of blemishes, defects, 
errors, noise, and interference resulting from the processes of 
transformation, modification, compression, scaling, or specific 
conditions of exposure.
[...] Thus, the features and properties, impurities, and imperfec-
tions that were once undesirable become important values and 
co-create a new type of language, a new grammar of media ex-
pression based on the aesthetics of error. […]

Janusz Musiał / Error. Error in Art and the Aesthetics of Error (excerpts)

→ janusZ Musiał
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Error © 2022
technika cyfrowa
70 × 50 cm

Error © 2022
digital technique
70 × 50 cm
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Apoteoza komputerowej manipulacji fotografii © 2022
z cyklu „Nie/doskonały błąd”
technika cyfrowa z kolażem tradycyjnym
70 × 50 cm

The Apotheosis of Computer Manipulation of  
a Photograph © 2022
from the “Not/perfect Error” series
digital technique with traditional collage
70 × 50 cm

→ Piotr Maciej nowak
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Ptak © 2002/2022
skan kolażu z autorskich odbitek ciemniowych  
40 × 76 cm

Ptak © 2002/2022
skan kolażu z autorskich odbitek ciemniowych  
40 × 63 cm

Bird © 2002/2022
scan of a collage made of original darkroom paper prints
40 × 76 cm

Bird © 2002/2022
scan of a collage made of original darkroom paper prints
40 × 63 cm

→ MateusZ PaLka

↓ ↓

↓↓ ↓↓
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Ptak © 2002/2022
skan kolażu z autorskich odbitek ciemniowych
40 × 76 cm

Ptak © 2002/2022
skan kolażu z autorskich odbitek ciemniowych
40 × 63 cm

Bird © 2002/2022
scan of a collage made of original darkroom paper prints
40 × 76 cm

Bird © 2002/2022
technique: scan of a collage made of original darkroom  
paper prints
40 × 63 cm

↓ ↓

↓↓ ↓↓
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Punkt zwrotny © 2021
dyptyk, technika cyfrowa, wydruk pigmentowy
50 × 50 cm × 2

Turning Point © 2021
diptych, digital technique, pigment print
50 × 50 cm × 2

→ Michał PietrZak



119



120

Exodus © 2022
tryptyk, technika cyfrowa
70 × 50 cm × 3

Exodus © 2022
triptych, digital technique
70 × 50 cm × 3

→ PrZeMek Piwowar
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Przypadek z kotem © 2021
technika klasyczna
30 × 40 cm

Przypadek z czymś © 2021
technika klasyczna
30 × 40 cm

Przypadek z kimś © 2021
technika klasyczna
30 × 40 cm

The Coincidence with the Cat © 2021
traditional photography
30 × 40 cm

The Coincidence with Something © 2021
traditional photography
30 × 40 cm

The Coincidence with Someone © 2021
traditional photography
30 × 40 cm

→ MagDa PoDsiaDły

→

→

↘

↘

↓

↓
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Nieprzezroczyste lustro © 2008/2022
negatyw żelatynowo-srebrowy
30 × 30 cm × 2

Znikający sen © 2019
kopia stykowa 
30 × 40 cm

Znikający sen © 2019
kopia stykowa 
40 × 30 cm 

Opaque Mirror © 2008/2022
gelatin silver negative
30 × 30 cm × 2

Disappearing Dream © 2019
contact copy
30 × 40 cm 

Disappearing Dream © 2019
contact copy
40 × 30 cm 

→ wojciech neProsti Potocki

↓ ↓

|→

|↘ |↘

|→
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Foto-grafia © 2017
technika cyfrowa
70 × 50 cm

Photo-graph © 2017
digital technique
70 × 50 cm

→ taDeusZ Piotr Prociak
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Foto-grafia © 2021
technika cyfrowa
70 × 50 cm

Foto-grafia © 2022
technika cyfrowa
70 × 50 cm

Photo-graph © 2021
digital technique
70 × 50 cm

Photo-graph © 2022
digital technique
70 × 50 cm

↓ ↓

↘ ↘
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Rejony Hadesu i Gehenny 1 (awers);  
1 ARCHIPELAG Podróżującej Galerii Więcej Światła!, 
Świat w Potrzebie (rewers) © 2020/2021
technika własna
70 × 100 cm

Rejony Hadesu i Gehenny 2 (awers);  
2 ARCHIPELAG Podróżującej Galerii Więcej Światła!, 
Świat w Potrzebie (rewers) © 2020/2021
technika własna
70 × 100 cm

Tym razem, kiedy uwaga świata była odwrócona, 
dostały pozwolenie aby wyjść i wykonać swe zadanie 
(awers); 3 ARCHIPELAG Podróżującej Galerii Więcej 
Światła!, Świat w Potrzebie (rewers) © 2020/2021
technika własna
70 × 100 cm

Regions of Hades and Gehenna 1 (obverse);  
1 The ARCHIPELAGO of the More Light! Traveling 
Gallery, The World in Need (reverse) © 2020/2021
mixed media
70 × 100 cm

Regions of Hades and Gehenna 2 (obverse);  
2 The ARCHIPELAGO of the More Light! Traveling 
Gallery, The World in Need (reverse) © 2020/2021
mixed media
70 × 100 cm

This Time, When the World's Attention Was Diverted, 
They Were Allowed To Go Out And Do Their Job (obverse);  
3 The ARCHIPELAGO of the More Light! Travelling 
Gallery, The World in Need (reverse) © 2020/2021
mixed media
70 × 100 cm

→ wacław roPiecki

→

↗

↘

→

↓

↘
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Emanacje 1, 2, 3 © 2022
tryptyk, technika cyfrowa, wydruk solwentowy
40 × 60 cm × 3 (60 × 80 cm)

Emanations 1, 2, 3 © 2022
triptych, digital technique, solvent print
40 × 60 cm × 3 (60 × 80 cm)

→ anDrZej rutyna
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Konstelacja Fred Jacob © 2022
technika cyfrowa, multiplikacja lustrzana
30 × 30 cm

Konstelacja Smutnego Diabła © 2022
technika cyfrowa, multiplikacja lustrzana
30 × 30 cm

Konstelacja Bari Oro © 2022
technika cyfrowa, multiplikacja lustrzana
30 × 30 cm

Fred Jacob Constellation © 2022
digital technique, mirrored multiplication
30 × 30 cm

Sad Devil Constellation © 2022
digital technique, mirrored multiplication
30 × 30 cm

Bari Oro Constellation © 2022
digital technique, mirrored multiplication
30 × 30 cm

→ krZysZtoF saj

↓ ↓

|→ |→

|↘ |↘
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Źle 1 © 2022
fotografia otworkowa
40 × 60 cm

Źle 2 © 2022
fotografia otworkowa
40 × 60 cm

Źle 3 © 2022
fotografia otworkowa
40 × 60 cm

Bad 1 © 2022
pinhole photography
40 × 60 cm

Bad 2 © 2022
pinhole photography
40 × 60 cm

Bad 3 © 2022
pinhole photography
40 × 60 cm

→ grZegorZ sawa-Borysławski

↓ ↓

|→ |→

|↘ |↘
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Płaszczyzny zgodności 01 © 2022 
z projektu „Portal”
solarigrafia, wydruk pigmentowy
50 × 70 cm

Płaszczyzny zgodności 02 
(Partial eclipse 2015) © 2022 
z projektu „Portal”
polaroid, wydruk pigmentowy
50 × 50 cm

Płaszczyzny zgodności 03 © 2022 
z projektu „Portal”
technika klasyczna, wydruk pigmentowy
50 × 70 cm

Compatibility Planes 01 © 2022
from the “Portal” project
solarigraphy, pigment print
50 × 70 cm

Compatibility Planes 02 
(Partial Eclipse 2015) © 2022
from the “Portal” project
polaroid, pigment print
50 × 50 cm

Compatibility Planes 03 © 2022
from the “Portal” project
traditional photography, pigment print
50 × 70 cm

→ Maciej stawiński

↓ ↓

|→ |→

|↘ |↘



135



136

Entre dos aguas – Error 1 © 2021
technika cyfrowa
40 × 60 cm

Entre dos aguas – Error 2 © 2021
technika cyfrowa
40 × 60 cm

Entre Dos Aguas – Error 1 © 2021
digital technique
40 × 60 cm

Entre Dos Aguas – Error 2 © 2021
digital technique
40 × 60 cm

→ Maciej stoBierski

↓ ↓

↓↓ ↓↓
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Ważna nieostrość © 2021/2022
technika cyfrowa, wydruk pigmentowy
100 × 70 cm

Important Blurriness © 2021/2022
digital technique, pigment print
100 × 70 cm

→ raFał k. warZecha
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Nieostrość przeszłości © 2022
technika cyfrowa bezobiektywowa
37 × 32 cm × 3

The Blurriness of the Past © 2022
lensless digital technique
37 × 32 cm × 3

→ Marek wesołowski
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Z cyklu „Osobliwości” © 2022
technika cyfrowa własna
100 × 70 cm × 3

From the “Singularities” series © 2021
digital mixed media
100 × 70 cm × 3

→ aneta więcek-ZaBłotna 
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Otchłań © 2020 
technika własna, obiekt
70 × 50 cm × 3

Abyss © 2020
mixed media, object
70 × 50 cm × 3

→ Marcin wiktorski
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Portret przy świecach © 2022
technika cyfrowa, wydruk pigmentowy
50 × 70 cm (70 × 100 cm)

Portrait in the Candlelight © 2022
digital technique, pigment print
50 × 70 cm (70 × 100 cm)

→ jerZy wojtowicZ
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Interpolacje 1 © 2022
technika cyfrowa, wydruk pigmentowy
50 × 60 cm

Interpolations 1 © 2022
digital technique, pigment print
50 × 60 cm

→ iwona wojtycZa-FronckiewicZ
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Interpolacje 2 © 2022
technika cyfrowa, wydruk pigmentowy
50 × 60 cm

Interpolations 2 © 2022
digital technique, pigment print
50 × 60 cm
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Interpolacje 3 © 2022
technika cyfrowa, wydruk pigmentowy
50 × 60 cm

Interpolations 3 © 2022
digital technique, pigment print
50 × 60 cm
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Autoportret z Marilyn Monroe
technika cyfrowa, wydruk solwentowy
70 × 100 cm

Mojej żonie © 2021
technika cyfrowa, wydruk solwentowy
100 × 70 cm

Self-portrait with Marilyn Monroe
digital technique, solvent print
70 × 100 cm

For My Wife © 2021
digital technique, solvent print
100 × 70 cm

→ waLDeMar ZieLiński

↓ ↓

|→ |→
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Piotr komorowski

curator: 
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świat jaki jest,  
każDy wiDZi 
wystawa towarZysZąca  
oBchoDoM 75-Lecia ZPaF

/
the worLD  
is what it is
exhiBition to ceLeBrate  
the 75th anniversary oF ZPaF

→ Moment wstąpienia do Związku Polskich 
Artystów Fotografików jest dla większości kandydatów 
podsumowaniem i ukoronowaniem ich dotychczasowego 
dorobku artystycznego. Jednocześnie jest to, przynajmniej 
w sensie kalendarzowym, początek kolejnych działań 
otwartych na poszukiwania i realizacje artystyczne w ob-
szarze fotografii jak i pochodnych mediów. 

Projekt artystyczny Świat jaki jest, każdy widzi ma na 
celu pokazanie, jak kształtują się dokonania tych artystów, 
których staż związkowy jest stosunkowo krótki. Interesu-
jące jest, jak rozwija się ich twórczy potencjał, jaka tema-
tyka i jakie formy ekspresji zagościły w ich indywidualnych 
działaniach. Przyjąłem, iż zaproponuję skonstruowanie 
wystawy grupie koleżanek i kolegów, którzy wstąpili do 
Związku nie wcześniej niż pięć lat temu, czyli w roku 2017. 
Nie ukrywam, iż jest to swego rodzaju probierz ich rze-
czywistej aktywności, nie zaś tylko tej obliczonej na wy-
generowanie autorskiego zestawu dla Rady Artystycznej 
na okoliczność wstąpienia do szacownego grona. Zasada 

→ For most candidates, the moment they 
join the Association of Polish Art Photographers serves as 
a summary and a crowning of their previous artistic achieve-
ments. At the same time, at least in calendar terms, it is the 
beginning of further artistic exploration and projects in the 
field of photography and related media.

The purpose of the artistic project entitled The world 
is what it is is to show the achievements of those artists 
whose term of membership in the Association is relatively 
short. It is interesting to see the development of their crea-
tive potential, the subject matter, and the forms of expres-
sion that have appeared in their individual activities. I pro-
posed to organize an exhibition for a group of colleagues who 
joined the Association no earlier than five years ago, i.e. in 
2017. To be honest, this serves as a kind of test of their actual 
artistic activity, and not just the calculated effort to generate 
an original set to present to the Artistic Board when joining 
this respectable club. To participate in this project, the art-
ists must select a series of works that they deem important 

P io t r 
ko M o r o w s k i
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and which were created during or after joining ZPAF. Not 
all invitees responded to my proposition, but those who did 
have diverse interests, which can be synthetically clas-
sified according to the distinction between testimony and 
creation, which, as John Szarkowski once noted, is one of 
the key distinguishing features of photographic strategies.

For most photographers, their practice and intentions, 
both those understood and dictated by the intuitive need to 
record the passing moments, are based on the idea of tes-
timony. According to the general opinion, the phenomenon 
of photography perceived as a truthful record of reality, 
despite all potential falsifications resulting from the digital 
processing of photographs, does not seem threatened in its 
basic essence, i.e. the belief that photography is objective. 
“Photography produces evidence of visual emission. Some-
thing existed and thus it showed its existence.”1

It is difficult to disagree with such a thesis, especially 
since the habit of photographing everything and every-
where, strongly dominated by mobile phones, has become 
so common that it would not be an exaggeration to say that 
currently, in the process of recognizing the world, there is 
an analogy between the perception of photographic im-
ages and the perception of reality. This reinforces the long-
held belief that photography and film are often our pri-
mary and usually the only source of information about the 
world. In this cognitive perspective, one could once again 
ask whether there are photographic images that are – at 
least on some conventional level of meanings – identical 
to the depicted reality. Do they precisely represent its ob-
jective shape? Or are they a testimony of our subjective 
ideas about it, dictated by cultural circumstances as well 
as by conditions related to the psychophysiology of vision? 
Or maybe, similarly to the auto-iconic breakthrough in art, 
one should penetrate into the very specificity of the me-
dium itself and disregard photography as a reflection of re-
ality or as a carrier of symbolic meanings.

As shown by the history of the discipline, these problems 
have interested artists and theoreticians involved in photog-
raphy for the major part of the twentieth century and are 
still widely discussed. In essence, these issues are still the 
subject of research and subsequent interpretations gener-
ated in the area of visual cognition itself, which is backed 
by scientific achievements as well as by a theoretical re-
flection built on the constantly expanding spectrum of indi-
vidual and collective consciousness, in particular the con-
sciousness of those who have made art equivalent to other 
tools of cognition.

The idea of photography consciously used as an act 
of creation is advocated by those who see it not only as 
a reflection of the external world but above all as a projec-
tion of the author’s world. More precisely, this reflection is 
a planned, consciously implemented strategic tool of ex-
pression. In such a case, photography is a personal meet-
ing of the artist with the world. The artist’s task is to ensure 
that the objective record bears the characteristics of his or 
her original creation a conscious message.

1 Edouard Pontremoli, An Excess of the Visible. Phenomenological 
Interpretation of Photogenicity, trans. Marian Leon Kalinowski, 
word/image territories, Gdańsk 2006, p. 27.

udziału w przedsięwzięciu polega na wyborze istotnej dla 
autora serii prac, jaka została zrealizowana równolegle lub 
już po wstąpieniu do ZPAF. Nie wszyscy zaproszeni odpo-
wiedzieli na propozycję, ale ci, którzy to zrobili, zarysowali 
różnorodny obszar zainteresowań, dający się syntetycznie 
scharakteryzować podług linii podziału wynikającej z roz-
różnienia pomiędzy świadectwem a kreacją, będącego, jak 
już swego czasu zauważył John Szarkowski, jednym z klu-
czowych wyróżników fotograficznych strategii. 

Praktyka oraz intencje większości fotografujących, te 
uświadomione, jak i podyktowane intuicyjną potrzebą za-
pisania mijających chwil, oparte są na idei świadectwa. 
Fenomen fotografii postrzeganej jako wiarygodny zapis 
rzeczywistości, mimo wszelkich możliwych zafałszowań 
wynikających z cyfrowej preparacji zdjęć, w powszechnym 
mniemaniu wydaje się niezagrożony w swojej podstawo-
wej istocie: wierze w obiektywność fotografii. „Fotografia 
dostarcza dowodu wizualnej emisji. Coś istniało, i tak poka-
zało swoje istnienie”1. 

I trudno nie zgodzić się z tak postawioną tezą, tym bar-
dziej, iż zwyczaj fotografowania wszystkiego i wszędzie, 
mocno zdominowany telefonią komórkową, stał się taką 
powszechnością, iż nie wydaje się przesadne stwierdze-
nie, że obecnie w procesie rozpoznawania świata mamy do 
czynienia z analogią pomiędzy postrzeganiem obrazów fo-
tograficznych a postrzeganiem rzeczywistości. Wzmacnia 
się funkcjonujące od lat domniemanie, iż fotografia i film 
nierzadko są dla nas pierwotną, a często jedyną informa-
cją o świecie. W tej perspektywie poznawczej można by po 
raz kolejny postawić pytanie, czy są obrazy fotograficzne 
– choćby w jakiejś umownej warstwie znaczeń – tożsame 
z obrazowaną rzeczywistością. Czy referują skrupulat-
nie jej obiektywny kształt? Czy też zaświadczają raczej 
o naszych subiektywnych względem niej wyobrażeniach, 
podyktowanych uwarunkowaniami kulturowymi, ale tak-
że tymi związanymi z psychofizjologią widzenia? A może, 
idąc tropem przełomu autoikonicznego w sztuce, należało-
by wniknąć w samą specyfikę medium jako takiego, abs-
trahując od fotografii jako odbicia rzeczywistości, a także 
nośnika znaczeń symbolicznych? 

Problemy te, jak wskazuje historia dyscypliny, były przed-
miotem zainteresowań artystów jak i teoretyków zajmują-
cych się fotografią przez większą część XX wieku, i w dalszym 
ciągu są żywo komentowane. W swojej istocie zagadnienia te 
wciąż są przedmiotem badań i kolejnych interpretacji, gene-
rowanych w obszarze samego w sobie poznania wizualnego, 
wspieranego dokonaniami nauki jak i refleksją teoretyczną 
nadbudowaną nad poszerzającym się ciągle spektrum indy-
widualnej i zbiorowej świadomości, w tym zaś szczególnie 
świadomości tych, którzy ze sztuki uczynili równoprawne do 
innych narzędzie poznania. 

Za ideą fotografii świadomie wykorzystywanej jako akt 
kreacji opowiadają się ci, dla których nie jest ona jedynie 
odbiciem świata zewnętrznego, ale przede wszystkim pro-
jekcją świata autora. Ściślej zaś mówiąc, owo odbicie jest 
zaplanowanym, świadomie zastosowanym strategicznym 

1 Edouard Pontremoli, Nadmiar widzialnego. Fenomenologiczna 
interpretacja fotogeniczności, przeł. Marian Leon Kalinowski, 
słowo/obraz terytoria, Gdańsk 2006, s. 27.
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There are several possibilities in this regard. One can 
use the idea of photogeny, especially as Antonina Valentin 
understands it: “The camera lens confers on all that comes 
near it an air of legend, it transports whatever falls within 
its field away from reality”.2 Another method of construct-
ing a statement that follows a convention directly or indi-
rectly alluding to the idea of creation is to conceptualize the 
documentary record to such an extent that simple record-
ings take on the character of added value, which is mani-
fested by a special compilation of the existing world with 
a new semantic order imposed by the photographer’s inten-
tion. There are also numerous possibilities offered by the 
so-called staged photography does, often accompanied by 
performances or improvisation. Paradoxically, such photog-
raphy is also a kind of mirror, a testimony that reflects the 
shape of the epoch in the same way as strictly documentary 
photography, but through slightly different conceptual as-
pects. In staging, which is dominated by the intuitive pen-
etration into the shape of the image, the symbolism is more 
hidden, often hermetic. It is, or more precisely may be – and 
this seems to be its greatest value – a return to what is com-
mon, archetypal. Staging for photography is not the same 
as staging itself; it is an event that is postponed with all its 
emotional and mental meaning.

Sixteen authors have taken part in the exhibition entitled 
The World Is What It Is and, given the above-mentioned 
general classification into document and creation, there is 
a fairly even balance between each of these categories, as-
suming, of course, that most of the works have, to varying 
degrees, elements of both strategies. As a result of my duty 
as a curator, I provide a synthetic but very brief descriptive 
sentence for each of the submitted works, which, I hope, 
serves as a supplement to the purely visual values pre-
sented by the authors.

grzegorz gajos's photographic set entitled River Courses 
Never Err and his video entitled In Salt Water Tears Lose 
Their Meaning are based on direct recording and are a tes-
timony to what is visually obvious, but they include the au-
thor’s commentary whose importance is essential to under-
standing the message, which does not follow from the pho-
tographic image. In this type of work, the aspects of creation 
and testimony permeate each other and the final identifica-
tion of their accents depends only on the sensitivity of the 
recipient of this interesting project.

sebastian kaliński shows classic street photographs of 
a man entangled in several cultural and situational relation-
ships, which photography monumentalizes, giving symbolic 
meanings to the presented scenes.

Of a documentary character are the seemingly com-
memorative Polaroid photographs by wojciech Miatkowski, 
who casually portrays his children. Enlarged to a typical 
exhibition size, they transform his personal, intimate re-
cords into a universal offer, a clear story about the relation-
ship between a father and his children.

Two portrait variations were presented by grzegorz 
kosmala. “Young musicians from a rock band are trying to 
break through a barrier of indifference to a large stage” 

2 Edgar Morin, The Cinema, or, The Imaginary Man, trans. Konrad 
Eberhardt, Państwowy Instytut Wydawniczy, Warszawa 1975, p. 29.

narzędziem wypowiedzi. W takim przypadku fotografia to 
osobiste spotkanie artysty ze światem. Zadaniem artysty 
jest umiejętność nadania obiektywnemu zapisowi cech au-
torskiej kreacji, świadomego komunikatu. 

Możliwości w tym zakresie jest kilka. Można posłużyć 
się ideą fotogenii, szczególnie zaś tej w rozumieniu Anto-
niny Valentin: „Obiektyw obdarza wszystko, do czego się 
zbliży, aurą legendy, przenosi wszystko, co znajdzie się 
w polu jego widzenia, poza granice rzeczywistości”2. In-
nym sposobem na skonstruowanie wypowiedzi w kon-
wencji wprost lub pośrednio nawiązującej do idei kreacji 
jest skonceptualizowanie dokumentalnego zapisu w stop-
niu nadającym prostym rejestracjom charakter wartości 
dodanej, co objawia się szczególną kompilacją świata za-
stanego z narzuconym mu nowym porządkiem znaczenio-
wym wynikającym z intencji fotografa. Istnieje też ogrom 
możliwości stworzonych przez tzw. fotografię inscenizo-
waną, nierzadko wspartą działaniem performatywnym czy 
improwizowanym. Paradoksalnie taka fotografia także sta-
nowi rodzaj lustra, świadectwa odbijającego kształt epoki, 
w takim samym stopniu, jak fotografia stricte dokumen-
talna, choć wykorzystująca nieco inne aspekty pojęciowe. 
W inscenizacji, w której przeważa intuicyjne wniknięcie 
w kształt obrazu, symbolika jest bardziej ukryta, często 
hermetyczna. Jest, albo ściślej rzecz ujmując, bywa – i to 
wydaje się najcenniejsze – powrotem do tego, co wspólne, 
archetypiczne. Inscenizacja wykonywana na potrzeby fo-
tografii to nie to samo, co inscenizacja sama w sobie; jest 
zdarzeniem odłożonym w czasie z całym jego emocjonal-
nym i mentalnym sensem.

W wystawie Świat jaki jest, każdy widzi bierze udział 
szesnastu autorów, wśród których akcenty we wspomnia-
nym wyżej, szkicowo podanym rozróżnieniu na dokument 
bądź kreację rozkładają się w miarę po równo, przy zało-
żeniu, iż większość prac zawiera, co oczywiste, w różnym 
stopniu elementy obydwu strategii. W sposób syntetyczny, 
choć bardzo skrótowy, a wynikający z powinności kurator-
skiej, opatruję każdą ze zgłoszonych prac krótką sentencją 
opisową, stanowiącą, mam nadzieję, pewne uzupełnienie 
do wartości czysto wizualnych zaprezentowanych przez 
autorów.

Zestaw fotograficzny grzegorza gajosa zatytułowany 
Biegi rzek nigdy nie błądzą oraz materiał wideo tego same-
go autora pt. W słonej wodzie łzy tracą swój sens ufundo-
wane są na bezpośrednim zapisie, dając świadectwo tego, 
co wizualnie oczywiste, opatrują go jednak odautorskim ko-
mentarzem o znaczeniu kardynalnym dla zrozumienia prze-
kazu, niewynikającego przecież wprost z fotograficznego 
przedstawienia. To ten rodzaj pracy, gdzie aspekty kreacji 
i świadectwa przenikają się wzajemnie, a ostateczne okre-
ślenie ich akcentów zależy już tylko od rodzaju wrażliwości 
odbiorcy tej ciekawej propozycji. 

sebastian kaliński pokazuje klasyczną fotografię ulicz-
ną, wskazując na człowieka uwikłanego w szereg kulturo-
wych i sytuacyjnych zależności, które fotografia monu-
mentalizuje, nadając przedstawianym scenom znaczenia 
symboliczne. 

2 Edgar Morin, Kino i wyobraźnia, przeł. Konrad Eberhardt, 
Państwowy Instytut Wydawniczy, Warszawa 1975, s. 29.
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Dokumentalny charakter mają polaroidowe, pozornie 
tylko pamiątkowe, prace wojciecha Miatkowskiego, bez-
pretensjonalnie portretującego swoje dzieci. Powiększone 
do klasycznych formatów wystawowych, z osobistych, 
intymnych zapisów czynią ofertę uniwersalną, czytelną 
opowieść o relacji ojca do dzieci. 

Dwie wariacje portretowe przedstawił grzegorz kosmala. 
„Młodzi muzycy z zespołu rockowego usiłują przebić się 
przez barierę obojętności do wielkiego świata sceniczne-
go” – to komentarz autorski do jednej z nich, istotnie uzu-
pełniający sens tego niebanalnego, zbiorowego portretu 
czwórki młodych mężczyzn. 

wojciech neprosti Potocki w trzech instalacjach fotogra-
ficznych posłużył się starą fotografią pamiątkową, wzmac-
niając jej sens poprzez koncepcję uprzestrzennienia prezen-
tacji. Zaproponowane fotoobiekty łączą ortodoksyjność kla-
sycznych fotografii z niebanalną formą prezentacji. Podobną 
strategię przyjął Marcin wiktorski w pracy Czarne słońca, 
prezentując dokumentalne w swojej istocie, uniwersalne zaś 
w czytelnym, choć intuicyjnym odbiorze, zdjęcia odwołujące 
się do aspektów śmierci. 

agnieszka antosiewicz-Mas w konsekwentny dla swojej 
twórczości sposób opowiada się po stronie kreacji, prezen-
tując serię sześciu inscenizowanych prac zatytułowanych 
Arkadia, stanowiących szczególnego rodzaju propozycję 
portretową, wymykającą się ortodoksyjnym zasadom kla-
sycznego portretowania. W podobnym duchu wypowia-
da się aneta więcek-Zabłotna w sześciu emocjonalnych, 
symbolicznych quasi-portretowych pracach, zatytułowa-
nych Czucie głębokie. 

W obszar inscenizacji obrazu wchodzi świadomie Ma-
rek Bułaj, prezentując serię trzech kolaży fotograficznych 
zatytułowanych Wakacje wiedeńskie. Mariusz hertmann 
w zestawie zatytułowanym Siostry Jeźdźców Apokalip-
sy proponuje zmodyfikowane formalnie obrazy, reprezen-
tujące popularną niegdyś, a cieszącą się coraz większym 
zainteresowaniem technikę szlachetną w postaci gumy 
dwuchromianowej. Również idea pojedynczej pracy je-
rzego wojtowicza zatytułowanej Man in red opiera się na 
modyfikacji pierwotnego zapisu fotograficznego w kierunku 
wariacji kolorystycznej z wyeksponowaniem geometrycz-
nych cech obrazu. 

Portrety wernakularne tadeusza P. Prociaka to „wizual-
na dekonstrukcja tzw. fotografii glamour”, jak mówi o swo-
ich pracach autor. To ciekawie skonstruowane inscenizacje 
z obszaru fotografii ciała, zrealizowane w sposób nawią-
zujący pastiszowo do klasycznego aktu, nieco zagadkowe, 
atrakcyjne również dzięki niebanalnie poprowadzonej nar-
racji wizualnej. 

Na granicy dokumentu i świadomej manipulacji obra-
zem pozostają Akomodacje Lili Len, udane interpretacje 
pejzażu miejskiego, bazujące na efekcie poruszenia obra-
zu. halina Marduła w czterech zainscenizowanych pracach 
w skrótowy, ale dosadny sposób ustosunkowuje się do kon-
cepcji czasu, przestrzeni, światła i ruchu. To wysublimo-
wany intelektualnie cykl, podejmujący próbę wizualnego 
zdefiniowania podstawowych kategorii bytu. 

Prezentację zamykają propozycje dwóch artystek przyję-
tych do ZPAF w połowie 2022 roku. elżbieta Drewniak pokazu-
je dwa zwarte formalnie, bogate kolorystycznie fotomontaże, 

– this comment was made by the author about one of them 
and it significantly complements the meaning of this ex-
traordinary, collective portrait of four young men.

wojciech neprosti Potocki used an old commemorative  
photograph in three photographic installations and rein-
forced its meaning by adding a spatial dimension to the 
presentation. The proposed photographic objects combine 
the orthodoxy of classic photographs with an original form 
of presentation. A similar strategy was adopted by Marcin 
wiktorski in his work entitled Black Suns consisting of pho-
tographs referring to aspects of death, which are essen-
tially documentaries but are also universal in their clear 
and intuitive interpretation.

Consistently with her previous work, agnieszka antosie-
wicz-Mas represents creation by presenting a series of six 
staged photographs entitled Arcadia, which are unique 
portraits that escape the orthodox principles of classical 
portraiture. aneta więcek-Zabłotna expresses herself in 
a similar spirit in six emotional, symbolic quasi-portraits, 
entitled Deep Feeling.

Marek Bułaj consciously embraces photographic stag-
ing and presents a series of three photographic collages 
entitled Vienna Holidays. Mariusz hertmann, in a set enti-
tled Sisters of the Horsemen of the Apocalypse, proposes 
formally modified images that represent the once popu-
lar and increasingly fashionable historical print process 
of gum bichromate. The idea in the single work by jerzy 
wojtowicz entitled Man in Red is also based on the modi-
fication of the original photographic record through a color 
variation and an accentuation of the geometric features of 
the image.

Vernacular Portraits by tadeusz P. Prociak are “a visual 
deconstruction of the so-called glamour photography”, as 
the author describes his works. These are interestingly 
constructed staged photographs of the human body, cre-
ated in a manner that resembles a pastiche of the classical 
nude, somewhat mysterious and attractive also due to the 
unusual visual narration.

On the border between documentary and conscious 
manipulation of the image are Lila Len’s Accommodations, 
which are successful interpretations of the cityscape based 
on the effect of motion blur. In four staged photographs, 
halina Marduła briefly but bluntly addresses the concept 
of time, space, light, and movement. It is an intellectually 
sublime series that attempts to visually define the basic 
categories of being.

The exhibition concludes with the works of two artists 
that joined ZPAF in mid-2022. elżbieta Drewniak shows two 
formally compact, color-rich photomontages, while teresa 
anniuk-gulak presents a series of five large-scale interme-
dia photographs entitled The Experience of Form, which are 
a successful union of painting and photography.

I would like to thank all the authors of the exhibition 
firstly, for participating in this project, and secondly, for 
sincerely articulating those artistic thoughts and feelings 
which they identify with on a daily basis. In my opinion, 
the effect of the exhibition proves that most of the new 
members of ZPAF who have recently joined the Lower Sile-
sian Division are active and engaged in discovering new 
spaces of photography, as well as determined to improve  
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teresa anniuk-gulak zaś cykl pięciu wielkoformatowych 
prac z obszaru fotografii intermedialnej, zatytułowanych 
Doświadczenie formy, będącej udanym mariażem malar-
stwa i fotografii. 

Składam wszystkim autorom wystawy podziękowanie 
za, po pierwsze, sam udział w prezentacji, po drugie zaś, za 
szczery przekaz tych przemyśleń i uczuć natury artystycz-
nej, z którymi się na co dzień identyfikują. W moim przeko-
naniu efekt wystawy dowodzi, iż większość ostatnio zasila-
jących Okręg Dolnośląski nowych członków ZPAF to osoby 
aktywne, zaangażowane w poznawanie nowych przestrzeni 
fotografii, a także zdeterminowane w kultywowaniu własnej 
twórczości, mimo niemałych przecież problemów związa-
nych, zwłaszcza obecnie, z codzienną egzystencją. 

Intencja ideowa, zawarta przekornie w nazwie wystawy, 
wskazuje na konieczność pewnego dopowiedzenia, nieobec-
nego wprost w tytule, ale, mam nadzieję, intuicyjnie wy-
czuwalnego, a idącego wbrew wykładni pewnej znanej po-
wszechnie XVIII-wiecznej definicji konia. W moim bowiem 
przekonaniu każdy z nas widzi świat inaczej i na tej właśnie 
odmienności zasadza się wszystko to, co w sztuce fotografii 
interesujące i poznawczo atrakcyjne. W każdej sztuce.

their own work, despite considerable problems related to 
everyday life, especially recently.

The ideological intent, mischievously incorporated into 
the title of the exhibition, indicates the need for a certain ad-
dendum, which is directly absent from the title, but, I hope, 
is intuitively perceptible, and which goes against the inter-
pretation of a certain well-known old definition of a rose. In 
my opinion, each of us sees the world differently and this 
difference is the basis for everything that is interesting and 
cognitively attractive in the art of photography. In every art.
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→ teresa anniuk-guLak

Doświadczenie formy © 2022
technika własna 
150 × 100 cm × 4

Experience of Form © 2022
mixed media
150 × 100 cm × 4
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160→ agniesZka antosiewicZ-Mas

Arkadia © 2019
technika cyfrowa
80 × 120 cm × 6

Arcadia © 2019
digital technique
80 × 120 cm × 6
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163→ Marek Bułaj

Wariacje wiedeńskie. Pałac Schönbrunn © 2018
technika cyfrowa, wydruk na płótnie
70 × 100 cm

Viennese Variations. Schönbrunn Palace © 2018
digital technique, printed on canvas
70 × 100 cm
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Wariacje wiedeńskie. Nabrzeże Dunaju © 2018
technika cyfrowa, wydruk na płótnie
70 × 100 cm

Viennese Variations. Danube Waterfront © 2018
digital technique, printed on canvas
70 × 100 cm
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Wariacje wiedeńskie. Spacer © 2018
technika cyfrowa, wydruk na płótnie
70 × 100 cm

Viennese Variations. Stroll © 2018
digital technique, printed on canvas
70 × 100 cm
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Spacer otwartych ludzi © 2009
sublimacja na tkaninie, poliester, szycie
53 × 125 cm

A Stroll of Open People © 2009
sublimation on fabric, polyester, sewing
53 × 125 cm

→ eLżBieta Drewniak
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Oko Horusa © 2011
dyptyk, technika własna, wydruk cyfrowy na płótnie
100 × 70 cm × 2

The Eye of Horus © 2011
diptych, mixed media, digital print on canvas
100 × 70 cm × 2
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Biegi rzek nigdy nie błądzą © 2022
technika cyfrowa, wydruk pigmentowy
50 × 80 cm × 8

Starorzecze Odry na wysokości Wrocławia skrywa w sobie 
wiele tajemnic. Względy pragmatyczne oraz finansowy zysk 
nie uchroniły rzeki i jej dopływów przed nadmierną ingerencją 
człowieka. Od wieków wywierano na nią presję, korygując jej 
naturalny bieg. Przekop wyznaczał nowy dukt, zazwyczaj z po-
minięciem malowniczych serpentyn oraz licznych rozwidleń. 
Regulacja tej pamiętliwej ścieżki wydaje się drogą na skróty, bo-
wiem co jakiś czas natura konsekwentnie dopomina się o swo-
je. Wzbiera, napina się i wraca do dawnych arterii, domagając 
się respektu dla swoich pierwotnych wyborów i wskazań. Pre-
zentowane fotografie pochodzą z obszarów należących do rzeki 
i odebranych rzece. To osamotnione koryta Odry i jej dopływów, 
w których kiedyś gościł wartki nurt. To miejsca oczekiwań i tę-
sknoty za tym, co utracone. To wilgotna pamięć po biegach rzek, 
które nigdy nie błądzą.

W słonej wodzie łzy tracą swój sens © 2022
video, audio (tekst: Grzegorz Dobiecki), 4:20 min, full HD

Przywykliśmy. Do widoku małych łodzi, wypełnionych po burty 
tymi, którzy wciąż mają nadzieję. Tym większą, im większy bu-
dzi się w nich strach o najbliższą przyszłość. Ich perspektywa 
planowania czegokolwiek nie sięga zbyt daleko. Chodzi o to, by 
bezpiecznie zejść na drugi brzeg. Wciągnąć w głąb płuc haust 
powietrza i szeptem zawiadomić siebie, iż oto dotarłem tam, 
gdzie od dawna gościły moje myśli. Północne wybrzeże Libii od 
włoskiej wyspy Lampedusa dzieli niespełna 300 km. Wyprawa, 
jeśli kończy się powodzeniem, trwa zazwyczaj kilka dni. Czasem 
kończy się paliwo, prowiant, słodka woda, szczęście lub orienta-
cja w terenie. Wtedy droga na skróty dla wielu z nich nagle się 
urywa. I być może ostatnim zapisem świadomości pozostaje 
obraz białej grzywy fal, bliźniaczo wypieranych przez gładkie 
burty zagubionych łodzi.

River Courses Never Err © 2022
digital technique, pigment print
50 × 80 cm × 8

The old riverbed of the Oder River next to Wroclaw hides many 
secrets. Pragmatic considerations and financial gains have not 
protected the river and its tributaries from excessive human in-
terference. For centuries, it has been pressured by changes in its 
natural course. The ditch marked the new river duct, which usu-
ally bypassed scenic serpentines and numerous forks. The regu-
lation of this memorable course seems to be a shortcut because 
occasionally nature consistently reclaims what is hers. It rises, 
strains, and returns to its former course, demanding respect for 
its original choices and recommendations. The presented photo-
graphs show areas that belong to the river and have been taken 
away from the river. These are lonely riverbeds of the Oder and 
its tributaries, through which a fast current used to flow. These 
are places of anticipation and longing for what has been lost. It's 
a damp memory of river courses that never err.

In Salt Water Tears Lose Their Meaning © 2022
video, audio (text by Grzegorz Dobiecki), 4:20 min, full HD

We have become accustomed. To the sight of small boats, 
crammed with those who still have hope. Their hope grows with 
their fear of the near future. They do not have any long-term plans. 
All that matters is getting to the other side safely. Taking a deep 
breath of air and whispering to myself that I have reached the 
place where my thoughts have been for a long time. The northern 
coast of Libya is less than 300 kilometers from the Italian island 
of Lampedusa. The journey, if successful, usually lasts several 
days. Sometimes you run out of fuel, provisions, fresh water, luck, 
or lose your sense of direction. In such cases, for many of them, 
the shortcut ends abruptly. And perhaps the last image recorded 
in the consciousness is the white mane of waves that are mir-
rored by the floating smooth sides of lost boats.

→ grZegorZ gajos
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Siostry Jeźdźców Apokalipsy: Inflacja, Frenezja  
(lub Furia), Pandemia, Nienawiść © 2022
guma dwuchromianowa
80 × 57 cm × 4

Sisters of the Horsemen of the Apocalypse: Inflation, Frenzy 
(or Fury), Pandemic, Hate © 2022
gum bichromate
80 × 57 cm × 4

→ MariusZ hertMann
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Bez tytułu © 2021
technika cyfrowa
45 × 55 cm × 4

Z cyklu „Stolica” © 2021
technika cyfrowa
45 × 55 cm × 2

Z cyklu „Kosmos” © 2021
technika cyfrowa
45 × 55 cm

Z cyklu „Włosi” © 2021
technika cyfrowa
45 × 55 cm

Z cyklu „Okno” © 2022
technika cyfrowa
45 × 55 cm

Untitled © 2021 
digital technique
45 × 55 cm × 4

From the “Capital” series © 2021
digital technique
45 × 55 cm × 2

From the “Cosmos” series © 2021
digital technique
45 × 55 cm

From the “Italians” series © 2021
digital technique
45 × 55 cm

From the “Window” series © 2021
digital technique
45 × 55 cm

→ seBastian kaLiński

↓ ↓

|↗ |↗

|→ |→

|↘ |↘

|→→ |→→
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Portret fotografa „BB”
negatyw czarno-biały 4 × 5 cali skanowany,  
wydruk pigmentowy
80 × 100 cm

Portrait of a Photographer “BB”
scanned 4 × 5 inch black and white negative,  
pigment print
80 × 100 cm

→  grZegorZ kosMaLa
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Kapela muzyczna „Bitu” © 2018
negatyw czarno-biały 4 × 5 cali skanowany,  
wydruk pigmentowy
80 × 100 cm

“Bitu” Music Band © 2018
scanned 4 × 5 inch black and white negative,  
pigment print
80 × 100 cm
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Akomodacja 1 © 2020
technika cyfrowa 
100 × 70 cm

Akomodacja 2 © 2020
technika cyfrowa 
100 × 70 cm

Akomodacja 3 © 2020
technika cyfrowa 
100 × 70 cm

Akomodacja 4 © 2020
technika cyfrowa 
100 × 70 cm

Akomodacja 5 © 2020
technika cyfrowa 
100 × 70 cm

Accommodation 1 © 2020
digital technique
100 × 70 cm

Accommodation 2 © 2020
digital technique
100 × 70 cm

Accommodation 3 © 2020
digital technique
100 × 70 cm

Accommodation 4 © 2020
digital technique
100 × 70 cm

Accommodation 5 © 2020
digital technique
100 × 70 cm

→ LiLa Len

↓ ↓

|→ |→

|→→ |→→

|↘ |↘

|↘↘ |↘↘
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Czas © 2020
technika cyfrowa
50 × 70 cm

Przestrzeń © 2020
technika cyfrowa
50 × 70 cm

Ruch © 2020
technika cyfrowa
50 × 70 cm

Światło © 2020
technika cyfrowa
50 × 70 cm

Time © 2020
digital technique
50 × 70 cm

Space © 2020
digital technique
50 × 70 cm

Motion © 2020
digital technique
50 × 70 cm

Light © 2020
digital technique
50 × 70 cm

→ haLina MarDuła

↓ ↓

|↗ |↗

|→ |→

|↘ |↘
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Pentaptyk / Pola © 2021
polaroid, skan, wydruk pigmentowy
40 × 40 cm

Pentaptyk / Jerzyk © 2021
polaroid, skan, wydruk pigmentowy
40 × 40 cm

Pentaptyk / Kuba © 2021
polaroid, skan, wydruk pigmentowy
40 × 40 cm

Pentaptyk / Marysia © 2021
polaroid, skan, wydruk pigmentowy
40 × 40 cm

Pentaptyk / Janek © 2021
polaroid, skan, wydruk pigmentowy
40 × 40 cm

Pentaptych / Pola © 2021
Polaroid, scan, pigment print
40 × 40 cm

Pentaptych / Jerzyk © 2021
Polaroid, scan, pigment print
40 × 40 cm

Pentaptych / Kuba © 2021
Polaroid, scan, pigment print
40 × 40 cm

Pentaptych / Marysia © 2021
Polaroid, scan, pigment print
40 × 40 cm

Pentaptych / Janek © 2021
Polaroid, scan, pigment print
40 × 40 cm

→ wojciech Miatkowski

↓ ↓

|→ |→

|↘ |↘

|↘↘ |↘↘

|→→ |→→
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A gdy jej nie będzie? © 2022
instalacja, obiekt
10 × 6 cm (22× 17 cm)

Zostałem sam © 2022
instalacja, obiekt
10 × 6 cm (22 × 17 cm)

Zdjęcie do dowodu © 2022
instalacja, obiekt
10 × 6 cm (22 × 17 cm)

And When She Is Gone? © 2022
installation, object
10 × 6 cm (22 × 17 cm)

I'm Left Alone © 2022
installation, object
10 × 6 cm (22 × 17 cm)

ID Photo © 2022
installation, object
10 × 6 cm (22 × 17 cm)

→ wojciech neProsti Potocki
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Portrety wernakularne. Joanna S. © 2021
technika cyfrowa, wydruk na dibondzie
70 × 50 cm

Portrety wernakularne. Paulina O. © 2021
technika cyfrowa, wydruk na dibondzie
70 × 50 cm

Portrety wernakularne. Sara S. © 2021
technika cyfrowa, wydruk na dibondzie
70 × 50 cm

Vernacular Portraits. Joanna S. © 2021
digital technique, printed on dibond
70 × 50 cm

Vernacular Portraits. Paulina O. © 2021
digital technique, printed on dibond
70 × 50 cm

Vernacular Portraits. Sara S. © 2021
digital technique, printed on dibond
70 × 50 cm

→ taDeusZ Piotr Prociak

↓ ↙

↘ ↘

|→ |→
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Czucie głębokie © 2021
technika cyfrowa
70 × 100 cm × 6

Deep Feeling © 2021
digital technique
70 × 100 cm × 6

→ aneta więcek-ZaBłotna
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Czarne Słońca © 2021
technika hybrydowa, instalacja, obiekt
70 × 50 cm × 3 

Black Suns © 2021
hybrid technique, installation, object
70 × 50 cm × 3

→ Marcin wiktorski
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Man in Red © 2022
technika cyfrowa, wydruk pigmentowy
50 × 70 cm (70 × 100 cm)

Man in Red © 2022
digital technique, pigment print
50 × 70 cm (70 × 100 cm)

→ JERZY WOJTOWICZ
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BiograFie / BiograPhies

↙↙
agnieszka antosiewicZ-Mas
Urodziła się w 1979 roku we Wrocławiu. Absolwentka Wydziału 
Nauk Przyrodniczych Uniwersytetu Wrocławskiego oraz Mię-
dzynarodowego Forum Fotografii „Kwadrat” we Wrocławiu 
(2012). Obecnie słuchaczka Autorskiego Laboratorium Foto-
grafii Piotra Komorowskiego. Uczestniczka wystaw zbiorowych 
i indywidualnych. W swoich działaniach preferuje fotografię in-
scenizowaną. Jej dotychczasowe poszukiwania skupiają się na 
cielesności, przemijaniu i pojęciu pamięci. Autoportret, będący 
próbą sformułowania szeregu uniwersalnych znaczeń, zajmu-
je szczególne miejsce w jej twórczości. Mieszka i pracuje we 
Wrocławiu.

teresa anniuk–guLak
Absolwentka Wydziału Prawa i Administracji Uniwersytetu  
Wrocławskiego (1981) oraz kilku kierunków studiów podyplo-
mowych. Swoją drogę artystyczną rozpoczęła w roku 2010, 
a stworzone wówczas prace otworzyły jej drzwi do niemieckich 
uczelni artystycznych (Kunstakademie w Bad Reichenhall, Fre-
ie Kunst Akademie w Augsburgu, Freie Kunstschule w Wiesba-
den), w murach których doskonaliła warsztat i poznała środo-
wisko artystyczne dzięki udziałowi w projektach, warsztatach 
i konkursach. W roku 2015 podjęła studia w ASP we Wrocławiu 
na kierunku: dyscypliny plastyczne w architekturze (specjal-
ność: fotografia i malarstwo), a w roku 2017 kolejne, na kierunku: 
mediacja sztuki współczesnej (dzięki którym nabyła kwalifika-
cje kuratora działalności artystycznej). Prowadzi własną Gale-
rię Arttess, a swoją twórczość prezentuje na wystawach w kraju 
i za granicą. Za działalność na polu sztuki w 2017 roku została 
doceniona tytułem Osobowości Roku w dziedzinie kultury. Czło-
nek ZPAP od 2021, ZPAF od 2022 roku.

Patrycja Basińska
Rocznik 1979. Absolwentka Wyższego Studium Fotografii AFA 
we Wrocławiu; praca dyplomowa Ogród Botaniczny pod kie-
runkiem Piotra Komorowskiego (2002). Studia magisterskie 
ukończyła na Wydziale Sztuk Współczesnych Central Saint 
Martins w Londynie; praca dyplomowa Nothing Special i New 
Visibilities pod kierunkiem Christophera Kul-Wanta i Dougla-
sa Allsopa (2010). Zajmuje się fotografią kreacyjną. Swoje 
prace prezentowała na wystawach zbiorowych i indywidual-
nych w Polsce, Czechach, Niemczech i Wielkiej Brytanii.

↙↙
agnieszka antosiewicZ-Mas
She was born in 1979 in Wrocław. She is a graduate of the Fac-
ulty of Biological Sciences at the University of Wrocław, and 
the “Kwadrat” International Photography Forum in Wroclaw 
(2012). She is currently a student at the Piotr Komorowski’s 
Independent Photography Laboratory. She has participated 
in group and solo exhibitions. Her main interest is in staged 
photography. To date, her artistic explorations have focused 
on corporeality, transience, and the concept of memory. The 
self-portrait, which is an attempt to formulate several uni-
versal meanings, has a special place in her art. She lives and 
works in Wroclaw.

teresa anniuk–guLak
She graduated from the Faculty of Law and Administration of 
Wroclaw University (1981) and has completed several post-
-graduate programs. She began her artistic journey in 2010 
and the artworks she created at that time opened the door to 
German art schools (Kunstakademie in Bad Reichenhall, Freie 
Kunst Akademie in Augsburg, Freie Kunstschule in Wiesbaden), 
where she honed her skills and got to know the artistic commu-
nity by participating in projects, workshops, and competitions. 
In 2015, she took up studies at the Academy of Art and Design 
in Wroclaw in the field of visual arts in architecture (specializa-
tion: photography and painting), and in 2017 she started anoth-
er program in the field of mediation of contemporary art (which 
equipped her with qualifications as an art curator). She runs 
her own Arttess Gallery and her works are exhibited in Poland 
and abroad. In recognition of her artistic work, in 2017 she was 
awarded the title of Cultural Personality of the Year. She has 
been a member of ZPAP since 2021 and ZPAF since 2022.

Patrycja Basińska
Born in 1979, she is a graduate of Photography College AFA in 
Wrocław; her final project entitled Botanical Garden was super-
vised by Piotr Komorowski in 2002. She received her master’s 
degree at the MA Contemporary Photography at the Central 
Saint Martins in London; her final projects Nothing Special and 
New Visibilities were supervised by Christopher Kul-Want and 
Douglas Allsop in 2010. Her main interest is creational photog-
raphy. She presented her works at various group and solo exhi-
bitions in Poland, Czech Republic, Germany and Great Britain.



195194

jaga Bjeńkowa (Patrycja antonik)
Her real name is Patrycja Antonik. She is a photographer, art-
ist and curator. She is a graduate of Photography at Łódź Film 
School and Psychology at the SWPS University of Social Sci-
ences and Humanities in Wrocław. Bjeńkova is a co-founder 
and co-coordinator of Mikavka – a café-gallery in Jelenia 
Góra. She attended Wojciech Zawadzki’s courses, which he 
conducted in his studio in Jelenia Góra. In 2021, she joined 
the Association of Polish Art Photographers. The artist has had 
solo and group exhibitions in Poland and abroad. She was born 
in 1990 and she lives and works in the Karkonosze Mountains.

Marek Bułaj
He was born in 1954 in Wołów. He lives and works in Wrocław. 
The artist works with documentary, portrait and subjective pho-
tography. In 1982, he left for the United States of America, where 
he stayed for 34 years. In 1984, he enrolled in photography at 
the Department of Photography at Mercer County Community 
College, Trenton, New Jersey. In 1986, he studied at the In-
ternational Center of Photography, New York City and the Tish 
School of The Arts, New York University. In New York he worked 
with such famous photographers as William Helburn and Larry 
Giasi. He also collaborated with numerous art galleries: Pierpont 
Morgan Library in New York and Trenton State Museum. In the 
years 1988–1990, Bułaj photographed works of art for the Opus 
Sacrum catalog, for the exhibition of Barbara Piasecka-John-
son’s collection, presented at the Royal Castle in Warsaw. From 
1992, he was closely associated with the architectural office of 
the famous architect Michael Graves in Princeton, New Jersey, 
where for over 20 years he was involved in cataloging and docu-
menting designed objects and architectural buildings. The artist 
has exhibited his works at many exhibitions in the United States: 
Kern Gallery, Penn State University, PA (1985), Library Gallery, 
Mercer County Community College, Trenton, NJ (1985), Skulski 
Gallery, Clark, NJ (1992), Trenton State College Gallery, Trenton, 
NJ (1986), Boruch College, New York City (1987), Gordon Street 
Gallery, Lawrenceville, NJ (2001). His photos were published in 
albums, catalogs, magazines and on websites. His works can be 
found in the collections of the State Gallery, Trenton, NJ and Li-
brary Gallery, Mercer County Community College, Trenton, NJ, 
as well as in private collections. In January 2021, Bułaj showed 
his photographic works entitled Japanese Inspirations. Nature 
and Civilization at the Za Szafą Gallery, ZPAF in Wrocław. Cur-
rently, he works in his studio and conducts photography classes 
for seniors at the Wrocław Center for Social Development.

czesław chwisZcZuk
He is active artistically in the fields of photography, film and mul-
timedia activities. In 1967, he took part in his first photo exhibition. 
He is a co-founder of the photographic group Format (1972–1978) 
and the Space of Coexistence Amblangua (1980–1983), both op-
erating nationwide. In 1983, he graduated from Łódź Film School, 
from the Faculty of Photography and Television Production. Since 
1984, he has taught at the Eugeniusz Geppert Academy of Art and 
Design in Wrocław, where he currently holds the position of an 
academic professor. Chwiszczuk has been a member of the As-
sociation of Polish Art Photographers (since 1985) and the 
Polish Filmmakers Association (since 1986). His artistic out-
put includes over 300 solo and group exhibitions and pres-
entations. He is the cinematographer of several dozen films 

jaga Bjeńkowa (Patrycja antonik)
Naprawdę Patrycja Antonik. Urodzona w 1990 roku. Fotografka, 
artystka, kuratorka. Absolwentka fotografii w Łódzkiej Szkole 
Filmowej oraz psychologii na Uniwersytecie Humanistyczno-
społecznym SWPS we Wrocławiu. Współtwórczyni i współkoor-
dynatorka Mikavki – jeleniogórskiej kawiarnio-galerii. Uczęsz-
czała na kursy Wojciecha Zawadzkiego, które prowadził w swo-
jej pracowni w Jeleniej Górze. Od 2021 roku członkini Związku 
Polskich Artystów Fotografików. Ma na swoim koncie wystawy 
indywidualne oraz zbiorowe, w kraju i za granicą. Mieszka i two-
rzy w Karkonoszach.

Marek Bułaj
Urodzony w 1954 roku w Wołowie. Mieszka i pracuje we Wrocła-
wiu. Zajmuje się fotografią dokumentalną, portretową i subiek-
tywną. W roku 1982 wyjechał do Stanów Zjednoczonych Ame-
ryki Północnej, gdzie przebywał 34 lata. W 1984 roku rozpoczął 
studia fotograficzne na Wydziale Fotografii w Mercer County 
Community College w Trenton, New Jersey. W roku 1986 stu-
diował w International Center of Photography, New York City 
oraz Tish School of The Arts, New York University. W Nowym 
Jorku pracował z tak znanymi fotografami, jak William Hel-
burn czy Larry Giasi. Współpracował także z licznymi galeriami 
sztuki: Pierpont Morgan Library w Nowym Jorku i Trenton State 
Museum. W latach 1988–1990 zajmował się fotografowaniem 
dzieł sztuki do katalogu Opus Sacrum, do wystawy zbiorów 
Barbary Piaseckiej-Johnson, prezentowanej na Zamku Kró-
lewskim w Warszawie. Od 1992 roku silnie związany był z biu-
rem architektonicznym znanego architekta Michaela Gravesa 
w Princeton, New Jersey, gdzie przez ponad 20 lat zajmował się 
katalogowaniem i dokumentowaniem projektowanych przed-
miotów i budynków architektonicznych. Swoje prace wystawiał 
na wielu wystawach w Stanach Zjednoczonych: Kern Gallery, 
Penn State University, PA (1985), Library Gallery, Mercer Co-
unty Community College, Trenton, NJ (1985), Skulski Gallery, 
Clark, NJ (1992), Trenton State College Gallery, Trenton, NJ 
(1986), Boruch College, New York City (1987), Gordon Street 
Gallery, Lawrenceville, NJ (2001). Jego fotografie były publiko-
wane w albumach, katalogach, czasopismach oraz na stronach 
internetowych. Prace znajdują się w State Gallery, Trenton, NJ, 
Library Gallery, Mercer County Community College, Trenton, NJ 
oraz w zbiorach prywatnych. W styczniu 2021 roku zaprezen-
tował swoje prace fotograficzne Inspiracje Japońskie. Natura 
i Cywilizacja w Galerii Za Szafą, ZPAF we Wrocławiu. Obecnie 
pracuje w swoim studio oraz prowadzi zajęcia fotograficzne dla 
seniorów we Wrocławskim Centrum Rozwoju Społecznego.

czesław chwisZcZuk
Twórczo wypowiada się w fotografii, filmie oraz działaniach mul-
timedialnych. W 1967 roku wziął po raz pierwszy udział w wy-
stawie fotograficznej. Współzałożyciel Grupy Fotograficznej 
Format (1972–1978) i Przestrzeni Współistnienia Amblangua 
(1980–1983), działających w obiegu ogólnopolskim. Dyplom 
w 1983 roku na Wydziale Operatorskim i Realizacji Telewizyjnej 
PWSFTviT w Łodzi. Od 1984 roku wykłada w ASP im. E. Gepper-
ta we Wrocławiu, gdzie obecnie jest profesorem uczelnianym. Jest 
członkiem ZPAF (od 1985) oraz SFP (od 1986). W swym dorobku 
artystycznym zawarł ponad 300 wystaw i prezentacji, zarówno 
indywidualnych, jak i zbiorowych. Jest autorem zdjęć do kilku-
dziesięciu filmów (dokumentalnych, autorskich, fabularnych, ani-
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mowanych, specjalistycznych i reklamowych) i ponad 100 pu-
blikacji w wydawnictwach polskich i zagranicznych. Jego prace 
znajdują się w zbiorach Muzeum Narodowego we Wrocławiu, 
Muzeum Miejskiego Wrocławia, Międzynarodowego Stowarzy-
szenia Grafiki w Krakowie, zbiorach Muzeum ASP we Wrocławiu 
oraz prywatnych. Był nagradzany i wyróżniany na konkursach 
fotografii, filmu i grafiki o zasięgu krajowym i międzynarodowym. 
Został uhonorowany Medalem 60-lecia ASP oraz odznaką „Za-
służony dla Kultury Polskiej” (2017).

Zdzisław DaDos
Fotografią zajmuje się od ponad sześćdziesięciu lat. Młodość spę-
dził w Lublinie, gdzie w latach 60. XX wieku działał w Fotoklubie 
Zamek. Członkiem ZPAF jest od 1979 roku. W latach 80. w Stanach 
Zjednoczonych zajmował się fotografią reklamową. Od 1987 roku 
mieszka we Wrocławiu. W kręgu jego zainteresowań twórczych 
jest pejzaż i natura. Uczestniczył w ponad 300 wystawach w kra-
ju i za granicą. Jest autorem ponad 35 wystaw indywidualnych. 
Jego prace są w wydawnictwach albumowych, a także w zbio-
rach prywatnych oraz w Muzeum Narodowym we Wrocławiu.

aleksandra Dekorne
Fotograf i performerka. Absolwentka fotografii i malarstwa Uni-
wersytetu Zielonogórskiego oraz kulturoznawstwa Uniwersyte-
tu Wrocławskiego. W ZPAF od 2004 roku. Wykładała w Wyższej 
Szkole Fotografii AFA we Wrocławiu, po czym przeniosła się do 
Londynu, aby ukończyć podyplomowe studia z zakresu tańca 
w Konserwatorium Muzyki i Tańca Trinity Laban. Przez kolejne 
sześć lat występowała w Paryżu, współpracując m.in. z cho-
reografami Andym de Groatem, Sarah Crépin, Salią Sanou. Jej 
twórczość, zarówno w fotografii, jak i w tańcu, zmierza do ujaw-
nienia wewnętrznych wymiarów ludzkiego doświadczenia, roz-
poznając paradoks, jakim jest próba zapisu ulotnych stanów 
wewnętrznych w fizycznej i widzialnej formie. Jej zdjęcia były 
publikowane m.in. w czasopismach: „The New Yorker”, „National 
Geographic”, „Vanity Fair”, „Rita Baum”, „Format”, „Charaktery” 
oraz znajdują się w prywatnych kolekcjach w Europie, Kanadzie 
i Stanach Zjednoczonych. Mieszka i pracuje w Nowym Jorku

elżbieta Drewniak
Urodziła się w 1961 roku we Wrocławiu, gdzie mieszka i pracu-
je. Absolwentka Międzynarodowego Forum Fotografii „Kwadrat” 
we Wrocławiu oraz Autorskiego Laboratorium Fotografii Piotra 
Komorowskiego we Wrocławiu. Członkini Bełchatowskiego Towa-
rzystwa Fotograficznego. Jest autorką kilku wystaw indywidual-
nych i uczestniczką wielu zbiorowych w galeriach i muzeach kra-
jowych. W pracy artystycznej skupia się głównie na własnych 
doświadczeniach życiowych. Fotografię traktuje jako narzędzie 
kreacji, autoterapii, a także jako medium służące przekazaniu 
wartości uniwersalnych.

sławoj DuBieL
Urodził się w 1964 roku w Tarnowskich Górach. Wykształcenie 
wyższe i specjalistyczne zdobył w Opolu, gdzie też zamieszkał 
i obecnie pracuje. Swoje prace prezentuje na wystawach autor-
skich i kuratorskich. Zdobył duże grono odbiorców, w tym kryty-
ków fotografii. Jest dwukrotnym stypendystą Ministra Kultury 
i Dziedzictwa Narodowego. Wykonuje głownie czarno-białe foto-
grafie przestrzeni postindustrialnych oraz klasyczne fotografie 
krajobrazu. Rejestruje zmiany zachodzące w życiu regionu. Jest 

(documentaries, artistic, fictional, animated, specialist and ad-
vertising) and author of over 100 publications in Polish and foreign 
publishing houses. His works can be seen in the collections of the 
National Museum in Wrocław, the City Museum of Wrocław, the 
International Association of Graphic Arts in Kraków, the Museum 
of the Academy of Art and Design in Wrocław, as well as in private 
collections. He has been awarded at national and international 
photography, film and graphics competitions. He was awarded the 
Medal of the 60th Anniversary of the Academy of Art and Design 
in Wrocław and a badge “Meritorious for Polish Culture” (2017).

Zdzisław DaDos
He has been involved in photography for over 60 years. He spent 
his youth in Lublin, where he was an active member of the Zamek 
Photo Club in the 1960s. The artist became a member of the As-
sociation of Polish Art Photographers in 1979. In the 1980s, Dados 
worked in the field of advertising photography in the USA. The art-
ist has lived in Wrocław since 1987. His artistic interest concerns 
landscapes and nature. His works have been displayed at over 
300 exhibitions in Poland and abroad. He is also the author of 35 
solo exhibitions. His works can be seen in art catalogs, in private 
collections, as well as in the National Museum in Wrocław.

aleksandra Dekorne
Photographer and performer. Holds an MA in Photography and 
Painting from University of Zielona Góra, and an MA in Cultural 
Studies from University of Wrocław. Since 2004 a member of the 
Association of Polish Art Photographers. She taught at the AFA 
College of Photography, Wrocław, before moving to London to 
complete post-graduate studies in Dance Performance at Trinity 
Laban Conservatoire of Music and Dance. For the next six years 
she performed in Paris, working with choreographers Andy de 
Groat, Sarah Crépin, Salia Sanou, among others. Her work in both 
photography and dance strives toward revealing inner dimen-
sions of human experience, acknowledging the paradox in making 
ethereal occurrences perceptible and physical. Her photographs 
have been published in “The New Yorker”, “National Geographic”, 
“Vanity Fair”, “Rita Baum”, “Format”, and “Charaktery”, among 
others, and can be found in private collections in Europe, Canada 
and the United States. She currently lives and works in New York.

elżbieta Drewniak
She was born in 1961 in Wrocław, where she lives and works. She 
graduated from Kwadrat International Photography Forum in 
Wroclaw and Piotr Komorowski's Independent Photography Lab-
oratory in Wrocław. She is a member of the Bełchatów Photogra-
phy Society. She is the author of several solo exhibitions and has 
participated in a number of group exhibitions in Polish art galler-
ies and museums. In her artistic work, she mainly focuses on her 
own life experiences. She treats photography as a tool for crea-
tion, and self-therapy, and as a medium for conveying universal 
values.

sławoj DuBieL
He was born in 1964 in Tarnowskie Góry. He pursued higher 
and specialized education in Opole, where he lives and works. 
He shows his works at original and curator-supervised exhibi-
tions, attracting a lot of interest from various audiences, includ-
ing photography critics. A holder of two scholarships granted 
by the Minister of Culture and National Heritage, Sławoj Dubiel 
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autorem cykli fotograficznych dokumentujących nieczynną 
Cementownię Groszowice (2002), kulturę ludową Śląska Opol-
skiego (2004) czy historyczną zabudowę Paczkowa i Byczy-
ny (2007) oraz Miejsca Pamięci Narodowej w Łambinowicach 
(2012). Od 2000 należy do Związku Polskich Artystów Fotogra-
fików, a od 2011 roku współtworzy Fundację 2.8, w ramach któ-
rej współorganizuje Opolski Festiwal Fotografii.

andrzej DuDek-Dürer
Jest jedną z najbardziej oryginalnych, konsekwentnych i roz-
poznawalnych osobowości współczesnej polskiej sztuki. Perfor-
mer, fotograf, grafik, kompozytor i muzyk, […] w ciągłym pro-
cesie kreacji i dokumentacji własnego wizerunku oraz rozwoju 
własnej świadomości. […] W 2021 roku minęła 52. rocznica re-
alizacji performance Sztuka Butów – Sztuka Spodni – Sztuka 
A. Dudka-Dürera, Żywa Rzeźba. Swoją twórczość prezentował 
i prowadził wykłady m.in. w The Art Institute w Chicago, Aca-
demy of Art College w San Francisco, Conservatorio National 
de Música w Mexico City, School of Art Otago Polytechnic 
w Dunedin w Nowej Zelandii, The City Art Institute w Sydney, 
University of California w Berkeley, ASP w Gdańsku, Centrum 
Sztuki Współczesnej w Warszawie. Stypendysta Ministerstwa 
Kultury w 2002 roku, Stypendysta Ministerstwa Kultury i Dzie-
dzictwa Narodowego w 2011 roku. […] Nagrody: Ministra Kultu-
ry i Dziedzictwa Narodowego za nieocenione zasługi dla kultury 
polskiej (2014); Marszałka Województwa Dolnośląskiego za wy-
bitne osiągnięcia w dziedzinie kultury (2014) […]. Dokumentacje 
i prace w wielu zbiorach prywatnych i publicznych (m.in. Mu-
zeum Narodowe w Warszawie, Muzeum Narodowe we Wrocła-
wiu, Muzeum Miejskie we Wrocławiu, Muzeum Sztuki w Łodzi, 
Zachęty Dolnośląskiej we Wrocławiu, Stedelijk Museum w Am-
sterdamie, Museum of Modern Art w Nowym Yorku, Tate Galle-
ry w Londynie, City Art Institute Library w Sydney, The School 
of the Art Institute of Chicago). 

Opracowanie: Krzysztof Dobrowolski, Centrum Sztuki WRO (fragment)

www.culture.pl/pl/tworca/andrzej-dudek-durer

alek Figura
Urodzony w 1950 roku. W ZPAF od 1987 roku (nr leg. 629). Pra-
cował w Akademii Sztuk Pięknych im. Eugeniusza Gepperta we 
Wrocławiu (1996–2016). W latach 1996–2014 był członkiem 
zespołu redakcyjnego pisma artystycznego „Format”. Uczest-
niczył w neoawangardowym nurcie polskiej fotografii. W latach 
1976–1981 współpracował z wrocławską Galerią Foto-Medium-
-Art, był współzałożycielem i członkiem grupy twórczej Semi-
narium Foto-Medium-Art. W 1998 otrzymał stypendium Mini-
stra Kultury i Dziedzictwa Narodowego (I stopnia). W 2019 uho-
norowany Nagrodą Marszałka Województwa Dolnośląskiego za 
wybitne osiągnięcia w dziedzinie kultury. Brał udział w kilku-
dziesięciu wystawach indywidualnych i zbiorowych w kraju i za 
granicą. Prace w zbiorach Watykanu, Muzeum Narodowego we 
Wrocławiu, Zakładu Narodowego im. Ossolińskich i kolekcjach 
prywatnych. Ważniejsze wystawy: Struktury, Wrocławska Ga-
leria Fotografii, Wrocław (1977); Biennale Sztuki Młodych, So-
pot (1978); Czas, Galeria Kitano, Kobe, Japonia (1979); Biennale 
Sztuki Młodych 80, BWA, Łódź; Media i poznanie, Galeria Ai, 
Tokio, Japonia; Wyprawa do kresów fotografii, Instytut Polski, 
Sztokholm, Szwecja; Międzynarodowe Biennale Grafiki, Pałac 

creates mostly black-and-white photographs of post-industrial 
spaces and classic photographs of landscapes. He records and 
documents changes taking place in the life of the region. Dubiel 
is an author of photographic cycles documenting a post-indus-
trial area of Groszowice cement plant (2002), the folk culture of 
Opole Silesia (2004), historical buildings of Paczków and Byczyna 
(2007) and National Memorial Sites in Łambinowice (2012). The 
artist has been a member of the Association of Polish Art Pho-
tographers since 2000 and in 2011 he co-founded Foundation 2.8, 
which helps to organize the Opole Photography Festival.

andrzej DuDek-Dürer
He is one of the most original, consistent and recognizable person-
alities of the world of Polish contemporary art. He is a performer, 
photographer, graphic design artist, composer and musician, […] 
in a constant process of creating and documenting his own image 
and developing his own consciousness. […] The year 2021 marked 
the 52nd anniversary of his performance Art of Shoes – Art of 
Trousers – Art of A. Dudek-Dürer, Living Sculpture. He presented 
his works and gave lectures in, among others, The Art Institute in 
Chicago, Academy of Art College in San Francisco, Conservatorio 
Nacional de Música in Mexico City, School of Art Otago Polytech-
nic in Dunedin, New Zealand, the City Art Institute in Sydney, Uni-
versity of California in Berkeley, Academy of Fine Arts in Gdańsk, 
Ujazdowski Castle Center for Contemporary Art in Warsaw. He re-
ceived the Ministry of Culture scholarship in 2002, as well as the 
Ministry of Culture and National Heritage scholarship in 2011. […] 
The artist also received awards of the Minister of Culture and Na-
tional Heritage for his outstanding contribution to Polish culture, as 
well as an award of the Marshal of the Lower Silesian Voivodeship 
for his remarkable achievements in the field of culture in 2014 […]. 
His works and documentaries are in numerous private and public 
collections (including the National Museum in Warsaw, the Na-
tional Museum in Wrocław, the City Museum in Wrocław, Art Mu-
seum in Łódź, Zachęta Dolnośląska in Wrocław, Stedelijk Museum 
in Amsterdam, Museum of Modern Art in New York, Tate Gallery in 
London, City Art Institute Library in Sydney, the School of the Art 
Institute in Chicago).

Biographical note by: Krzysztof Dobrowolski, WRO Art Center (excerpt)

www.culture.pl/en/artist/andrzej-dudek-durer

alek Figura
He was born in 1950. He has been a member of ZPAF since 1987 
(membership card no. 629). He worked at the Eugeniusz Geppert 
Academy of Art and Design in Wrocław (1996 –2016). From 1996 
to 2014 he was a member of the editorial team of the “Format” 
art magazine. He was part of the neo-avant-garde wave of Pol-
ish photography. In the years 1976–1981, he cooperated with 
the Foto-Medium-Art Gallery in Wroclaw and was a co-founder 
and member of the Foto-Medium-Art Seminar creative group. In 
1998 he received a scholarship from the Minister of Culture and 
National Heritage (first prize). In 2019, he received the Award 
from the Marshal of Lower Silesia Voivodship for outstand-
ing achievements in the field of culture. He has participated in 
dozens of group and solo exhibitions in Poland and abroad. His 
works are in the collections of the Vatican, the National Museum 
in Wroclaw, the National Ossoliński Institute, and private col-
lections. Major exhibitions: Structures, Wrocław Gallery of Pho-
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Sztuki, Kraków (1980); Ekstended Photography, Międzynaro-
dowe Biennale Fotografii, Wiener Secession, Wiedeń, Austria 
(1981); Polska fotografia intermedialna, BWA, Poznań; Oso-
bowości fotografii intermedialnej, Centrum Sztuki Współcze-
snej, Warszawa (1988); Konceptualizm. Medium fotograficzne, 
Muzeum Miasta Łodzi, Łódź (2010); Syros ATR 2011, Muzeum 
w Nieborowie Odział Muzeum Narodowego w Warszawie, Nie-
borów (2012); Prawda, Galeria FONS, Pardubice, Czechy (2013); 
Photography, Chiswick Park, Building 3, Londyn, Wielka Bryta-
nia (2017); Metafory Realności, DCF, Wrocław (2104); 27 ART-
-EKO, BWA, Kielce (2014); World Photographic Cup, reprezento-
wał Polskę (2015); Dualizm, DCF, Wrocław (2016); Globalizacja 
i indywidualność, Muzeum Współczesne, Wrocław (2017); Pro 
Memoria, Galeria Za Szafą, Wrocław (2018); Dyskretna tożsa-
mość, Galeria Foto-Gen, Wrocław (2018), Wobec miejsca i cza-
su VI, Stara Kopalnia. Wałbrzych (2018); Alek Figura. Fotogra-
fia 1969–2019, Stary Ratusz, Galeria Patio, Wrocław (2020).

tomasz FronckiewicZ
Urodził się w Brzegu i na trwale jest związany z tym miastem. 
Prowadzi tam wraz z małżonką własną firmę fotograficzno-re-
klamową Galeria Fotografii. Ukończył Akademię Sztuk Pięknych 
we Wrocławiu na Wydziale Grafiki; dyplom z projektowania 
graficznego. Związany z grupą poetycką Klubu Integracji Twór-
czych Stowarzyszenie Żywych Poetów od początku istnienia 
(projekty scenografii do spotkań poetyckich, plakatów, zapro-
szeń i ilustracji w piśmie SŻP „BregArt”), należy też do grupy 
artystycznej z Wrocławia Kontynuacja i Sprzeciw. Przez 12 lat 
był projektantem opakowań i linii projektowych PWC Odra S.A. 
w Brzegu. Stypendysta Ministra Kultury i Sztuki. Odbył sty-
pendium DAAD (Deutscher Akademischer Austauschdienst) 
w Brunszwiku w Hochschule für Bildende Künste na Wydzia-
le Projektowania Graficznego w Niemczech. Członek Związku 
Polskich Artystów Plastyków we Wrocławiu oraz Okręgu Dol-
nośląskiego ZPAF. Animator kultury odznaczony srebrną od-
znaką „Zasłużony dla Województwa Opolskiego” oraz medalem 
„Zasłużony dla Powiatu Brzeskiego”. Uczestnik wielu wystaw 
w Polsce i za granicą.

www.fotografiabrzeg.pl

grzegorz gajos
Ukończył studia na Wydziale Grafiki Akademii Sztuk Pięknych  
im. Eugeniusza Gepperta we Wrocławiu, w pracowni prof. Haliny  
Pawlikowskiej. Jako stypendysta DAAD studiował na Wydzia-
le Projektowania Graficznego Hochschule für Bildende Kün-
ste w Brunszwiku w Niemczech. W 2008 roku uzyskał tytuł 
doktora na Wydziale Komunikacji Multimedialnej Akademii 
Sztuk Pięknych w Poznaniu w dyscyplinie artystycznej fo-
tografia. W roku 2015 Rada Wydziału Grafiki i Sztuki Mediów  
Akademii Sztuk Pięknych im. E. Gepperta we Wrocławiu nada-
ła mu tytuł doktora habilitowanego w dziedzinie sztuk plas- 
tycznych, w dyscyplinie sztuk pięknych. Na co dzień pracuje na 
Wydziale Sztuki Uniwersytetu Opolskiego, prowadząc zajęcia 
z fotografii i projektowania graficznego. Zajmuje się fotografią, 
wideo, audio, muzyką, projektowaniem graficznym i grafiką. 
Od 1998 roku brał udział w blisko 100 wystawach w Polsce i za 
granicą. W swoich pracach często odnosi się do zagadnień spo-
łecznych, kulturowych oraz ekologicznych, wspierając się do-
kumentalnym i inscenizacyjnym wymiarem fotografii.

tography, Wrocław (1977); Biennial of Young Art, Sopot (1978); 
Time, Kitano Gallery, Kobe, Japan (1979); Biennial of Young 
Art 80, BWA, Lodz, Poland; Media and Cognition, Ai Gallery, 
Tokyo, Japan; Expedition to the Borderlands of Photography, 
Polish Institute, Stockholm, Sweden; International Biennial 
of Graphic Arts, Palace of Art, Cracow (1980); Extended Pho-
tography, International Biennial of Photography, Wiener Se-
cession, Vienna, Austria (1981); Polish Intermedia Photogra-
phy, BWA, Poznań; Personalities of Intermedia Photography, 
Center for Contemporary Art, Warsaw (1988); Conceptual-
ism. Photographic Medium, Museum of the City of Lodz, Lodz 
(2010); Syros ATR 2011, Museum in Nieborów, Branch of the 
National Museum in Warsaw, Nieborów (2012); Truth, FONS 
Gallery, Pardubice, Czech Republic (2013); Photography, Chis-
wick Park, Building 3, London, UK (2017); Metaphors of Reality, 
DCF, Wrocław (2104); 27 ART-EKO, BWA, Kielce (2014); World 
Photographic Cup, representative of Poland (2015); Dualism, 
DCF, Wroclaw (2016); Globalization and Individuality, Con-
temporary Museum, Wroclaw (2017); Pro Memoria, Behind 
the Wardrobe Gallery, Wroclaw (2018); Discrete Identity, Fo-
to-Gen Gallery, Wroclaw (2018), Confronting Place and Time 
VI, Old Mine. Wałbrzych (2018); Alek Figura. Photography 
1969–2019, Old Town Hall, Patio Gallery, Wrocław (2020).

tomasz FronckiewicZ
He was born in Brzeg and has always been connected to this 
city. With his wife, they own a photography and marketing com-
pany in the city of Brzeg called Galeria Fotografii (Photography 
Gallery). He graduated from the Academy of Art and Design in 
Wrocław, Faculty of Graphic Arts and Media Art, his final project 
was in graphic design. He has been a part of the Living Poets 
Society Creative Integrations Club since it was created (he has 
designed the scenography for poets’ meetings, as well as post-
ers, invitations, and illustrations for the “BregArt” magazine), he 
is also a member of an artistic group from Wrocław called Con-
tinuation and Opposition. For 12 years he worked as a designer 
of packaging and design lines at PWC Odra S.A. in Brzeg. He 
received a Minister of Culture and Art scholarship. He received 
a scholarship from DAAD Deutscher Akademischer Austausch-
dienst in Braunschweig (Germany), at Hochschule für Bildende 
Künste, Faculty of Graphic Design. He is a member of the Asso-
ciation of Polish Artists and Designers, (ZPAP) in Wrocław and 
of the Lower Silesian Division of the Association of Polish Art 
Photographers (ZPAF). Fronckiewicz has organized cultural ac-
tivities and was awarded the silver badge “Meritorious for Opole 
Province” and a medal “Meritorious for Brzeg County.” He has 
participated in numerous exhibitions in Poland and abroad.

www.fotografiabrzeg.pl

grzegorz gajos
He graduated from the Eugeniusz Geppert Academy of Art and 
Design in Wrocław, Faculty of Graphic Arts, in the studio of pro-
fessor Halina Pawlikowska. As a DAAD fellow, he studied at the 
Department of Graphic Design at the Hochschule für Bildende 
Künste in Braunschweig, Germany. In 2008, he received a Ph.D. 
in photography from the Faculty of Multimedia Communication 
at the University of the Arts in Poznań. In 2015, he received 
a Ph.D. in fine arts from the Council of the Faculty of Graphic 
Arts and Media Art at the Eugeniusz Geppert Academy of Art 
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ewa gnus
Artysta fotografik, mieszka we Wrocławiu, z wykształcenia magi-
ster pedagogiki zdrowia, absolwentka Międzynarodowego Forum 
Fotografii „Kwadrat”. Od kilkudziesięciu lat uczestniczy w działa-
niach i projektach artystycznych ruchu fotograficznego Dolnego 
Śląska. Jest członkiem honorowym i współzałożycielem Świato-
wego Stowarzyszenia Artystów Fotografików i Twórców Audio-
wizualnych (ŚSAFiTA). Członek Związku Polskich Artystów Foto-
grafików i Stowarzyszenia Dziennikarzy Rzeczpospolitej Polskiej. 
Swoje fotografie eksponowała na międzynarodowych salonach fo-
tografii za granicą oraz na kilkudziesięciu wystawach zbiorowych 
w Polsce. Uczestniczyła w konkursach fotograficznych, m.in. 
w Japonii, Belgii, Niemczech, Francji, Finlandii, Hiszpanii, Hong-
kongu i na Tajwanie, otrzymując nagrody, wyróżnienia i nominacje. 
Projektuje obrazy fotograficzne będące wynikiem licznych zagra-
nicznych podróży, a poznane bogactwo kultury odwiedzanych kra-
jów, odmienność poglądów ludzi i niezwykłości przyrody są dla niej 
inspiracją do tworzenia.

Barbara górniak
Absolwentka Wydziału Artystycznego Uniwersytetu Zielonogór-
skiego oraz Wyższego Studium Fotografii AFA we Wrocławiu. Czło-
nek ZPAF oraz nieformalnej Grupy 999. Mieszka i pracuje we Wro-
cławiu. Współorganizuje i koordynuje działania na rzecz rozwoju 
fotografii, m.in. plenery fotograficzne Wobec miejsca i czasu… 
Zajmuje się fotografią dokumentalną, przyrodniczą, subiektywną, 
inscenizowaną. Fotografie jej autorstwa publikowane są w albu-
mach, katalogach, czasopismach, na stronach internetowych. Jej 
prace znajdują się w zbiorach Muzeum Sportu i Turystyki oraz 
kolekcjach prywatnych. Cykle fotograficzne: Zamki Dolnośląskie 
(2001), Rzeczywistość symboliczna (2005), Złudzenia (2008), 
Obecność (2009), Sztuka przetrwania (2010), Drzewo życia (2010), 
Znaki czasu (2010), Powrót Daisy (2012), Kształt teraźniejszo-
ści (2012), Dusze błądzące – Zamek Czocha (2013), Egzystencja 
(2013), Kościoły Pokoju na Dolnym Śląsku (2013), Nokturny wro-
cławskie (2014), Zakamarki historii – Zamek Międzylesie (2016), 
Pustynia (2017), Dokąd? (2018), Piętno pamięci (2019), Praga pod 
strzechy – Przenikanie miasta (2019), Rok 2020… przestrzeń to-
talitarna (2020) wystawiane były na ekspozycjach indywidual-
nych i zbiorowych w kraju i za granicą.

www.barbaragorniak.pl

antoni gruner
Reżyser, operator kamery, fotograf. Autor zdjęć i scenografii w fil-
mach krótkometrażowych oraz reklamach. Fascynują go foto-
grafia i film, dlatego w tych dwóch formach sztuki szuka odpo-
wiedzi na pytania, jak przedstawić obraz jako nieobecność, jako 
ciało, jako pragnienia, jako wizualizację pojęć niemożliwych do 
uchwycenia, pogodzenia w jedno; myślenia pojęciowego (natu-
ry filozoficznej) i wrażeniowego (obecnego w sztuce). Myślenia 
nie tylko przez widzenie. Laureat prestiżowych nagród, m.in. 
Honorable Mention International Photography Awards (Nowy 
York 2013, 2014, 2015 oraz w 2016 – IPA Family of Man) oraz 
Winner of Prix de la Photographie (Paris 2016). Otrzymał nagro-
dę za najlepsze zdjęcia na 48 Hour’s Festival Project. Uczestnik 
wystaw zbiorowych, m.in.: w ramach Ogólnopolskiej Konferencji 
Naukowej Konteksty fotografii w Polsce 1947–2017, Ogólnopol-
skiej Konferencji Naukowej Kultury obrazu – tabu, Ogólnopolskiej 
Konferencji Naukowej Kicz w kulturach mediów.

and Design in Wroclaw. He works at the Faculty of Arts at Opole 
University where he teaches photography and graphic design. 
His interests include photography, video, audio, music, graph-
ic design, and printmaking. Since 1998, he has participated in 
nearly 100 exhibitions in Poland and abroad. In his works, he 
often addresses social, cultural, and ecological issues through 
documentary and staged photography.

ewa gnus
She is a photography artist who lives in Wroclaw, has a master’s 
degree in health pedagogy, and is a graduate of the “Kwadrat” 
International Photography Forum. For several decades she has 
participated in the activities and artistic projects of the Lower 
Silesia photographic movement. She is an honorary member and 
co-founder of the International Association of Art Photographers 
and Audiovisual Artists (ŚSAFiTA). She is a member of the Asso-
ciation of Polish Art Photographers and the Association of Jour-
nalists of the Republic of Poland. She exhibited her photographs 
at international photography salons abroad and in several dozen 
gruop exhibitions in Poland. She has participated in photography 
contests, among others, in Japan, Belgium, Germany, France, 
Finland, Spain, Hong Kong, and Taiwan, where she received priz-
es, awards, and nominations. She designs photographic images 
that reflect her numerous foreign travels, and the richness of the 
culture of the countries she visits, the different views of the peo-
ple, and the uniqueness of nature inspire her to create.

Barbara górniak
She is a graduate of the University in Zielona Góra (Faculty of Arts) 
and AFA College of Photography in Wrocław. She is a member of 
the Association of Polish Art Photographers and of the informal 
999 Group. The artist lives and works in Wrocław. She co-organiz-
es and coordinates activities for the development of photography, 
including photo plein-air sessions titled In the Face of Place and 
Time… The main fields of her work include documentary, natural, 
subjective and staged photography. Her photos are published in 
albums, catalogs, magazines, and on websites. Górniak’s works 
can be found in the collection of the Museum of Sport and Tour-
ism and in private collections. Her photographic series: Castles of 
Lower Silesia (2001), Symbolic Reality (2005), Illusions (2008), 
Presence (2009), Art of Survival (2010), The Tree of Life (2010), 
Signs of Time (2010), Daisy’s Return (2012), The Shape of the 
Present (2012), Stray Souls – Czocha Castle (2013), Existence 
(2013), Churches of Peace in Lower Silesia (2013), Wrocław Noc-
turnes (2014), Recesses of History – Międzylesie Castle (2016), 
Desert (2017), Where? (2018), Stigma of Memory (2019), Prague 
Under the Roofs – Infiltration of the City (2019), The Year 2020… 
Totalitarian Space (2020) have been displayed at solo and group 
exhibitions in Poland and abroad.

www.barbaragorniak.pl

antoni gruner
Director, camera operator and photographer. He is also an au-
thor of camerawork and scenography in short films and com-
mercials. He is fascinated by photography and film, which is 
why he searches for an answer to the question within these two 
forms of art: how to present an image as absence, as a body, as 
a desire, as the visualization of concepts impossible to capture, 
bound into a oneness; for conceptual thinking (of philosophical 
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waldemar grZeLak
Nauczyciel. Fotografią zajmuje się od 1967 roku. Jest członkiem 
Związku Polskich Artystów Fotografików i stowarzyszenia arty-
stycznego Nowy Młyn w Szklarskiej Porębie. Przez 20 lat prowa-
dził własne studio, zajmując się zawodowo fotografią studyjną, 
reklamową i wydawnictwem reklamowym. Jest autorem wy-
staw indywidualnych i zbiorowych oraz laureatem wielu nagród.

Zenon harasyM
Członek ZPAF od 1978 roku. Współzałożyciel grup artystycz-
nych: Sześć (1961–1962) i Odra-65 (1965). Od 1994 roku uży-
wa także pseudonimu Nez O’Hara. Jest honorowym członkiem 
Dolnośląskiego Towarzystwa Fotograficznego i posiadaczem 
tytułów Artiste i Excellence Fédération internationale de l’art 
photographique (AFIAP i EFIAP). Brał udział w ponad 320 wy-
stawach zbiorowych w kraju i za granicą, uzyskując liczne na-
grody. W dorobku artystycznym ma 64 wystawy indywidualne. 
W 2009 roku został uhonorowany przez Ministra Kultury i Dzie-
dzictwa Narodowego Odznaką „Zasłużony dla Kultury Polskiej”, 
w 2015 roku otrzymał stypendium Marszałka Województwa 
Dolnośląskiego, a w 2017 roku został wyróżniony Honorową Zło-
tą Odznaką „Zasłużony dla Województwa Dolnośląskiego”. Jego 
prace znajdują się w zbiorach Muzeum Narodowego we Wro-
cławiu, Muzeum Historii Fotografii w Krakowie, Muzeum Sportu 
w Warszawie, Liptowskiego Muzeum w Ružomberoku (Słowa-
cja), Zeiler Photo- und Filmmuseum w Zeil am Main (Niemcy). 
Biografię artysty opublikowano w Encyclopédie internationale 
des photographes de 1839 à nos jours (CD, Ed. Ides et Calen-
des, Neuchâtel, Szwajcaria 1997), Antologii fotografii polskiej 
1839–1989 (Lucrum, Bielsko-Biała 1999), Słowniku biograficz-
nym fotografów polskich 1846–2006 (ZPAF, Warszawa 2008) 
oraz https://pl.wikipedia.org/wiki/Zenon_Harasym. Jest auto-
rem i współautorem szeregu książek z historii fotografii i porad-
ników dla kolekcjonerów starych fotografii.

kazimierz heLeBranDt
Urodził się w 1940 roku w Krakowie. Od 1956 roku mieszka we 
Wrocławiu. Współorganizator studenckiego Fotoklubu Pała-
cyk i grupy Odra-65. Przez cały okres aktywności zawodowej 
prowadzi działalność edukacyjną w dziedzinie fotografii, m.in. 
w Sekcji Fotografii Naukowej przy ZPAF (1970–1976). Prowa-
dził zajęcia z przedmiotu fotografia w PWSSP, późniejszej ASP 
we Wrocławiu (1972–2017). Zorganizował i kierował Wrocław-
ską Galerią Fotografii (1973–1977). Pełnił funkcję prorektora 
w PWSSP (1990–1993). Działał w Radzie Artystycznej ZPAF 
(1972–1992). Przygotował i poprowadził Kolegium Fotografii 
Dokumentalnej w Karpaczu (1979).

Mariusz hertMann
Rocznik 1958, urodził się w Głuszycy w Górach Sowich, obec-
nie mieszka w Kaliszu. Absolwent fizyki na Uniwersytecie Wro-
cławskim. W czasie studiów przez dwa lata prowadził Studenc-
ką Agencję Fotograficzną. W zeszłym tysiącleciu uczył w szko-
łach fizyki, a następnie pracował kilka lat w „Gazecie Wybor-
czej” w Poznaniu. Z fotografią zżyty jest od dziecka. Pierwsze 
zdjęcia samodzielnie wywołał w 1969 roku. Uważa, że najtrud-
niej fotografować to, co od lat jest znane i opatrzone. Fotogra-
fia pozwala spojrzeć na świat w sposób odmienny, by nadać 
przedmiotom i ludziom nowe wartości. Od paru lat fotografuje 
kamerami 13 × 18 i 18 × 24 cm na materiałach rentgenowskich. 

nature) and sensation-based thinking (present in art). Thinking 
not only through seeing. A recipient of prestigious awards, such 
as Honorable Mention International Photography Awards (New 
York 2013, 2014, 2015, 2016 – IPA Family of Man), as well as 
Winner of Prix de la Photographie (Paris 2016). He received an 
award for best photography at the 48 Hour’s Festival Project. 
A participant of group exhibitions, such as Polish Scientific Con-
ference Contexts of Photography in Poland during 1947–2017, 
Polish Scientific Conference Cultures of an Image – Taboo, Pol-
ish Scientific Conference Kitsch in the Culture of Media.

waldemar grZeLak
He is a teacher who has been involved in photography since 
1967. He is a member of the Association of Polish Art Photogra-
phers (ZPAF) and the New Mill Artistic Association in Szklarska 
Poręba. He ran his own photography studio for 20 years, offer-
ing professional studio and advertising photography services as 
well as commercial publishing. He is an author of solo and group 
exhibitions, as well as a recipient of numerous awards.

Zenon harasyM
He has been a member of the Associations of Polish Art Photog-
raphers since 1978 and co-founded the artistic groups named 
Six (1961–1962) and Odra-65 (1965). Since 1994, he has used 
the pseudonym Nez O’Hara. The artist is an honorary member 
of the Lower Silesian Photographic Society and the holder of the 
titles Artiste and Excellence Fédération internationale de l’art 
photographique (AFIAP and EFIAP). He has taken part in over 
320 group exhibitions in Poland and abroad, winning numerous 
awards. His artistic output includes 64 solo exhibitions. In 2009, 
he was awarded a badge “Meritorious for Polish Culture” by the 
Minister of Culture and National Heritage, in 2015 he received 
a scholarship from the Marshal of the Lower Silesian Voivodeship, 
and in 2017 he was awarded the Honorary Gold Badge “Meritori-
ous for the Lower Silesian Voivodeship”. His works can be seen 
in the collections of the National Museum in Wrocław, Museum 
of the History of Photography in Kraków, Museum of Sport in 
Warsaw, Liptov Museum in Ružomberok (Slovakia), Zeiler Photo 
– und Filmmuseum in Zeil am Main (Germany). The artist’s bi-
ography is published in Encyclopédie internationale des photog-
raphes de 1839 à nos jours (CD, Ed. Ides et Calendes, Neuchâtel, 
Switzerland 1997), Anthology of Polish Photography 1839–1989 
(Lucrum, Bielsko-Biała 1999), Biographical Dictionary of Polish 
Photographers 1846–2006 (ZPAF, Warsaw 2008) and https://
pl.wikipedia.org/wiki/Zenon_Harasym. He is the author or co-
author of a number of books on the history of photography and 
guidebooks for collectors of old photographs.

kazimierz heLeBranDt
He was born in 1940 in Cracow. He has lived in Wrocław since 
1956. He co-organized the student Palace Photo Club and the 
Odra-65 group. Throughout his professional career, he has taught 
photography, also in the Scientific Photography Section of ZPAF 
(1970–1976). He taught photography at the State College of Art 
and Design, which later became the Academy of Art and Design 
in Wroclaw (1972–2017). He organized and managed the Wroclaw 
Gallery of Photography (1973–1977). He served as vice-rector at 
the State College of Art and Design (1990–1993). He was part of 
the Artistic Board of ZPAF (1972–1992). He set up and ran the 
College of Documentary Photography in Karpacz (1979).
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Powstała na nich w tym czasie kolekcja Portret potoczny, pre-
zentowana w różnych konfiguracjach na kilku wystawach in-
dywidualnych. Jest producentem i niejednokrotnie autorem 
kilkudziesięciu wystaw plenerowych; od reportażu do wystaw 
historycznych.

roman hLawacZ
Rejestruje różne oblicza współczesności i najczęściej fotogra-
fuje życie ulicy, a głównym tematem jego twórczości jest czło-
wiek. Interesują go relacje międzyludzkie w kontekście zależno-
ści człowieka od kultury, cywilizacji i przyrody. Poszukuje form 
narracji fotograficznej, które pozwalają na różne możliwości 
interpretacji obrazu fotograficznego i wzbogacają jego wartości 
pozaobrazowe. Liczne podróże i ciekawość świata pozwalają mu 
z jednej strony na zachowanie dystansu wobec zachodzących 
zmian oraz na ich indywidualną interpretację, z drugiej zaś – na 
pogłębioną znajomość tych odmienności, jak też emocjonalne 
więzi z miejscami i ludźmi w różnych częściach świata. Intuicyj-
na rzeczywistość na fotografii pobudza świadomość i jest rów-
nocześnie pewnym systemem orientacji w języku obrazu. Fikcja 
i realność wydają się przenikać wzajemnie, zacierając granice 
między tym, co jest światem wykreowanym, a tym, co istnieje 
wokół. Taka fotografia pozwala uświadomić relacje zachodzące 
między rzeczywistością a treścią obrazu fotograficznego.

www.hlawacz.pl

Daria iLow
Absolwentka Wyższych Studiów Fotografii w Akademii Sztuk 
Pięknych w Gdańsku na kierunku fotografia. Od 2009 roku członek 
Związku Polskich Artystów Fotografików. Uczestniczyła w licz-
nych wystawach zbiorowych oraz indywidualnych. Mieszka i pra-
cuje we Wrocławiu. 

www.cargocollective.com/dariailow
Facebook: @artbydariailow

Paweł jancZaruk
Rocznik 1964. Członek ZPAF i Fotoklubu RP. Dyplomy pierwsze-
go i drugiego stopnia Instytutu Sztuk Wizualnych Uniwersytetu 
Zielonogórskiego otrzymał w pracowni malarstwa dr hab. Mag-
daleny Gryski, prof. UZ. Obydwa dyplomy zrealizował, posługując 
się medium fotograficznym. Organizuje Warsztaty Fotowidzenia, 
prowadzi grupy: Akademię Wychowania Fotograficznego, PEF-
-ZUTW i Fotokrates. Na koncie ma 52 wystawy indywidualne. 
Uczestniczył w 569 wystawach zbiorowych, gdzie otrzymał 
75 nagród. Odznaczony: Srebrnym Krzyżem Zasługi, Srebrnym 
Medalem „Zasłużony dla Fotografii Polskiej”, Brązową Odzna-
ką PFSF i Złotą Odznaką LTK. Prace w kolekcjach prywatnych 
w Polsce, Holandii, Niemczech, Francji, Czechach i Belgii. Prace 
prezentował w Czechosłowacji, ZSRR, Francji, Niemczech, Au-
stralii, Szwecji, Szwajcarii, Belgii, Hiszpanii i na Węgrzech. Juror 
konkursów fotograficznych w Polsce i Niemczech. Autor książek: 
Wszystko, co chcę powiedzieć o otworkach, RetroFotografia, 
czyli dawne techniki fotograficzne, Wszystko, co wiem o tech-
nikach fotograficznych, To, co wiem o fotografii otworkowej, ABC 
piktorializmu i kilku minialbumów. Sztandarowy projekt, który 
realizuje od 2015 roku, to Baletnice w mieście.

www.baletnicawmiescie.wordpress.com

Mariusz hertMann
He was born in 1958 in Głuszyca in the Owl Mountains region 
and currently lives in Kalisz. He graduated in physics at the 
University of Wrocław. During his studies, he ran a Student Pho-
tography Agency. In the previous millennium, he taught phys-
ics in schools and worked in “Gazeta Wyborcza” in Poznań. He 
has been closely-knit to photography since he was a child. He 
developed his first photographs in 1969. He believes that it is 
most difficult to photograph what has been known for years and 
has already been seen too often. Photography allows us to look 
at the world in a different way, to give new values to items and 
people. Lately, he has been photographing with 13 × 18 and 18 × 
24 cm cameras on xray materials. During this time he created 
a collection named Colloquial Portrait, presented in various 
configurations at several individual exhibitions. The artist has 
produced and authored several dozen exhibitions on subjects 
ranging from documentaries to historical themes.

roman hLawacZ
He captures different faces of contemporary times and his pho-
tographs most often depict street life, while his artistic work 
focuses on the human being. He is interested in interpersonal 
relations in the context of human dependence on culture, civili-
zation, and nature. He looks for forms of photographic narrative 
that allow for different interpretations of a photographic image 
and enrich its nonrepresentational values. His numerous trav-
els and curiosity about the world allow him, on the one hand, to 
keep a distance from the ongoing transformations and to inter-
pret them individually, and on the other hand, to deepen his un-
derstanding of these differences and build emotional ties with 
places and people in different parts of the world. The intuitive 
reality in a photograph stimulates the consciousness and 
also serves as a kind of orientation system for the language 
of the image. Fiction and reality seem to entwine, blurring the 
boundaries between the world that has been created and the 
world that exists. Such a photograph makes you aware of the 
relations between reality and what is shown in the image.

www.hlawacz.pl

Daria iLow
She graduated from the Faculty of Photography at the Academy 
of Fine Arts in Gdańsk. Since 2009 she has been a member of the 
Association of Polish Art Photographers (ZPAF). She participated 
in numerous group and solo exhibitions. She lives and works in 
Wrocław.

www.cargocollective.com/dariailow
Facebook: @artbydariailow

Paweł jancZaruk
He was born in 1964 and is a member of ZPAF and Fotoklub 
RP. He received his bachelor’s and master’s degrees from the 
Institute of Visual Arts at the University of Zielona Góra in the 
painting studio of professor Magdalena Gryska, Ph.D. In his 
final thesis for both degrees, he focused on the photographic 
medium. He organizes the Fotowidzenia Workshops and runs 
the following groups: Photographic Education Academy, the 
Photographic Education Studio at the Zielona Góra University 
of the Third Age, and Fotokrates. His work has been shown at 
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tomasz joDłowski
Freelancer, członek Związku Polskich Artystów Fotografików. 
Studiuje w Instytucie Twórczej Fotografii w Opawie. Laureat 
konkursów fotograficznych: Śląskiej Fotografii Prasowej (2016), 
BZ WBK Press Foto (2006), Grand Press Photo (2012), Natio-
nal Geographic (2011). Stypendysta Marszałka Województwa 
Śląskiego w Dziedzinie Kultury: projekt fotograficzny Sound of 
Silesia. Współtwórca zdjęć do ogólnopolskiej kampanii społecz-
nej „Wychowały nas książki” na zlecenie Ministerstwa Kultu-
ry i Dziedzictwa Narodowego. Liczne nagrody w konkursach 
fotograficznych. Uczestnik kilkudziesięciu wystaw krajowych 
i zagranicznych. Publikacje albumowe: Polska i Polacy, 303 
zdjęcia, które musisz znać, 10 lat Grand Press Photo, Fotogra-
fie Rzeczpospolitej 2006–2009, Poland Polska Polonia, Wielka 
woda. Współautor książek: Drugie życie kopalń, Babska szych-
ta, Ratownicy – Pasja zwycięstwa. Ostatnio brał udział w wy-
stawach: Miejsce pobytu – Muzeum Miejskie Wrocławia, Arse-
nał (2017); Globalizacja i indywidualność – Muzeum Współ-
czesne, Wrocław (2017); Opowieść o człowieku – Galeria Za 
Szafą, Wrocław (2017); BZ WBK Press Foto 2017 – Galeria ZPAF, 
Katowice (2017); W kadrze lat 90. – Muzeum Historii Katowic 
(2017); Made in Upper Silesia – Galeria Opera, Ostrawa (2019).

szymon kacZMarcZyk
Absolwent Wyższej Szkoły Mechatroniki w Katowicach, kieru-
nek informatyka obrazu i dźwięku. Uczestnik działań artystycz-
nych w ramach Koła Naukowego Kopalnia Mediów – Szkoła 
Filmowa im. Krzysztofa Kieślowskiego, Uniwersytet Śląski 
w Katowicach. Członek Związku Polskich Artystów Fotogra-
fików. Zdobywca wielu nagród i wyróżnień, uczestnik kilku-
dziesięciu wystaw zbiorowych fotografii. Pasjonat fotografii, 
podróży i górskich wędrówek. Brał udział w wielu wystawach 
pokonkursowych. Jest laureatem ogólnopolskiego konkursu 
fotograficznego „Mistrzowskim Okiem Kibica” organizowanego 
przez Starą Galerię ZPAF w Warszawie. Zwycięzca konkursu 
fotograficznego „Starość w obiektywie”. Autor wielu fotogra-
fii przyrodniczych dla miesięcznika „Pszczelarstwo”, z którym 
kontynuuje współpracę, kilka znalazło się na okładkach. Zdobył 
wyróżnienie w wystawie pokonkursowej ogólnopolskiego kon-
kursu „Kochać człowieka” w galerii Tyle Światów w Oświęcimiu 
oraz Galerii B&B w Bielsku-Białej w roku 2017 i 2019. Laureat 
konkursu fotograficznego „Pszczoła i jej otoczenie” podczas 
XXVII i XXVIII Biesiady u Bartnika. Zdobywca wyróżnienia 
w konkursie „Ratujmy Zabytki Techniki” organizowanym przez 
Muzeum Hutnictwa Cynku Walcownia w Katowicach (2018). 
Jego prace zostały zakwalifikowane na wystawę pokonkur-
sową Zestaw 2018 – XXIV International Photography Con-
test. Otrzymał wyróżnienie w konkursie „National Geographic” 
z udziałem w wystawie w Ptak Warsaw Expo oraz publikacją 
na łamach czasopisma „National Geographic”. Figuruje w in-
ternetowej bazie filmu polskiego jako fotograf planowy, grafik 
oraz II scenograf w krótkometrażowym filmie 4:13 do Kato-
wic, w reżyserii Andrzeja Stopy. Prowadzi swoją stronę inter-
netową oraz jest współpracownikiem kilku banków zdjęć. Jego 
fotografie wykorzystywane są w wielu artykułach interneto-
wych. Najnowszymi i największymi osiągnięciami są II na-
groda w konkursie Amundsen Photo Award, I nagroda w mię-
dzynarodowym konkursie Cyberfoto 2019 oraz wyróżnienie 
w Ogólnopolskim Konkursie Fotograficznym „Kochać człowie-
ka” objęte patronatem ZPAF. Zdobył I nagrodę w XIII Ogólno-

52 solo exhibitions. He participated in over 569 group exhibi-
tions and received 75 awards. He won the following awards: 
the Silver Cross of Merit, the Silver Medal of Merit for Polish 
Photography, the Bronze PFSF Badge, and the Gold Badge of 
the LTK. His works are in private collections in Poland, the 
Netherlands, Germany, France, the Czech Republic, and Bel-
gium. He has exhibited his works in Czechoslovakia, the USSR, 
France, Germany, Australia, Sweden, Switzerland, Belgium, 
Spain, and Hungary. He has been on the jury of photography 
competitions in Poland and Germany. He is the author of the 
following books: All I Want to Say About Pinholes, RetroPho-
tography, or Old Photographic Techniques, All That I Know 
About Photographic Techniques, What I Know About Pinhole 
Photography, ABC of Pictorialism, and of several mini albums. 
In 2015 he started his flagship project entitled “Ballerinas in 
the City”.

www.baletnicawmiescie.wordpress.com

tomasz joDłowski
A freelancer and a member of ZPAF, he is also a student at the 
Creative Photography Institute in Opava. He has won numer-
ous awards in photographic competitions, such as Silesian Press 
Photography (2016), BZ WBK Press Foto (2006), Grand Press 
Photo (2012), National Geographic (2012). He received the Mar-
shal of Silesia’s cultural scholarship with his photographic project 
Sound of Silesia. He co-authored photographs used in the social 
awareness campaign “Educated by Books”, coordinated by the 
Ministry of Culture and National Heritage. He has participated 
in a few dozen exhibitions in Poland and abroad. Album publi-
cations: Poland and Polish People, 303 Photographs You Need 
To Know, Ten Years of Grand Press Photo, Photographs of the 
Republic of Poland 2006–2009, Poland Polska Polonia, Great 
Water. He co-author the books: Second Life of Mines, Women’s 
Shift, Rescuers – Passion for Victory. Recently he has taken 
part in the following exhibitions: A Place of Stay at the Arse-
nal – City Museum, Wrocław (2017); Globalization and indi-
viduality – Contemporary Museum, Wrocław (2017); A Tale of 
a Human – Za Szafą Gallery, Wrocław (2017); BZ WBK Press 
Foto 2017 – ZPAF Gallery, Katowice (2017); In the Frame of 
the 90s – Museum of Katowice History (2017); Made in Upper 
Silesia – Opera Gallery, Ostrava (2019).

szymon kacZMarcZyk
He graduated from the Engineering College of Mechatronics 
in Katowice, majoring in digital image and sound processing. 
He has participated in artistic activities organized by the Me-
dia Mine Scientific Circle – Krzysztof Kieslowski Film School, 
the University of Silesia in Katowice. He is a member of the 
Association of Polish Art Photographers. He has won several 
prizes and awards and has participated in several dozen group 
exhibitions of photographs. He is passionate about photogra-
phy, travel, and mountain hiking. He has participated in many 
post-competition exhibitions. He won the national photograph-
ic competition “Through the Professional Eyes of a Fan” organ-
ized by the Old Gallery of ZPAF in Warsaw. He won the “Old Age 
in Lens” photo contest. He authored many nature photographs 
for the monthly “Beekeeping,” magazine, a collaboration that is 
ongoing; several of these photos have been featured as cover 
photos. He won an honorable mention in the post-competition 
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polskim Konkursie Fotograficznym „Takie jest życie, taki jest 
świat”, Karlino 2019, organizowanym przez Karliński Ośrodek 
Kultury. Otrzymał wyróżnienie w Ogólnopolskim Konkursie Fo-
tograficznym „Pejzaż Polski” i wziął udział w wystawie pokon-
kursowej w Kętrzyńskim Centrum Kultury. Zdobył I nagrodę 
w XXV Ogólnopolskim Konkursie Fotograficznym „W obiekty-
wie” organizowanym przez OKP Wieża Ciśnień w Kaliszu.

sebastian kaLiński
Urodzony w 1974 roku we Wrocławiu. Absolwent Politechniki  
Wrocławskiej. W swoich fotografiach łączy racjonalizm z huma-
nistycznym ujęciem człowieczeństwa. Jego inspiracją i głów-
nym obiektem zainteresowania jest człowiek jako obiekt kultury 
i obyczajowości. Bohaterami fotografii są najczęściej przeciętni 
ludzie, ich życie codzienne, zwyczaje, pasje. Dostrzega wyjąt-
kowość drobnych spraw i łapie je w oko obiektywu. Poświęca 
się głównie projektom długoterminowym, bo te, według niego, 
najbardziej podkreślają związek człowieka z miejscem i upły-
wającym czasem.

Piotr koMorowski
Profesor na Wydziale Grafiki i Sztuki Mediów Akademii Sztuk 
Pięknych im. Eugeniusza Gepperta we Wrocławiu, gdzie prowadzi 
Pracownię Fotografii Inscenizowanej. Od lat osiemdziesiątych 
ubiegłego wieku związany z ideą fotografii czystej, akcentującej 
wewnętrzną strukturę medium, a także autonomiczność w sto-
sunku do innych dyscyplin sztuki. Od końca lat dziewięćdziesią-
tych zaangażowany w fotografię inscenizowaną. Wystawy w Pol-
sce i za granicą. Autor tekstów krytycznych o fotografii, publika-
cje m.in. w „Sztuce”, „Obskurze”, „Exicie”,“Formacie”, „Akcencie”, 
„Imago” i innych czasopismach. Pomysłodawca i współzałożyciel  
Międzynarodowego Forum Fotografii „Kwadrat” (2003–2017), za-
łożyciel Autorskiego Laboratorium Fotografii we Wrocławiu (2015).

ryszard koPcZyński
Od 1985 roku mieszka i pracuje w Niemczech. W latach 1975–
1982 studiował na Wydziale Fototechniki Politechniki Wrocław-
skiej. Od 1987 roku do dzisiaj prowadzi w Wuppertalu studio 
użytkowej fotografii koncepcyjnej. Od jesieni 2019 roku realizuje 
w swoim studio niekomercyjną galerię fotografii artystycznej, 
której celem jest promowanie młodej, nowoczesnej sztuki fo-
tograficznej. Od 1994 członek Deutsche Gesellschaft für Pho-
tographie, od 1998 roku członek ZPAF. Zrealizował następujące 
projekty fotograficzne: Fotografia elementarna, Körperspiele, 
weitundbreit, VerlebteOrte. Jest autorem wielu kalendarzy, 
m.in. Reisen mit Holga (2003, 2004), Zuhause mit Holga (2012), 
weitundbreit (2009–2019), Przesłania z przeszłości (2020), 
Szczątki (2021), Tempel der Moderne (2022). Brał udział w wy-
stawach indywidualnych i zbiorowych w Niemczech, Holandii, 
Francji, Austrii, Polsce, Czechach, USA. Jest laureatem licznych 
nagród, m.in. Nagrody im. Gregora Kalendera 2012 (nominacja 
Kodak), Nagrody im. Gregora Kalendera 2020 (za kalendarz Po-
zostawione wiadomości), półfinalista konkursu Hasselblad Ma-
sters (2008), Brązowy Medalion XV Biennale Krajobrazu (2012).

grzegorz kosMaLa
Urodził się w 1975 roku. Ukończył Szkołę Podstawową nr 2 
w Ostrzeszowie, Technikum Mechaniczne przy FUM Ostrzeszów 
i Wydział Komunikacji Multimedialnej, kierunek fotografia, w ASP 
w Poznaniu. Od 1997 roku zajmuje się profesjonalną fotografią 

exhibition of the national contest entitled “To Love a Human 
Being” at the So Many Worlds gallery in Oświęcim and the B&B 
Gallery in Bielsko-Biała in 2017 and 2019. He won the photo con-
test entitled “The Bee and Its Environment” during the 27th and 
28th Feast at Bartnik. He won an honorable mention in the “Save 
the Monuments of Technology” competition organized by the 
Walcownia Museum of Zinc Metallurgy in Katowice (2018). His 
works were selected for the post-competition exhibition after the 
2018 Set – 24th International Photography Contest. He received 
an honorable mention in the “National Geographic” contest, par-
ticipated in the Ptak Warsaw Expo exhibition and was published 
in the “National Geographic” magazine. He is listed in the Polish 
internet movie database as a set photographer, graphic designer, 
and 2nd production designer in the short film 4:13 to Katowice, 
directed by Andrzej Stopa. He has his own website and is a con-
tributor to several photo banks. His photographs are used in many 
online articles. His most recent and greatest achievements are 
the 2nd prize in the Amundsen Photo Award, 1st prize in the inter-
national Cyberfoto 2019 competition, and an honorable mention 
in the National Photo Contest “To Love a Man” under the auspices 
of ZPAF. He won the first prize in the 13th National Photo Contest 
“This Is Life, This Is the World”, Karlino 2019, organized by the 
Karlino Cultural Center. He received an honorable mention in the 
National Photo Contest entitled “Polish Landscape” and took part 
in a post-competition exhibition at the Kętrzyn Cultural Center. 
He won the first prize in the 25th National Photo Contest “In the 
Lens” organized by OKP Pressure Tower in Kalisz.

sebastian kaLiński
He was born in 1974 in Wrocław. He graduated from Wrocław 
University of Science and Technology. In his photographs, he 
combines rationalism with a humanistic view of humanity. His 
inspiration and main interest is the human being as the object 
of culture and customs. His photography usually portrays av-
erage people, their daily life, habits, and passions. He sees the 
uniqueness of small things and captures them through his lens. 
He is mainly involved in long-term projects as he believes such 
projects most accurately emphasize a person’s relationship 
with a place and the passage of time.

Piotr koMorowski
He is a professor at the Eugeniusz Geppert Academy of Art and 
Design in Wrocław, Faculty of Graphic Arts and Media Art, in 
which he teaches the Staged Photography Workshop. Since the 
1980s he has been associated with the idea of pure photogra-
phy, which accents the inner structure of the medium, as well 
as autonomy towards other art forms. Since late 1990s he has 
been interested in staged photography. He exhibited in Poland 
and abroad. The artist is an author of critical texts concerning 
photography, which were published in, among others, “Sztuka”, 
“Obscura”, “Exit”, “Format”, “Accent”, “Imago” and other maga-
zines. He is the initiator and co-founder of the “Kwadrat” In-
ternational Photography Forum (2003–2017) and the founder 
of the Independent Photography Laboratory in Wrocław (2015).

ryszard koPcZyński
Since 1985 he has lived and worked in Germany. From 1975–1982 
he studied at the Faculty of Photo Technology at the Wrocław 
University of Science and Technology. Since 1987, he has run 
an applied conceptual photography studio in Wuppertal. In the 
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reportażową i reklamową, a od 2005 roku prowadzi pracownię fo-
tografii użytkowej Studio 6x6. Współzałożyciel (2009), a obecnie 
prezes stowarzyszenia ROD Wieża 1916. W styczniu 2018 roku zo-
stał członkiem Związku Polskich Artystów Fotografików.

krzysztof kowaLski
Fotografią zajmuje się od połowy lat 80. Członek ZPAF. Uczestnik 
około 10 wystaw zbiorowych, autor 15 ekspozycji indywidualnych. 
W wyniku poszukiwań treści i formy opracował unikatową meto-
dę obróbki odbitek barwnych. Efekt tych poszukiwań został za-
prezentowany na wystawach Czas próby (2001), Christophoros 
(2004) oraz Pieśń nad pieśniami (2006). Tworząc tematyczne 
cykle fotograficzne, stawia pytania z zakresu teologii, etyki oraz 
socjologii. Człowieka traktuje jako wartość samą w sobie, a punk-
tem wyjścia w jego poszukiwaniach, tak w obszarze sacrum, jak 
i profanum, jest Absolut. Częste autokreacje realizowane przed 
obiektywem służą podkreśleniu autentyczności osobistych prze-
żyć z zakresu poruszanych problemów. W tych działaniach podej-
mowane jest wyzwanie wobec stechnicyzowanej, skomercjalizo-
wanej i skoncentrowanej na konsumpcji współczesnej cywilizacji. 
Inspiracje czerpie z judeochrześcijańskich korzeni, wspierając 
się jednocześnie takimi prądami filozoficznymi, jak personalizm 
i dialogizm. Obraz jest dla niego narzędziem do komunikowania 
i dzielenia się znalezionym Światłem i Słowem. 

Piotr kucia
Fotograf, operator filmowy, wykładowca akademicki, inicjator 
i koordynator wielu akcji i projektów edukacyjnych bazujących 
na innowacji i nowych technologiach. Ukończył Wydział Radia 
i Telewizji Uniwersytetu Śląskiego. W 2013 roku uzyskał stopień 
doktora sztuk filmowych z projektu fotograficznego Beethoven 
– metamorfoza wyróżnionego na międzynarodowych konkur-
sach fotograficznych, wykorzystując innowacyjną technikę re-
jestracji wysokiej rozdzielczości w szerokim gamucie. Inicjator 
i pomysłodawca AXORINSPIRACJE. Członek ZPAF. Wyróżniony 
na konkursach w Polsce i za granicą za projekty fotograficzne ar-
tystyczne i komercyjne. Kierownik wielu badań naukowych reali-
zowanych w Akademii Sztuk Pięknych, m.in. w zakresie fotografii 
w poszerzonej przestrzeni barw ponad Adobe RGB. Ekspert od 
postprodukcji obrazu wideo i fotografii. Certyfikowany trener Da-
Vinci Resolve, prowadzi szkolenia z postprodukcji obrazu wideo 
i fotografii. Współpracuje z magazynem filmowym FilmPro.

krzysztof kucZyński
Urodzony w 1964 roku we Wrocławiu. Absolwent Wyższego Stu-
dium Fotografii w Warszawie oraz Akademii Sztuk Pięknych we 
Wrocławiu na Wydziale Grafiki i Sztuki Mediów. Nauczyciel foto-
grafii w Zespole Szkół Rzemiosł Artystycznych w Jeleniej Górze 
od 2012 roku. Kierownik Oddziału Karkonoskiego ZPAF od 2019 
roku. Autor kilku wystaw indywidualnych: Fotografia, Galeria 
JTF, Jelenia Góra (1984); Zwykłe fotografie, Jelenia Góra, Świdni-
ca, Wałbrzych (1986), Galeria Za Szafą, Wrocław (2011); Auto-fo-
tografia, Galeria Korytarz, Jelenia Góra, Galeria Klatka, Lwówek 
Śląski (1991); Dotykając, Galeria Korytarz, Jelenia Góra (1996); 
Egzystencje, Galeria BWA, Jelenia Góra, Galeria Pusta, Katowice 
(2011); Esencje, Galeria Za Szafą, Wrocław (2018), Mikavka, Je-
lenia Góra (2019). Uczestnik kilkudziesięciu wystaw zbiorowych 
w kraju i za granicą.

www.krzysztofkuczynski.com

fall of 2019, he opened a non-commercial art photography gal-
lery in his studio which continues to promote young, modern 
photographic art. He has been a member of Deutsche Gesells-
chaft für Photographie since 1994, and of ZPAF since 1998. He 
has completed the following photographic projects: Elementary 
Photography, Körperspiele, weitundbreit, VerlebteOrte. He is the 
author of many calendars, including. Reisen mit Holga (2003, 
2004), Zuhause mit Holga (2012), weitundbreit (2009–2019), 
Messages from the Past (2020), Remains (2021), Tempel der 
Moderne (2022). He has participated in solo and group exhibi-
tions in Germany, the Netherlands, France, Austria, Poland, the 
Czech Republic, and the USA. He has won numerous awards, in-
cluding the 2012 Gregor Kalender Award (Kodak nomination), and 
the 2020 Gregor Kalender Award (for calendar Left Messages). 
He was a semi-finalist in the Hasselblad Masters competition 
(2008) and won the Bronze Medallion in the 15th Landscape Bi-
ennale (2012).

grzegorz kosMaLa
He was born in 1975. He graduated from Primary School No. 2 
in Ostrzeszów, FUM Mechanical School in the same town, and 
then completed photography studies (Multimedia Communi-
cation Faculty) at the University of Fine Arts in Poznań. Since 
1997, he has been professionally engaged in reportage and ad-
vertising photography, and since 2005, he has been running his 
own photographic studio Studio 6x6. He co-founded (in 2009) 
and currently presides over the ROD Wieża 1916 Association. 
In January 2018, he joined the Association of Polish Art Pho-
tographers.

krzysztof kowaLski
He has been involved in photography since the mid-80s. He is 
a member of the Association of Polish Art Photographers. The 
artist is the author of 15 solo exhibitions and participant in about 
10 group exhibitions. As a result of his experiments on form and 
substance, he developed a unique way of processing color prints. 
The results were presented at the following exhibitions: The Time 
of Trial (2001), Christophoros (2004) and The Song of Songs 
(2006). In his thematic photographic series, he asks questions 
concerning theology, ethics, and sociology. A human being, in the 
artist’s opinion, has a value of his own but the Absolute is a start-
ing point for his explorations both in the sphere of the sacred and 
the profane. He frequently uses auto-creations in his photos in 
order to highlight the authenticity of his personal experiences 
related to the topics he explores. His works challenge the mod-
ern, computerized, consumption-centered civilization. He draws 
inspiration from Judeo-Christian roots but also relates to such 
philosophical schools as personalism and dialogism. Krzysztof 
Kowalski treats the picture as a tool to communicate and share 
the discovered Light and Word.

Piotr kucia
He is a photographer, camera operator, academic teacher, ini-
tiator and coordinator of numerous educational actions and pro-
jects dedicated to innovation and new technology. He graduated 
from the Radio and Television Department of the University 
of Silesia. In 2013, he obtained a PhD in film arts for the Bee-
thoven – metamorphosis photo project, which received awards 
at international photo competitions and was based on an inno-
vative wide-gamut high-resolution recording technique. He is 
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stanisław kuLawiak
Rocznik 1954. Po ukończeniu Szkoły Podstawowej w Bobrowni- 
kach nad Prosną i Liceum Ogólnokształcącego w Ostrzeszowie 
w latach 1973–1979 studiował na Wydziale Elektrotechniki, Au- 
tomatyki i Elektroniki AGH w Krakowie. Fotografią zajmuje się od 
1974 roku, najpierw prowadził Studencką Agencję Fotograficzną, 
a dwa lata później wspólnie z przyjaciółmi założył Grupę Twórczą 
SEM i Jaszczurową Galerię Fotografii. W roku 1980 został człon-
kiem Związku Polskich Artystów Fotografików. W latach 1983–
1989 współpracował z Teatrem im. W. Bogusławskiego w Kaliszu, 
a w latach 1993–1999 pracował dla firmy Country Line w Niem-
czech. Od 1999 roku jest współwłaścicielem Oficyny Wydawniczej 
Kulawiak. Autor wielu wystaw i publikacji, interesuje się edytor-
stwem i drukiem.

www.kulawiak.pl

jacek Bogusław LaLak
Urodzony 1948 roku w Gorzowie Wlkp. Artysta fotografik, członek 
ZPAF. Absolwent Politechniki Poznańskiej (technika świetlna). 
Działalność twórcza od 1971 roku. Członek Poznańskiego, Pilskie-
go i Dolnośląskiego Towarzystwa Fotograficznego. Od 1974 roku 
mieszka i tworzy we Wrocławiu.

www.zpaf.wroclaw.pl/portfolio/lalak-jacek
www.facebook.com/lalakjacek

katarzyna Laskus
Urodzona w 1980 roku w Słupsku. Zajmuje się fotografią autobio-
graficzną i konceptualną. Prowadzi działalność edukacyjną w za-
kresie tradycyjnego i cyfrowego obrazu fotograficznego. Brała 
udział w wystawach w kraju i za granicą. Uczestniczy w spotka-
niach Autorskiego Laboratorium Fotografii we Wrocławiu od 2015 
roku. Członki ZPAF od 2016 roku. Autorka Portfolio jako archiwum 
– bloga o szeroko pojętej sztuce. Stypendystka Ministra Kultu-
ry i Dziedzictwa Narodowego. Laureatka m.in.: Ogólnopolskiego 
Konkursu Fotograficznego Polska – Konteksty 2022; 41 Gorzow-
skich Konfrontacji Fotograficznych; 35 edycji konkursu mgFoto 
„Świat w 2021 roku”.

www.katarzynalaskus.com

Lila Len
Urodzona w 1974 roku w Wałbrzychu. Obecnie mieszka, pracuje 
i tworzy we Wrocławiu. Fotografka, mediatorka i edukatorka. Działa 
głównie w obszarze fotografii ulicznej, poszukującej i dokumentu 
subiektywnego. Lubi eksperymentować z obrazem. Jako media-
torka sztuki interesuje się partycypacją odbiorczą, udziałem widza 
w zjawiskach kultury, w szczególności pośrednimi i bezpośrednimi 
skutkami aktywnego odbioru sztuki oraz metodami ewaluacji tych 
zjawisk. Od 2018 roku współpracuje z Centrum Sztuki WRO, m.in. 
w obszarach realizacji warsztatowych i koordynacji projektów 
(Niedziele we WRO, Przewody Sztuki, Biennale WRO 2019 Czyn-
nik ludzki / Human Aspect i Biennale WRO 2021 REVERSO, WRO 
on Tour WRO on Art). Od 2020 roku wykładowczyni w Pracowni 
Słowa i Obrazu na Wydziale Rzeźby i Mediacji Sztuki Akademii 
Sztuk Pięknych im. Eugeniusza Gepperta we Wrocławiu. Od 2021 
roku członkini ZPAF. Uczestniczka wystaw indywidualnych i zbio-
rowych oraz laureatka konkursów fotograficznych. Autorka i reali-
zatorka kilkudziesięciu warsztatów twórczych.

the initiator and originator of AXORINSPIRACJE and a mem-
ber of ZPAF. He has won distinctions at competitions in Poland 
and abroad for artistic and commercial photography projects. 
He has headed many research projects at the Academy of Art 
and Design, among others, in the field of photography that uses 
a wider color space than Adobe RGB. He is an expert in video and 
photography post-production. He is a certified DaVinci Resolve 
professional and offers courses in video and photo post-produc-
tion. He collaborates with the FilmPro film magazine.

krzysztof kucZyński
He was born in 1964 in Wrocław. He graduated from the College 
of Photography in Warsaw and from the Academy of Art and 
Design in Wrocław (the Faculty of Graphics and Media Art). He 
has taught photography at the School of Artistic Crafts in Jele-
nia Góra since 2012. Since 2019, the artist has headed the ZPAF 
Division in Karkonosze. He has organized the following solo ex-
hibitions: Photography, JTF Gallery, Jelenia Góra (1984); Ordi-
nary Photos, Jelenia Góra, Świdnica, Wałbrzych (1986), Za Szafą 
Gallery, Wrocław (2011); Auto--Photography, Korytarz Gallery, 
Jelenia Góra, Klatka Gallery, Lwówek Śląski (1991); Touching, 
Korytarz Gallery, Jelenia Góra (1996); Existences, BWA Gallery, 
Jelenia Góra, Pusta Gallery, Katowice (2011); Essences, Za Szafą 
Gallery, Wrocław (2018), Mikavka, Jelenia Góra (2019). He has 
participated in a number of exhibitions in Poland and abroad.

www.krzysztofkuczynski.com

stanisław kuLawiak
He was born in 1954. He attended primary school in Bobrowniki on 
the Prosna River and high school in Ostrzeszów. In 1973–1979 he 
studied at the Faculty of Electrical Engineering, Automation and 
Electronics at Cracow’s AGH. He has been involved in photogra-
phy since 1974 when he first ran the Student Photography Agency, 
and two years later, with his friends, founded the Creative Group 
SEM and the Jaszczury Photography Gallery. In 1980 he became 
a member of the Association of Polish Art Photographers. In the 
years 1983–1989, he collaborated with W. Bogusławski Theater 
in Kalisz, and in the years 1993–1999 he worked for the company 
Country Line in Germany. Since 1999, he has co-owned the Ku-
lawiak Publishing House. He’s the author of numerous exhibitions 
and publications. He is interested in editing and printing.

www.kulawiak.pl

jacek Bogusław LaLak
Born in 1948 in Gorzów Wielkopolski, he is an art photographer 
and member of ZPAF. He is a graduate of Poznań University of 
Technology (lighting technology). He began his creative work 
in 1971. He is a member of the Poznan, Piła, and Lower Sile-
sian Photographic Society. Since 1974 he has lived in Wrocław, 
where he does his creative work.

www.zpaf.wroclaw.pl/portfolio/lalak-jacek
www.facebook.com/lalakjacek

katarzyna Laskus
She was born in 1980 in Słupsk. She is involved in autobiographi-
cal and conceptual photography. She teaches courses on tradi-
tional and digital photographic images. She has participated in 
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adam LesisZ
Wrocławianin od urodzenia. Fotografią zajmuje się od lat stu-
denckich. W 1968 roku był współzałożycielem Studenckiej Agen-
cji Fotograficznej. Członek ZPAF od 1984 roku.

józef LigęZa
Z wykształcenia ekonomista. Członek ZPAF od 1977 roku (nr leg. 
452). Ukończył Wydział Przemysłu Wyższej Szkoły Ekonomicz-
nej w Katowicach. Fotografią zainteresował się jeszcze w szkole 
średniej. Po ukończeniu studiów był aktywnym członkiem Ka-
towickiego Towarzystwa Fotograficznego, które ukształtowało 
jego postawę artystyczną. Zdobył ponad 100 nagród, medali 
i wyróżnień na Krajowych i Międzynarodowych Salonach Foto-
grafii Artystycznej, w tym 25 nagród głównych oraz prestiżowy 
Złoty Medal Międzynarodowej Federacji Sztuki Fotograficznej 
(FIAP). Otrzymał Medal 150-lecia Fotografii. Stypendysta Mi-
nisterstwa Kultury. Jego prace znajdują się w zbiorach wielu 
muzeów w kraju i za granicą. Autor licznych wystaw indywidu-
alnych i przeszło 270 wystaw zbiorowych. Opublikował cztery 
autorskie albumy o Katowicach. Poświęca wiele czasu dla mło-
dzieży, której pracami fotograficznymi żywo się interesuje.

Marek LiksZtet
Urodzony w 1951 roku w Kowarach. Absolwent UMCS w Lubli-
nie. Uprawia fotografię oraz grafikę warsztatową. Zajmuje się  
dydaktyką z zakresu sztuki, m.in. w Wyższym Studium Foto-
grafii i Jeleniogórskiej Szkole Fotografii JCK, Liceum Plastycz-
nym – ZSRA w Jeleniej Górze, Międzynarodowym Forum Fo-
tografii „Kwadrat”, BWA we Wrocławiu, Summer Photo-School 
– The House of Photography w Popradzie, UNESCO – Studien-
gang Kultur und Management – Institut für Kulturelle Infra-
struktur Sachsen). Prowadził warsztaty artystyczne i semina-
ria w Danii, Niemczech, Słowacji, Finlandii oraz w Polsce. Brał 
udział w ponad 160 wystawach ogólnopolskich i międzynaro-
dowych. Autor 30 wystaw indywidualnych. Od 2002 roku jest 
członkiem rzeczywistym ZPAF. Prace w zbiorach: Muzeum Na-
rodowego we Wrocławiu, Muzeum Narodowego w Szczecinie, 
Muzeum Karkonoskiego w Jeleniej Górze, Muzeum Zamkowego 
w Malborku, Staatliches Museum Schloß Burgk, Saale (Niem-
cy), BWA w Jeleniej Górze, Państwowego Muzeum na Majdanku 
w Lublinie, miasta Valkeakoski (Finlandia), Biblioteki Narodowej 
(Zakład Zbiorów Ikonograficznych) w Warszawie, Państwowej 
Galerii Sztuki w Łodzi, Museum Modern Art w Hünfeld (Niem-
cy), galerii Le Parvis (Francja), Małej Galerii ZPAF – Centrum 
Sztuki Współczesnej w Warszawie, Domu Fotografii w Popra-
dzie, Domu Fotografii w Pradze.

jarek Majcher
Fotografik, członek ZPAF. Dwukrotny laureat (I nagroda i Zło-
ty Medal FIAP). Juror Międzynarodowego Konkursu Fotografii 
Górskiej im. Jana Sunderlanda, krajoznawca, członek Polskiego 
Towarzystwa Tatrzańskiego. Autor kilkunastu albumów o naj-
ciekawszych regionach Polski (Tatry, Sudety, miejsca wpisane 
na listę UNESCO), a także leksykonu albumowego Historia fo-
tografii tatrzańskiej 1869–1939. Mistrzowie obiektywu. Książ-
ka zawiera biogramy i fotografie niemal wszystkich fotografów 
wielu narodowości, którzy działali po obu stronach Tatr w wy-
mienionym czasie. Współautorami pozycji są Irena Majcher 
i Bogusław Szybkowski. Zajmuje się fotografowaniem w pod-
czerwieni, montażem cyfrowym oraz historią fotografii górskiej.

exhibitions in Poland and abroad. Since 2015, she has attended 
the meetings of the Independent Photography Laboratory in 
Wrocław. She has been a member of ZPAF since 2016. She is the 
author of Portfolio as an archive – a blog about art in general. She 
won a scholarship from the Ministry of Culture and National Her-
itage. She has won the following: National Photographic Contest 
entitled Poland – Contexts 2022; the 41st Gorzow Photographic 
Confrontations; the 35th edition of the mgFoto contest entitled 
“The World in 2021”.

www.katarzynalaskus.com

Lila Len
She was born in 1974 in Wałbrzych. She currently lives and 
works in Wrocław. She is a photographer, mediator and educator 
working mainly in the field of street, exploratory and subjective 
documentary photography. The artist likes to experiment with 
the image. As an art mediator, she is interested in receptive par-
ticipation, the participation of the viewer in cultural phenom-
ena, in particular the direct and indirect effects of active recep-
tion of art, and methods of evaluating these phenomena. Since 
2018, Len has been collaborating with the WRO Art Center, in 
the field of workshop and project coordination (Sunday Mati-
nées at WRO, The Art Wires, Biennale WRO 2019 Human Aspect 
and Biennale WRO 2021 REVERSO, WRO on Tour WRO on Art). 
Since 2020, she has worked as a lecturer at the Word and Im-
age Studio at the Faculty of Sculpture and Art Mediation at the 
Eugeniusz Geppert Academy of Art and Design in Wrocław. In 
2021, she joined the Association of Polish Art Photographers. 
The artist has displayed her works at both individual and group 
exhibitions. She has won photo competitions and has authored 
and run several dozen creative workshops.

adam LesisZ
He was born in Wrocław. He has been involved in photography 
since he was a student. In 1968, he co-founded the Student Pho-
to Agency. He has been a member of ZPAF since 1984.

józef LigęZa
He is an economist by education and graduated from the College 
of Economics in Katowice. He has been a member of the Asso-
ciation of Polish Art Photographers since 1977, with membership 
card no. 452. He took an interest in photography in secondary 
school. After graduation, the artist was an active member of 
the Photographic Society of Katowice, which shaped his artis-
tic attitude. He has won over 100 awards, medals and distinc-
tions at National and International Artistic Photography Salons, 
including 25 main prizes and the prestigious Gold Medal of the 
International Federation of Photographic Art (FIAP). Ligęza was 
awarded a Medal of the 150th Anniversary of Photography and 
received a scholarship from the Ministry of Culture. His works 
can be found in collections of numerous museums in Poland and 
abroad. Ligęza is the author of many solo exhibitions and over 
270 group exhibitions. He has published four author’s albums 
about Katowice. Keenly interested in young people’s photographic 
works, he devotes a lot of his time to his young collaborators.

Marek LiksZtet
He was born in 1951 in Kowary. He graduated from Maria Curie- 
-Sklodowska University in Lublin. He practices photography and 
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halina MarDuła
Urodziła się w 1983 roku we Wrocławiu, gdzie obecnie miesz-
ka i pracuje. Fotografią zajmuje się od 2000 roku. Absolwentka 
Wyższej Szkoły Sztuki i Projektowania w Łodzi oraz Akademii 
Sztuk Pięknych im. Eugeniusza Gepperta we Wrocławiu. Lau-
reatka m.in. XVII Międzynarodowego Konkursu Fotografii „Ze-
staw” (Świdnica 2010) oraz XIV Międzynarodowego Konkursu 
Fotografii Cyfrowej Cyberfoto (2011). Uczestniczka prezentacji 
zbiorowych w kraju i za granicą. Autorka wystaw indywidual-
nych: Fotomontaże, Galeria Kino, Wrocław (2014) oraz Dwunasta 
w południe, Mała Galeria Fotografii Kontrast, Obornicki Ośrodek 
Kultury (2022). Członkini ZPAF. 

ewa MartynisZyn
Pracownik naukowo-dydaktyczny w Katedrze Sztuki Mediów 
Akademii Sztuk Pięknych im. Eugeniusza Gepperta we Wrocławiu, 
nauczyciel w Państwowym Pomaturalnym Studium Kształcenia 
Animatorów Kultury i Bibliotekarzy we Wrocławiu (2004–2020) 
oraz we Wrocławskich Szkołach Fotograficznych AFA, PHO-BOS 
(2004–2009). W 2018 roku uzyskała tytuł doktora w zakresie 
sztuk filmowych (fotografii) w Łódzkiej Szkole Filmowej. Absol-
wentka Wydziału Komunikacji Multimedialnej Akademii Sztuk 
Pięknych w Poznaniu, specjalność fotografia (dyplom z wyróż-
nieniem, 1998–2004) oraz Państwowego Pomaturalnego Stu-
dium Kształcenia Animatorów Kultury i Bibliotekarzy w Opolu, 
specjalność fotografia (1996–1998). Członkini ZPAF od 2005 roku. 
Od 2019 roku prowadzi galerię Łącznik w Instytucie Informatyki 
Uniwersytetu Wrocławskiego. Brała udział w licznych wystawach 
w kraju i za granicą. Ma na swoim koncie publikacje w książkach 
(Odwzajemnione spojrzenie. O fotografii otworkowej Zbigniewa 
Tomaszczuka, Obraz utajony Marianny Michałowskiej) i czaso-
pismach fotograficznych (“Fotografia”, „Camera Obscura”) oraz 
dotyczących sztuki (“Format”, „Dyskurs”). Redaktorka katalogów 
i autorka tekstów kuratorskich. W obszarze jej zainteresowań 
twórczych i badawczych znajduje się fotografia inscenizowana 
oraz problematyka czasu i związanego z nim przemijania.

www.emonidla.pl

Marek MarusZak
Opolanin, rocznik 1952. Fotografią zawodowo zajmuje się od po-
czątku lat siedemdziesiątych, dokumentując zabytki dla Urzędu 
Konserwatorskiego oraz opolskich muzeów. Od 1991 roku czło-
nek Związku Polskich Artystów Fotografików. Od tego czasu 
uprawia wolny zawód fotografa, współpracując z wydawnic-
twami i agencjami polskimi i zagranicznymi. Autor i współautor 
ponad 20 wydawnictw albumowych. Na koncie ma 18 wystaw 
indywidualnych, uczestnik ponad 50 ekspozycji zbiorowych 
w kraju i za granicą. W 2012 roku otrzymał odznaczenie „Zasłu-
żony dla Kultury Polskiej”. Prace w galeriach i muzeach w Pol-
sce, Austrii, USA i Niemczech.

wojciech Miatkowski
Jeleniogórzanin, rocznik 1970. Grafik, absolwent Jeleniogórskiej 
Szkoły Fotografii. Prezes Stowarzyszenia Jeleniogórska Strefa 
Fotografii. Członek ZPAF od 2018 roku.

stanisław MichaLski
Urodzony w 1948 roku w Zabrzu. Fotografią zajmuje się od pra-
wie pięćdziesięciu lat. Młodość spędził na Górnym Śląsku. W kręgu 

printmaking. He teaches courses on art at the College of Photog-
raphy and JCK Jelenia Góra School of Photography, ZSRA Artistic 
High School in Jelenia Góra, Kwadrat International Photography 
Forum, BWA in Wroclaw, Summer Photo-School – The House of 
Photography in Poprad, UNESCO – Studiengang Kultur und Man-
agement – Institut für Kulturelle Infrastruktur Sachsen). He has 
taught art workshops and seminars in Denmark, Germany, Slo-
vakia, Finland, and Poland. He has participated in more than 160 
national and international exhibitions. He is the author of 30 solo 
exhibitions. He has been a full member of ZPAF since 2002. His 
works are in collections of the following: National Museum in Wro-
claw, National Museum in Szczecin, Karkonosze Museum in Jele-
nia Gora, Castle Museum in Malbork, Staatliches Museum Schloß 
Burgk, Saale (Germany), BWA in Jelenia Gora, State Museum at 
Majdanek in Lublin, City of Valkeakoski (Finland), National Library 
(Department of Iconographic Collections) in Warsaw, State Art 
Gallery in Lodz, Museum Modern Art in Hünfeld (Germany), Le 
Parvis gallery (France), ZPAF Small Gallery – Center for Contem-
porary Art in Warsaw, House of Photography in Poprad, House of 
Photography in Prague.

jarek Majcher
He is an art photographer and member of ZPAF. He won the First 
Prize and the FIAP Gold Medal. He served as a juror of the Jan 
Sunderland International Competition for Mountain Photog-
raphy. He is a regional and cultural expert and member of the 
Polish Tatra Society. He authored more than a dozen albums 
about Poland’s most interesting regions (Tatra Mountains, Su-
detes, UNESCO-listed sites), as well as an album lexicon enti-
tled History of Tatra Photography 1869–1939. Masters of the 
Lens. The book includes biographies and photos of almost all 
photographers of many nationalities who were active on both 
sides of the Tatra Mountains during the period mentioned. The 
publication was co-authored by Irena Majcher and Boguslaw 
Szybkowski. His interests include infrared photography, digital 
editing, and the history of mountain photography.

halina MarDuła
She was born in 1983 in Wrocław, where she lives and works. 
She has been involved in photography since 2000. She gradu-
ated from the School of Art and Design in Lodz and the Eugeni-
usz Geppert Academy of Art and Design in Wrocław. She has 
won, among others, the following: 17th International Competi-
tion of Photography entitled “Set” (Swidnica 2010) and X4th 
International Competition of Digital Photography entitled 
Cyberfoto (2011). She has participated in group presentations 
in Poland and abroad. She is the author of the following solo 
exhibitions: Photomontages, Kino Gallery, Wroclaw (2014) and 
Twelve O'clock at Noon, Kontrast Small Gallery of Photogra-
phy, Oborniki Cultural Center (2022). She is a member of ZPAF.

ewa MartynisZyn
She has worked as an academic teacher and researcher at the 
Faculty of Graphics and Media Art at the Eugeniusz Geppert 
Academy of Art and Design in Wrocław and also taught at the 
National Post-Secondary Education College of Cultural Anima-
tion and Librarianship in Wrocław (2004–2020) and at AFA and 
PHO-BOS Photography Schools in Wrocław (2004–2009). In 
2018, she received her PhD in film art (photography) in Łódź 
Film School. She graduated from the University of Fine Arts in 
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jego zainteresowań twórczych jest przede wszystkim portret i pej-
zaż. Tworzy czarno-białe fotografie przestrzeni postindustrialnych 
na Górnym i Dolnym Śląsku. Jest autorem 50 wystaw indywidu-
alnych, brał udział w ponad 300 wystawach zbiorowych w kraju 
i za granicą. W swoich działaniach poszukuje nowych form nar-
racji fotograficznej, eksperymentuje z użyciem nowych własnych 
technik, nadając fotografii inny wymiar.

tomasz MieLech
Urodził się w 1973 roku w Jeleniej Górze. Ukończył filozofię na 
Uniwersytecie Wrocławskim. Należy do Związku Polskich Ar-
tystów Fotografików. Zajmuje się klasyczną fotografią, głównie 
dokumentalną. Od 2011 roku wykładowca Jeleniogórskiej Szkoły 
Fotografii. Od 2017 roku prowadzi galerię Korytarz w Jeleniogór-
skim Centrum Kultury i organizuje Biennale Fotografii Górskiej 
oraz warsztaty z dawnych technik fotograficznych. Mieszka 
w Górzyńcu pod Szklarską Porębą.

sławek MieLnik
Urodził się w 1980 roku. Ukończył Akademię Sztuk Pięknych 
w Gdańsku na kierunku fotografia oraz fotografię na Wydziale 
Operatorskim w Państwowej Wyższej Szkole Filmowej, Teatral-
nej i Telewizyjnej w Łodzi w Łodzi. Członek ZPAF. Na co dzień 
pracuje jako freelancer. Jako fotoreporter/fotoedytor w latach 
1999–2003 pracował dla „Gazety Wyborczej” w Opolu, a w la-
tach 2003–2018 dla „Nowej Trybuny Opolskiej”. Współpracuje 
także m.in. z „Rzeczpospolitą”, Agencją Edytor i Polską Agencją 
Prasową. Jest współzałożycielem Fundacji 2.8 oraz współor-
ganizatorem Opolskiego Festiwalu Fotografii. Otrzymał nagro-
dę Prezydenta Miasta Opola w Dziedzinie Kultury oraz wyróż-
nienie Marszałka Województwa Opolskiego dla Animatorów 
i Twórców Kultury.

www.slawekmielnik.com

krzysztof MiLLer
Urodzony w 1953 roku w Tarnowskich Górach. Absolwent Wy-
działu Operatorskiego Państwowej Wyższej Szkoły Filmowej, 
Teatralnej i Telewizyjnej w Łodzi (1980). Autor zdjęć do filmów 
fabularnych i dokumentalnych. Współpraca z ARTE, ZDF,  
Bayerischer Rundfunk, Canal+, Discovery oraz Telewizją Polską. 
Członek Stowarzyszenia Filmowców Polskich oraz Związku Pol-
skich Artystów Fotografików. Brał udział w wielu wystawach fo-
tograficznych w kraju i za granicą, m.in. we Francji, Niemczech, 
Węgrzech.

janusz MoniatowicZ
Urodził się w 1958 roku. Artysta fotografik, członek ZPAF. Ab-
solwent Państwowej Wyższej Szkoły Filmowej, Teatralnej i Te-
lewizyjnej w Łodzi oraz Akademii Filmowej (FAMU) w Pradze, 
gdzie ukończył Wydział Fotografii Artystycznej u prof. Jana 
Šmoka. Tematem jego pracy magisterskiej była historia polskiej 
fotografii lwowskiej (promotorka: Janina Mierzecka). W latach 
2007–2019 kierował Karkonoskim Oddziałem Związku Polskich 
Artystów Fotografików w Jeleniej Górze. W 2020 roku otrzymał 
stypendium Ministerstwa Kultury i Dziedzictwa Narodowego 
w ramach programu „Kultura w sieci”. Jest autorem kilkunastu 
wystaw indywidualnych oraz współautorem kilkudziesięciu wy-
staw zbiorowych. Jego prace znajdują się m.in. w kolekcjach: 
Muzeum Ceramiki w Bolesławcu, Victoria & Albert Museum,  

Poznań, Department of Visual Communication (1998–2004), 
specializing in photography (diploma with distinction), as well as 
from the National Post-Secondary Education College of Cultural 
Animation and Librarianship in Opole, also specializing in pho-
tography (1996–1998). She has been a member of the Associa-
tion of Polish Art Photographers since 2005. Since 2019, she has 
run the Łącznik gallery at the Institute of Computer Science at 
the University of Wrocław. The artist has taken part in numer-
ous exhibitions in Poland and abroad. Her achievements include 
publications in books (Odwzajemnione spojrzenie. O fotografii 
otworkowej by Zbigniew Tomaszczuk, Obraz utajony by Marian-
na Michałowska), photographic journals (“Fotografia”, “Camera 
Obscura”) and art magazines (“Format”, “Dyskurs”). She is an 
editor of art catalogs and author of curatorial texts. Her creative 
interests and research focus on staged photography and the is-
sue of time and transience.

www.emonidla.pl

Marek MarusZak
He was born in Opole in 1952. He has been a professional pho-
tographer since the early 1970s when he started documenting 
monuments for the Preservation Office and Opole museums. 
In 1991, he became a member of the Association of Polish Art 
Photographers. Since then, he has been a freelance photogra-
pher and worked with Polish and international publishing houses 
and agencies. He authored and co-authored more than 20 album 
publications. He has had 18 solo exhibitions and participated in 
more than 50 group exhibitions in Poland and abroad. In 2012, he 
was awarded the Decoration od Honor Meritorious for Polish Cul-
ture. His works are in galleries and museums in Poland, Austria, 
the USA, and Germany.

wojciech Miatkowski
He was born in Jelenia Góra in 1970. He is a graphic designer and 
graduate of the Jelenia Góra School of Photography. He is the 
president of the Jelenia Góra Photography Sphere Association. 
He has been a member of ZPAF since 2018.

stanisław MichaLski
Born in 1948 in Zabrze, he has been a photographer for almost 
fifty years. He spent his youth in Upper Silesia. As an artist, he 
mainly focuses on portrait and landscape photography, cre-
ating black and white photographs of post-industrial sites in 
Upper and Lower Silesia. He is the author of 50 solo exhibi-
tions and has also taken part in over 300 group exhibitions in 
Poland and abroad. In his activities, Michalski looks for new 
forms of photographic narration and experiments with novel 
techniques of his own, giving photography a new dimension.

tomasz MieLech
He was born in 1973 in Jelenia Góra. He studied philosophy at 
the University of Wrocław. He is a member of the Association 
of Polish Art Photographers. His focus is on classic photogra-
phy, mainly documentary photography. Since 2011, he has been 
an instructor at the Jelenia Góra School of Photography. Since 
2017, he has run the Korytarz gallery in Jelenia Góra Cultural 
Center and has organized the Mountain Photography Biennale 
and workshops on old photographic techniques. He lives in Górzy- 
niec near Szklarska Poręba.



209208

UMPRUM Muzeum w Pradze, Muzeum Spiskie SNM Lewocza 
w Lewoczy, Galerii Artystów Spisza w Spiskiej Nowej Wsi, Mu-
zeum Karkonoskim w Jeleniej Górze, BWA w Jeleniej Górze, Mu-
zeum w Łowiczu, Muzeum Karkonoskim we Vrchlabi oraz w kolek-
cjach prywatnych. Otrzymał odznaczenia i wyróżnienia: odznakę 
„Zasłużony Działacz Kultury” (1986); medal „Zasłużony dla Kultu-
ry Polskiej” (2012); brązowy medal „Zasłużony Kulturze Gloria Ar-
tis” (2016); honorowe członkostwo Jeleniogórskiego Towarzystwa 
Fotograficznego (2019).

janusz Musiał
Fotograf, filmowiec, kulturoznawca, autor posługujący się różnymi 
mediami (fotografia, krótka forma filmowa, animacja, instalacja, 
obiekt, słowo, projekty sieciowe) w celu realizacji tematycznych 
projektów, wystaw, filmów, katalogów i albumów. Doktor habilito-
wany sztuki w dziedzinie sztuk filmowych (2013), stopień uzyska-
ny na Wydziale Operatorskim i Realizacji Telewizyjnej Państwo-
wej Wyższej Szkoły Filmowej, Telewizyjnej i Teatralnej im. Leona 
Schillera w Łodzi, tytuł rozprawy: Archeologia nowych mediów 
– kultura, pamięć, czas, fotografia. Od 2005 roku członek ZPAF. 
Członek Polskiego Towarzystwa Badań nad Filmem i Mediami 
(od 2016). Od 2006 nauczyciel akademicki (fotografia, film, mul-
timedia), a od 2015 roku adiunkt na Wydziale Radia i Telewizji im. 
Krzysztofa Kieślowskiego Uniwersytetu Śląskiego w Katowicach.

Piotr Maciej nowak
Wciąż jeszcze fotografuje, eksperymentując formą, treścią, fak-
tem i fikcją. Fotografia tradycyjna, cyfrowa i hybrydowa to jego 
warsztat. Z uporem kultywuje otwarte i niekończące się cykle: 
Apoteoza komputerowej manipulacji fotografii (2022), Dyskret-
na tożsamość (2018), Kaplice (2017), Globalizacja i indywidu-
alizm (2017), Autopsja subiektywna (2016), Drzewa i kamienie 
(2016), Dualizm fotografii (2015), Ortofory pararzeczywistości 
(2015), Poszukiwane (2014), Skamieliny (2013), Fotografia chro-
matyczna (2013), Negatywy cyfrowe (2013), Kiczo-Akt (2012), 
Neurony historii (2011), Herby i totemy (2011), Spotkania (2010), 
Fotorysunki (2009), Nostalgia (2008), Fotografia fourierowska 
(2007), Ukradzione zdjęcia (2006), Nie na żarty (2005), Własne 
ślady (2004), Foto-Medium-Art, dedykowane Jerzemu Olkowi 
(2004) Fotografia chromoskedastyczna (2003), Autoportrety 
(2002), Koła i kwadraty (2001), Technika pseudosolaryzacji wie-
lokrotnej (2000), Ładne zdjęcia (1999), Nieudane zdjęcia (1998), 
Ćwiczenia plenerowe (1997), Niepierwsza miłość (1996).

Mateusz PaLka
Urodził się w 1985 roku. Autor tekstów krytycznych i esejów 
o sztuce. Doktor nauk humanistycznych w zakresie filozofii, kul-
turoznawca i fotograf, pracuje aparatem 4 × 5 cala. Autor ekspo-
zycji Obsesja poświęconej zmianom, jakie zaszły we Wrocławiu 
po wybudowaniu wieżowca Sky Tower (Entropia w 2014, Trze-
cie Oko w 2016 roku) oraz cyklu Biblioteka – portret wielokrotny 
(Wozownia 2016). Kurator wystaw fotograficznych, m.in. Winter 
swimmers Radka Kalhousa i Metropolight Davida Gaberlego (Fo-
to-Gen, 2018) oraz muzealnych, poświęconych m.in. Władysła-
wowi Bartoszewskiemu, Janowi Nowakowi-Jeziorańskiemu i Ta-
deuszowi Różewiczowi. Współautor wystaw stałych Misja: Polska 
(2016) oraz Pan Tadeusz Różewicz (2021) w Muzeum Pana Ta-
deusza. Scenarzysta komiksów: Kurier z Warszawy oraz Wojna 
w eterze. Mówi Radio Wolna Europa (Ossolineum 2014, 2017), 
redaktor książki Jan Nowak-Jeziorański. Biografia opowiadana 

sławek MieLnik
He was born in 1980. He graduated from the Academy of Fine Arts 
in Gdansk with a degree in photography and from the Photogra-
phy Department at the State College of Film, Theater and Televi-
sion in Łódź. He is a member of ZPAF. He works as a freelancer. 
In the years 1999–2003, he worked as a photojournalist/photo 
editor for “Gazeta Wyborcza” in Opole and from 2003–2018 for 
“Nowa Trybuna Opolska”. He also cooperates with “Rzeczpospol-
ita”, Agencja Edytor, and Polska Agencja Prasowa, among others. 
He is a co-founder of the 2.8 Foundation and a co-organizer of the 
Opole Festival of Photography. He received the award of the Presi-
dent of the City of Opole in the Field of Culture and the distinc-
tion from the Marshal of the Opole Voivodeship for Animators and 
Creators of Culture.

www.slawekmielnik.com

krzysztof MiLLer
He was born in 1953 in Tarnowskie Góry. He graduated from the 
Photography Department at the State College of Film, Theater, 
and Television in Łódź (1980). He was the cinematographer for 
feature movies and documentaries. He has cooperated with 
ARTE, ZDF, Bayerischer Rundfunk, Canal+, Discovery, and Polish 
Television. He is a member of the Association of Polish Filmmak-
ers and the Association of Polish Art Photographers. He has par-
ticipated in many photographic exhibitions in Poland and abroad, 
including in France, Germany, and Hungary.

janusz MoniatowicZ
Born in 1958, he is an art photographer and member of ZPAF. He 
graduated from Łódź Film School and the Film and TV School in 
Prague (FAMU), from the Faculty of Artistic Photography under 
Professor Jan Šmok. The subject of his master’s thesis was the 
history of Polish Lviv photography. Janina Mierzecka was the 
supervisor of his thesis. In the years 2007–2019 he managed 
the Karkonosze Division of the Association of Polish Art Photog-
raphers in Jelenia Góra. In 2020, he received a scholarship from 
the Ministry of Culture and National Heritage as part of the “Cul-
ture in the Network” program. He is the author of several indi-
vidual exhibitions and participant of several dozen group exhibi-
tions. His works are in the collections of the Ceramics Museum 
in Bolesławiec, Victoria & Albert Museum, UMPRUM Museum in 
Prague, Spiš Museum in Levoča, Gallery of Artists from Spiš in 
Spišská Nová Ves, Karkonosze Museum in Jelenia Góra, BWA in 
Jelenia Góra, Museum in Łowicz, Krkonoše Museum in Vrchlabí 
and in private collections. He received the following decorations 
and distinctions: “Distinguished Culture Activist” badge (1986); 
the “Meritorious for Polish Culture” medal (2012); the “Meritori-
ous for Culture GLORIA ARTIS” Bronze Medal (2016); the honor-
ary membership of the Jelenia Góra Photographic Society (2019).

janusz Musiał
He is a photographer, film-maker, cultural expert, and artist who 
uses various media (photography, short films, animation, instal-
lation, object, word, and network projects) in his thematic projects, 
exhibitions, films, catalogs, and albums. He has a PhD in film arts 
(2013) from Łódź Film School, Direction of Photography and TV 
Production Department. His final project was The Archeology of 
New Media – Culture, Memory, Time, Photography. Since 2015 he 
has been a member of the Association of Polish Art Photographers 
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(Ossolineum 2014). Stały współpracownik pisma artystycznego 
„Format”. Publikował m.in. w „Odrze”, „Ricie Baum”, „Prism Pho-
to Magazine”, „Fototapecie”. Pracuje nad dystopijnym projektem 
fotograficznym Gemütlichkeit oraz dwiema książkami biograficz-
nymi – jedna z nich poświęcona jest Bogdanowi Konopce.

Michał PietrZak
Urodzony w Bystrzycy Kłodzkiej. Mieszka i pracuje we Wrocławiu. 
Tytuł doktora w dziedzinie sztuki uzyskał w Akademii Sztuk Pięk-
nych im. Eugeniusza Gepperta we Wrocławiu. Absolwent Wydzia-
łu Grafiki i Sztuki Mediów ASP we Wrocławiu, Wyższego Studium 
Fotografii w Jeleniej Górze oraz Wydziału Architektury Politech-
niki Wrocławskiej. Pedagog i wykładowca w zakresie fotografii. 
Swoją twórczość prezentował wielokrotnie w kraju i za granicą 
na wystawach indywidualnych i zbiorowych oraz w licznych pu-
blikacjach. Organizator i kurator wystaw, warsztatów i plenerów 
artystycznych oraz wydarzeń kulturalnych. Twórczo wypowiada 
się głównie za pomocą fotografii oraz wideo. Jego prace są po-
szukiwaniem swoistego rodzaju kompromisu pomiędzy czysto 
konceptualnymi a formalnymi środkami wyrazu wypowiedzi ar-
tystycznej, między którymi stawia znak równości. Niejednokrot-
nie tworzy złożone, poliptyczne obiekty uzupełniane ruchomymi 
obrazami. W swoich pracach wychodzi daleko poza granice kla-
sycznie pojmowanej fotografii. Traktuje ją instrumentalnie. Łączy 
z innymi mediami, nadając obrazowi wysublimowaną wielowy-
miarowość w przestrzeni i czasie. Członek Związku Polskich Arty-
stów Fotografików i Związku Polskich Artystów Plastyków. Jego 
prace znajdują się w zbiorach Muzeum Narodowego we Wrocła-
wiu, Miasta Wrocławia oraz kolekcjach prywatnych.

www.michalpietrzak.pl

Przemek Piwowar
Rocznik 1957. Absolwent Wydziału Architektury Politechni-
ki Wrocławskiej z roku 1983. Mieszka i pracuje we Wrocławiu. 
Brał udział w kilkunastu wystawach fotograficznych. Jest lau-
reatem kilku konkursów fotograficznych. Od grudnia 2016 roku 
należy do Związku Polskich Artystów Fotografików. Fotografuje 
między innymi architekturę, krajobraz, naturę, lecz najwięcej 
miejsca w jego fotografiach zajmuje człowiek. Swoje prace wy-
stawia jako Przemek Piwowar.

www.przemekpiwowar.com

Magda PoDsiaDły
Mieszka i pracuje we Wrocławiu. Córka artystów: malarki Kry-
styny Michałowskiej-Podsiadły i rzeźbiarza Leona Podsiadłego. 
Od ponad dwudziestu lat dziennikarka wrocławskiej „Gazety 
Wyborczej”. Dzieciństwo spędziła w Gwinei, dużo czasu spędza 
w Afryce Zachodniej. Absolwentka polonistyki na Uniwersytecie 
Wrocławskim. Interesują ją teatr i kino, życie codzienne i kultu-
ra tradycyjnych grup etnicznych Afryki frankofońskiej. Uprawia 
fotografię reportażową, która jest dopełnieniem jej działalności 
dziennikarskiej. Sama pisze też o fotografii. Ma na koncie kil-
kanaście wystaw indywidualnych. Wszystkie poświęcone były 
codziennemu życiu i obyczajom ludzi w krajach Afryki.

wojciech neProsti Potocki
Urodził się w Malczycach w 1980 roku. Od 1990 roku mieszka 
we Wrocławiu. Studium Fotograficzne we Wrocławskiej Szkole 

(ZPAF). The artist is also a member of the Polish Society for Film 
and Media Studies (since 2016). He has worked since 2006 as an 
academic teacher (photography, film, multimedia), and since 2015 
he has been an assistant professor at Krzysztof Kieślowski Faculty 
of Radio and Television at the University of Silesia, Katowice.

Piotr Maciej nowak
He continues to take photographs, experimenting with form, con-
tent, fact, and fiction. He focuses on traditional, digital, and hybrid 
photography. He relentlessly cultivates open and endless cycles: 
The Apotheosis of Computer Manipulation of a Photograph (2022), 
Discrete Identity (2018), Chapels (2017), Globalization and Indi-
vidualism (2017), Subjective Autopsy (2016), Trees and Stones 
(2016), Dualism of Photography (2015), Orthophores of Parareal-
ity (2015), Wanted (2014), Fossils (2013), Chromatic Photography 
(2013), Digital Negatives (2013), Kitschy Nude (2012), Neurons of 
History (2011), Coats of Arms and Totems (2011), Meetings (2010), 
Photo drawings (2009), Nostalgia (2008), Fourier Photography 
(2007), Stolen Photos (2006), Not for laughs (2005), Own Tracks 
(2004), Foto-Medium-Art, dedicated to Jerzy Olek (2004) Chro-
moskedastic Photography (2003), Self-Portraits (2002), Circles 
and Squares (2001), Technique of Multiple Pseudo-Solarization ( 
2000), Nice Pictures (1999), Unsuccessful Photos (1998), Outdoor 
Exercises (1997), Not First Love (1996).

Mateusz PaLka
He was born in 1985. He authored critical texts and essays on art. 
He holds a Ph.D. in philosophy, is a cultural expert and photogra-
pher, and uses a 4 × 5 inch camera. He is the author of the ex-
hibition entitled Obsession which is devoted to the changes that 
took place in Wrocław after the Sky Tower skyscraper was built 
(Entropy in 2014, Third Eye in 2016), and of the series entitled Li-
brary – Multiple Portrait (Wozownia 2016). He served as a curator 
of photographic exhibitions, such as Winter Swimmers by Radek 
Kalhous and Metropolight by David Gaberle (Foto-Gen, 2018) as 
well as museum exhibitions dedicated to Władysław Bartoszews-
ki, Jan Nowak-Jeziorański, and Tadeusz Różewicz, among others. 
He co-authored permanent exhibitions entitled Mission: Poland 
(2016) and Mr. Tadeusz Różewicz (2021) at the Pan Tadeusz Mu-
seum. He is the screenwriter of the following comic books: Courier 
from Warsaw and War in the ether. Free Europe Radio Speaking 
(Ossolineum 2014, 2017), he is the editor of the book Jan Nowak-
Jeziorański. Narrated Biography (Ossolineum 2014). He regularly 
collaborates with the “Format” art magazine. He has published in 
such periodicals as “Odra”, “Rita Baum”, “Prism Photo Magazine”, 
and “Fototapeta”. He has been working on a dystopian photo-
graphic project entitled Gemütlichkeit and two biographical books 
– one of them is dedicated to Bogdan Konopka.

Michał PietrZak
Born in Bystrzyca Kłodzka, living and working in Wrocław. He 
received his Ph.D. in art from the Eugeniusz Geppert Academy 
of Art and Design in Wrocław. He graduated from the Depart-
ment of Graphic Art and Media Art of the Academy of Art and 
Design in Wrocław, the College of Photography in Jelenia Góra, 
and the Faculty of Architecture of the Wrocław University of 
Science and Technology. Active teacher and instructor in the 
field of photography. He presented his work many times in Po-
land and abroad at solo and group exhibitions and in numerous 
publications. He served as organizer and curator of exhibitions, 
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Fotografii PHO-BOS ukończył z tytułem fototechnika. Specjali-
zuje się w fotografii klasycznej srebrowej. Od 2005 roku uwiecz-
nia świat za pomocą prymitywnych urządzeń typu camera ob-
scura, kontrapunktując dzisiejszy świat wysoko rozwiniętych 
technologii obrazowania. Fotografuje głównie architekturę, 
uwieczniając znikające miejsca, uprawia też fotografię koncep-
tualną. Od 2018 roku członek ZPAF.

tadeusz Piotr Prociak
Fotograf i projektant graficzny. Absolwent Wyższego Studium Fo-
tografii w Warszawie (1993, dyplom pt. Światło i cień w fotografii 
Roberta Mapplethorpe’a). Instruktor fotografii (od 1985) i czło-
nek ZPAF. Właściciel Agencji Fotograficznej PRO-FOT (od 1991). 
Redaktor prowadzący kilka działów autorskich w czasopiśmie 
„Fotografia & aparaty cyfrowe” (2006–2012, Bauer Media 
Group, Phoenix Press). Autor kilkuset tekstów o fotografii (ar-
tykuły prasowe, omówienia krytyczne, wstępy do katalogów), 
wykładów na Wyższym Studium Fotografii i Jeleniogórskiej 
Wszechnicy Fotograficznej oraz materiałów dydaktycznych dla 
instruktorów fotografii. Kierownik artystyczny kilkudziesięciu 
plenerów, w tym cyklicznych Spotkań z Fotografią (od 2008). 
Organizator (z dr. Krzysztofem Jureckim) ogólnopolskiego sym-
pozjum naukowego Fotografia i totalitaryzm (1992). Autor kil-
kunastu albumów (akt, portret, architektura, pejzaż) oraz ponad 
20 książek i przewodników turystycznych. Przez wiele lat spe-
cjalizował się w fotografii reklamowej, produktowej, katalogowej 
oraz w projektowaniu okładek i kalendarzy (ponad 1000 wzorów 
skierowanych do produkcji). Jest także autorem kilkuset projek-
tów plakatów, katalogów, reklam prasowych i opakowań. Obec-
nie koncentruje się na autorskich wydawnictwach książkowych 
i działalności edukacyjnej. Autor 6 wystaw indywidualnych oraz 
uczestnik kilkudziesięciu ekspozycji zbiorowych w kraju i za 
granicą. W swej twórczości podejmuje m.in. zagadnienia z za-
kresu archeologii fotografii, koncentrując uwagę na jej aspekcie 
mortualnym. Realizuje także portrety, akty i oniryczne prace 
z pogranicza fotografii erotycznej. W latach 2003–2013 pro-
wadził akcję artystyczną Czas Kamienia (www.youtube.com/
watch?v=532MpPYK4LY). Akcja (rozpoczęta na Górze Mojżesza 
na Synaju), w ramach której artysta przemierzył ponad 500 
000 km na pięciu kontynentach, obejmowała swym zasięgiem 
miejsca ważne z przyczyn kulturowych i religijnych, w tym 
góry stanowiące w wielu kulturach sferę sacrum, na szczytach 
których autor zakopywał tzw. kapsuły przetrwania. Prowadzi 
studio fotograficzno-projektowe w Lubawce.

www.pro-fot.com

wacław roPiecki
Ukończył matematykę i od 1977 roku należy do Związku Polskich 
Artystów Fotografików. Był członkiem i współzałożycielem gru-
py Format, współpracował z galerią Foto-Medium-Art, galerią 
Permafo i łódzkimi animatorami Strych, Konstrukcja w Procesie 
i Łódź Kaliska. W latach 1980–1985 tworzył prace pod wspólnym 
hasłem Do Życia przez Sztukę. W latach 1991–2009 zajmował 
się działalnością misyjną na terenie Rosji i Ukrainy. Od 1981 roku 
swoją twórczość nazywa Podróżującą Galerią Więcej Światła!. 
Od tamtej pory Galeria przeszła wiele zmian i obecnie w jej skład 
wchodzi: Poranna Kawa! – wysyłana elektronicznie przybiera po-
stać newslettera, pokazywana zaś na wystawach ma wygląd nie 
zawsze w pełni dostępnych dla odbiorcy przestrzennych obiek-

workshops and artistic plein-airs as well as cultural events. In 
his creative work, he communicates mainly through photography 
and video. His works are a search for a kind of compromise be-
tween purely conceptual and formal means of artistic expression, 
which for him are equivalent. He often creates complex, polyp-
tych-like objects that he supplements with moving pictures. In 
his works, he goes far beyond the boundaries of classically under-
stood photography. He treats it instrumentally, combining it with 
other media to enhance his images with the sublime multidimen-
sionality of space and time. He is a member of the Association of 
Polish Art Photographers and the Association of Polish Artists and 
Designers. His works are in the collections of the National Mu-
seum in Wrocław, the City of Wrocław, and in private collections.

www.michalpietrzak.com

Przemek Piwowar
Born in 1957, he graduated from Wrocław University of Sci-
ence and Technology, Faculty of Architecture, in 1983. He lives 
and works in Wrocław. The artist has participated in more than 
a dozen photographic exhibitions and won several photographic 
competitions. He is a member of the Association of Polish Art 
Photographers. Piwowar takes pictures of architecture, land-
scape, and nature but the main focus of his work is the human 
being. The artist presents his works as Przemek Piwowar.

www.przemekpiwowar.com

Magda PoDsiaDły
She lives and works in Wrocław. She is the daughter of artists:  
painter Krystyna Michałowska-Podsiadły and sculptor Leon 
Podsiadły. For over twenty years, she has been a journalist at 
“Gazeta Wyborcza” in Wrocław. She spent her childhood in Guin-
ea and spends a lot of time in West Africa. She is a graduate of 
Polish Studies at the University of Wrocław. Her interests span 
theater and cinema, as well as the everyday life and culture of 
traditional ethnic groups in francophone Africa. The artist works 
with reportage photography, which complements her journalis-
tic activity. She also writes about photography. Podsiadły is the 
author of over a dozen solo exhibitions. All of them were devoted 
to the everyday life and customs of people in African countries.

wojciech neProsti Potocki
He was born in Malczyce in 1980 and since 1990 he has lived 
in Wrocław. He graduated from the PHO-BOS Photography 
School in Wrocław as a photography technician. He specializes 
in analog photography using the gelatin-silver process. Since 
2005 he has been capturing the world by means of primitive de-
vices such as the camera obscura, contrasting the contempo-
rary world of highly advanced imaging technologies. He mainly 
photographs architecture, recording disappearing places. He 
also experiments with conceptual photography. The artist has 
been a member of ZPAF since 2018.

tadeusz Piotr Prociak
He is a photographer and graphic designer. He is a graduate of 
the College of Photography in Warsaw (1993, final thesis entitled 
Light and Shadow in the Photographs of Robert Mapplethorpe). 
He is a photography instructor (since 1985) and member of the 
Association of Polish Art Photographers. Prociak is the owner 
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tów, budowanych za pomocą fotografii, tekstów, śmieci, gestów 
malarskich, ready-made itp.; Archipelag Podróżującej Galerii za-
wiera robione od 1971 roku wizerunki osobowości sztuki, kultury 
i nauki, które są jednocześnie czytelnikami Porannej Kawy!; Do 
Życia Przez Sztukę – seria autoportretów z Seansów Autotera-
peutycznych z lat 1970–1981; Rosja Nieznana – cykl wystaw 
i prelekcji o codziennym życiu ludzi żyjących w niecodziennych 
warunkach; Pilgrim’s Art – malarstwo pokazujące walkę, jaka się 
odbywa o człowieka w świecie duchowym, a która jest uzależ-
niona od jego decyzji. Obrazy przedstawiają także widoki piekła 
(Gehenny), gdzie większość ludzi trafia, Hadesu i najstraszniej-
szego miejsca kaźni – Tartaru. Ma na swoim koncie wiele wystaw 
indywidualnych i zbiorowych w kraju i za granicą, a jego prace 
znajdują się w muzeach i zbiorach prywatnych Europy i USA.

Facebook: Mocna Poranna Kawa, Travelling Gallery More Light

andrzej rutyna
Urodzony w 1947 roku, wrocławianin. Fotogra ą zajmuje się od 
lat 70. XX wieku. W latach 1979–1989 prowadził Wałbrzyską 
Galerię Fotografii. Członek ZPAF od 1985 roku. Pracował jako 
pedagog w dziedzinie fotografii w Społecznym Liceum Sztuk 
Plastycznych ALA we Wrocławiu, wcześniej we Wrocławskich 
Szkołach Fotograficznych AFA (2000–2001), w PPSF PHO-BOS 
(do 2002) oraz ASPPiFA Abrys (od 2002). Otrzymał odznakę 
„Zasłużony Działacz Kultury”. Laureat nagrody Marszałka Wo-
jewództwa Dolnośląskiego za dokonania w dziedzinie fotografii 
w 2016 roku. Realizuje kreacyjne fotografie z zakresu pejzażu, 
aktu, kompozycji strukturalnych, gry barwy i światła. Wysta-
wy indywidualne: Foto-replay, Wrocław (1978); Zapis koksow-
nia, Niš, Jugosławia (1984), Tuła, Rosja (1987); Śląski rapsod, 
Wałbrzych (1986); Światło, Wrocław (1992); Kompozycje w pej-
zażu, znaki, ślady…, Wrocław (2006); Body & Color, Wrocław 
(2007); W poszukiwaniu archetypu, Wrocław (2017). Brał udział 
w wielu wystawach zbiorowych. Prace w zbiorach Muzeum Na-
rodowego we Wrocławiu, Muzeum w Wałbrzychu oraz w zbio-
rach prywatnych w kraju i za granicą. 

www.andrzej-rutyna.art.pl

krzysztof saj
Urodzony w 1982 roku we Wrocławiu. Jest absolwentem Mię-
dzynarodowego Forum Fotografii „Kwadrat” i Uniwersytetu 
Wrocławskiego na kierunku historia sztuki. Brał udział w wielu 
wystawach zbiorowych i indywidualnych, m.in. we Wrocławiu, 
Łodzi, Berlinie, Lwowie. Jego fotografie były publikowane w ma-
gazynach „Format”, „Art & Business”, „Rita Baum”, „Odra”, „Al-
manach Sztuki”. Stale współpracuje z Ośrodkiem Kultury i Sztuki 
we Wrocławiu oraz pismem artystycznym „Format”. Domeną 
autora jest fotografia miejska.

grzegorz sawa-Borysławski
Urodził się w 1983 roku. Jest fotografem i muzykiem. Ukończył 
Wydział Grafiki i Sztuki Mediów w ASP we Wrocławiu, studiował 
też w ASP w Poznaniu. Jest laureatem wielu nagród i wyróż-
nień. Tworzy czynnie od 2005 roku z dorobkiem wielu wystaw 
autorskich i zbiorowych w Polsce i za granicą. Ostatnia multise-
ria Ghost of Chernobyl / Duchy Czarnobyla” (2016–2022) była 
prezentowana w wielu miastach Europy, jak i również w Azji 
(Hong Kong) i USA (Nowy Jork).

of the PRO-FOT Photographic Agency (since 1991). He was an 
editor in charge of several sections in the Photography & Digital 
Cameras magazine (2006–2012, Bauer Media Group Publishing 
House, Phoenix Press). He is the author of several hundred texts 
on photography (press articles, critical reviews, introductions 
to catalogs), lectures at the College of Photography and Jelenia 
Góra Photographic University, and educational materials for pho-
tography instructors. He is the artistic director of several dozen 
plein-air sessions, including the Meetings with Photography se-
ries (since 2008). He organized (with Krzysztof Jurecki, Ph.D.) 
the Polish scientific symposium Photography and Totalitarian-
ism (1992). The artist is the author of over a dozen albums (nude, 
portrait, architecture, landscape) and over 20 books and tourist 
guides. For many years he has specialized in advertising, prod-
uct and catalog photography as well as in the design of covers 
and calendars (over 1000 implemented designs). He is also the 
author of several hundred designs for posters, catalogs, press ad-
vertisements and packaging. Currently, he focuses on book pub-
lishing and educational activities. Prociak is the author of 6 solo 
exhibitions and participant of several dozen group exhibitions in 
Poland and abroad. In his work, he undertakes, among others, 
issues in the field of archaeology of photography, focusing his at-
tention on its mortuary aspect. He also makes portraits, nudes 
and dreamlike works bordering on erotic photography. In the 
years 2003–2013, he conducted an artistic action entitled Time 
of a Stone (www.youtube.com/watch?v=532MpPYK4LY). The 
action (started on the Mount of Moses in Sinai), in which T. P. Pro-
ciak traveled over 500,000 km on five continents, covered places 
important for cultural and religious reasons, including mountains 
constituting the sacred sphere in many cultures, on the peaks of 
which the author buried the so-called survival capsules. Tadeusz 
Piotr Prociak runs a photo and design studio in Lubawka.

www.pro-fot.com

wacław roPiecki
He graduated in mathematics and has been a member of the 
Association of Polish Art Photographers since 1977. He was 
a member and co-founder of the Format Group and has col-
laborated with the Foto-Medium-Art gallery and the Permafo 
gallery as well as with animators of Attic, Construction in the 
Process and Łódź Kaliska from the city of Łódź. In the years 
1980–1985, he created works known as Towards Life Through 
Art. In the years 1991–2009, he was involved in missions in 
Russia and Ukraine. Since 1981 he has labeled all his work 
as More Light! Travelling Gallery. Since then, the Gallery has 
undergone many changes and today it includes the follow-
ing projects: Morning Coffee! – an electronically-distributed 
newsletter, which during exhibitions takes the form of three-
dimensional structures that are not always fully accessible to 
the recipient and are made from photographs, texts, garbage, 
painter’s gestures, found objects, etc.; The Archipelago of the 
Travelling Gallery consists of images, made since 1971, depict-
ing personas from the world of art, culture, and science, who 
are also the readers of Morning Coffee!; Towards Life Through 
Art – a series of self-portraits from Self-therapy Sessions from 
the years 1970–1981; Unknown Russia – a series of exhibitions 
and lectures about the everyday lives of people living in unu-
sual conditions; Pilgrim’s Art – paintings showing the fight for 
man which takes place in the spiritual world and depends on 
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Maciej stawiński
Fotograf, autor projektów artystycznych i dydaktycznych, kura-
tor wystaw artystycznych. Zajmuje się także dokumentem wideo 
i dydaktyką fotografii. Rozciągnięte w czasie projekty fotograficz-
ne (od 1978) i wideo (od 1990) realizuje w estetyce obiektów, foto-
grafii gestu oraz dokumentu. Programowo używa różnych tech-
nologii klasycznych i cyfrowych. Obszarem jego zainteresowań 
jest szeroko pojęta problematyka tożsamości kulturowej i proces 
twórczy. Jego prace i dokumentacje można znaleźć w zbiorach 
publicznych: Instytut im. J. Grotowskiego, Wrocław; Paris Au-
diovisuel, Paryż; Musée National d’Art Moderne Center Georges 
Pompidou, Paryż; Museu Comarcal de la Garrotxa, Olot; Kunstve-
rein Siegen, Siegen; Communication Gallery, Matsuyama; Teatro 
Escola Célia Helena, Folias D’Arte e Chuca Toledo, São Paulo; 
Royal Holloway, University of London; University of British Co-
lumbia; Routledge Performance Archive.

www.stawinski.art.pl

Maciej stoBierski
Członek Związku Polskich Artystów Fotografików. Absolwent Aka-
demii Sztuk Pięknych w Katowicach na kierunku grafika warsz-
tatowa. Główny kierunek jego artystycznych poszukiwań to styk 
przeszłości z teraźniejszością, styk materii i światła. Pasjonat na-
turalnego pleneru, przyrody wysokich gór, jaskiń, żagli na morzach 
i oceanach, sceny teatru i przemysłowych zakamarków. Autor wy-
staw indywidualnych i uczestnik wystaw zbiorowych. Autor wy-
dawnictw, autorskich albumów i kalendarzy. Wędrowiec.

rafał k. warZecha
Absolwent Wydziału Artystycznego Uniwersytetu Zielonogór-
skiego oraz studiów doktoranckich w warszawskiej ASP. Pracę 
twórczą rozpoczął w 2000, a dydaktyczną w 2003 roku. Obec-
nie jest asystentem w Katedrze Sztuki Mediów w Akademii 
Sztuk Pięknych im. Eugeniusza Gepperta we Wrocławiu. Czło-
nek Związku Polskich Artystów Fotografików. Dotychczas zre-
alizował kilkanaście wystaw w kraju i za granicą. Jego prace 
znajdują się w zbiorach Muzeum Narodowego we Wrocławiu 
oraz w zbiorach prywatnych.

Marek wesołowski
Od urodzenia związany jest z Dąbrową Górniczą. Członek Związku 
Polskich Artystów Fotografików. Autor wielu wystaw indywidual-
nych i uczestnik wystaw zbiorowych oraz kurator wystaw foto-
graficznych. Współautor projektu Twórcy Kultury Śląskiej. Sty-
pendysta Marszałka Województwa Śląskiego w dziedzinie kultury. 
Laureat nagrody Urzędu Miasta Dąbrowa Górnicza przyznawanej 
za osiągnięcia w dziedzinie twórczości artystycznej. Uczestnik So-
snowieckich Spotkań Artystycznych. Instruktor warsztatów foto-
graficznych. Od 2017 roku współpracuje z Pałacem Kultury Zagłę-
bia w Dąbrowie Górniczej, dokumentując wydarzenia kulturalne. 
Realizuje fotografie z zakresu reportażu, portretu i pejzażu. Właści-
ciel firmy Virtual Studio. Swoje fotografie prezentuje na autorskim 
blogu www.marekwesolowski.blogspot.com oraz stronie firmowej. 

www.virtualstudio.pl. 

aneta więcek-ZaBłotna
Z wykształcenia magister prawa. Ukończyła Wydział Prawa i Ad-
ministracji na Uniwersytecie im. Adama Mickiewicza w Poznaniu, 

his decisions. The images also show depictions of Hell (Ha-
des), where most people end up, and of Tartarus, which is the 
most horrifying place of torment. Wacław Ropiecki’s works 
have been displayed at numerous solo and group exhibitions 
in Poland and abroad and his works can be found in museums 
and private collections in Europe and the USA.

Facebook: Mocna Poranna Kawa, Travelling Gallery More Light

andrzej rutyna
Born in 1947 and based in Wrocław, he has been a photographer 
since the 1970s. In the years 1979–1989, he ran the Wałbrzych 
Photographic Gallery. He has been a member of the Association 
of Polish Art Photographers since 1985. Rutyna worked at the ALA 
Artistic Community High School as a photography teacher. Prior 
to this, he taught at AFA Photography Schools in Wrocław (2000–
2001), the Private School of Photography PHO-BOS (until 2002), 
and ASPPiFA Abrys (since 2002). The artist received “A Distin-
guished Culture Activist” medal. He won the award of the Marshal 
of the Lower Silesian Voivodeship for achievements in the field of 
photography in 2016. His creative photography focuses on land-
scapes, nudes, structural compositions and the play between light 
and color. His individual exhibitions include Foto-replay, Wrocław 
(1978); The Recording of Carbonization, Niš, Yugoslavia (1984), 
Tuła, Russia (1987); Silesian Rhapsody, Wałbrzych (1986); The 
Light, Wrocław (1992); Compositions in Landscape, Signs, Trac-
es…, Wrocław (2006); Body & Color, Wrocław (2007); In Search 
of an Archetype, Wrocław (2017). The artist has participated in nu-
merous group exhibitions and his works can be found in collections 
of the National Museum in Wrocław, Museum of Wałbrzych, and 
private collections in Poland and abroad.

www.andrzej-rutyna.art.pl

krzysztof saj
He was born in Wrocław in 1982. He is a graduate of the “Kwadrat” 
International Photography Forum but he also graduated with 
a degree in History of Art at the University of Wrocław. Saj is also 
a member of the Association of Polish Art Photographers. Spe-
cializing in urban photography, he has participated in many group 
and solo exhibitions in Wrocław, Łódź, Berlin, Gorzów and Lviv. His 
photographs were published in “Format”, “Art & Business”, “Rita 
Baum”, “Odra” and “Art Almanac”. He collaborates with the Center 
for Culture and Arts and the artistic magazine “Format”. The au-
thor’s domain is urban photography.

grzegorz sawa-Borysławski
He was born in 1983. He is a photographer and a musician. He 
graduated from the Department of Graphic Art and Media Art at 
the Academy of Art and Design in Wrocław and he also studied at 
the Academy of Fine Arts in Poznań. He has won many awards 
and distinctions. He has been involved in artistic work since 2005 
and has participated in many solo and group exhibitions in Poland 
and abroad. His recent multi-series entitled Ghost of Chernobyl 
(2016–2022) was on display in many European cities as well as 
in Asia (Hong Kong) and the USA (New York).

Maciej stawiński
He is a photographer, author of artistic and educational projects 
and curator of photographic exhibitions. He is also involved in 
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studia podyplomowe na Uniwersytecie Wrocławskim na kierunku 
podatki i rachunkowość, studia podyplomowe na Uniwersytecie 
im. Jana Wyżykowskiego na kierunku pedagogika, a także studia 
podyplomowe w Wyższej Szkole Bankowej w Rzeszowie na kie-
runku organizacja i zarządzanie jednostkami pomocy społecznej. 
Z zawodu manager warsztatów terapii zajęciowej dla osób nie-
pełnosprawnych, z zamiłowania fotograf. Członek Związku Pol-
skich Artystów Fotografików. Absolwentka Międzynarodowego 
Forum Fotografii „Kwadrat” we Wrocławiu. Słuchaczka Autorskie-
go Laboratorium Fotografii Piotra Komorowskiego we Wrocławiu. 
Uczestniczka konwentów i wystaw fotograficznych, zarówno in-
dywidualnych, jak i zbiorowych w kraju i za granicą. W pracy arty-
stycznej oddana przede wszystkim fotografii konceptualnej i kre-
acyjnej. Bliska jest jej również fotografia socjologiczna, za pomocą 
której komentuje istotne zmiany i problemy społeczne.

Marcin wiktorski
Urodzony w 1974 roku w Cieplicach Śląskich-Zdroju. W 2002 roku 
ukończył etnologię i antropologię kulturową na Uniwersytecie 
Wrocławskim, a rok wcześniej Wyższe Studium Fotografii w Jele-
niej Górze w pracowni Wojciecha Zawadzkiego. Ma za sobą kilka-
naście wystaw indywidualnych i grupowych w kraju i za granicą 
(Paryż, Moskwa, Berlin, Bruksela). Wykładał fotografię w Szkołach 
Artystycznych ROE, CKK Profesja, Uniwersytecie Ekonomicznym 
we Wrocławiu, Akademii Wizażu Artystycznego oraz Klubie Foto-
grafii Formaty. Jest autorem warsztatów ABC Fotografii, a obecnie 
współtworzy platformę Dwa Bieguny Fotografii. Współorganizował 
festiwale Foto Fest w ramach Wrocław Non Stop (2006) oraz Foto 
Space (2007). Jest pomysłodawcą i współorganizatorem festiwa-
lu sztuki Podwodny Wrocław i wielu innych wydarzeń artystycz-
nych. Od kilkunastu lat jest dyrektorem artystycznym Browaru 
Mieszczańskiego we Wrocławiu, gdzie prowadzi galerię BrowArt. 
Prezes Stowarzyszenia In Arte zajmującego się promocją sztuki. 
Od 2004 roku członek międzynarodowej organizacji artystycznej 
L’entrepris. Związany z Pakt Gallery, Art and Industrial Galery, Ab-
normals Gallery Berlin oraz Plateforme Gallery Paris.

jerzy wojtowicZ
Urodził się i mieszka w Oławie. Członek Związku Polskich Artystów 
Fotografików. Absolwent Wyższego Studium Fotografii w Jeleniej 
Górze. Jego podstawowymi tematami są fotografia z podróży, 
krajobraz i człowiek. Efekty swoich prac prezentuje w klasycznej 
technice ciemniowej i wydrukach cyfrowych. Dotychczas zorga-
nizował kilka wystaw indywidualnych, m.in. w Trzebini, Myśla-
chowicach, Oławie i Wrocławiu oraz wziął udział w kilku wysta-
wach wspólnych podczas festiwalu sztuki Podwodny Wrocław. 

iwona wojtycZa-FronckiewicZ
Urodzona w Brzegu, gdzie mieszka i pracuje, prowadząc z mę- 
żem studio fotograficzne. Ukończyła autorską szkołę wokal-
ną Olgi Szwajgier Laboratorium Głosu w Krakowie, następnie 
w 2001 roku Studium Fotografii PHO-BOS, w 2003 roku Wyższe 
Studium Fotografii AFA we Wrocławiu. W 2006 roku ukończy-
ła studia na Uniwersytecie Zielonogórskim z tytułem magistra 
sztuki specjalność fotografia. Brała udział w wystawach indy-
widualnych w Polsce i za granicą. Od roku 2007 jest członkiem 
ZPAF. Fotografia jest dla niej obszarem refleksji poszukiwaniem 
piękna w przestrzeni, która na pozór jest banalna i nieciekawa.

www.wojtycza-fronckiewicz.pl

video documentaries and teaches photography. His long-term 
photographic projects (since 1978) and videos (since 1990) focus on 
the aesthetics of objects, gesture photography and photographic 
documents. Stawiński uses both classical and digital technologies. 
His interests focus on the broadly understood cultural identity and 
creative process. His works and documentation can be seen in the 
public collections of J. Grotowski Institute, Wrocław; Paris Audio-
visuel, Paris, France; Musée National d’Art Moderne Center Georg-
es Pompidou, Paris, France; National Museum, Wrocław; Museu 
Comarcal de la Garrotxa, Olot, Spain; Kunstverein Siegen, Siegen, 
Germany; Communication Gallery, Matsuyama, Japan; Teatro Es-
cola Célia Helena, Folias D’Arte e Chuca Toledo, São Paulo, Brazil; 
Royal Holloway, University of London, UK; University of British Co-
lumbia, Canada; Routledge Performance Archive, UK.

www.stawinski.art.pl

Maciej stoBierski
He is a member of the Association of Polish Art Photographers and 
a graduate of the University of Fine Arts in Katowice (major: Artis-
tic Printmaking). His artistic explorations focus on the boundary 
between the past and the present and between matter and light. 
Stobierski is a lover of the natural landscape, high mountains and 
caves, he is also passionate about sea and ocean sailing, theater 
and industrial nooks and crannies. The artist has had solo exhibi-
tions and taken part in many group exhibitions. He is the author of 
publications, artistic albums and calendars. He loves hiking.

rafał k. warZecha
He graduated from the Faculty of Arts of the University of Zielona 
Góra and from doctoral studies at the Academy of Fine Arts in 
Warsaw. Warzecha started his artistic career in 2000 and began 
teaching in 2003. Currently, he works as a teaching assistant at 
the Media Art Faculty of the Eugeniusz Geppert Academy of Art 
and Design in Wrocław. The artist is a member of the Association of 
Polish Art Photographers. His works, which have been displayed at 
more than a dozen exhibitions in Poland and abroad, can be found 
in the National Museum in Wrocław and private collections.

Marek wesołowski
Based in Dąbrowa Górnicza since birth, he is a member of the 
Association of Polish Art Photographers. He is the author of 
many solo exhibitions, participant of group exhibitions and cu-
rator of photographic exhibitions. Wesołowski is a co-author of 
the Artists of Silesian Culture project. He received a scholar-
ship of the Marshal of the Silesian Voivodeship in the field of 
culture. He is also a winner of the Dąbrowa Górnicza City Hall 
award for artistic achievements. The artist has taken part in the 
Sosnowiec Art Meetings. He runs photo workshops. Since 2017, 
he has been cooperating with the Zagłębie Palace of Culture in 
Dąbrowa Górnicza, documenting cultural events. Wesołowski 
makes reportage, portrait and landscape photographs and is the 
owner of the Virtual Studio company.

www.marekwesolowski.blogspot.com
www.virtualstudio.pl

aneta więcek-ZaBłotna
She holds a master of law degree from the Faculty of Law and 
Administration at the University of Adam Mickiewicz in Poznań. 
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waldemar ZieLiński
Mieszka w Bystrzycy Kłodzkiej. W 1979 roku ukończył fizykę 
na Uniwersytecie Wrocławskim oraz w 2000 roku fotografię 
w Akademii Sztuk Pięknych w Poznaniu. Jest członkiem Stowa-
rzyszenia Historyków Fotografii w Warszawie oraz Związku Pol-
skich Artystów Fotografików. Od 1978 roku bierze udział w wy-
stawach zbiorowych. Realizuje również projekty indywidualne. 
Zajmuje się też dydaktyką fotografii. Publikuje prace z historii 
fotografii. W 2018 roku wydał Leksykon fotografów ziemi kłodz-
kiej 1839–1945, który został wyróżniony na Wrocławskich Tar-
gach Książki Silesiana 2019.

She has also completed postgraduate studies at the University 
of Wrocław in the field of Taxes and Accounting, postgraduate 
studies at the University of Jan Wyżykowski in the field of Ped-
agogy, as well as postgraduate studies at the WSB University in 
Rzeszów in the field of Organization and Management of Social 
Welfare Units. By profession she is a manager of occupational 
therapy workshops for people with disabilities, and in private 
life she is a passionate photographer. She is a member of the 
Association of Polish Art Photographers and a graduate of the 
“Kwadrat” International Photography Forum in Wrocław. She is 
a student of Professor Piotr Komorowski’s Photography Labora-
tory in Wrocław and a participant of photographic conventions 
and solo and group exhibitions in Poland and abroad. In her ar-
tistic work, she is involved primarily in conceptual and creative 
photography. She also works with sociological photography to 
comment on significant social changes and problems.

Marcin wiktorski
He was born in 1974 in Cieplice Śląskie-Zdrój. In 2002, he 
graduated in ethnology and cultural anthropology at the Uni-
versity of Wrocław, and a year earlier from the College of Pho-
tography in Jelenia Góra in the studio of Wojciech Zawadzki. He 
has participated in several solo and group exhibitions in Poland 
and abroad (Paris, Moscow, Berlin, Brussels). He taught pho-
tography at ROE Art Schools, CKK Profesja, Wrocław Univer-
sity of Economics, Academy of Artistic Makeup, and Formaty 
Photography Club. He is the author of the ABC of Photography 
workshop and has been the co-creator of the Two Poles of Pho-
tography platform. He co-organized the Foto Fest festivals as 
part of Wrocław Non-Stop (2006) and Foto Space (2007). He 
is the originator and co-organizer of the Wrocław Underwater 
art festival and many other artistic events. For several years 
he has been the artistic director of the Mieszczański Brewery 
in Wrocław, where he runs the BrowArt gallery. He is the chair-
man of the In Arte Association which focuses on promoting art. 
Since 2004, he has been a member of the international artistic 
organization L'entrepris. He is associated with Pakt Gallery, Art 
and Industrial Gallery, Abnormals Gallery Berlin, and Plate-
forme Gallery Paris.

jerzy wojtowicZ
He was born and lives in Oława and is a member of the Associa-
tion of Polish Art Photographers. He graduated from the College 
of Photography in Jelenia Góra. His primary focus is on travel 
photography, the landscape, and the human being. He presents 
the results of his work using the traditional darkroom photogra-
phy technique and digital prints. To date, he has organized several 
solo exhibitions in Trzebinia, Myślachowice, Oława, and Wrocław, 
and has taken part in a number of group exhibitions during the 
Wrocław Underwater art festival.

iwona wojtycZa-FronckiewicZ
The artist was born in Brzeg, where she lives and works, run-
ning a photographic studio with her husband. Iwona Wojtycza-
Fronckiewicz graduated from Olga Szwajgier’s “Voice Laborato-
ry” School in Kraków, then the PHO-BOS School of Photography 
(2001) and AFA College of Photography in Wrocław (2003). She 
graduated from the University of Zielona Góra in 2006, obtaining 
a Master of Arts degree in photography. The artist participated 
in solo exhibitions in Poland and abroad. She has been a ZPAF 
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member since 2007. She considers photography to be an area of 
thought and a search of beauty in a seemingly banal and unin-
teresting space.

www.wojtycza-fronckiewicz.pl

waldemar ZieLiński
He lives in Bystrzyca Kłodzka. He graduated in physics from the 
University of Wrocław in 1979 and in photography from the Uni-
versity of Fine Arts in Poznań in 2000. He is a member of the 
Association of Photography Historians in Warsaw and the As-
sociation of Polish Art Photographers. Since 1978, the artist has 
participated in group exhibitions. He also carries out individual 
projects and teaches photography. Zieliński is the author of pub-
lications in the field of history of photography. In 2018, he pub-
lished the Lexicon of Kłodzko Land Photographers 1839–1945, for 
which he was awarded at the Wrocław Silesiana 2019 Book Fair.
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KaŻDy WiDZi / curator oF the WOrlD  
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koncePcja wystawy Nie/DOSKONaŁy 
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errOr exhiBition

reDakcja / eDitors

tłuMacZenie / transLation

korekta / ProoFreaDing

Projekt, oPracowanie graFicZne 
i skłaD / Design, Layout anD DtP

Druk / Print

nakłaD / Print run

isBn

Okręg Dolnośląski Związku Polskich Artystów Fotografików /
Lower Silesian Division of the Association of Polish Art 
Photographers
ul. Świętego Marcina 4, 50-327 Wrocław 
www.zpaf.wroclaw.pl
Prezes / Chairman: Andrzej Rutyna

Ośrodek Kultury i Sztuki we Wrocławiu
Instytucja Kultury Samorządu Województwa 
Dolnośląskiego / Culture and Art Centre in Wroclaw
Cultural Institution of the Self-Government of Lower Silesia
Rynek Ratusz 24, 50-101 Wrocław
www.okis.pl
Dyrektor / Director: Igor Wójcik

Marek Bułaj, Andrzej Dudek-Dürer, Piotr Jakub Fereński, 
Krzysztof Jurecki, Piotr Komorowski, Andrzej Rutyna, 
Andrzej Saj

Autorzy

Andrzej Dudek-Dürer, Marek Bułaj

Piotr Komorowski

Andrzej Dudek-Dürer

Stanisław Kulawiak, Michał Pietrzak, Andrzej Rutyna

Dominik Rozwadowski

Wiesław Przybyła

Artur Skowroński

Drukarnia Kursor Wrocław, www.drukarniakursor.pl

750 egz.

978-83-67067-24-9
978-83-950734-5-8



organiZator / organiZer 

PartnerZy / Partners

juBiLeusZ 75 Lat ZPaF /
the 75th anniversary oF ZPaF

Okręg Dolnośląski Związku Polskich Artystów Fotografików /
Lower Silesian Division of the Association of Polish Art 
Photographers
ul. Świętego Marcina 4, 50-327 Wrocław 
www.zpaf.wroclaw.pl
Prezes / Chairman: Andrzej Rutyna

Muzeum Współczesne Wrocław /  
Wroclaw Contemporary Museum
pl. Strzegomski 2a, 53-681 Wrocław
www.muzeumwspolczesne.pl
Dyrektor / Director: Sylwia Świsłocka-Karwot

Ośrodek Kultury i Sztuki we Wrocławiu
Instytucja Kultury Samorządu Województwa 
Dolnośląskiego / Culture and Art Centre in Wroclaw Cultural 
Institution of the Self-Government of Lower Silesia
Rynek Ratusz 24, 50-101 Wrocław
www.okis.pl
Dyrektor / Director: Igor Wójcik

Galeria Foto-Gen Ośrodka Kultury i Sztuki  
we Wrocławiu / Foto-Gen Gallery of the Culture  
and Art Centre in Wroclaw
pl. bpa Nankiera 8, 50-140 Wrocław
www.galeria.foto-gen@okis.pl
Kierownik / Manager: Paweł Bąkowski

Stowarzyszenie Autorów ZAiKS /  
Society of Authors ZAiKS
ul. Hipoteczna 2, 00-092 Warszawa
www.zaiks.org.pl
Przewodniczący Zarządu / Chairperson of the Board:  
Miłosz Bembinow 
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The Board of the Lower Silesian Division of the Association 
of Polish Art Photographers and the participants of the 
exhibition would like to thank the following:

The Department of Culture of the Municipal Office of 
Wrocław and Director Jerzy Pietraszek for supporting the 
artistic activities of the Lower Silesian Division of ZPAF.

The Centre for Culture and Art in Wrocław and Director 
Igor Wójcik for their constant and excellent cooperation in 
implementing many artistic projects of the Lower Silesian 
Division of ZPAF

Society of Authors ZAiKS and Professor Janusz Fogler, 
Chairman of the Society Board for repeatedly supporting 
the artistic publications of the Lower Silesian Division 
of ZPAF
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Zarząd Okręgu Dolnośląskiego Związku Polskich  
Artystów Fotografików i uczestnicy wystawy dziękują

Wydziałowi Kultury Urzędu Miejskiego Wrocławia 
i Panu Dyrektorowi Jerzemu Pietraszkowi za wspieranie
działalności artystycznej Okręgu Dolnośląskiego ZPAF

Ośrodkowi Kultury i Sztuki we Wrocławiu 
i Panu Dyrektorowi Igorowi Wójcikowi za stałą  
doskonałą współpracę przy realizacji wielu projektów 
artystycznych Okręgu Dolnośląskiego ZPAF

Stowarzyszeniu Autorów ZAiKS i Panu Profesorowi 
Januszowi Foglerowi przewodniczącemu Rady 
Stowarzyszenia za wielokrotne wsparcie wydawnictw 
artystycznych Okręgu Dolnośląskiego ZPAF

Obchody jubileuszu 75 lat ZPAF zostały  
dofinansowane ze środków Gminy Wrocław /  
The celebration of the 75th anniversary of ZPAF  
was co-financed by the Municipality of Wrocław 

Stowarzyszenie Autorów ZAiKS /  
Society of Authors ZAiKS

 www.wroclaw.pl 
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Galeria Sztuki Współczesnej w Ostrowie Wielkopolskim / 
Contemporary Art Gallery in Ostrów Wielkopolski
ul. Królowej Jadwigi 10, 63-400 Ostrów Wielkopolski
www.gsw.ostrowwlkp.pl

Wałbrzyska Galeria Sztuki Biuro Wystaw  
Artystycznych – Stara Kopalnia /  
The BWA Art Gallery in Walbrzych – Old Mine
ul. Piotra Wysockiego 29, 58-304 Wałbrzych  
www.bwa.walbrzych.pl

Biuro Wystaw Artystycznych w Kielcach /  
Art Exhibitions Office in Kielce
ul. Kapitulna 2, 25-011 Kielce
www.bwakielce.art.pl

Muzeum Współczesne Wrocław /  
Wroclaw Contemporary Museum
pl. Strzegomski 2a, 53-681 Wrocław
www.muzeumwspolczesne.pl

Miejsca eksPoZycji 
wystaw / exhiBition 
venues

Centrum Spotkania Kultur Lublin /  
Center for the Meeting of Cultures Lublin
pl. Teatralny 1, 20-029 Lublin
www.spotkaniakultur.com
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Galeria Foto-Gen Ośrodka Kultury i Sztuki  
we Wrocławiu / Foto-Gen Gallery of the Culture  
and Art Centre in Wrocław
pl. bpa Nankiera 8, 50-140 Wrocław
www.galeria.foto-gen@okis.pl
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