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    Zanim przedstawię w autoreferacie szczegółowo sens i założe-

nia moich dotychczasowych działań  artystycznych,  które  zaprezen-

towałem podczas indywidualnej wystawy zatytułowanej „Lux horizon 

vitae et mortem” w przestrzeniach włocławskiego Centrum Kultury 

„Browar B”, w galerii „Suszarnia”, pragnę, w kilku słowach-impresjach, 

określić  i  naszkicować moją  postawę  twórczą  oraz wskazać  pewne 

drogowskazy,  które  są wynikiem mojego miejsca urodzenia,  eduka-

cji,  drogi  intelektualnego  i  duchowego  rozwoju,  będącego  aktualną 

tkanką mojego artystycznego działania wobec zdumienia i zachwytu 

nad Tajemnicą Istnienia.

    W swojej twórczości zajmuję się nie tylko szeroko pojętym ma-

larstwem, ale tworzę i reżyseruję krótkie etiudy filmowe, instalacje vi-

deo oraz animacje poklatkowe. Jako artysta, mam szczególny stosu-

nek do wartości przekazu, tajemnicy, symboliki, nadprzyrodzoności, 

materializacji  i  dematerializacji  ducha.  Istotną  i ważną przestrzenią 

są wartości kultury judeochrześcijańskiej, w której wyrosłem i dzięki 

której dążę do zbliżenia pomiędzy tym, co  ludzkie a  tym, co Boskie. 

Są  to  obszary  sacrum,  które  dla  Jerzego  Nowosielskiego  –  klasy-

ka powojennej awangardy – stały się artystycznym credo: „Jedynym 

moim wyznaniem wiary jest to, że sztuka musi istnieć w obszarze sa-

crum, że poza obszarem sacrum sztuka przestaje być sztuką. Innego 

credo artystycznego nie mam”1.

    Myślę,  że  moje  artystyczne  działania  sytuują  się  w  kontekście 

drogi, a w szczególności przestrzeni pomiędzy wymiarami material-

1  M. Porębski, Nowosielski, Kraków 2003, s. 117.

Autoreferat.
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nymi i duchowymi. Są wyrazem wiary i jednoczesnej nadziei, że „Kie-

dy umrę, zobaczę podszewkę świata”2. Jacek Sempoliński, w pytaniu 

o sens drogi artystycznej i ku czemu owa droga się kieruje, odpowie-

dział: „Najprościej – do Królestwa Bożego. Każdy człowiek przemie-

rza tę drogę, ale sztuka czyni to w sposób szczególny, albowiem jest 

aktem, dzięki któremu człowiek kontaktuje się z pełnią rzeczywisto-

ści materialnej  i duchowej.  I do tego kontaktu dąży. A więc droga to 

dążenie; moją sztuką mówię o moim dążeniu”3.

    Każdy  z  artystów,  w  sposób  mniej  lub  bardziej  racjonalny,  po-

szukuje sensu  i powodów swojej konstatacji sztuki. Tajemnica, któ-

ra w moim przekonaniu nigdy do końca nie jest pewną ani stałą, za-

miast  tego  niepokoi  i  jest  jednym  z  głównych  powodów motywacji 

poszukiwań artystycznych. Sztuka, w moim skromnym przekonaniu, 

posiada siłę wykraczania poza zmysły i może powodować u odbiorcy, 

jak i u twórcy, stan napięcia i energii. Tadeusz Brzozowski, w pytaniu 

o rolę tajemnicy w malarstwie, wyraził się w sposób następujący: „Ja 

poddaję się temu, co powoduje, że mam malować tak, a nie inaczej. 

Po prostu – słucham. Mam oczywiście świadomość artystyczną. Ale 

najcenniejsze, co mogę ofiarować, tkwi – jak sądzę – we mnie najgłę-

biej. Jest to prawie strefa sacrum albo działa jak strefa sacrum. Dla 

mnie światem  jest nie  tylko widzialne, ale  i  to, co  znajduje się poza 

2  Czesław Miłosz (https://literatura.wywrota.pl/wiersz-klasyka/3587-czeslaw-milosz-sens.html)

3  Elżbieta Dzikowska, Artyści mówią, Wywiady z mistrzami malarstwa, 2011, s. 192

nami. Mam bardzo ostrą świadomość tego, że żyjemy w świecie  ta-

jemnym;  ileż  jest  tych spraw tajemnych, których nigdy nie odczyta-

my…”4.

    W procesach  twórczych, w stanach artystycznego wrzenia,  za-

wsze  przychodzi moment  niepewności,  ale  również  zawsze  pojawia 

się jakaś siła pod zróżnicowaną postacią, która może być odczytana 

jako nakaz, intuicja lub decyzja podejmowana za nas. Będąc twórcą, 

wielokrotnie zastanawiałem się, co lub kto jest powodem moich wy-

borów artystycznych. Dziś  jestem przekonany,  iż w ujęciu egzysten-

cjalnego wyboru, w którym determinuje mnie horyzont życia i śmier-

ci, momentu przejścia między ostatnim akordem istnienia ludzkiego 

a pierwszym polifonicznym uwzględnieniem mojego ducha, w opar-

ciu o partyturę wiary i przypuszczeń, pragnę, jako artysta, „dotknąć” 

istotnych  strun  wrażliwości  ludzkiej,  aby  wydobyć  dygot  egzysten-

cjalnej  tkanki. Ów proces Stanisław  Ignacy Witkiewicz określił  „wy-

pruwaniem metafizycznych  bebechów”.  Jednocześnie  moje  poszu-

kiwania czy droga artystyczna łączą w sobie obserwację natury – jej 

fizycznych zjawisk, przestrzennych, świetlnych, których interpretacja 

malarska,  czerpiąca  z wartości  formalnych  konstruktywizmu,  opar-

tych  na  proporcjach  humanistycznej  geometrii,  współbrzmi,  kore-

sponduje  z  wartościami  nadprzyrodzonymi,  duchowymi.  W  swoim 

Dzienniku Paul Klee tak pisał o źródłach inspiracji: „Sztuka wychodzi 

4  Ibidem, s. 192
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poza przedmiot, zarówno poza to, co rzeczywiste, jak i to, co wyima-

ginowane. Sztuka prowadzi nieświadomą grę z rzeczami ostateczny-

mi, a  jednak naprawdę  ich dosięga. Podobnie  jak dziecko naśladuje 

nas w swojej zabawie, tak my w tej grze, jaką jest sztuka, naśladujemy 

siły, które stworzyły i stwarzają świat”5.

    Stan, w  którym poddaję  się wolności  twórczej, w  której  przeżywam 

rozterki, lęki, niepokoje, zachwyt, ekstazę, miłość i tęsknotę – ten impera-

tyw wywołuje we mnie  przestrzeń modlitwy,  akt  dziękczynienia  za  łaskę 

widzenia i dar bycia artystą. Jednocześnie moje życie pełniej owocuje zro-

zumieniem i akceptacją rzeczywistości, w której dane jest mi żyć, aby odkry-

wać samego siebie, drugiego człowieka oraz zbliżyć się do tajemnicy Boga 

Stwórcy, którego chwała przenika cały świat stworzony na podobieństwo 

światła. W tym momencie pragnę przytoczyć tekst św. Tomasza z Akwinu, 

którego myśl  jest  dla mnie drogowskazem w poszukiwaniach  twórczych: 

„W pięknie istnieją dwa momenty, które się wzajemnie do siebie odnoszą: 

forma oraz światłość. Z  jednej  strony, Całość ujawnia się we  fragmencie 

poprzez analogię odniesień między częściami; w ten sposób forma odtwa-

rza  harmonijnie  nieskończoność w  najmniejszym elemencie,  dzięki  temu 

piękno może być kontemplowane i ogarnięte wzrokiem. Z drugiej, Całość 

promieniuje na zewnątrz jako światło; dosięgając podmiotu przenika go do-

głębnie i porywa ku sobie, ku nieprzebytej głębi”6.

5  P. Klee, Dzienniki, [w:] E. Grabska i H. Morawska. Artyści o sztuce, PWN Warszawa 1969. 

6  Ks. Prof. Cz. St. Bartnik, Metodologia teologiczna, 1998, s. 37

    Myślę,  że  tytułem  kontynuacji wprowadzenia warto  nadmienić, 

iż ukształtowanie mojej artystycznej postawy bez wątpienia związa-

ne jest z miejscem, w którym się urodziłem, z rodzicami oraz ścieżką 

edukacyjną,  którą  przebyłem  i  dzięki  której  mogłem  rozwijać  arty-

styczne pasje. Leon Tarasewicz tak odpowiada na pytanie dotyczące 

miejsca, w którym artysta żyje i wzrasta: „Każda twórczość zależy od 

miejsca, czasu i życia. Kształtuje się to głównie w dzieciństwie i  już 

z nami pozostaje. Im mniej system państwowy i kultura ingerują w ży-

cie jednostki – tym więcej ma ona osobowości własnej”7.

    Punktem  początkowym  i  najważniejszym  była  moja  rodzina  – 

jako pierwszą osobę,  jeszcze przed rodzicami, wymienię babcię Łu-

cję.  Będąc  na  emeryturze,  opiekowała  się  mną  i  bratem,  tworząc 

tzw.  „domowe przedszkole”. Była osobą oszczędną w emocjach, do-

świadczoną  traumą  zesłania  na  Sybir  oraz  zmagającą  się  z  samot-

nym wychowaniem córki. Z Łucją wiąże się moja pierwsza  fascyna-

cja, zachwyt nad wykonywaniem przez nią rysunków zwierząt, które 

potrafiła świetnie zilustrować, dbając o każdy szczegół. Obserwując 

rysującą dłoń babci, miałem wrażenie, że  jest czarodziejska. Wyda-

wało mi się, że te zwierzęta w jakimś stopniu są żywe. Owe pierwsze 

wspomnienie przywołuje stan dziecięcej euforii, zachwytu, pozytyw-

nych emocji, które wzbudzały we mnie szczery uśmiech. Z radością 

serca  wspominam moich  rodziców  –  Jerzego  i  Halinę,  których  rola 

7  Elżbieta Dzikowska, Artyści mówią, Wywiady z mistrzami malarstwa, 2011, s. 232. 



12

wychowawcza  przypadła  na  trudny  czas  w  Polsce  –  stan  wojenny 

oraz  transformację  systemową  i  ustrojową.  Byli  robotnikami,  a  ich 

sens życia związany był przede wszystkim z rodziną, Bogiem i „skrę-

caniem”  domowego  budżetu  „od  pierwszego  do  pierwszego”.  Mimo 

niedostatku, w domu panowała atmosfera bardzo ożywiona, przypo-

minająca czechosłowacką komedię pt. „Pod jednym dachem” w reży-

serii  Jana  Hrejbeka.  Pamiętam,  że  liczne  odwiedziny  gości  wiązały 

się  z  prezentacją mojej  dziecięcej  rysunkowej  teczki  i  odautorskim 

komentarzem.  Oczywiście w  tamtych  latach  nie  było mowy  o  zaję-

ciach dodatkowych, uwzględniających predyspozycje i prognozy roz-

wojowe dziecka. Myślę, że najcenniejszym darem, który otrzymałem 

od  rodziców,  była  miłość  oraz  bezpretensjonalny  sposób  myślenia 

o świecie. Ja i mój brat zawsze byliśmy wspierani w wyborze własnej 

ścieżki powołania do zawodu, który – według opinii rodziców – powi-

nien przede wszystkim dawać radość i satysfakcję, a dopiero w dru-

gim  rzędzie finansową  gratyfikację.  I  tak  ja  zostałem artystą mala-

rzem, a brat postanowił  zostać mnichem  i wstąpił do Zakonu Braci 

Mniejszych Kapucynów w Krakowie.

    Czas  wzrastania  w  domu  rodzinnym  był  również  czasem  dzie-

cięcej zabawy poza nim. W moim miejskim „ogrodzie” podwórkowych 

„rozkoszy  ziemskich”,  należącym  do  dzielnicy  miasta  Bydgoszczy  – 

Starego Fordonu, centrum mojego ówczesnego „wszechświata” okre-

ślał konglomerat kilku elementów. Przede wszystkim – rzeczywisto-

ści kamienic, w których wnętrzach „oddychał organizm” wielu rodzin, 

bez dostępu do bieżącej wody, bez kanalizacji. Życie miało charakter 

trudny, aczkolwiek bardziej otwarty na drugiego człowieka żyjącego 

po  sąsiedzku,  z  którym  spędzało  się  towarzyskie  chwile,  wspólnie 

oglądając telewizję czy pijąc kawę na klatce schodowej. Kolejnym ele-

mentem  jest  klisza wspomnień  i  powrotów,  pozostała  tkanka pozy-

tywnych obrazów świata minionego – końcówki lat osiemdziesiątych: 

moich ówczesnych placów zabaw, czyli strychów, szop, piwnic, zde-

wastowanych  budynków,  w  których  często  pojawiał  się  ”barokowy” 

rozbłysk  „ciepłego”  światła,  zawierającego  w  swym  prześwietleniu 

materię unoszącego się migotliwego  i  ruchliwego,  „tańczącego” ku-

rzu,  światła wydostającego  się  spomiędzy  szczelin  okiennych,  piw-

nicznych prześwitów, czy framug zdewastowanych drewniaków. Cały 

ten świat gołębników, papą oklejonych gorących dachów, na których 

zdobywałem sprawność fizyczną, zapachów płynących z ulicznej ma-

sarni, fetoru rozkładających się resztek mięsa, „soczystych” rozmów 

więźniów dochodzących z Zakładu Karnego, który sąsiadował z moim 

domem,  był  jakoby  festiwalem  ekspresji. Wszystko  to  tworzyło  ini-

cjację zmysłów – niezwykłą strukturalną mieszankę poznania mate-

rii realnego świata, zarejestrowanego w dziecięcej pamięci elemen-

tarza  empirii.  Rzeczywistość mojego  dzieciństwa  tworzyła  również 

przestrzeń  obiektów  sakralnych:  kościół  katolicki  pw.  św. Mikołaja, 

synagoga w  duchu  klasycystycznym,  przerobiona w  czasach  komu-

nizmu  na  kino  „Robotnik”,  oraz  zbór  protestancki  zbudowany w  du-

chu architektury neogotyckiej, w  latach powojennych funkcjonujący 
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jako magazyn żywności. Jedynym budynkiem, w którym odbywały się 

religijne obrzędy, był kościół św. Mikołaja. Będąc ministrantem, mo-

głem służyć tam przy ołtarzu i napawać nozdrza zapachem kadzidła, 

uszy – dźwiękiem śpiewanej prefacji, a oczy – harmonią piękna spię-

trzonych  porządków  greckich,  które  zdobiły  wnętrza  neobarokowej 

świątyni.

    Pozostające  ślady  obecności  „architektonicznych  relikwiarzy”, 

czyli synagogi i  zboru protestanckiego, wpłynęły pośrednio na moje 

zainteresowanie  przedwojenną  historią  Starego Fordonu  – miejsca, 

w którym współistnienie trzech kultur, trzech narodowości, tak nagle 

i  dramatycznie  się  zakończyło. Moje  pytania  dotyczące  życia,  funk-

cjonowania  w  wielokulturowym  tyglu,  mogłem  kierować  do  bezpo-

średniego świadka minionego świata – babci Łucji. Myślę, że te spo-

tkania z żywą historią stały się zaczynem do realizacji w późniejszym, 

artystycznym czasie, animacji poklatkowych oraz prac z  zakresu vi-

deo art, o których kurator Jerzy Brukwicki wyraził się w ten spośób: 

„Animacje Piotra Zaporowicza przerażają wizjami  rozpadających się 

społeczeństw,  które  budują  własne  systemy  zniewolenia,  ucisku, 

totalitaryzmu, dyktatury,  śmierci. Wyrażają  lęki  i obsesje cywilizacji 

różnych epok, analizują mechanizmy sterowania, poniżania drugiego 

człowieka. W tych gwałtownych, multiplikowanych obrazach, ilustro-

wanych  głośną  muzyką,  nie  ma  nic  przypadkowego.  Wszystko  jest 

przemyślane, wyważone”8. Dziś, w roku 2022, każdy z nas jest świad-

kiem wojny u naszych wschodnich sąsiadów. Po raz kolejny jednostka 

staje bezradnie w obliczu zła, czasu, w którym zaczynają pączkować 

wojenne machiny, mam nadzieję, że nie do totalitarnego zniewolenia 

człowieka.

    Wracając do ścieżki moich edukacyjnych wyborów, pragnę nad-

mienić, iż z ogromnym pozytywnym bagażem doświadczeń artystycz-

nych,  które  zdobyłem  w  bydgoskim  „Plastyku”,  obrałem  studia  na 

kierunku malarstwo Wydziału Sztuk Pięknych Uniwersytetu Mikołaja 

Kopernika w Toruniu. Po I roku studiów wybrałem pracownię malar-

stwa sztalugowego prowadzoną przez prof. Jana Pręgowskiego. Dziś 

jestem  przekonany,  że  wybór  ten  okazał  się  słuszny.  Akcentowane 

przez  Profesora  rzetelne  podejście  do  warsztatu  malarza,  dbałość 

o  techniczne  i  technologiczne  aspekty  procesu  twórczego,  oparte-

go na zasadach m.in.  tzw.  „starych mistrzów”, w szeroki sposób po-

szerzyły moją wiedzę dotyczącą wykorzystania właściwości mediów 

malarskich. Równocześnie, istniała w pracowni wolność wypowiedzi 

twórczej, opierająca się na dogodnym wyborze środków formalnych 

w celu najpełniejszego wydobycia założeń artystycznych i  ideowych 

przyszłego  dyplomu  artystycznego.  Oczywiście,  za  wyborem  danej 

pracowni  nie  stał wyłącznie  „posągowy”  Profesor,  którego  sztuka  – 

zwłaszcza w warstwie doskonałego warsztatu – bardzo mi odpowia-

8  https://www.galeriaxx1.pl/piotr-zaporowicz-miedzy-swiatlem-a-ciemnoscia/
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dała, lecz były to także prace starszych studentów, których realizacje 

malarskie, dokonane pod okiem Profesora Jana Pręgowskiego, mo-

głem obejrzeć podczas semestralnych wystaw sprawozdawczych.

    Czynnikiem,  którego  nie  sposób  osadzić w  proceduralnych  an-

kietach, wnioskach,  punktach  czy  słupkach  sondażowych,  były  i  są 

relacje międzyludzkie, a te, które dotyczyły wspólnego czasu studio-

wania, miały szczególny charakter sprężonego, połączonego z pasją 

i miłością, działania na płaszczyźnie płótna. Myślę, że miałem szczę-

ście  spotkać  i wspólnie  studiować  z osobami maksymalnie  zaanga-

żowanymi w swój proces twórczy. Paweł Kleszczewski, Bartek Świą-

tecki, Iwona Szpak czy Ania Kazior – to osoby, które znalazły własne 

medium  wypowiedzi  artystycznej  i  od  ukończenia  studiów  do  dnia 

dzisiejszego  są  aktywne  w  prezentowaniu  swojej  sztuki  na  całym 

świecie. Warto dodać, że ciągle utrzymujemy ze sobą kontakt.

    Penetrując  w  pamięci  czas  i  przestrzenie  akademickiej  prze-

szłości, chciałbym wspomnieć jeszcze jeden wątek edukacyjny, który 

miał  znaczenie  i  rezonuje  z  ówczesnym  doświadczeniem  w  mojej 

twórczości.  Jako  specjalizację  na  trzecim  roku  studiów  wybrałem 

witraż.  Odbywały  się  ćwiczenia,  które  miały  miejsce  w  klaustrofo-

bicznej, piwnicznej przestrzeni w wydziałowym historycznym budyn-

ku  Pałacu  Dąbskich,  zlokalizowanym  na  starym mieście w  Toruniu. 

W ciasnej, ciemnej pracowni rozbrzmiewał nieprzyjemny dźwięk cię-

tego  i  tłuczonego szkła. Podczas pierwszych zajęć z wielką ostroż-

nością  poddawałem  się  niebezpiecznej,  trudnej  w  posłuszeństwie 

materii.  Jednocześnie  odporny  rzemieślniczy  charakter  pracy  był 

okraszony  czułością  osoby  Pani Marii  Kruszczewskiej,  której wkład 

w proces dydaktyczny był dla nas – młodych adeptów sztuki – kołem 

ratunkowym, aby „przepłynąć” bezpiecznie po ciętej, ostrej linii szkła, 

wgłębiając się w nieczułą, zimną, ezopową szklaną koncepcję, która 

w  swym  końcowym  efekcie,  czyli  podświetleniu,  uzyskiwała  status 

lekkości,  transparentności, koherentności, metafizycznej  i fizycznej 

zmienności.  Jestem  przekonany,  że  doświadczenia  zdobyte  w  pra-

cowni witrażu wzmocniły moją wrażliwość na  rolę  światła  nie  tylko 

w realizacjach ze szkła artystycznego, ale przede wszystkim w moich 

koncepcjach urzeczywistnianych w oparciu o szeroko pojęte medium 

malarskie. W przedmowie do katalogu „Projektu Pentapolis”, dr hab. 

Krzysztof Pituła tak określił moje działania twórcze: „Artysta dosko-

nale  i  świadomie operuje niuansami światła,  reżyserując  jego natę-

żenie  i  hierarchiczność  ważności,  buduje  przestrzeń,  dąży  do  iluzji 

jej  nieskończoności,  tajemnicy otchłani  i  światła. Nie o materię  tu-

taj chodzi, a raczej o dematerializację, która ukrywa się pod postacią 

tajemnicy boskości. Fizyczne, optyczne właściwości sztuki Zaporo-

wicza,  operującego  różnego  rodzaju  światłem,  poświatą,  blaskiem, 

podświetleniem,  wzmacniają  umiejętnie  te  doznania.  Konstrukcje 

przestrzenne  bardzo  materialne  i  nokturnowe,  są  opozycją 

i  jednocześnie ekspozycją wzmacniającą doznania przejścia  z  tego, 
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co materialne, do tego, co duchowe”9.

    W  2006  roku  uzyskałem  dyplom  magistra  sztuki  w  pracowni 

prof. Jana Pręgowskiego. W tym samym czasie z ust Profesora otrzy-

małem propozycję pracy na stanowisku asystenta w ówczesnym Za-

kładzie Malarstwa w pracowni prof. Piotra Klugowskiego na Wydziale 

Sztuk Pięknych Uniwersytetu Mikołaja Kopernika w Toruniu. Pamię-

tam ogromną  radość  i  szczęście  z powyższego  faktu oraz nadzieję, 

że sens moich artystycznych działań będzie miał kontynuację i nowy 

cel w procesach nie tylko artystycznych, ale i dydaktycznych. Z neo-

9  Katalog, Projekt Pentapolis, 2016, s. 12. 

fickim  zapałem  przystąpiłem  do  akademickich  obowiązków  u  boku 

Profesora  Klugowskiego  –  ówczesnego  dziekana  WSP.  W  oparciu 

o program pracowni, mogłem realizować własne pomysły związane 

z  tworzeniem  instalacji  artystycznych  wykorzystywanych  do  celów 

dydaktycznych. Jednocześnie chcę podkreślić,  iż współpraca z Pro-

fesorem  nauczyła mnie  zrozumienia  i  eksponowania  na  pierwszym 

planie  wrażliwości  i  potrzeb  drugiego  człowieka  na  przekór  proce-

duralnym uczelnianym schematom. W 2014 roku obroniłem z wyróż-

nieniem tytuł doktora sztuki, a w roku 2018 zostałem zatrudniony na 

stanowisku adiunkta w Katedrze Malarstwa.
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    „Artysta nieustannie poszukuje ukrytego sensu rzeczy, z wiel-

kim  trudem  stara  się  wyrazić  rzeczywistość  niewysłowioną.  Nie 

sposób zatem nie dostrzec,  jak wielkim źródłem natchnienia może 

być dla niego ta swoista «ojczyzna duszy», jaką jest religia. Czyż to 

nie  w  sferze  religii  człowiek  zadaje  najważniejsze  pytania  osobi-

ste  i  poszukuje  ostatecznych  odpowiedzi  egzystencjalnych? O  ileż 

uboższa byłaby sztuka, gdyby oddaliła się od niewyczerpanego źró-

dła Ewangelii!”

(Jan Paweł II, List do Artystów)

„Skąd przychodzimy? Kim jesteśmy? Dokąd zmierzamy?” – pytania te 

zawarł Paul Gauguin w  tytule obrazu zrealizowanego na Tahiti. Owe 

fundamentalne  pytania  ludzkość  formułuje  od  swego  zarania.  Naj-

pełniej  je  odkryłem  po  stracie  osób  najbliższych  –  jakże  delikatna, 

niewidoczna i nieuświadomiona nić została odcięta, pękła pępowina 

mojej pewności, perspektywa złudnej nieśmiertelności.

    W nurcie  pędzącego,  konsumpcyjnego  i wirtualnego  życia:  ku-

powania,  załatwiania,  sprzedawania,  zamawiania,  odmawiania, 

odwożenia,  zawożenia,  umawiania,  wymieniania,  reklamowania, 

pakowania,  świętowania,  umyka  dzień  za  dniem.  Lista  naszych  do-

czesnych obowiązków przysłania nam perspektywę horyzontu – sty-

ku nieba z ziemią. W horyzoncie życia istnieją jednak pewne punkty, 

które  zmieniają, w  sposób  radykalny,  naszą  percepcję  rzeczywisto-

ści,  nadając nową optykę: metaforyczną, metafizyczną  i  eschatolo-

Horyzont życia. Spójność dogmatyczna 
w przedstawieniach abstrakcyjnych.
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giczną: „Tak jak w zależności od punktu widzenia zmienia się pole wi-

dzenia, tak też w zależności od okresu, w którym żyjemy, od naszych 

społecznych uwarunkowań i środowiska, od wykształcenia i rozwoju 

osobowości, zmienia się zakres naszej wiedzy i zasięg naszych zain-

teresowań. W  ten  sposób  powstaje metaforyczne  czy  nawet  analo-

giczne znaczenie słowa «horyzont». W tym sensie to, co znajduje się 

poza naszym horyzontem, znajduje się po prostu poza zakresem na-

szej wiedzy i zainteresowań: ani nie znamy tego, ani nie interesujemy 

się tym. Ale to, co znajduje się wewnątrz naszego horyzontu, stanowi 

w jakiejś mierze przedmiot naszych zainteresowań i wiedzy”10.

    Po śmierci ojca w moje życie wdarł się chorobliwy lęk przed koń-

cem żywota – tanatofobia. Destrukcyjny stan psychiczny zaczął para-

liżować życie moje i całej rodziny. Bezradnie stanąłem przed Tajem-

nicą i Majestatem Śmierci. Antoine de Saint-Exupéry powiedział, że: 

„Tajemnica nie jest murem, ale horyzontem. Tajemnica nie uśmierca 

inteligencji, ale jest ogromną przestrzenią, którą Bóg ofiaruje nasze-

mu pragnieniu Prawdy”11. Czas ten wpłynął na zwrócenie się z więk-

szą  ufnością  modlitewną  w  stronę  Tego,  który  jest  Drogą,  Prawdą 

i Życiem – Zmartwychwstałego Jezusa Chrystusa, kerygmatu chrze-

ścijaństwa  i  nadziei,  że  owa  „Światłość  poranka” ma  sens  zbawczy, 

który pozwoli mi spotkać się z tymi, którzy odeszli. „Poprzez infernal-

10  Lonergan B.J.F. Metoda w teologii, 1976, s. 231

11  https://opoka.org.pl/biblioteka/H/HX/trojcy_sw-c-1

ny tragizm rzeczywistości ziemskiej, w której człowiek postawił sie-

bie samego w miejsce Boga, prześwituje radość zbawienia: sens Gol-

goty tkwi nie w ubóstwieniu cierpienia, ale w jego przezwyciężeniu”12. 

W duchu chrześcijańskim nasze życie nie posiada terminu ważności. 

Staje  się wieczne! Współczesny mistyk,  nie  żyjący  już dominikanin, 

ojciec Joachim Badeni, tak pisał: „Śmierć jest przejściem do samego 

życia. Powinno ono napawać radością i szczęściem. Myślę, że czarny 

PR śmierci wziął się z braku wiary. Franciszkanie obchodzą przejście 

św. Franciszka. To bardzo dobre podejście. Śmierć to coś bardzo cie-

kawego. Gdy myślę o własnej śmierci, ogarnia mnie radość, zupełnie 

czysta radość, przeżycie chyba w swej istocie mistyczne”13.

    W badawczych  i naukowych próbach zbliżenia się do momentu 

przejścia człowieka z naszego ziemskiego wymiaru do wymiaru „nie 

z tego świata”, pojawia się często motyw dążenia do światła, wyraź-

ny motyw przechodzenia. W tym aspekcie zawiera się główny wątek 

moich  aktualnych  malarskich  realizacji,  aby  wyrazić  nieunikniony 

i  subtelny, dający nadzieję moment śmierci,  czyli  przejścia  z naszej 

ziemskiej pespektywy w przestrzeń Światła Wiecznego. Równocze-

śnie,  wsłuchując  się  w  zewnętrzny  medialny,  ale  często  i  z  ambo-

ny  płynący  przekaz, można  odnieść wrażenie,  że  areał  naszego  ży-

12  Ks. dr Henryk Paprocki

(http://www.wygoda.cerkiew.pl/index.php?option=com_content&view=article&id=422:jak-wytumaczy-obecno-za

-w-wiecie-fiodor-dostojewski-wobec-problemu-za&catid=20:prawosawie&Itemid=13), data dostępu 19.12.2022.

13  O. Jachim Badeni, Śmierć? Każdemu polecam!, 2007 r., s. 89-91
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cia unosi się bez nadziei. Na horyzoncie przyszłości widzimy sprawy 

doczesne, materialne, ale też wieczne, wszystkie z przygnębiającym 

brakiem światła, zakorzenionym w moralizatorskim tonie „dobrej no-

winy o wiecznym potępieniu”. Przywołany wcześniej o. Badeni tak pi-

sał o nadziei, czyli „życiu w światłości” według słów św. Pawła: „Nikt 

mi  nigdy  nie  powiedział,  że mam  być  dobrym  uczniem  lub  studen-

tem, bo  jestem synem Boga. Tylko moralizowano mniej  lub bardziej 

skutecznie. To, że  jestem synem Boga  i powinienem szukać światła 

synostwa w Piśmie Świętym, musiałem sam odkryć z pomocą Bożą. 

Na ogół, bardzo mnie martwi, że księża nie mówią o świetle. Jak dłu-

go jestem katolikiem, nigdy mi nikt nic o żadnym świetle nie powie-

dział. A w Piśmie Świętym jest tyle fragmentów o tym. «Kto idzie za 

Mną, nie będzie chodził w ciemności, lecz będzie miał światło życia», 

«Przeniosłeś  nas  z  ciemności  do  Twojego  przedziwnego  światła», 

«Niegdyś  byliście  ciemnością,  lecz  teraz  jesteście  światłością 

w Panu», «Żyjcie jak synowie światłości»”14.

    Moje  malarskie  rozważania  wkomponowują  się  w  teologiczno

-symboliczną tkankę obrazowania Boga. Warto nadmienić, iż symbo-

likę światła wyraźnie można wskazać w starotestamentalnych psal-

mach dawidowych, w których uwagę zwraca określenie Boga, który 

jest „światłem”. Psalmista, w odniesieniu odosobowym, wzywa Boga: 

„Pan światłem i zbawieniem moim” (PS 27, 1); „Szczęśliwy lud, co umie się 

14  Ibidem, s. 145

radować: chodzi, o Panie, w świetle Twojego oblicza”  (PS 89, 16);  „Okaż 

światło Twego oblicza Twemu słudze” (PS 119, 135). Bóg jest napełniony 

światłem:  „Jesteś pełen światła, potężniejszy niż góry odwieczne”  (PS 

76, 8). Światło symbolizuje wszechwiedzę Boga, który zna nasze ułom-

ności: „Stawiasz przed Sobą nasze winy, nasze skryte grzechy w świetle 

twego oblicza”  (PS 90, 8). W Nowym Testamencie symbol światła odno-

szony jest do Boga, w szczególności jednak do Jezusa Chrystusa. Starzec 

Symeon o Chrystusie wypowiada słowa: „światło (fos) na oświecenie pogan 

i chwała ludu Twego Izraela” (Łk 2, 32).

    Definiując  moją  twórczość  pod  kątem  pewnej  łączności 

z doktrynalną nauką Kościoła, pragnę wskazać i rozróżnić powyższe 

opisane przeze mnie doświadczenia zaistniałe w moim życiu osobi-

stym, z poznaniem logicznym, wynikającym ze studiów teologicznych 

i  filozoficznych  (których nie posiadam),  będących  składnikiem dok-

trynalnej opoki. Moje dotychczasowe działania artystyczne są próbą 

porównania  ludzkiego  i  Boskiego  świata  w  rozumieniu  ziemskim, 

z ludzkiej perspektywy. Ów dialog na poziomie idei, czyli niematerial-

nego bytu – abstrakcji – zapoczątkowany został w momencie realiza-

cji cyklu malarskiego pt. „De Trynitate”. Pośrednią inspiracją twórczą 

stała się dla mnie książką pt. „Nowa wizja teologii – ujęcie graficzne”, 

którego autorem jest już nieżyjący ks. prof. Franciszek Drączkowski, 

były Kierownik Katedry Patrologii Greckiej Katolickiego Uniwersytetu 

Lubelskiego oraz twórca nowej metody wykresograficznej w teologii 

i duszpasterstwie. „Podstawą metody jest figura koła, w które został 
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wpisany  trójkąt  równoboczny,  będący  symbolicznym  obrazem Boga 

Jedynego w Trzech Osobach. Rdzeniem i osią omawianej metody jest 

historia zbawienia przedstawiona w 20 wykresach geometrycznych, 

obrazująca  prawdy wiary”.  „Zdaniem autora wyłożenie  prawd wiary, 

które  jest  oparte  na  elementach  wizualnych,  koryguje  deformacje 

i błędy, które mogą się pojawiać niekiedy w teologii oraz w świado-

mości wiernych. Dzięki przedstawieniom «geometrycznym» omawia-

na metoda osiąga jasność i wyrazistość”15. Miałem możliwość wielo-

krotnego spotkania z ks. Profesorem. Był on dla mnie arbitrem moich 

artystycznych propozycji na polu teologicznym, których ewangelicz-

ne źródło  inspiracji  znalazło  również aprobatę ówczesnego papieża 

Benedykta XVI. Prof. Drączkowski, zapoznając się z moimi ówczesny-

mi pracami plastycznymi – wyraził zachętę do dalszych artystycznych 

działań  w  sferze  nowej  ikonografii  chrześcijańskiej.  Malarz  Krzysz-

tof Pituła, w kontekście mojego poszukiwania nowego obrazowania 

„zawiłości teologicznych”, wyraził się w sposób następujący:  „Droga 

artystyczna Piotra Zaporowicza to bezustanne przechodzenie, prze-

kraczanie  sfery  materialnej  z  duchową.  To  piękny  dokument,  zapis 

jego życia w aspektach duchowych i materialnych, współczesne po-

szukiwanie nowej  ikonografii boskości wiary, zdolnej poruszać  i od-

działywać na nowych zasadach na nasze życie teraz i w przyszłości. 

Abstrakcje Zaporowicza to nowe kształty, nowe formy poznania, któ-

15  Ks. prof. dr hab. Franciszek Drączkowski, https://www.wikiwand.com/pl/Franciszek_Drączkowski

re  tworzą  atmosferę  napięcia,  ale  i  nadziei  ukrytych w  szczelinach 

światła, do których z mroków nocy instynktownie dążymy, czując ich 

ciepło i bezpieczeństwo”16.

    Cykl malarski  „De  Trynitate”,  do  którego  cięgle  powracam,  jest 

również  próbą  przedstawienia  Boga  w  trzech  osobach.  Obrazy  nie 

ilustrują,  lecz  są  nośnikiem  idei  Trójcy  Świętej.  Ich  kompozycje 

w warstwie  formalnej  zamknięte  zostały w układzie kształtów,  linii, 

porządków wertykalnych i horyzontalnych, plam barwnych i układów 

kolorystycznych  oraz  często  wykreślonych  w  podstawie  prac  per-

spektywicznych,  zbieżnych  linii  nawiązujących  do  symboliki  dro-

gi  oraz  zmysłowej  rzeczywistości.  Sens  ten  został  ukryty,  stał  się 

tajemnicą.  Całe  treści  konfrontacji  z  Niewyrażalnym  „Bóg  jest  Du-

chem” przekazane zostały bez pośrednictwa figuratywności. Otwar-

te kompozycje prac prowadzą do spotkania z Niestworzonym. Treść 

obrazów  została  zamknięta  w  formie  trójkąta,  który  obejmuje  ideę 

troistości  Trójcy  Świętej,  będąc  jej  daleką  metaforą,  artystycznym 

wyobrażeniem. W trójkącie nie wyraża się  jednak troistość trynitar-

na, gdyż w teologii mówimy o tzw. troistości relacyjnej osób: Ojciec 

nie  jest tym samym, kim jest Syn, Syn – tym samym, kim Ojciec, ani 

Duch Święty tym samym, kim Ojciec czy Syn. Różnią się między sobą 

relacjami pochodzenia: Ojciec jest tym, który rodzi, Syn – tym, który 

jest  rodzony, a Duch Święty  tym, który pochodzi. Trójkąt nie oddaje 

16  Katalog, Projekt Pentapolis, s. 12
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owej osobowości  (indywidualnej substancji natury  rozumnej wg Bo-

ecjusza). Trójkąt co najwyżej wyraża jakąś analogię liczby odniesienia 

kątowego, równości matematycznej, ale nigdy osobowej. W trójkącie 

zawiera się więc symbolika nawiązująca do troistości Trójcy. Równo-

cześnie takie przedstawienie istoty Boga Trójjedynego nie prowadzi 

do poważnych błędów i deformacji w zakresie Jego poznania.

    Podejmując  w  swojej  twórczości  próby  wyrażenia  chrześcijań-

skich  prawd  objawionych,  wiem,  że  nakładam  na  siebie  odpowie-

dzialność  odzwierciedlenia  rzeczywistości  niewysłowionej,  której 

poznanie  rozumowe,  czy  poznanie  przez  wiarę,  nie  jest  poznaniem 

bezpośredniego oglądu. Nasze poznanie Boga jest niepełne i ograni-

czone: „Teraz widzimy jakby w zwierciadle, niejasno: wtedy zaś ujrzy-

my twarzą w twarz” (1 Kor 13, 12). Bóg jest bytem niepojętym i niezgłę-

bionym. Cokolwiek bowiem możemy pomyśleć albo wyobrazić sobie 

o Bogu, musimy koniecznie uznać za niewystarczające, gdyż przekra-

cza On wszelkie ludzkie wyobrażenie. „Bóg przewyższa wszelkie stwo-

rzenia.  Trzeba  zatem  nieustannie  oczyszczać  nasz  język  z  tego,  co 

ograniczone, obrazowe  i niedoskonałe, by nie pomieszać: niewypo-

wiedzianego,  niepojętego,  niewidzialnego  i  nieuchwytnego”17. Warto 

w tym momencie przywołać postać niemieckiego dominikanina mi-

strza Eckharta, żyjącego w XIV wieku, który w swych apofatycznych 

kazaniach wyrażał poznanie Boga w metodzie niepoznania, czerpiąc 

17  Orygenes, O zasadach I 5; przekł. S. Kalinowski, Kraków 1996, s. 61.

z myśli ojców Kościoła. „Jest to metoda poznania przez niepoznanie. 

Ci, którzy wiedzą, że Bóg nie jest dobry w naszym sensie, mają pewne 

mgliste wyczucie, na czym polega dobroć Boga w Nim samym. To tyl-

ko pewne wyczucie intuicyjne. Tu nie ma żadnych pojęć. «Dobroć» to 

pojęcie, a nagle staje się bezpojęciowym doznaniem rzeczywistości 

dobroci Bożej niewyrażalnej pojęciowo. Powiedzieć, że Bóg  jest do-

bry, to tak samo jak stwierdzić, że słońce jest czarne. Stwierdzenie, 

że Pan Bóg jest dobry, niewiele nam mówi o naturze Boga, bo nasze 

pojęcie o dobroci jest inne. A On jest dobry, ale na sposób Boski, czyli 

radykalnie inny niż my potrafimy sobie to wyobrazić ”18.

    W sztuce chrześcijańskiej istniało szeroko eksponowane przed-

stawienie Boga Ojca Stwórcy w postaci starszego mężczyzny z siwą 

brodą. Przedstawienie to stało się częstym motywem wielu artystów 

tworzących obrazy ilustrujące Boga (biblia ubogich). Takie obrazowa-

nie Stwórcy może prowadzić do poważnych błędów i deformacji w za-

kresie poznania istoty Boga. Pierwsze zagrożenie wynika z błędnego, 

w sensie dogmatycznym, wprowadzenia kategorii płci, w którym Oj-

ciec  jest  mężczyzną.  Tymczasem  Katechizm  Kościoła  Katolickiego 

zwraca uwagę na to niebezpieczeństwo:  „Należy więc przypomnieć, 

że Bóg przekracza ludzkie rozróżnienie płci. Nie jest ani mężczyzną, 

ani kobietą, jest Bogiem. Przekracza także ludzkie ojcostwo i macie-

rzyństwo, chociaż jest ich początkiem i miarą; nikt nie jest ojcem tak, 

18  O. Joachim Badeni, Śmierć? Każdemu polecam!, 2007 r., s. 130
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jak Bóg”19. Kolejnym zagrożeniem (w sensie dogmatycznym) wynika-

jącym  z  obrazowego  przedstawienia  Boga w  formie  wyżej  opisanej 

jest antropomorfizm. „Istoty Boga Trójjedynego nie można pojmować 

wyłącznie w analogii do ludzkich kategorii”. Dotyczy to, w pierwszym 

rzędzie,  kategorii  „ojcostwa”.  Przedstawienie Boga Ojca  jako  starca 

sugeruje  jakoby Ojciec był starszy od Syna. W kategoriach  ludzkich 

tak jest, ale nie w kategoriach Boskich. Wyznajemy, że Syn Boży, „zro-

dzony przed wszystkimi wiekami”,  jest współwiecznym Ojcu.  „Jezus 

objawił, że Bóg jest «Ojcem» w niezwykłym sensie; jest Nim nie tylko 

jako Stwórca; jest On wiecznie Ojcem w relacji do swojego jedynego 

Syna, który wzajemnie jest Synem tylko w relacji do swojego Ojca”20.

    Przekazy  teologiczno-patrystyczne  wskazują  na  pomocniczą 

wartość języka geometrii w procesie poznawania rzeczywistości du-

chowych  i  nadprzyrodzonych. Według Klemensa Aleksandryjskiego, 

geometria  pozwala  pojmować  umysłowo  najwyższy  byt  niezmienny 

jako  rzeczywistość  duchową.  „Przyjaciel  Boga  w  geometrii  upatru-

je  samą  istotę  bytu  i  przyzwyczaja  się  przyjmować  umysłowo prze-

strzeń i byt niezmienny, który jest czymś zupełnie innym niż byt cie-

lesny”21. Święty Augustyn uważa, że geometria wysubtelnia zdolność 

rozumowania  i dostarcza dowodów pewnych i niewzruszonych: „Na-

19  Katechizm Kościoła Katolickiego, 1994, s. 50

20  Ibidem, s. 50

21  Klemens Aleksandryjski, stromateism, VI 80, 2  ; przekł. J. Niemirska – Pliszczyńska: Klemens Aleksandryjski, ko-

bierce zapisków filozoficznych dotyczących prawdziwej wiedzy, t. 2, Warszawa 1994, s. 158

uki bowiem tego  rodzaju  zaprawiają nasz umysł do widzenia  rzeczy 

subtelniejszych. W przeciwnym razie umysł nie potrafiłby znieść ich 

niezwykłej  jasności,  i porażony nią cofnąłby się chętnie w mrok, od 

którego pragnął się uwolnić. Te nauki dostarczają także, jeśli się nie 

mylę, dowodów tak pewnych, iż zuchwałością jest wątpić w to, co od-

krywamy i utwierdzamy z ich pomocą w miarę tego, jak dostępne są 

człowiekowi tego rodzaju badania ”22.

    W  swojej  pracy  doktorskiej  nakierowałem  moją  uwagę  arty-

styczną na akt  stworzenia Wszechświata  –  z  jednej  strony  zanurza-

jąc  się w przestrzeni  literackiej  tkanki Księgi Genesis,  z  drugiej  zaś 

strony  dotykając  filozoficznej  teorii  klasycznej,  głoszącej,  że  „świat 

nie powstał z wcześniej istniejącego substratu, lecz został powołany 

do  istnienia  w  całości  (wraz  z  materią)  przez  Stwórcę”23.  Powstały 

cykl zatytułowałem „Creatio ex nihilo”, który wyrasta niejako z cyklu 

poprzedniego,  a  ściślej  –  związany  jest  z  teologicznym wyrażeniem 

troistości  relacyjnej  osób  i  ich  relacjami,  czyli  określeniem  Boga 

Ojca  jako  Rodziciela  i  Stwórcę,  co w  bezpośredni  sposób  łączy  się 

z  teologicznym  zagadnieniem  początku  Wszechświata.  Jednocze-

śnie w Księdze Rodzaju, według ojców Kościoła, nastąpiło ujawnie-

nie Trójcy Świętej. W opisie stworzenia człowieka pojawia się liczba 

22  De quantitate animae, XV 25; O wielkości duszy , przekł. D. Turkowska, [w:] Święty Augustyn, Dialogi Filozoficzne, t. 

2 Warszawa 1953, s. 133

23  Maryniarczy, http://ptta.pl/pef/pdf/c/creatioe.pdf; data dostępu 21.12.2023.

http://ptta.pl/pef/pdf/c/creatioe.pdf
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mnoga  powołująca  do  istnienia  i  dialogująca:  „Uczyńmy człowieka 

na Nasz obraz, podobnego Nam”. (Rdz  1,  26) Ów dialog może wska-

zywać na apologetykę trynitarną w duchu chrześcijańskim. Jednak 

wielość interpretacji słowa Bożego, posiadająca swoją rozciągłość 

religijno-kulturową,  usytuowaną  na  dwóch  biegunach  judaizmu 

i  chrześcijaństwa,  daje  uniwersalną  orbitę  reinterpretacyjną.  „Żyd 

mesjaniczny  Uriel  Ben  Mordechai  zawarł  następujący  passus,  któ-

ry wychodzi poza tradycyjne rozumienie słów z Księgi Rodzaju 1:26. 

Stara  się  ukazać,  że  poprzez  takie  sformułowanie  aktu  stworzenia 

człowieka,  łączy  on  Adama  –  człowieka,  zarówno  jako  pierwiastek 

ziemski, nieodłącznie związany ze śmiercią,  jak  i nieba – symbolizu-

jący życie”24.

    Moment stworzenia Wszechświata należy do najbardziej kontro-

wersyjnych kwestii wchodzących w zakres mojego zainteresowania: 

przyrodoznawstwa, kosmologii, filozofii,  teologii. Rozwiązania,  jakie 

dotąd zaproponowano, sytuują się między dwoma skrajnymi stanowi-

skami, które mają wyraźne  implikacje światopoglądowe, a mianowi-

cie między kreacjonistami a ewolucjonistami. Moje twórcze działanie 

w  obrębie  wyżej  wymienionej  problematyki  wyraża  się  w  postawie 

neutralnego obserwatora. Z całą świadomością dotyczącą ułomno-

ści własnego umysłu, nie zamierzałem wchodzić w rolę demiurga czy 

maga, który odkrywa światu przez sztukę prawdę o Tajemnicy Stwo-

24  https://bogzyje.pl/rodzaju-126-dlaczego-liczba-

rzenia. Pragnąłem i pragnę wyrazić w swoim malarstwie zdumienie, 

w kontekście pytań metafizycznych, o  to, dzięki czemu ostatecznie 

rzeczy  istnieją, dlaczego działają  i  do  jakiego celu ostatecznie  zdą-

żają. Są to pytania o pierwszą  (czyli dotyczącą wszystkiego, co  jest) 

przyczynę  istnienia  całego  świata.  „Świat,  oraz  poszczególne  byty, 

nie mogą istnieć z konieczności i odwiecznie, gdyż są przygodne. To 

zaś, co nie jest przyczyną samego siebie i nie istnieje samo z siebie, 

nie może od siebie samego mieć istnienia”25. Kierunek mojego myśle-

nia o twórczości pragnąłbym wkomponować w materię, która nie jest 

bezimiennym  i  obojętnym  tworzywem  świata,  lecz  tworzona  przez 

podmiot  powołany  do  istnienia  i  tworzenia  odzwierciedla  Bożą  pa-

sję Stwarzania. Kazimierz Malewicz w  „Wyznaniach twórcy” napisał: 

„Sztuka  jest  podobna  do  aktu  stwarzania.  To  symbol,  tak  jak  świat 

ziemski jest symbolem kosmosu”26.

    W moich pracach jednym z dominujących elementów jest  „słup 

czy  struna  światła”,  w  układzie  horyzontalnym  i  wertykalnym,  któ-

ra – w sposób dynamiczny – wbija się  i przenika przez formy drugo-

planowe,  ożywia  je,  rozświetla,  płaszczyzny  zaczynają  drgać  i  wi-

brować. Moja malarska  próba  zmierzenia  się  z  tajemnicą  początku, 

zapisaną  w  Księdze  Genesis,  nabiera  większej  intensywności,  gdy 

25  Orygenes, O zasadach I 5; przekł. S. Kalinowski, Kraków 1996, s. 31.

26  K. Malewicz, Wiersze i teksty, Wydawnictwo Naukowe i Literackie Open, Instytut Adama Mickiewicza, tłum. A. Po-

morski i A. L. Piotrowska, Warszawa 2004. 



23

uświadamiam sobie,  iż Boski rozkaz: „Niech się stanie…!”, dzieje się 

permanentnie,  gdyż  ludzka  dusza,  według  „creatio  ex  nihilo”,  stwa-

rzana zostaje za każdym razem, gdy powstaje nowa istota ludzka. Aby 

wyrazić powyższy sens działania Boskiego w mojej artystycznej kre-

acji, wykorzystałem zdjęcia rentgenowskie mojego ojca. Jego prze-

świetlone kości, mózg oraz  tkanki ciała  tworzą układ kompozycyjny 

w wielowarstwowych kolażach zamkniętych w przestrzennych płasz-

czyznach pleksi oraz tradycyjnych układach dwóch wymiarów.

    W historii malarstwa zachodniego trudno znaleźć wśród wielkich 

twórców malarstwa  przedstawienie,  które  dotyka  momentu  pierw-

szego dnia Stworzenia. Działo się tak zapewne z powodu braku wła-

ściwego dla tego tematu kodu malarskiego, ustalonego i ogólnie ak-

ceptowanego, a  jednocześnie odpowiadającego opisowi zawartemu 

w Księdze Genesis. Dlatego też kosmogonia była w   owych czasach 

bardziej dziedziną filozofii niż malarstwa. A przecież taka potrzeba na 

pewno istniała, gdyż: „[…] człowiek religijny zajęty jest głęboką tęsk-

notą za «boskim światem», za domem podobnym do «domu bogów», 

którym później stały się świątynie  i miejsca święte. W tej tęsknocie 

religijnej wyraża  się  pragnienie  życia w  kosmosie,  który  jest  czysty 

i święty, jakim był na początku, gdy wyszedł z rąk stwórcy ”27.

    Moje  obrazy  można  interpretować  jako  przestrzeń  początków 

Wszechświata.  Są  to  zresztą  wizje  bliskie  obrazowym  symulacjom 

27  Eliade, 1996, s. 54

komputerowym stanu kosmosu w chwilę po Wielkim Wybuchu. Ma-

krokosmos,  ale  też  i  mikrokosmos,  są  obrazami  abstrakcyjnymi; 

świat widziany przez teleskop i mikroskop jest czystą abstrakcją.

    Według Eliade’a, dla człowieka religijnego „nic nie może zacząć 

się dokonywać – dopóki nie zyska orientacji, ukierunkowania”28. Moja 

fascynacja  obrazem  Wszechświata  ukierunkowała  mnie  w  stronę 

kontemplacji.  Zdumienie  i  zachwyt  rozpoczął  się  podczas  pleneru 

w Obserwatorium Astronomicznym UMK w Piwnicach pod Toruniem. 

Dzięki rozbudowanym możliwościom „źrenic” ogromnych teleskopów, 

ujrzałem obraz, który wzmógł moją pokorę wobec tajemnicy począt-

ku.  Jednocześnie  „porywał” mnie w  rejony Księgi  Genesis, w  której 

odkryłem moment sekretności początku Wszechświata i człowieka, 

moment mojego zaistnienia  i  zdumienia.  „Był samotny z  tym swoim 

zdumieniem pośród istot, które się nie zdumiewały – wystarczyło im 

istnieć  i przemijać. Człowiek przemijał wraz  z nimi na  fali  zdumień. 

Zdumiewając się, wciąż się wyłaniał z tej fali, która go unosiła, jakby 

mówiąc wszystkiemu wokoło: «Zatrzymaj się! – masz we mnie przy-

stań», «we mnie  jest miejsce spotkania z Przedwiecznym Słowem» 

– «zatrzymaj się, to przemijanie ma sens», «ma sens... ma sens... ma 

sens! »”

(Jan Paweł II, Tryptyk Rzymski)

28  Ibidem, s. 62
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  Były  to  swoiste  rekolekcje.  Gdy  «przekroczyłem»  próg  niebo-

skłonu, ulegając tajemnicy miejsca świętego, mogłem zwrócić się ku 

swemu wnętrzu. Rabindranath Tagore napisał, iż «prawda o wszech-

świecie jest prawdą o człowieku». Moje otwarcie na piękno Wszech-

świata  objawiło  mi  nieskończoność  w  formie  skończonej.  Zrozu-

miałem,  że  droga  harmonii  jest w  stanie  efektywnie  przemówić  do 

współczesnego człowieka. Bezmiar stał się nam dostępny – w skoń-

czonym;  zrozumiałem, w czym  tkwi moment  estetyczny objawienia 

i wiary. Był to czas przejścia przez «drzwi świątyni», które, jak pisze 

Eliade, „[…] w sposób bezpośredni i konkretny wskazują na przerwa-

nie ciągłości przestrzennej; stąd ich znaczenie religijne, gdyż są one 

symbolami przejścia, a równocześnie przez nie przejście się w  isto-

cie dokonuje ”29.

    Fascynacja obrazem kosmosu – przedsionka kontemplacji, stała 

się  impulsem,  aby własne  działania  twórcze  skoncentrować  i  ukie-

runkować w  przestrzeń metafizyczno-teologiczną, wyrażoną  za  po-

mocą  malarskiego  języka  abstrakcyjnego.  „Ludzkie  doświadczenie 

obejmuje nie tylko pomiar czy obserwację, ale także interpretację, re-

fleksję, zdolność oceny i syntezy. Rzeczywistość przemawia do czło-

wieka różnymi językami, a chęć jej zrozumienia nie pozwala pominąć 

czy odrzucić żadnego z nich. Język poznania przez naukę i technikę 

jest zupełnie inny niż język poznania poprzez wartości. Dopiero obie 

29  Ibidem s. 65

te  drogi  duchowego  rozwoju  człowieka  umożliwiają  całościowe wi-

dzenie rzeczywistości i nie tylko prowadzą do poszerzenia wiedzy, ale 

także skierowują poszukującego ku prawdzie, mądrości”30.

    Mam  świadomość,  że  we  współczesnym  świecie,  który  jest 

przesączony  mnogością  bodźców  zmysłowych,  przestrzeni  bezre-

fleksyjnego  rolkowania  po  ekranie  smartfona,  w  promowanej  indy-

widualistycznej  postawie  życia,  związanej  z  czysto  pragmatycznym 

podejściem człowieka do zaspokajania swoich własnych potrzeb ży-

ciowych, odsuwa się na plan dalszy potrzeba natury kontemplacyjnej. 

Sam będąc konsumentem, „wpadam” w sidła postrzegania rzeczywi-

stości w sensie materialnym,  „łechtając się”  i  podnosząc swoje ego 

technologicznymi  gadżetami.  Jednocześnie,  będąc malarzem,  two-

rząc, doświadczam ambiwalentnych stanów, intensyfikacji przeżyć – 

afirmacji, pewnej rekreacji oraz zgoła odmiennej rezygnacji, negacji. 

W  tej  twórczej  walce  przychodzi moment,  w  którym  obraz  zaczyna 

współbrzmieć z wewnętrznymi echami mojej duszy, czas, w którym 

to, co na płótnie, jest w jakimś sensie małym odbiciem, odzwiercie-

dleniem, uzewnętrznieniem obrazu mojego wnętrza – stanu kontem-

placji. Malarka, Pani Profesor Mirosława Rochecka, tak klasyfikuje ów 

stan twórczego działania: „Czynność tworzenia zawiera w sobie ludz-

ki  dramat  niemożności  ogarnięcia  absolutu  –  zamknięcia w materii 

tego, co niematerialne. To ograniczenie twórczych możliwości, połą-

30  Krzysztof Ziółkowski, Zdziwienia, 2006, s. 268



25

czone z wysiłkiem, samozaparciem, ofiarnością i determinacją twór-

cy,  staje  się  źródłem  przejmującego,  tragicznego  i  wzruszającego 

piękna dostępnego człowiekowi. Cielesność człowieka wyznacza mu 

stosowną miarę, a materia i życie wytyczają odpowiednie dla ludzkiej 

twórczości granice i proporcje”31.

31  Prof. dr hab. Mirosława Rochecka, Fundacja Piękniejszego Świata, O emanacji piękna i sacrum, Skłudzewo, 2019 r. 

s. 42
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    W 2013 roku, w Bydgoszczy, po raz kolejny odbywał się przegląd 

twórczości  artystów  z  województwa  kujawsko-pomorskiego,  zaty-

tułowany  „Polygonum  III”, organizowany przez BWA. Tworząc obrazy 

do mojej  pracy  doktorskiej,  nie  posiadałem  aktualnych  dzieł,  które 

mogłem  przedstawić  podczas  wyżej  wymienionego  wydarzenia  ar-

tystycznego. Postanowiłem zaryzykować i zgłosić do konkursu moje 

prace, które miałem zapisane na dysku komputera, a które były dla 

mnie  próbą  artystycznych  eksperymentów  związanych  z  łączeniem 

obrazu z dźwiękiem. Najlepszą formą wypowiedzi artystycznej okaza-

ła się dla mnie animacja poklatkowa oraz forma video-artu. Równo-

cześnie, pośrednim źródłem inspiracji do powstania „ruchomych ob-

razów” stały się książki, które w ówczesnym czasie czytałem, a które 

w  szerszym  spektrum  dotyczyły  moich  zainteresowań  historycz-

nych, wiążących się  z  intensyfikacją  zła w XX w. oraz  zniewoleniem 

jednostki w dwóch systemach totalitarnych. Były to książki: „Kolonia 

karna” Franza Kafki oraz „Pamięć i tożsamość” Jana Pawła II.

    Moje prace  zostały  przez  jurorów nagrodzone pierwszym miej-

scem.  Byłem  bardzo  zaskoczony  i  zdumiony  faktem,  że  realizacje, 

które  przedstawiłem,  a  które  były moimi marginalnymi  działaniami 

twórczymi, mogły stać się powodem wyróżnienia. Pani Profesor Re-

nata  Rogozińska  na  temat  moich  etiud  wyraziła  się  w  sposób  na-

stępujący:  „Wśród prac,  jakie można oglądać na  III Wystawie Sztuki 

Polygonum,  jest  ich  niemało.  Swoista  «gra»  z  tradycją  przyniosła 

w  kilku  przypadkach  doskonałe  efekty,  i  to  zarówno  pod względem 

Horyzont śmierci - o video-artach.
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formy,  jak i wagi poruszanych treści. Dotyczy to w szczególności  in-

stalacji  video Piotra Zaporowicza,  który  stał  się naszym  faworytem 

już  podczas pierwszego posiedzenia  jury.  Każdy  z  jurorów,  choć od 

siebie niezależnych, postawił przy  jego nazwisku «jedynkę»  i  ta de-

cyzja,  jako  bezdyskusyjna,  została  utrzymana  w  mocy.    Przyznam, 

że  autor dance macabre  kilku  innych  projekcji  przywrócił mi, moc-

no już nadwątloną, wiarę w istotną siłę tego medium w rękach mło-

dych twórców, a także w sens sztuki zaangażowanej, kojarzonej do-

tąd  (bezkrytycznie) ze sztuką krytyczną. Dowiódł, że zaangażowanie 

w  przemiany  historii,  w  problematykę  totalitaryzmu  i  związanego 

z nim terroru, zniewolenia, ludobójstwa, nie musi oznaczać rezygna-

cji z wnikliwości ani też z walorów kontemplatywnych estetycznych. 

Zaporowicz, który ma już za sobą malarskie próby mierzenia się z te-

matyką  religijną,  przedstawił  również  cztery  filmy  zainspirowane 

książką Jana Pawła II Pamięć i tożsamość. Wziąwszy pod uwagę me-

chanizmy rządzące obecnie życiem politycznym, artystycznym w Pol-

sce, odczytuję je jako akt odwagi i tym bardziej cenię”32.

    Otrzymana  nagroda  zdecydowanie  wpłynęła  na  decyzję,  aby 

działania  w  obrębie  video-artu  oraz  animacji  poklatkowych  wpi-

sać  do  repertuaru  moich  artystycznych  możliwości.  Jednocześnie, 

dzięki  nagrodzie,  mogłem  współuczestniczyć  w  wydarzeniach  ar-

tystycznych  rozgrywających  się  poza  obrębem  Polski, m.in.  w mię-

32  Prof. Renata Rogodzińska, Polygonum 3, 2014, s. 3 

dzynarodowym  projekcie  pt.  „Ruarality  Video  Salon”,  odbywającym 

się w Level Centre w Derbyshire w Wielkiej Brytanii oraz w Stambu-

le w  Turcji.  Kierownikiem  przedsięwzięcia  był  brytyjski  artysta  Tim 

Haynes. Pokłosiem powyższego wydarzenia było  również  zaprosze-

nie do prezentacji twórczości w formie indywidualnej wystawy w „Ga-

lerii  XXI”  w Warszawie  pod  opieką  kuratora  Jerzego  Brukwickiego. 

Myślę,  że  warto  ujawnić  światu  to,  co  stanowi  przestrzeń  ekspery-

mentalną, marginalną, sentymentalną, nieoszlifowaną pod względem 

technicznym  i  technologicznym.  Zapewne  dzięki  tym  brakom moc-

niej  uwydatnił  się  przekaz  treści  zawarty  w moich  pracach,  w  któ-

rych, w kontraście do moich obrazów malarskich,  związanych  z ho-

ryzontem życia, nadziei,  światła, harmonii,  ukazuję horyzont oparty 

na  ludzkiej  złudnej  wierze  w  ideologie  –  budowanie  nieba  na  ziemi 

– w oparciu o historyczne machiny represji, terroru, ponadczasowe-

go  krzyku  komendanta,  obozu,  kolonii  karnej,  dyktatora-impotenta 

zanurzonego w śmierci:  „TU SPOCZYWA STARY KOMENDANT. JEGO 

ZWOLENNICY, KTÓRZY MUSZĄ TERAZ POZOSTAĆ BEZIMIENNI, WY-

KOPALI MU GRÓB I POŁOŻYLI KAMIEŃ. ISTNIEJE PROROCTWO, ŻE PO 

PEWNEJ LICZBIE LAT KOMENDANT ZMARTWYCHWSTANIE I Z TEGO 

DOMU POPROWADZI SWYCH ZWOLENNIKÓW DO WALKI O ODZYSKA-

NIE KOLONII. UFAJCIE I CZEKAJCIE!”33.

    Podczas wystawy habilitacyjnej wybrałem jedenaście prac video

33  Franz Kafka, Kolonia Karna, książka pobrana ze strony internetowej Tommy Jantarek, s. 45
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-artów oraz animacji, które zostały zaprezentowane chronologicznie. 

W pracach zatytułowanych „Emblematy” i „Dance Macabre” postano-

wiłem zachować kompozycję otwartą z możliwością aktualizacji prac 

w  oparciu  o  zdjęcia  oraz  filmy,  tzw.  flesze  informacyjne,  ukazujące 

dynamiczne procesy zachodzące we współczesnym świecie. Realizu-

jąc video-arty w konwencji „found footage”, łączę fragmenty cudzych 

dzieł:  obrazów,  fotografii,  nagrań  video,  np.  fragmentów  filmów, 

programów  telewizyjnych  czy  nagrań  archiwalnych.  Przetwarzam  je 

w  nowe  dzieło,  będące  nośnikiem  świeżych  treści  i  jakości  wizual-

nych. (W autoreferacie przedstawię i opiszę tylko te realizacje, które 

dotyczą czasu upublicznienia dzieła po roku 2014)

    W roku 2017 zostałem zaproszony do ogólnopolskiej wystawy za-

tytułowanej  „Vanitas”,  zorganizowanej przez BWA w Bydgoszczy. Na 

wystawie zaprezentowałem  instalację zatytułowaną  „Memoriam de-

functorum faciem”. Głównym elementem pracy stało się  lustro mo-

ich pradziadków – Wiktorii  i Piotra Ludwiczaków, którzy w  1911  roku 

otrzymali  je  jako  prezent  ślubny.  W  owym  zwierciadle  przeglądały 

się  cztery pokolenia mojej  rodziny  (w większości  zapewne kobiety). 

W  lustrze pojawił  się wyświetlony  video-art pt.  „Dance Macabre  III”, 

w którym pokolenia nieżyjących kobiet przenikają się z twarzą mojej 

kuzynki, która ożywia (np. malując usta) „martwe” zdjęcia ciotek, babć 

i innych dam, pochodzące z rodzinnego archiwum zdjęć. Kadr obrazu 

został  zbliżony do  formy  trumny. Z portretów w  rytmicznym tempie 

odrywa się czaszka  i wpada w czeluść. Całość obrazu została okra-

szona  namolnym  dźwiękiem  lotu muchy  „na  skraju  otchłani”,  inspi-

rowanym wierszem Czesława Miłosza  „Na cześć księdza Baki”,  oraz 

sentymentalnym  utworem  pt.  „Miłość  ci  wszystko  wybaczy”,  w  wy-

konaniu  Hanny  Ordonówny.  Jednocześnie  na wystawie  zaprezento-

wałem animację  zatytułowaną  „Dance Macabre  III”,  zrealizowaną na 

potrzeby wystawy. W tej krótkiej, trwającej niecałe 2 minuty etiudzie 

filmowej,  jako  głównych  bohaterów  umieściłem  ikony  popkulturo-

wych lalek – panią Barbie i pana Kena. W rytm dźwięków utworu Woj-

ciecha Kilara do filmu „Trędowata”, namiętnie tańczą walca,  „ubrani” 

w  kiczowate,  surowe  kolory,  czyniąc  swe  wyimaginowane,  idealne 

ciała pokarmem dla konsumentów chcących zapanować nad śmier-

telną, tajemniczą, niepokorną strefą namiętności.

    W  tym  samym  roku  odbyła  się  wystawa  pod  tytułem  „Look 

East”  pracowników  ówczesnego  Instytutu  Artystycznego WSP  UMK 

w Toruniu (urodzonych w latach 70.  i 80.), w Charkowskiej Państwo-

wej Akademii Designu i Sztuk na Ukrainie.  Idea wystawy wiązała się 

z postrzeganiem przez zaproszonych artystów – świadków transfor-

macji  ustrojowej  –  rzeczywistości  naszych  wschodnich  sąsiadów. 

Kuratorka projektu, aktualna Pani dr hab. Aleksandra Sojak-Borodo, 

prof. UMK,  tak określiła założenia ekspozycji:  „Poprzez  tytuł wysta-

wy staramy  się  zwrócić  na wschód,  poszukać wschodnich wartości 

w naszej kulturze, wspólnych doświadczeń pokoleniowych, a przede 

wszystkim  stworzyć  wystawę,  która  będzie  opowieścią  o  patrzeniu 

i  otwieraniu  się  na wschód”. W  pozytywnym  założeniu wystawy  nie 
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potrafiłem  wyzbyć  się  obrazów  związanych  z  hegemonią  i  stano-

wiskiem  Rosji  wobec  Ukrainy,  dla  której  rzeczywistość  upadku  ko-

munizmu nie  stanowiła  zamknięcia pewnej  karty historycznej,  a  je-

dynie  rozpaliła,  w  2014  roku,  imperialistyczne  macki,  wysyłając  na 

teren  wschodniej  Ukrainy  tak  zwane  „zielone  ludziki”.  Historyczne 

koło znów się obróciło. Dziś, pisząc te słowa w roku 2023, zastana-

wia mnie  fakt,  że  tylko Sebastian Mikołajczak, spośród ówczesnych 

dwunastu artystycznych towarzyszy wystawy, zwrócił uwagę na bez-

prawne  i  bestialskie  wkroczenie,  na  teren  suwerennego  państwa 

Ukrainy, rosyjskich „zielonych” żołnierzy.

    W swojej realizacji video-art w konwencji „found footage” wkom-

ponowałem  do  wcześniejszego  filmu  „Emblematy  zła”  drastyczne 

obrazy, w których pojmani ukraińscy żołnierze, klęczący przed rosyj-

skimi  oprawcami,  są  przez  nich  poniżani,  torturowani,  wyśmiewani 

i dosłownie opluwani. W mojej świadomości pozostało ambiwalent-

ne wykorzystanie zielonego koloru munduru (będącego w psychologii 

widzenia stanem nadziei i wiosny), pozbawionego tzw. pagonów woj-

skowych,  określenia  narodowości  oraz  imienia  i  nazwiska  żołnierzy 

–  bandycka  intencjonalność  została  wyłuskana  z  honoru,  graficzne 

emblematy  wskazujące  narodowość  żołnierza  stały  się  ironią.  Owa 

wojenna,  zbrodnicza, wstydliwa  estetyka  czynu wrogiego najeźdźcy 

przypomniała mi scenę z Księgi Rodzaju: „Wtedy Bóg zapytał Kaina: 

«Gdzie  jest brat  twój, Abel?» On odpowiedział: «Nie wiem. Czyż  je-

stem stróżem brata mego?» Rzekł Bóg: «Cóż uczyniłeś? Krew brata 

twego głośno woła ku mnie z ziemi!”.  (Rdz 4, 1-15. 25)

    Podczas  II  wojny  światowej  żołnierze Wehrmachtu,  nie mogąc 

poradzić  sobie  psychicznie  z  ilością  jednostkowych  wykonywanych 

egzekucji na ludności cywilnej, „wpłynęli”, w pośredni sposób, na wy-

kreowanie przez „inżynierów” ostatecznego rozwiązania ekstermina-

cji  Żydów,  Cyganów,  Polaków,  zbrodni w  nowej  formie.  Skutecznym 

pomysłem okazały się tzw. „Gaswagen”, a  następnie komory gazowe 

z  krematoriami,  które  rękami więźniów  Sonderkommando  paliły  na 

miejscu  ciała  ludzkie,  zamieniając  dowód  rzeczowy w  proch  i  dym. 

Jestem  przekonany,  iż  aktualne  „emblematy  zła”  przeobraziły  swój 

sztandar, herb, znak graficzny, stając się bezwyrazowym, nieuchwyt-

nym aktem subtelnej przemiany, dezaktywując moją formę artystycz-

nej wypowiedzi na temat aktualnych emblematów nienawiści.

    W 2019 roku zostałem zaproszony do wzięcia udziału w Między-

narodowej Wystawie  pt.  „Znaki  Apokalipsy”.  Organizatorami  i    kura-

torami wydarzenia byli artyści: prof. Mirosława Rochecka oraz prof. 

Kazimierz  Rochecki,  którzy  we  wstępie  do  katalogu  przedstawili 

założenia  oraz  sens  ekspozycji:  „Cała  wystawa  stała  się  wspólnym 

spójnym przekazem przesłania Apokalipsy św. Jana skierowanego do 

współczesnego odbiorcy. Dziełom towarzyszą na wystawie fragmen-

ty tekstu, które były dla nich inspiracją. Ekspozycja w sposób niezwy-

kle skondensowany nasycona jest wrażliwością, artystyczną ekspre-

sją, osobowością autorów prezentowanych tu prac. Są to wypowiedzi 

często  bardzo  osobiste,  zaangażowane,  głębokie.  Całość  aranżacji 
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zespolona  jest  zainstalowanym  w  przestrzeni  dźwiękiem,  który 

dopełnia zawarty w niej przekaz, pobudza wyobraźnię widza, kreuje 

nastrój. Duże znaczenie dla klimatu wystawy ma także światło, które 

wydobywa z półmroku zainstalowane tu obiekty. Celem tej wystawy 

nie  jest  szokowanie,  czy  tez  epatowanie  widza  katastroficznymi 

wizjami, ale zachęcenie do refleksji, choć ma też strefy mocne w wy-

razie, czy wręcz wstrząsające,  jej przesłanie  jest  jednak pozytywne, 

dające poczucie sensu nadziei”34.

    Pani kurator Mirosława Rochecka poprosiła, aby moja interpre-

tacja  tekstu  z  Apokalipsy  wiązała  się  z  próbą  wyrazu  artystyczne-

go w  konwencji  video-artu.  Przydzielony  cytat  z  objawień  św.  Jana 

był  następujący:  „A  kiedy dopełni  się  tysiąc  lat,  zostanie  uwolniony 

szatan  ze  swego  więzienia.  I  wyjdzie,  aby  zwodzić  narody,  te  z  ca-

łej ziemi, Goga  i Magoga, aby zgromadzić  ich do bitwy. Są zaś  liczni 

jak piasek morski. A wyszli oni na powierzchnię ziemi i okrążyli obóz 

świętych  i umiłowane miasto. Zstąpił ogień z nieba  i  ich pochłonął. 

Diabeł zaś,  ten, który  ich zwodził,  został wrzucony do  jeziora ognia 

i siarki, gdzie jest bestia i fałszywy prorok. Będą zaś cierpieli męczar-

nie we dnie i w nocy, na wieki wieków (Ap 20:7-10).

    Mój przyjaciel Marcin Gumiela  –  kompozytor, nauczyciel  akade-

micki,  pracujący  na  Akademii  Muzycznej  im.  Feliksa  Nowowiejskie-

go w Bydgoszczy,  zaprosił mnie, w  2012  roku,  abym swoim głosem 

34  Prof. Mirosława Rochecka, Znaki Apokalipsy, 2020, s. 13

w  formie  recytatywu wkomponował  się  w  jego  dzieło  kompozytor-

skie  zatytułowane  „Apokalypsis”  na  siedem  zespołów  kameralnych, 

dwa chóry żeńskie, dwa chóry męskie, solo bas oraz recytatyw, wy-

dane przez firmę fonograficzną „DUX”, przy udziale Podlaskiej Opery 

i Filharmonii pod dyrekcją Marcina Nałęcz-Niesiołowskiego oraz Pani 

prof.  Violetty  Bieleckiej.  Ósma  część  monumentalnej  kompozycji, 

zatytułowana  ”Bestia et pseudo-propheta”,  idealnie wkomponowała 

się w cytat wskazany przez kuratorów wystawy. Na marginesie pra-

gnę  dodać,  że  trwająca  od  15  lat  współpraca  z  Marcinem  Gumielą 

związana  jest  wspólnymi  projektami  synestezji  plastyczno-muzycz-

nych, będących  inspiracją do zadań na polu naszych dydaktycznych 

działań.

    Zainspirowany  fragmentem Apokalipsy pt.  „Ostateczne  zwycię-

stwo”, postanowiłem zrealizować  impresję wideo  zatytułowaną  „Ar-

magedon rozpocznie się nad Wisłą”, tworząc zdjęcia za pomocą apa-

ratu w telefonie komórkowym. Tłem akcji stały się „apokaliptyczne”, 

mroczne  ulice,  więzienie,  piwnice  Starego  Fordonu,  na  których  jak 

zjawy  pojawiają  się  Magog  i  Gog  w  formie  feretronów. Wezwani  są 

przez Szatana do ostatecznej walki dobra ze złem przy dominującej 

„tkance” dźwiękowej, która w swym układzie kompozycyjnym narzuca 

plastyczną  rytmikę  obrazu.  Dwie  pozostałe  prace  eksponowane  na 

wystawie, „Spalony Magog” i „Spalony Gog”, zawisły obok prezentowa-

nego video-artu, jako materialny dowód, iż ostateczna walka – Arma-

gedon, została wygrana na Krzyżu Zbawienia.
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    Cennym pokłosiem moich realizacji są dla mnie słowa Pana dra 

Kazimierza  Piotrowskiego  –  filozofa,  historyka  sztuki,  pracownika 

ASP w Łodzi, który w sposób następujący odniósł się do moich prac: 

„Grozę  przenikającego  wszystko  Słowa,  które  rozpala  nienawiścią 

i rozpaczą ducha Bestii  i  jej wyznawców, spektakularnie dramatyzu-

je wideoinstalacja  Piotra  Zaporowicza.  Artysta  użył w  niej  rekwizy-

tów  spalonych  Goga  i  Magoga,  które  też  dobrze  obrazują wierzenia 

wspólnoty  z Qumran, mówiące o mściwości  i  zapalczywości  gniewu 

Boga, o wiecznym przerażeniu i hańbie, o wstydzie potępionych, pło-

nących w ogniu ciemności  (1 QS 4:11-14). Jedno z dzieł Zaporowicza 

wykracza  poza  literalny  przekaz  Apokalipsy,  nawiązując  do  polskiej 

szkoły mistyki, która w XX wieku wykształciła w Polakach to właśnie 

tytułowe przekonanie: Armagedon zacznie się nad Wisłą  (2020, wi-

deo). Jeśli rzeczywiście z Polski wyjdzie Iskra, która rozpali świat na 

ponowne  przyjście  Jezusa  Chrystusa,  to  najpierw  musimy  zacząć 

z  pokorą  poszukiwać, mimo  naszych  przewrotnych  słów,  pierwocin 

Słowa  Bożego,  prawdziwego  odwzorowania  Starego  Testamentu 

w Nowym, ale śledząc Goga i Magoga najpierw w sobie, a nie upatru-

jąc ich w – oszpeconych przez naszą wyobraźnię i złą wolę bliźnich – 

współczesnych Irańczykach, Rosjanach czy Chińczykach etc.”35. Wy-

stawie towarzyszył 500-stronnicowy katalog prezentujący 172 dzieła 

93  artystów polskich  i  zagranicznych. Ekspozycja wydarzenia  odby-

35  Dr Kazimierz Piotrowski, Znaki Apokalipsy, 2020, s. 374.

ła  się w Centrum Sztuki Współczesnej pt.  „  Znaki Czasu” w Toruniu 

w dniach od 24.04.2020 do 20.09. 2020 roku.

    W roku 2022, kuratorzy: prof. Mirosława Rochecka oraz ks. prof. 

dr hab. Dariusz Kotecki, zaprosili mnie do wzięcia udziału w ogólno-

polskiej wystawie dedykowanej Prymasowi Polski, Kardynałowi Ste-

fanowi Wyszyńskiemu z okazji Jego beatyfikacji. W gronie artystów 

znalazło  się  wielu  profesorów  dydaktyków  z  polskich  uczelni  arty-

stycznych,  łącznie  85  twórców. Wystawa miała  charakter  „pielgrzy-

mujący”.  Założenia  prezentacji  projektu  w  12  galeriach  i  muzeach 

w Polsce, podkreślało rozmach wydarzenia.

    Istotnym dla mnie  jako artysty  jest udział w artystycznych pre-

zentacjach, w których chrześcijańskie wartości mogą być impulsem 

do działań twórczych. W tym względzie należy podkreślić i wskazać, 

jak ogromną wartością dla kultury chrześcijańskiej jest zaangażowa-

nie w tworzenie i organizowanie przez Profesorów Mirosławę i Kazi-

mierza  Rocheckich  wydarzeń  twórczych  o  zasięgu  międzynarodo-

wym i ogólnopolskim.

    W tekście pt. „O emanacji piękna i sacrum” Pani Profesor wyrazi-

ła następującą myśl: „Pojęcie duchowości w sztuce zostało zarezer-

wowane  dla  bliżej  nieokreślonych  odczuć  wewnętrznych.  Millenijny 

List  Ojca  Świętego  Jana  Pawła  II  do  artystów  nie  stał  się  lekturą 

obowiązkową dla adeptów sztuki. Z kalendarium wydarzeń artystycz-

nych  zniknęły  wydarzenia  takie,  jak  Biennale  Sacrum  w  Gorzowie 

Wielkopolskim  czy  Triennale  Sacrum  w  Częstochowie.  Pogląd,  że 
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sztuka sakralna z całą pewnością nie  jest współczesna, obowiązuje 

w przestrzeni medialnej od dawna. Teraz towarzyszy mu jeszcze szy-

derstwo”. Jest w słowach Pani Profesor smutna diagnoza dotycząca 

aktualnej rzeczywistości trendów w sztuce współczesnej. Jednocze-

śnie duża  liczba  artystów,  którzy  odpowiedzieli  na  zaproszenie,  aby 

za pomocą własnego języka sztuki wyrazić hołd Prymasowi Tysiącle-

cia, napawa optymizmem. Podobnie jak w wystawie „Znaki Apokalip-

sy”, zostałem poproszony, aby stworzyć video-art.

    W moim  działaniu  twórczym,  opartym  na  procesie,  najbardziej 

ujmującym elementem jest poszukiwanie źródeł inspiracji. Mając na 

uwadze  pomnikową  postać  Stefana Wyszyńskiego,  chciałem wska-

zać subtelny ślad początku kształtowania się Jego osobowości zwią-

zanej z obrazami rodzinnych wspomnień. Znalazłem takie oto zdanie: 

„W każdej drodze jest myśl przewodnia, jakieś światło, które człowiek 

usiłuje utrzymać w oczach, żeby tego światła nie uronić, aby nie po-

zostać w ciemności  i  nie  zbłądzić. Ja mam takie światło, w swoich 

oczach, o początku”36. 

    Rejestruję i utrzymuję w moich źrenicach pierwsze obrazy zwią-

zane ze „światłem” twarzy matki i ojca, momentu, w którym rozpaliło 

się moje życie – iskrzący kontur początku. Kolejną iskrą owego „con-

tinuum creation”  jest dziękczynny dar mojego ojcostwa –  życie mo-

jej  trójki  córek  i  jakże  subtelnej  nieobecności  nienarodzonego  syna 

36  Kard. Stefan Wyszyński, https://modlitwawdrodze.pl/modlitwa/?uid=4299

Henryka. Wpłynęło to na ukazanie w filmie mojego prywatnego życia 

rodzinnego,  zarejestrowanego  w  momentach  intymnej  wakacyjnej 

idylli w ujęciach światła – zachodzącego, gorącego  letniego słońca, 

na brzegu  fordońskiej Wisły. Uchwycone aparatem  telefonu obrazy, 

mające w sobie pikselową „minecraftową” stylizację, jakże atrakcyjną 

dla młodego pokolenia,  zostały  zmontowane  i  skalibrowane  z  prze-

strzenią  dźwięku  ujętą  w  kompozycji  pt.  „Pater  Noster”  (wcześniej 

wspomnianego) kompozytora Marcina Gumieli, wykonaną przez chór 

mieszany pod dyrekcją prof. Violetty Bielickiej. Kompozycja „a capel-

la”, została wydana przez firmę fonograficzną „DUX” w 2013 roku. Do 

obrazu włączyłem archiwalne filmy, w których zostały zarejestrowa-

ne tłumy uczestników podczas milenijnych obchodów Chrztu Polski, 

skontrastowane z obrazem manifestacji – tłumem ludzi rozgonionych 

przez  armatki  wodne  ZOMO w  latach  80.  oraz  zamieszki  wywołane 

w 2020 roku, związane z protestami antysanitarnymi. Tę krótką etiu-

dę kończy scena, w której z córkami wpatruję się w „falujący” gwiaź-

dzisty nieboskłon.

    W naszych indywidualnych wyborach i decyzjach zawsze będzie-

my  poddani  opinii  większości,  tłumu,  który  często  identyfikuje  się 

z  promowanymi  szeroko medialnie  trendami  życia,  pomijając  to,  co 

wiąże się z autentycznym i naturalnym zdumieniem i zachwytem nad 

drugim  człowiekiem,  ciszą,  iskrzącą  wszechpotęgą  Kosmosu  oraz 

iskrą w oczach dziecka na widok żarzących się świateł obłędnej ko-
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niunkcji planet Jowisza i Wenus nad lutowym niebem Roku Pańskie-

go 2023.

    Na  koniec pragnę wspomnieć  słowa  kuratora  ks.  prof.  dr.  hab. 

Witolda Kaweckiego, który w komentarzu do katalogu na temat mojej 

realizacji video napisał następujące słowa:

    „Na koniec warto wspomnieć o video-arcie, który  jest  integral-

ną częścią wystawy, choć w katalogu, ze względów technicznych, nie 

jest w stanie, co zrozumiałe, wystarczająco wybrzmieć. Ten film,  to 

dzieło Piotra Zaporowicza o tytule „Pater Noster”, z muzyką Marcina 

Gumieli,  będący  impresją  wizualną  przywołaną  pod  wpływem  słów 

błogosławionego  Stefana  Wyszyńskiego.  Odwołuje  się  on  do  co-

dziennych przeżyć, refleksji, uczuć, życiowych wrażeń i doświadczeń 

związanych z aktualną sytuacją społeczno-polityczną, w której –  jak 

twierdzi twórca – powstają na nowo systemy zniewolenia człowieka. 

Film  jest  poniekąd  proroczy,  bo  powstał  jeszcze  przed  wybuchem 

wojny  rosyjsko-ukraińskiej,  która  przeraża  nas  w  swoim  okrucień-

stwie,  bezsensowności  i  próbie  zniewolenia  jednego  narodu  przez 

drugi. Miejmy nadzieję, że sztuka, także ta, którą Państwu pokazuje-

my, poprowadzi nas ku większej wewnętrznej wolności ”37.

37  ks. Prof. dr hab. Witold Kawecki, Pater Patriae Wyszyński, 2022, s. 20. 
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    Podczas wystawy  habilitacyjnej  zaprezentowałem  60  prac  pla-

stycznych, których podział wiąże się z upublicznieniem dwóch cykli 

malarskich zatytułowanych:  „De Trynitate”  i    „ Creatio ex nihilo” oraz 

video-artów i  animacji poklatkowych.

    W  wybranych  pracach  chciałem  pokazać  spójność  moich  pla-

stycznych rozwiązań, które od początku studiów do dnia dzisiejsze-

go  są moimi  rozstrzygnięciami  artystycznymi  – w  duchu malarstwa 

abstrakcyjnego – w oparciu o inspirację kulturą judeochrześcijańską, 

która w komplementarny sposób daje odpowiedź na moje egzysten-

cjalne  pytania.  Dziewięć  obrazów  eksponowanych  na  wystawie  po-

siada metryczkę sprzed doktoratu, w tym jeden obraz pt. „De Trynita-

te III, I” jest pracą dyplomową powstałą w roku 2006.

    Praca  w  cyklu  pozwala  mi  systematyzować  powstające  obrazy 

oraz jest konsekwencją mojego procesu twórczego, której składową 

jest  „penetrowanie”  –  wokół  tematu  –  wielorakich  możliwości  prób 

wypowiedzi  plastycznych,  które  w  danym  czasie,  często  w  sposób 

przypadkowy, trafiają pod manualną obróbkę. Moje działanie twórcze 

wokół  całości  cyklu,  czy  projektu  artystycznego,  podporządkowuję 

pod spontaniczne natchnienie chwili, momentu dostrzeżenia czy po-

jawienia się fragmentarycznego materiału wraz z całym jego bogac-

twem – nowej  jakości plastycznej, którą mogę wkomponować w bu-

dowę przestrzeni powstającego obrazu.

    Zdecydowanie  wpływ  powyższego  spontanicznego  działania 

ujawnił  się  w  realizacji  prac  kolażowych,  wielowarstwowych.  Czas, 

Medium i wypowiedź artystyczna.
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w którym powstały prace,  zainspirowany  został  z  jednej  strony wy-

stawą w toruńskim „Domu Muz” w ramach projektu „Pentapolis” oraz 

zaproponowanym  tematem  przewodnim  pt.  „Przestrzeń”.  Z  drugiej 

zaś  strony  –  pandemicznym  czasie,  zaistniałym  w  roku  2019,  któ-

ry  skutkował  odgradzaniem  się  od  interesantów  –  we  wszelakich 

punktach usługowych – „niewidoczną” ścianką z tworzywa pleksi, na 

którą często, w sposób przypadkowy, wpadałem. Ten wszechobecny, 

montowany w sposób groteskowy,  zwłaszcza w przestrzeniach ma-

łych sklepików, „mur antywirusowy” stał się powodem, aby tytułową 

„przestrzeń” wyrazić za pomocą czterech sklejonych i nałożonych na 

siebie  płytek  pleksi  wyciętych  laserem w  formacie  trójkąta  równo-

bocznego.

    Głównymi  elementami,  które  wykorzystałem  do  budowy  pla-

stycznej przestrzeni pomiędzy warstwami pleksi stały się: klisze ren-

tgenowskie  (mojego  Ojca),  rysunki  wykonane  na  kalce  technicznej, 

podklejane  folie  oraz  nałożone  warstwy  „szlag  metalu”  będące  ro-

dzajem lustra, które zamontowane na ostatniej, spodniej płaszczyź-

nie płytki, odbijały światło  i   promieniowały nim na całość obiektu, 

wzmacniając  iluzję  trójwymiarowości.  Jestem  przekonany,  że  po-

wstałe  prace  były  pokłosiem  moich  wcześniejszych  realizacji  pla-

stycznych,  których,  ze  względu  na  konieczność  ich  podświetlenia, 

nie  mogłem  wkomponować  do  aranżacji  wystawy  habilitacyjnej. 

W cyklu niezaprezentowanym a  zatytułowanym  „Creatio ex nihilo  II” 

czynnikiem ekspozycyjnie determinującym były dwa źródła światła, 

aby obiekty w swej pełni mogły ujawnić plastyczną koncepcję zbliżo-

ną do ekspozycji witraży. Końcowy efekt pracy  (choć zdecydowanie 

w  mniejszej  skali  i  założeniu  tematycznym  odmiennym)  przywołał 

w mojej  świadomości  instalacje  przestrzenne  artystki  Tamary  Ber-

dowskiej.

    Moje  najnowsze  obrazy  upublicznione  (po  raz  pierwszy)  podczas 

wystawy  habilitacyjnej  posiadają  w  swym  układzie  kompozycyjnym 

pewne rozwiązania, których „źródło” jest wynikiem prac wcześniejszych 

opisanych powyżej. Zapewne najistotniejszym elementem obrazów jest 

mocny kontrast między światłem i cieniem, aby wywołać zjawiskowość 

chwili, owego subtelnego momentu początku i końca ludzkiego życia – 

niepojętej Tajemnicy, która ujęta w naszym ziemskim horyzoncie tworzy 

w obrazach linearną iluzję perspektywy drogi.

    „Snopy”  mocnego,  skoncentrowanego  światła  rozdzielają  po-

wierzchnię obrazu,  stając się głównymi elementami organizującymi 

przestrzeń  kompozycyjną.  Ich  obecność,  często  powielona,  tworzy 

rytmiczny  i  dynamiczny  układ  kompozycyjny  w  pozycji  wertykalnej 

i horyzontalnej. Obok ostrego słupa światła (najczęściej malowanego 

wielowarstwowo, za pomocą maskownicy) zestawiam światło „mięk-

kie”, rozproszone, przywodzące na myśl zjawisko występujące w na-

turze, tzw. stożków Tyndalla. Do ich realizacji służą mi pastele olejne, 

które wykorzystuję w ostatniej,  końcowej  fazie  pracy  nad obrazem. 

Jednak  w  początkowym  stadium  tworzenia  maluję  farbami  akwa-

relowymi,  akrylowymi  bądź  temperowymi.  Najczęściej  ograniczam 
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się  do  dwóch,  trzech  kolorów.  Praca  farbami  wodnymi  pozwala  na 

dokonywanie  szybkiej  zmiany  decyzji,  swobodnego  zamalowywania 

tego, co nie mieści się w formie wyobrażenia.

    Wykorzystanie  płyty  pilśniowej  nabitej  na  blejtram  (zamiast 

płótna) wiąże się z procesem poszukiwania motywu, który byłby od-

powiedni  do moich  założeń  rodzących  się w  głowie.  Ciągła  zmiana 

decyzji  oraz  brak  satysfakcjonującego  efektu  powodowało,  iż  płót-

no  traciło swoją sprężystość, przez co dotykało krawędzi blejtramu 

i obraz stawał się dla mnie bezużyteczny. Jednocześnie wykorzysty-

wałem ciepły kolor płyt pilśniowych za pomocą wiertarki z końcówką 

do szlifowania powierzchni drewnianych, by w końcu pojawił się efekt 

iluzji ruchu żarzącego światła.

    Przebieg  procesu  twórczego  jest  mi  bliski  z  działaniem  twór-

czym  malarza  Jacka  Sempolińskiego,  dla  którego  najważniejszym 

składnikiem obrazu jest płaszczyzna, przestrzeń i forma, jak podkre-

śla artysta: „Jest to nie tylko najważniejsze; to obsesja. Formę – cel 

sztuki – pojmuję  jako punkt  leżący na granicy pomiędzy egzystencją 

a transcendencją. W połowie należy do materii, a w połowie do spraw 

ducha. Trzeba do tego celu dążyć, chociaż pełni się nie osiągnie ”38.

W mojej  początkowej  fazie  tworzenia  dzieła  malarskiego  jest  rów-

nież pewna forma obsesji, spontaniczności, emocjonalności. Jest to 

bardzo wyczerpujący psychicznie  i  fizycznie moment  –  gdyż proces 

38  Elżbieta Dzikowska, Artyści mówią, 2011, s. 194

twórczy nie kończy się wraz  z opuszczeniem pracowni. Stan napię-

cia, przeżywania, analizowania obrazu trwa 24 h na dobę. Jednocze-

śnie, w  trakcie  „poszukiwania”  odpowiedniej  kompozycji,  ów proces 

dokumentuję, robiąc zdjęcia, aby poza pracownią móc również prze-

śledzić  przebieg  powstawania  dzieła.  Stąd,  gdy  dotrę  do  momen-

tu, w którym  forma  i  jej  kształt  zbliża się do  „projektu”  istniejącego 

w mojej wyobraźni, napięcie związane z procesem twórczym powoli 

zanika  i  dalsze działanie malarskie  oddaję woli  intelektu,  zaczynam 

racjonalizować  każdy  krok,  wprowadzając  retusz  elementów  zbęd-

nych. W końcowym efekcie w obrazach trudno dostrzec swoistą „wal-

kę”, którą każdorazowo zaczynam stając przed czystym niezapisanym 

podobraziem.

    W  początkowym  etapie  budowania  i  organizowania  przestrze-

ni  malarskiej  kolor  schodzi  na  dalszy  plan,  gdyż  barwa  oddziałuje 

przede wszystkim na nasze emocje, które mogą pojawiać się szybko 

i  szybko  ustawać.  Ernest  Schachel  pisze:  ”Inaczej  jest  z  kształtem, 

który  stawia  obserwatora w  zupełnie  innej  sytuacji:  Kształt wyma-

ga przypuszczalnie,  by  zająć  się  nim aktywniej.  Patrzymy na przed-

miot uważnie, określamy  jego szkielet  strukturalny, wiążemy części 

z całością. […] Mówiąc ogólnie, przy postrzeganiu barw aktywny jest 

przedmiot: człowiek mu się podporządkowuje; przy percepcji kształ-

tu role odwracają się: umysł sięga po przedmiot”39.

39  Arnheim, 1978, s. 337
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    Praca na niekonwencjonalnym podłożu oraz wykorzystanie ma-

teriałów gotowych jest konsekwencją moich poszukiwań twórczych, 

które  dotyczą  fascynacji  malarstwem materii.  W  cyklu  pt.  „De  Try-

nitate  IV”  po  raz  pierwszy  stworzyłem  obiekty  zamknięte  w  szkla-

nych kuwetach. W pracach wykorzystywałem między innymi: plastry 

pszczelego miodu i wosku, bawełniane gazy, włókno lniane, a pewne 

elementy  były  podmalowywane  farbą  akrylową.  Natomiast  w  aktu-

alnych  obiektach  stworzyłem  przestrzeń,  w  której  połączyłem ma-

larstwo materii  z  realizacjami  kolażowymi  zamkniętymi  w  czterech 

warstwach płytek pleksi, które –umieszczone w kompozycyjnym epi-

centrum  trójkąta  równobocznego  –  tworzą w  obiekcie  kontrast  po-

między matową strukturą materii, a przestrzennym lśnieniem, przez 

które przenika światło tworząc kolorystyczne refleksy.

    Na  wystawie  zaprezentowałem  również  16  prac,  które  są 

wynikiem mojego działania twórczego w oparciu o program graficz-

ny,  jakim  jest  Photoshop.  Jednocześnie  część  powstałych  prac  cy-

frowych  stała  się  polem  do  dalszego  kreowania  przez wklejanie  na 

wydrukowanych  „tłach” elementów gotowych: klisz  rentgenowskich, 

dekoracyjnych folii samoprzylepnych, kalek technicznych. W powsta-

łych  realizacjach  kolażowych  głównym  zabiegiem  formalnym  było 

budowanie  napięcia,  kontrastu  pomiędzy  miękkimi  przejściami  to-

nalnymi a ostrą linią horyzontalną bądź wertykalną porządkującą sy-

metryczny układ kompozycyjny prac, przy jednoczesnej próbie stwo-

rzenia iluzji przestrzennej w oparciu o minimalne zabiegi formalne.

    Ważnym momentem w moim życiu artystycznym, które związane 

jest  z kwestią poszukiwania własnej  formy wypowiedzi artystycznej 

oraz  związanej  z  nią  technologii,  było  osobiste  spotkanie  z  artystą 

malarzem  prof.  Mieczysławem  Wiśniewskim.  Miałem  to  szczęście, 

że byłem Jego (ostatnim) asystentem w ówczesnym Zakładzie Malar-

stwa Wydziału Sztuk Pięknych UMK w Toruniu. W wielu rozmowach, 

które prowadziliśmy, Pan Profesor opowiadał mi, o swojej tzw. „ kuch-

ni malarskiej” oraz o tym,  jak w Jego dłoniach pojawiał się nietypo-

wy „materiał gotowy”. Jako przykład podał płótno służące do szycia 

wojskowych namiotów, dostarczone (z uwagi na  ilość) samochodem 

ciężarowym, które wykorzystywane było przez Profesora do kreowa-

nia obrazów klasyfikowanych właśnie w rejonach malarstwa materii.

    Spojrzenie  na  twórczość  artysty  najpełniej  wyraża  się  w  oglą-

dzie dorobku całego życia. Wówczas widać, w sposób dobitny, pewną 

konsekwencję  działania  artystycznego.  Profesor  Mieczysław  Wi-

śniewski  poprosił  mnie  o  pomoc  w  przygotowaniu  katalogu  wyda-

nego z okazji  retrospektywnej wystawy, która podsumowywała  jego 

55-letnią  drogę  artystyczną.  Owa  współpraca  dała mi  pełen  ogląd, 

ukazując najistotniejsze ścieżki twórczego działania Profesora. Jed-

nocześnie liczne spotkania z tak wybornym artystą odsłoniły mi ob-

raz  człowieka  ogarniętego  pasją,  całkowicie  zanurzonego  w  swej 

artystycznej  idée fixe.  Ukazały  artystę  zafascynowanego  nauką,  dla 

którego einsteinowska  teoria względności  stała  się  jednym z bodź-

ców  do  stworzenia  cyklu malarskiego  zatytułowanego  „Układy  sfe-
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ryczne”, w których, w sposób artystyczny, odzwierciedlił zasadę od-

kształcania czasoprzestrzeni w stosunku do masy obiektu. Również 

w swojej  twórczości dążę do zwrócenia się w stronę dyscypliny na-

ukowej,  jaką  jest  teologia, posługująca się metodami filozoficznymi 

w wyjaśnieniu świata w  jego relacji do Boga, w myśl maksymy  (łac.) 

Fides quaerens intellectum  (Wiara szukająca zrozumienia). Z drugiej 

zaś strony, posługując się  językiem sztuki abstrakcyjnej, pragnę, na 

bazie prawd objawionych, zaproponować nową formę ikonograficzną, 

pozbawioną błędów dogmatycznych, o czym pisałem wcześniej.

    Ethel Puffer, na którą powołuje się Arnheim, powiedziała, iż „re-

gularny kształt prostych figur geometrycznych sprawia, że wygląda-

ją  na  cięższe”40.  Stąd w  budowaniu  przestrzeni  abstrakcyjnej  ujętej 

w  formie  geometrycznej  bliska  jest mi  twórczość  artystów  dla  któ-

rych owa forma może nieść z sobą pewną lirykę, często podkreśloną 

chwiejną dłonią, która duktem pędzla, w malarskiej przestrzeni – jak 

w powietrzu – obrazuje to, co nieuchwytne. Malarzami, o których pra-

gnę tylko wspomnieć, a których twórczość miała zapewne wpływ na 

ukształtowanie mojej artystycznej osobowości, byli: Jerzy Nowosiel-

ski i Stefan Gierowski. „Abstrakcja – mówił Jerzy Nowosielski – dała 

mi  sposób  wyzwolenia  się  duchowego,  przejścia  do  świata  bytów 

istniejących  bardziej  wolno,  bardziej  niezależnie,  nie  starzejących 

się, a więc może nie podlegających przeklętemu prawu przemijania 

40  Ibidem, s. 38

i śmierci. (…) W malowaniu abstrakcji znajdowałem spokój i pewność 

wartości  duchowych  dobrych,  przynoszących  radość,  poczucie  siły 

i  szczęście”41.  Moja  fascynacja  twórczością  Nowosielskiego  została 

„rozpalona”,  gdy w warszawskiej  „Zachęcie” obejrzałem Jego  jubile-

uszową wystawę,  związaną  z  80.  urodzinami  Artysty.  Jestem  prze-

konany, że obecność na prezentacji życiowego dorobku Jerzego No-

wosielskiego stała się dla mnie ogromnym przeżyciem estetycznym, 

przywołującym na myśl słowo katharsis. W twórczości Nowosielskie-

go  odkryłem  świat  odziedziczony,  w  którym  artysta  zaproponował 

swoją indywidualną wypowiedź twórczą w łączności z tradycją kultu-

ry Kościoła Unickiego.

    Kolejnym malarzem, którego pragnę wskazać jako antenata mo-

jej drogi twórczej,  jest Stefan Gierowski, z którego obrazami (zupeł-

nie  nieświadomie)  po  raz  pierwszy  zetknąłem  się  w Muzeum Okrę-

gowym w  Bydgoszczy.  Będąc  uczniem  Liceum  Sztuk  Plastycznych, 

przez dwa tygodnie odbywałem praktyki zawodowe w ww. muzeum. 

Tam,  pod okiem konserwatora,  robiliśmy  „porządki w magazynach”, 

wypełnionych  po  brzegi  sztuką  współczesną  polskiego  malarstwa. 

W tym zakurzonym miejscu uwagę moją zwróciły wielkie płótna, na 

których,  w  kolorystyce  monochromatycznej,  wibrowały  „dziwne” 

ugięte  linie.  Będąc  w  ówczesnym  czasie  „analfabetą”  i  ignorantem 

sztuki  abstrakcyjnej,  nie  miałem  świadomości,  że  namacalnie  ob-

41  Wielcy malarze, Nr 105, Jerzy Nowosielski , s. 26
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cuję z dziełami artysty, którego  idea twórczości stanie się dla mnie 

ważnym drogowskazem, którego żywa legenda awangardy malarskiej 

drugiej połowy XX wieku zostanie uhonorowana przez moją Alma Ma-

ter tytułem doktora honoris causa w 2019 roku.

    Na pytanie, co decyduje o tym, że powstał dobry obraz, artysta 

Stefan Gierowski odpowiada: „Jeśli malarstwo posiada w sobie jakąś 

tajemnicę,  jeśli  posiada  głębię,  daje  możliwość  wielowarstwowych 

odczuć, wyraża więcej niż zarejestrowanie faktu – wtedy staje się do-

brym malarstwem,  staje  się  sztuką.  Dotyczy  to  zarówno malarstwa 

abstrakcyjnego,  jak  i wszystkich  innych kierunków (…).  Istnieje więc 

pewna  dwuznaczność  i  ona  także  sprawia,  że  malarstwo  staje  się 

czymś więcej niż zwykłą rejestracją przedmiotów, zjawisk, sposobów 

widzenia ”42.

    „Wielowarstwowość  odczuć”,  o  której  pisał  mistrz  Gierowski, 

pozwalająca twórcy abstrakcyjnemu wprowadzić jego dzieło w prze-

strzeń uniwersalnego odbioru, związana jest z anegdotą, która doty-

czy prezentacji mojej twórczości na jednej z indywidualnych wystaw. 

Podczas wernisażu,  po  przedstawieniu  głównych  założeń  ideowych 

związanych z   teologicznymi zawiłościami i  ich korelacjami w moich 

obrazach,  jeden z uczestników wystawy podszedł do mnie  i wyraził, 

iż dla niego cała moja twórczość niesie z sobą cechy rzeczywistości 

erotycznej, a nie teologicznej. Dzięki tak różnym interpretacjom mo-

ich prac, wiem, że maluję dobre obrazy!

42  Elżbieta Dzikowska, Artyści mówią, 2011, s. 106
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aktualnego planu zajęć dydaktycznych jest podobny do lat ubiegłych, 

z  dodatkową  funkcją  (od  2021  r.)  promotora  dyplomów  głównych 

i  uzupełniających  na  kierunku  malarstwo,  który  został  zwieńczony 

dwoma dyplomami artystycznymi i tytułami magistra sztuki. Jedno-

cześnie od 2015 roku byłem recenzentem 13 dyplomów artystycznych 

ze specjalności głównej i uzupełniającej na kierunku malarstwo.

    W swojej postawie dydaktyka, koncentruję uwagę na  indywidu-

alnym podejściu do każdego studenta. Najistotniejszy jest człowiek, 

dialog, wsłuchiwanie się i odkrywanie osobowości, która często – jak 

„wrażliwa  membrana”  –  wymaga  szczególnie  subtelnego  traktowa-

nia  podczas  prowadzenia  korekty.  Ocenę  działania  dydaktycznego 

w procesie rozwoju artystycznego młodego artysty najpełniej odkry-

łem  przez własne  doświadczenie  ucznia w  Liceum  Sztuk  Plastycz-

Działalność dydaktyczna, organizacyjna.

    Moja  działalność  na  płaszczyźnie  dydaktycznej  rozpoczęła  się 

w 2006 roku na stanowisku asystenta w Pracowni Malarstwa Sztalu-

gowego prowadzonej przez prof. Piotra Klugowskiego w ówczesnym 

Zakładzie Malarstwa Wydziału Sztuk Pięknych UMK w Toruniu. Była 

to  nowopowstała  pracownia.  Zakres  moich  zajęć  związany  był  ze 

współprowadzeniem ćwiczeń z malarstwa sztalugowego dla studen-

tów od II do IV roku specjalności głównej i uzupełniającej oraz wspól-

ne prowadzenie zajęć z dr hab. Krzysztofem Pitułą, prof. UMK z    ry-

sunku dla studentów II i III roku malarstwa .

    Po uzyskaniu tytułu doktora sztuki w 2014 roku, zacząłem samo-

dzielnie prowadzić zajęcia z malarstwa dla studentów  II  i  III  roku na 

kierunku  grafika,  a  od  roku  2017  –  dla  studentów nowo powstałego 

kierunku na naszym wydziale,  architektury wnętrz. Rozkład mojego 
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nych w Bydgoszczy. Moim  ówczesnym  nauczycielem malarstwa  był 

wspaniały  pedagog,  artysta  malarz  Piotr  Wegner,  którego  korekty 

były wypowiadane szeptem wprost do ucha. Potrafił trafnie wskazać 

błędy, dając  jednocześnie  furtkę bezpieczeństwa wyrażoną senten-

cją: „Jak coś «spieprzysz» to pamiętaj, że zawsze możesz to zamalo-

wać…!!!”. Tym szorstkim, aczkolwiek trafnym drogowskazem, kieruję 

się do dziś, podczas własnego działania malarskiego i niejednokrot-

nie ową dewizę podpowiadam szeptem na ucho studentom.

    W mojej  działalności  organizacyjnej  na  rzecz  uczelni  i  wydzia-

łu pragnę wskazać następujące  funkcje, które miałem przyjemność 

i obowiązek pełnić. Od 2012 do 2016 roku po raz drugi zostałem wy-

brany  na  stanowisko  Senatora  Uniwersytetu  Mikołaja  Kopernika 

w Toruniu  z  ramienia Wydziału Sztuk Pięknych.  Funkcję Sekretarza 

Wydziałowej  Komisji  Rekrutacyjnej  wykonywałem  w  latach  2013-

2020.  Następnie,  od  roku  2016  do  2019  zajmowałem  stanowisko 

pełnomocnika do spraw promocji Wydziału Sztuk Pięknych. Dla Ka-

tedry Malarstwa od 2010 do 2020  roku  tworzyłem plany  zajęć,  a  od 

2018 jestem członkiem Rady Programowej Kierunku. W latach 2016-

2020 byłem skarbnikiem „Stowarzyszenia Przyjaciół Wydziału Sztuk 

Pięknych UMK w Toruniu”. Od roku 2017  jestem członkiem grupy ar-

tystycznej  „Pentapolis”, założonej przez pięciu artystów, pedagogów 

Katedry Malarstwa WSP UMK w Toruniu. Jednym z celów grupy  jest 

prezentacja własnej  twórczości  oraz  promocja  kierunku malarstwo 

i WSP UMK. Grupa zorganizowała  i  zrealizowała dwie wystawy mię-

dzynarodowe oraz cztery krajowe.
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    Najcenniejszym etapem mojej  drogi  artystycznej  poza uczelnią 

było doświadczenie pracy z osobami niepełnosprawnymi intelektual-

nie, fizycznie i psychicznie. W 2010 roku zostałem zaproszony przez 

artystkę Magdę Mrozińską do współprowadzenia zajęć odbywających 

się w Centrum Kultury Katolickiej „Wiatrak” w Bydgoszczy. Przyznam, 

ze  szczerością  serca,  że  osoby  niepełnosprawne  (przed  ich  pozna-

niem), wywoływały we mnie lęk, który bezpośrednio skonfrontowany 

z podopiecznymi stał się radością spotkania pełnego: bezpośrednio-

ści,  „słodkiej”  pretensjonalności  oraz  czystej,  promiennej  afirmacji 

wynikającej z aktu tworzenia. Zajęcia w dwóch grupach prowadziłem 

do roku 2018. 

    Swoje  zaangażowanie w procesach  terapii  poprzez  sztukę mo-

głem również realizować prowadząc zajęcia plastyczne dla więźniów. 

Współpracując  z  bydgoskim  oddziałem  „Bractwa  Więziennego  Sa-

marytania”,  dwukrotnie  poprowadziłem  warsztaty  dla  osadzonych 

w fordońskim więzieniu oraz w Areszcie Śledczym w Bydgoszczy i Za-

kładzie Karnym w Koronowie. Jednocześnie dodam, że kilkukrotnie 

byłem zapraszany do oceny prac plastycznych w ogólnopolskich kon-

kursach skierowanych do więźniów.

    O  mojej  współpracy  na  polu  dydaktycznym  z  kompozytorem 

Marcinem  Gumielą,  wykładowcą  Akademii  Muzycznej  im.  Feliksa 

Nowowiejskiego  w  Bydgoszczy,  pisałem  powyżej.  Owa  znajomość 

skutkowała  działaniami  artystycznymi  związanymi  z  indywidualną 

Działalność poza uczelnią.
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prezentacją własnej  twórczości  oraz oprawą graficzną Międzynaro-

dowego  Festiwalu  Muzyki  Współczesnej  pt.  „Muzyka  Nowa”  w  Byd-

goszczy.  Impreza  jest wspólnym przedsięwzięciem Oddziału Kujaw-

sko-Pomorskiego  Związku  Kompozytorów  Polskich  oraz  Miejskiego 

Centrum  Kultury  w  Bydgoszczy.  Jest  cyklicznym  corocznym  wyda-

rzeniem  artystycznym promującym najnowszą  twórczość muzyczną 

i artystyczną. W roku 2022 zostałem członkiem Podkomisji ds. Archi-

tektury  i  Sztuki  Sakralnej Diecezji Bydgoskiej  pod przewodnictwem 

ks. bp. Krzysztofa Włodarczyka.
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De Trynitate XX, I, 140 x 140 x 140 cm, technika mieszana, 2021 – 2022
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De Trynitate XX, II, 140 x 140 x 140 cm, technika mieszana, 2021 – 2022
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De Trynitate XX, III, 140 x 140 x 140 cm, technika mieszana, 2021 – 2022
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De Trynitate XX, IV, 140 x 140 x 140 cm, technika mieszana, 2021 – 2022



50

De Trynitate XX, V, 140 x 140 x 140 cm, technika mieszana, 2021 – 2022
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De Trynitate XX, VI, 140 x 140 x 140 cm, technika mieszana, 2021 – 2022
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De Trynitate XX, VII, 140 x 140 x 140 cm, technika mieszana, 2021 – 2022
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De Trynitate XX, VIII, 140 x 140 x 140 cm, technika mieszana, 2021 – 2022
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De Trynitate XX, IX, 140 x 140 x 140 cm, technika mieszana, 2021 – 2022
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De Trynitate XX, X, 140 x 140 x 140 cm, technika mieszana, 2021 – 2022
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De Trynitate III, I, 174 x 200 cm, technika własna, 2006
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De Trynitate IV, I, 30 x 30 x 10 cm, technika własna, 2008
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De Trynitate IV, II, 30 x 30 x 10 cm, technika własna, 2008
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De Trynitate IV, III, 30 x 30 x 10 cm, technika własna, 2009
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De Trynitate IV, V, 30 x 30 x 10 cm, technika własna, 2008
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De Trynitate IV, VI, 30 x 30 x 10 cm, technika własna, 2008
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De Trynitate IV, VII, 30 x 30 x 10 cm, technika własna, 2008



 

Idea obrazów dotyka treści mojej duchowej 
i emocjonalnej konfrontacji z Bogiem. 

Moje obrazy nie ilustrują, lecz są nośnikiem idei. 
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De Trynitate VII,  60 x 65 cm, technika własna, 2009
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De Trynitate X, 30 x 30 x 10 cm, technika własna, 2022
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De Trynitate XII, 30 x 30 x 10 cm, technika własna, 2022
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De Trynitate XI, 30 x 30 x 10 cm, technika własna, 2022
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Creatio ex nihilo IV, III, 43 x 32 cm, collage, 2018
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Creatio ex nihilo IV, VI, 43 x 32 cm, collage, 2018
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Creatio ex nihilo IV, VIII, 43 x 32 cm, collage, 2018
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Creatio ex nihilo IV, IX, 43 x 32 cm, collage, 2018
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Creatio ex nihilo XXX, I, 25 x 25 cm, technika własna, 2019-2020
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Creatio ex nihilo XXX, I, 25 x 25 cm, technika własna, 2019-2020
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Creatio ex nihilo XXX, I, 25 x 25 cm, technika własna, 2019-2020
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Creatio ex nihilo XXX, I, 25 x 25 cm, technika własna, 2019-2020
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Creatio ex nihilo XXX, I, 25 x 25 cm, technika własna, 2019-2020
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Creatio ex nihilo XXX, I, 25 x 25 cm, technika własna, 2019-2020
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Creatio ex nihilo XXX, I, 25 x 25 cm, technika własna, 2019-2020
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Creatio ex nihilo XXX, I, 25 x 25 cm, technika własna, 2019-2020
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Creatio ex nihilo XXX, I, 25 x 25 cm, technika własna, 2019-2020
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Creatio ex nihilo XXX, I, 25 x 25 cm, technika własna, 2019-2020
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Creatio ex nihilo XXX, I, 25 x 25 cm, technika własna, 2019-2020
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Creatio ex nihilo XXX, I, 25 x 25 cm, technika własna, 2019-2020
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Creatio ex nihilo XXX, I, 25 x 25 cm, technika własna, 2019-2020
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Creatio ex nihilo XXX, I, 25 x 25 cm, technika własna, 2019-2020
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Creatio ex nihilo I, II 11, 70 x 100 cm, technika własna, 2013
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Creatio ex nihilo X. IIL, 29,7 x 42 cm, digital print, 2017 
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Creatio ex nihilo X, 29,7 x 42 cm, digital print, 2017 
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Creatio ex nihilo XI, 29,7 x 42 cm, digital print, 2017 
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Creatio ex nihilo XII, 29,7 x 42 cm, digital print, 2017 
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Creatio ex nihilo IV, 29,7 x 42 cm, digital print, 2018
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Creatio ex nihilo V, 29,7 x 42 cm, digital print, 2018 
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Creatio ex nihilo IV, 29,7 x 42 cm, digital print, 2018
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Creatio ex nihilo X, 29,7 x 42 cm, digital print, 2018
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SPIS TREŚCI  MALARSTWO-MATERII  KOLAŻE-PLExI  KOLAŻE-GRAFIKA  WERNISAŻ 

 WYSTAWY INDYWIDUALNE 
DANSE MACABRE I

https://youtu.be/zfRKDajyr3Q
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DANSE MACABRE II

https://youtu.be/Z_-AKXEJIMU
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DANSE MACABRE II

https://youtu.be/Z_-AKXEJIMU


102

DANSE MACABRE II

https://youtu.be/Z_-AKXEJIMU
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DANSE MACABRE III

https://youtu.be/b9biyKYQzg0
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DANSE MACABRE III

https://youtu.be/b9biyKYQzg0
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DANSE MACABRE III

https://youtu.be/b9biyKYQzg0
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PATER NOSTER

https://youtu.be/axElahQIdv0
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PATER NOSTER

https://youtu.be/axElahQIdv0
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ZNAKI APOKALIPSY

https://youtu.be/5he9tJZ8pak
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ZNAKI APOKALIPSY

https://youtu.be/5he9tJZ8pak
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ZNAKI APOKALIPSY

https://youtu.be/5he9tJZ8pak
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GALERIA ANIMACJI
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WERNISAZ
LUX HORIZON VITAE ET MORTIS 
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WERNISAŻ WYSTĄPIENIE

WYSTĘP PODCZAS
WERNISAŻU Z CÓRKAMI

https://youtu.be/GDfntgMM7Uc
https://youtu.be/i_2ijaCCrSw
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Malarstwo daje mi możliwość, 
zbliżenia się do Tajemnicy Istnienia.
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Między światłem a ciemnością, Galeria XXI, Warszawa, 2014



142

Nowa Muzyka 2015, Filharmonia Pomorska im. Paderewskiego, Bydgoszcz 2015



143

Lux sum mundi, Synagoga Stary Fordon, 2016



144

Misterium Mundi, BWA, Bydgoszcz, 2016



145

Projekt Pentapolis, Muzeum im.ks W. Łęgi, Grudziądz 2017



146

Creatio ex nihilo, Galeria Alte Fauerwache 2, Getynga, NIemcy, 2018



147

Lux horizon vitae et mortis, Galeria Suszarnia, BrowarB, Włocławek, 2022
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Raport 2015, CSW Znaki Czasu, Toruń, 2015



150

Trienale małych form malarskich, Wozownia, Toruń, 2016



151

Polygonum 4, BWA, Bydgoszcz, 2016



152

13 Mmiędzynarodowe Bienale Miniatur, Gornji Milanovac, Serbia  2017



153

Look East,  Akademia Sztuki i Designu, Charków, Ukraina,  2017



154

Projekt Pentapolis, GaleriaBałkańskie Mosty, Kragujevac, Serbia 2017



155

Vanitas, BWA, Bydgoszcz, 2017



156

Międzynarodowe Bienale pasteli, BWA, Nowy Sącz, 2018



157

Znaki Apokalipsy, Centrum Sztuki Współczesnej Znaki Czasu w Toruniu, 2020



158

4x10 sztuka wokół Nas, Płocka Galeria Sztuki, Płock, 2021



159

Galeria 113 Wydział Sztuki Uniwersytetu 
Humanistyczno-przyrodniczego
im. J. Długosza Czestochowa, 2021

Przestrzeń Pentapolis

Dwór Artusa, Toruń, 2021



160

Pater patriae, Wystawa prezentowana w 15 Muzeach galeriach w całej Polsce, 2022 -2023
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Wystawy indywidualne w latach 
2014 - 2022

„Między światłem a ciemnością” 
Galeria XXI,  Warszawa, 2014

„Misterium Mundi”
BWA Bydgoszcz, 2016 r.

 „Lux sum Mundi”
„Stara Synagoga”, Bydgoszcz, 2016 r.

„Projekt Pentapolis I”
Muzeum im. ks. dr.  Władysława Łęgi w Grudziądzu, 2017 r.

„Projekt Pentapolis III”
Galeria „ALTE FEUERVACHE”, Niemcy, Getynga, 2018 r.

Wystawa indywidualna podczas „VII Międzynarodowego 
Festiwalu Muzyki Współczesnej NOWA MUZYKA 2019”
Filharmonia Pomorska, Bydgoszczy, 2019 r.

„Lux horizon vitae et mortis”
Galeria „Suszarnia”, Centrum Kultury „BrowarB” Włocławek, 2022 r.

Wystawy zbiorowe w latach 
2014 - 2023

„Międzynarodowe Biennale Pasteli”
 Trenczyńskie Centrum Kultury Trenczyn, Słowacja 2014 r. 

„Międzynarodowe Biennale Pasteli”
Lwowska Narodowa Galeria Sztuki im Borysa Woznyckiego, Lwów, Ukraina, 2014 r. 

 „Międzynarodowy Salon Video”
Narodowe Centrum Sztuki Cyfrowej w Anglii .  Derbyshire, Wielka Brytania, 2015 r. 

„Międzynarodowy Salon Video - Experimentation with video 
using physical and non physical space”
Istanbuł,  Turcja, 2016 r. 

„Ars - Principia”
Akademicka Przestrzeń Sztuki – Collegium Humanisticum, Toruń, 2015 r.

„Międzynarodowy Salon Video”
BWA Bydgoszcz, 2016r. 

„13 The International Biennial of Miniature Art”
 Kulturni Centar Gornji  Milanovac, SERBIA, 2016r.

„Aktuelle Werke von Professoren und Dozenten der Kunsta-

kademie”
Galeria Art Supplement oraz Max-Planck Instytut,  Getynga, NIEMCY, 2016 r.
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„7 MIĘDZYNARODOWE BIENALE PASTELI”
Nowy Sącz, BWA SOKÓŁ, 2019 r. 

 „Inspiracje”
 MCK, Galeria“Arthol“,  Bydgoszcz, 2019 r.

Międzynarodowa wystawa „Znaki Apokalipsy”
CSW „Znaki Czasu”, Toruń, 2020 r.

Ogólnopolska wystawa „4 x 10. Sztuka wokół nas”
Płocka Galeria Sztuki,  2021 r.

Ogólnopolska wystawa sztuki współczesnej p.t:
„Pater Patriae”; 2022 – 2023 r.
Muzeum Diecezjalne we Włocławku, 2022 r.
Muzeum Archidiecezjalne w Poznaniu - Akademia Lubranskiego, 2022 r. 
Muzeum Diecezjalne w Pelplinie, 2022 r. 
Muzeum Diecezjalne w Rzeszowie, 2022 r.
Muzeum Archidiecezjalne w Krakowie, 2023 r.
Galeria BWA i UP w Pile,  2023 r.
Klasztor OO. Dominikanów w Lublinie, 2023 r.
Muzeum Zamoyskich w Kozłówce, 2023 r. 
Sokołowski Ośrodek Kultury, 2023 r.
Klasztor oo. Paulinów na Jasnej Górze, 2023r.
Muzeum Jana Pawła II  i  Prymasa Wyszyńskiego w Warszawie, 2023 r.
Muzeum Diecezjalne w Toruniu, 2023 r. 

Wystawa p.t: „10 Triennale małych form malarskich”
Wozownia, Toruń 2016 r.

Wystawa p.t: „Projekt 966 - Jubileusz Narodowy - Sztuka 
Polska”
Muzeum Uniwersyteckim w Toruniu, 2016r.
Zespoół Pałacowo-Parkowym Lubostroń w Lubostroniu, 2016 r.
CKiS Wieży Ciśnień w Koninie, 2016 r.
Centrum Kultury we Włocławku, 2016 r.

Wystawa p.t :  „POLYGONUM 4” 
Galeria Miejska BWA w Bydgoszczy, 2016 r.

Międzynarodowa wystawa p.t: „Detal - piękno niedostrzegane”
Miejskie Centrum Kultury w Bydgoszczy, 2016r.

 „UWARUNKOWANIA TOŻSAMOŚCI ARTYSTYCZNEJ”
CENTRUM SZTUKI WSPÓŁCZESNEJ w Toruniu, 2016r. 

 „Raport 2015”
CSW Toruń, 2016 r.

„LOOK EAST”
Galeria Akademii Sztuki i  Designu w Charkowie, Ukraina 2017

OGÓLNOPOLSKA WYSTAWA W BWA W BYDGOSZCZY p.t: „VANITAS” 
2017 „2017 -Rok rzeki Wisły”
Miejskie Centrum Kultury w Bydgoszczy 2017 

„Projekt PENTAPOLIS”
MUZEUM NARODOWE, GALERIA BAŁKAŃSKIE MOSTY; KRAGUJEVAC, SERBIA, 2017 r,
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