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Agnieszka Polkowska

Projektantka, kuratorka oraz edukatorka w obszarze wzornictwa z doktoratem w dziedzinie sztuki,
 w dyscyplinie sztuk plastycznych i konserwacji dzieł sztuki, który uzyskała w 2019 roku w Akademii 
Sztuk Pięknych w Gdańsku po ukończeniu studiów doktorskich. 

W swojej praktyce badawczo-projektowej eksploruje podejście bioregionalne, które pozwala 
zadawać pytanie o to, jakie zasoby mamy wokół i jak można z nich korzystać w sposób wzmacniający 
lokalne systemy społeczne i środowiskowe. Jej działania projektowe mają charakter site-specific. 
Interesuje ją, jak procesy flory i fauny współtworzą ekosystemy i jak tę wiedzę można przekładać 
na praktyki projektowe wspierające zrównoważony rozwój oraz regenerację.

Z Akademią Sztuki w Szczecinie związana zawodowo od 2020 roku, gdzie prowadzi obecnie 
Pracownię Projektowania Spekulatywnego oraz zajęcia z Designu Spekulatywnego. Oba autorskie 
programy dydaktyczne łączą badania z eksperymentalną praktyką na styku systemów naturalnych 
i kulturowych. Od roku 2024 dziekana Wydziału Wzornictwa. W latach 2023-24 pełniła funkcję 
kierowniczki Zakładu Historii i Teorii Designu.

Regularnie w ramach badań i projektów współpracuje z polskimi i międzynarodowymi 
instytucjami oraz uczelniami wyższymi, takimi jak Folkwang Universität der Künste w Essen, 
Architecture AND Design Technische Universität München, Instytut Wzornictwa Przemysłowego, 
Pomorski Park Naukowo-Technologiczny Gdynia czy Łódź Design Festival. Prowadziła projekty 
badawczo-rozwojowe m.in. dla Samsung, Ceramika Paradyż, Desa Unicum i Biżuteria YES. 

Członkini rady programowej Gdynia Design Days (2025-26), jury konkursu make me! w ramach 
Łódź Design Festival (2025) oraz interdyscyplinarnej rady plebiscytu must have w ramach Łódź Design 
Festival (2017-2022) oraz jury konkursu Dobry Wzór organizowanego przez Instytut Wzornictwa 
Przemysłowego (2019).
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 w dyscyplinie sztuk plastycznych i konserwacji dzieł sztuki, który uzyskała w 2019 roku w Akademii 
Sztuk Pięknych w Gdańsku po ukończeniu studiów doktorskich. 
 W swojej praktyce badawczo-projektowej eksploruje podejście bioregionalne, które pozwala 
zadawać pytanie o to, jakie zasoby mamy wokół i jak można z nich korzystać w sposób wzmacniający 
lokalne systemy społeczne i środowiskowe. Jej działania projektowe mają charakter site-specific. 
Interesuje ją, jak procesy flory i fauny współtworzą ekosystemy i jak tę wiedzę można przekładać 
na praktyki projektowe wspierające zrównoważony rozwój oraz regenerację.
 Z Akademią Sztuki w Szczecinie związana zawodowo od 2020 roku, gdzie prowadzi obecnie 
Pracownię Projektowania Spekulatywnego oraz zajęcia z Designu Spekulatywnego. Oba autorskie 
programy dydaktyczne łączą badania z eksperymentalną praktyką na styku systemów naturalnych 
i kulturowych. Od roku 2024 dziekana Wydziału Wzornictwa. W latach 2023-24 pełniła funkcję 
kierowniczki Zakładu Historii i Teorii Designu.
 Regularnie w ramach badań i projektów współpracuje z polskimi i międzynarodowymi 
instytucjami oraz uczelniami wyższymi, takimi jak Folkwang Universität der Künste w Essen, 
Architecture AND Design Technische Universität München, Instytut Wzornictwa Przemysłowego, 
Pomorski Park Naukowo-Technologiczny Gdynia czy Łódź Design Festival. Prowadziła projekty 
badawczo-rozwojowe m.in. dla Samsung, Ceramika Paradyż, Desa Unicum i Biżuteria YES. 
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Posiadane dyplomy

2019

Stopień doktora sztuki w dziedzinie sztuki, w dyscyplinie sztuki plastyczne i konserwacja dzieł 
sztuki, uzyskany na Wydziale Architektury Wnętrz i Scenografii Akademii Sztuk Pięknych 
w Gdańsku

Tytuł rozprawy doktorskiej: Antykruchość w projektowaniu. Współczesny produkt luksusowy 

Promotor: prof. dr hab. Sławomir Fijałkowski
Promotora pomocnicza: dr Marta Flisykowska¹ 
Recenzenci: prof. dr hab. Wojciech Hora (UAP), 
dr hab. Agata Danielak, prof. ASP (ASP we Wrocławiu) 

Data publicznej obrony: 30 września 2019 roku 

Stopień uzyskany po ukończeniu studiów doktoranckich, odbytych w latach 2014 -2019 na Akademii 
Sztuk Pięknych w Gdańsku

2012

Tytuł magistra sztuki, uzyskany na Wydziale Architektury Wnętrz i Scenografii Akademii Sztuk 
Pięknych w Gdańsku

Tytuł pracy magisterskiej: Luksus w dobie kryzysu. Produkt luksusowy

Promotor: prof. dr hab. Marek Adamczewski
Recenzent: prof. dr hab. Sławomir Fijałkowski

Data publicznej obrony: 6 listopada 2012 roku 

5

¹ Obecnie: dr hab. Marta Flisykowska, prof. ASP
W treści autoreferatu stopnie i tytuły naukowe przywoływane są zgodnie ze stanem obowiązującym w czasie, którego dotyczą 
opisywane wydarzenia. W przypisach natomiast zachowano tytuły i stopnie odpowiadające momentowi opracowania autoreferatu.



Informacja o zatrudnieniu 
i pełnionych funkcjach

6

PRZEBIEG DOTYCHCZASOWEGO ZATRUDNIENIA I PEŁNIONE FUNKCJE W AKADEMII 
SZTUKI W SZCZECINIE

PEŁNIONE FUNKCJE:

— wrzesień 2024 roku – obecnie:
dziekana Wydziału Wzornictwa, Wydział Wzornictwa 

— lipiec 2023 roku – wrzesień 2024 roku:
kierowniczka Zakładu Historii i Teorii Designu, Wydział Wzornictwa 

— 2023 – 2025:
członkini Senatu Akademii Sztuki w Szczecinie, Rady Wydziału Wzornictwa, członkini wydziałowych 
komisji rekrutacyjnych, komisji dyplomowych, kierunkowych rad programowych i innych związanych 
z organizacją i funkcjonowaniem jednostek w Akademii Sztuki w Szczecinie 

PRZEBIEG DOTYCHCZASOWEGO ZATRUDNIENIA:

— październik 2021 roku – obecnie
adiunkta w Akademii Sztuki w Szczecinie 

— październik 2025 - obecnie
prowadząca Pracownię Projektowania Spekulatywnego i w ramach pracowni Podstawy Projektowania 
Spekulatywnego (studia I stopnia) na kierunku Produkt i projektowanie dla Przyszłości (od 2025 
pracownia rozpoczęła działalność) i Konsultacje (studia II stopnia) na kierunku Wzornictwo- 
Design for Living Systems (do września 2024 roku kierunek funkcjonował pod nazwą: 
Wzornictwo II stopień), Wydział Wzornictwa 

— październik 2024 – obecnie
prowadząca przedmiot: Projektowanie Produktu na kierunku Projektowanie Produktu (studia 
I stopnia), Wydział Wzornictwa

— październik 2021 – obecnie
prowadząca przedmiot: Design spekulatywny i Design research (studia II stopnia) na kierunku 
Wzornictwo- Design for Living Systems (do września 2024 roku kierunek funkcjonował pod 
nazwą: Wzornictwo II stopień), Wydział Wzornictwa

— październik 2023 – lipiec 2024
prowadząca zajęcia w ramach Pracowni Projektowania Multisensorycznego (roczne zastępstwo
za dr Olgę Kiedrowicz-Świtalską² ) na kierunku Projektowanie Produktu (studia I stopnia), 
Wydział Wzornictwa

² Obecnie: dr hab. Olga Kiedrowicz-Świtalska, prof. AS



— październik 2020 roku – wrzesień 2021 roku
zatrudniona na godziny zlecone w Akademii Sztuki w Szczecinie 

— październik 2021– wrzesień 2023
prowadząca przedmioty: Antroposfera oraz Tendencje w modzie (studia
I stopnia) na kierunku: Wzornictwo I stopień, specjalności: Projektowanie Produktu, 
Komunikacja wizualna i projektowanie UX , Projektowanie Mody oraz Design subwersywny 
i Seminarium magisterskie (studia II stopnia) na kierunku Wzornictwo II stopień, Wydział 
Wzornictwa

— październik 2020 roku – wrzesień 2021 roku
prowadząca przedmiot: Pracownia gościnna (studia II stopnia) na kierunku Wzornictwo II stopień 
i Trendy w projektowaniu i Tendencje w modzie (studia I stopnia) na kierunku: Wzornictwo I stopień, 
specjalności: Projektowanie Produktu, Komunikacja wizualna i projektowanie UX , 
Projektowanie Mody, Wydział Wzornictwa

PRZEBIEG DOTYCHCZASOWEGO ZATRUDNIENIA W INNYCH JEDNOSTKACH 
NAUKOWYCH LUB ARTYSTYCZNYCH:

— wrzesień 2016 roku – obecnie
Politechnika Warszawska (zatrudniona na godziny zlecone)
Studia podyplomowe Total Design Management (prowadzone przez Instytut Wzornictwa 
Przemysłowego i Szkołę Biznesu Politechniki Warszawskiej)
prowadząca przedmiot: Mechanizmy powstawania trendów

— wrzesień 2018 roku – obecnie
Uczelnia Łazarskiego (zatrudniona na godziny zlecone)
Zarządzenie i prawo w biznesie mody 
prowadząca przedmiot: Trendwatching czyli badanie trendów w modzie

— luty 2019 roku – luty 2020 roku 
Akademia Sztuk Pięknych w Gdańsku (zatrudniona na godziny zlecone)
Studia podyplomowe: Architektura przestrzeni kulturowych
prowadząca przedmiot: Strategie projektowania

7
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Przedłożoną na potrzeby postępowania habilitacyjnego dokumentację adresuję do Rady Dyscypliny 
Sztuki Plastyczne i Konserwacja Dzieł Sztuki w Akademii Sztuki w Szczecinie za pośrednictwem Rady 
Doskonałości Naukowej z siedzibą w Warszawie. 
 Tym samym wnioskuję o ocenę dorobku naukowego przedstawionego w autoreferacie 
i przeprowadzenie postępowania w sprawie nadania stopnia doktora habilitowanego w dziedzinie 
sztuki, w dyscyplinie sztuki plastyczne i konserwacja dzieł sztuki w jednostce, z którą jestem związana 
zawodowo od 2020 roku.
 Zgodnie z wymogiem formalnym wskazuję realizację cyklu prac:
badań chromatograficznych, prezentacji i warsztatów pn. Befriending Earth, badań nad samorzutną 
organizacją materii w kontekście badań biomateriałowych pn. Siły kształtujące oraz projektu 
o charakterze badawczo-projektowym pn. Formative Forces - jako osiągnięcie naukowe stanowiące 
podstawę ubiegania się o nadanie stopnia doktora habilitowanego w dziedzinie sztuki w dyscyplinie 
sztuki plastyczne i konserwacja dzieł sztuki. 

Agnieszka Polkowska
Szczecin, grudzień 2025
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I was suddenly empty enough to be filled anew and lost 
enough to notice that there were other interesting paths 
through the nonchalant roadside shrubbery that led 
to delightfully magical places the highway could never 
take you to.
— Bayo Akomolafe³

9

³ B. Akomolafe, „Beyond Fixing the World: Embracing the Cracks and Creating Sanctuary | Bayo Akomolafe (Episode 26)”, YouTube, 
https://youtu.be/x5dWvKHwWX8 (dostęp: 30 listopada 2025). Tłum. własne: „Nagle stałem się na tyle pusty, by móc zostać 
napełnionym na nowo, i na tyle zagubiony, by dostrzec, że pośród obojętnego przydrożnego zarośla kryją się 
inne, interesujące ścieżki prowadzące do zachwycająco magicznych miejsc, w które autostrada nigdy by cię nie 
zaprowadziła”.

⁴ Obecnie: dr hab. Marta Flisykowska, prof. ASP

Opis ścieżki rozwoju naukowego, 
projektowego oraz dydaktycznego

1

W niniejszej, pierwszej części autoreferatu przedstawię swoją ścieżkę rozwoju naukowego, 
projektowego i artystycznego oraz dydaktycznego, które wzajemnie się przenikają i wspierają. Zacznę 
od krótkiego podsumowania pracy doktorskiej, która stanowiła istotny wstęp do moich rozważań nad 
swoim miejscem w dyscyplinie projektowania i w konsekwencji naprowadziła na tematykę związaną 
z bioregionalizmem oraz koncepcją One health, zajmującymi mnie od kilku lat. Rozdział ten poświęcony 
jest aktywności realizowanej na więcej niż jednej, macierzystej uczelni, i omówię w nim część osiągnięć 
dydaktycznych, organizacyjnych oraz popularyzujących naukę i sztukę. Druga ich część znajdzie się 
w rozdziale drugim, poświęconym cyklowi prac, który wskazuję jako osiągnięcie naukowe będące 
podstawą ubiegania się o nadanie stopnia doktora habilitowanego w dziedzinie sztuki, w dyscyplinie 
sztuki plastyczne i konserwacja dzieł sztuki. 

1.1. Doktorat i pierwsze obszary badań

30 września 2019 roku uzyskałam stopień doktora sztuki w dziedzinie sztuki, w dyscyplinie sztuki 
plastyczne i konserwacja dzieł sztuki na podstawie pracy pt. Antykruchość w projektowaniu. Współczesny 
produkt luksusowy napisanej pod kierunkiem prof. dr hab. Sławomira Fijałkowskiego, z pomocą 
promotory pomocniczej, dr Marty Flisykowskiej⁴. Obrona była poprzedzona ukończeniem studiów 
doktoranckich na gdańskiej Akademii Sztuk Pięknych, odbytych w latach 2014-2019, na które 
zdecydowałam się dwa lata po obronie dyplomu magisterskiego (Luksus w dobie kryzysu. Produkt 
luksusowy pod opieką promotorską prof. dr hab. Marka Adamczewskiego).  
 Jedną z głównych motywacji podjęcia studiów była potrzeba narzucenia sobie dyscypliny 
badawczej, którą umożliwiał trzyletni tok studiów.  Dyscyplina ta była mi szczególnie potrzebna, 
ponieważ w tamtym czasie byłam zatrudniona na pełnym etacie w firmie LPP S.A., kolejno

1.2. Informacja a idea
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 Jedną z głównych motywacji podjęcia studiów była potrzeba narzucenia sobie dyscypliny 
badawczej, którą umożliwiał trzyletni tok studiów.  Dyscyplina ta była mi szczególnie potrzebna, 
ponieważ w tamtym czasie byłam zatrudniona na pełnym etacie w firmie LPP S.A., kolejno

na stanowiskach asystentki projektanta i następnie projektanta (przepracowałam w markach LPP S.A - 
łącznie ok. 9 lat), gdzie zajmowałam się projektowaniem odzieży, w tym odzieży ciężkiej (kurtki). 
Do moich obowiązków należało m.in. badanie trendów, które uruchomiło we mnie intuicję badawczą
i stało się podstawą drugiej aktywności rozwijanej w trakcie studiów doktoranckich, a następnie 
kontynuowanej — badania tendencji, tzw. trendwatchingu. Działalność ta stanowiła fundament mojej 
działalności gospodarczej, która po zakończeniu pracy w markach LPP S.A. w 2017 roku przekształciła 
się w główny obszar mojej aktywności zawodowej.
 Studia wspominam jako bardzo intensywny czas, ze względu na konieczność łączenia zjazdów 
z regularną pracą — momentami nawet na dwóch etatach. Niewiele z poruszanych wówczas zagadnień 
dotyczyło stricte projektowania. Jeśli jednak już się pojawiały, obejmowały m.in. niezwykle interesujące 
wątki architektoniczne związane z koncepcją Miasta Dialogicznego, duchem miejsca oraz lokalną 
tożsamością, rozwijane przez dr. hab. Jacka Dominiczaka, prof. ASP⁵. Zasiały one ziarno, które 
niespodziewanie wykiełkowało wiele lat później, kiedy w kręgu moich zainteresowań pojawiła się idea 
bioregionalizmu — do czego powrócę w drugiej części autoreferatu.
 Praca nad doktoratem zaowocowała zmapowaniem nowej w tamtym czasie dziedziny designu 
spekulatywnego. Pierwsze opracowanie jej dedykowane, pt. Speculative Everything autorstwa 
wykładowców Royal College of Art w Londynie — Anthony’ego Dunne’a i Fiony Raby — ukazało się 2013 
roku6. Mnie szczególnie zafascynowała natomiast realizacja Johanny Schmeer z 2014 roku wpisująca się 
w ten nurt. Bioplastic Fantastic autorstwa absolwentki Royal College of Art było spekulatywnym 
opracowaniem opartym na nowym wówczas odkryciu naukowym dotyczącym wykorzystania 
nanotechnologii — tworzywo sztuczne mogło syntetyzować biologiczne tkanki, dając nadzieję 
na produkcję energii i nowych form pożywienia poprzez sztuczną fotosyntezę pod wpływem ekspozycji 
na słońce. Udało mi się w tamtym czasie skontaktować z autorką i opublikować wyniki naszej wymiany 
w Trend Tablet⁷, założonym przez Lidewij Edelkoort8, z którym wówczas współpracowałam, publikując 
krótkie formy, dotyczące identyfikowanych przeze mnie trendów albo innowacji. Jak się okazało, 
dziesięć lat później nasze drogi przecięły się ponownie — tym razem w celu realizacji badań w ramach 
prowadzanego przez dr Schmeer9 programu Sustainability by Design na Folkwang Universität der Künste 
w Essen. O tych badaniach napiszę w dalszych rozdziałach, ponieważ stanowią one część osiągnięcia 
naukowego, które wskazuję w niniejszym autoreferacie jako podstawę ubiegania się o nadanie stopnia 
doktora habilitowanego.
 Praktyka zawodowa związana z badaniem trendów i badania doktorskie pozwoliły 
mi przetestować szereg narzędzi, w tym takie rodzaje metody, jak skanowanie horyzontu¹⁰, badanie 
ukrytych metafor¹¹, prowadzenie wywiadów pogłębionych (ang. IDI – in depth interview) oraz 
opracowywanie na ich powstanie scenariuszy przyszłości. Pierwszy międzynarodowy projekt badawczy 
zrealizowany w Polsce dla MARE Amsterdam (klient: MTV) w latach 2015-2016 oraz współpraca 
w tamtym czasie z futurologiem, Robertem Kostką – Zawadzkim, doświadczonym specjalistą od badań 
rynkowych, identyfikacji trendów i planowania scenariuszowego, pozwoliły mi przećwiczyć 
i opanować wymienione wyżej metody, a także skutecznie je zaimplementować. 

⁵ W trakcie moich studiów doktoranckich, w latach 2014-2017 dr hab. Jacek Dominiczak, prof. ASP prowadził seminarium doktoranckie.
6 F. Raby i A. Dunne, Speculative Everything: Design, Fiction, and Social Dreaming (Cambridge, MA: The MIT Press, 2013).
⁷ A. Polkowska, „Bioplastic Fantastic”, Trend Tablet, https://www.trendtablet.com/41158-bioplastic-fantastic/ (dostęp: 30 listopada 2025).
8 Lidewij Edelkoort (ur. 1950) – holenderska ekspertka i prognostyczka trendów w dziedzinie wzornictwa, architektury wnętrz oraz mody. 
Od 1986 prowadzi własną firmę doradczą Trend Union.
9 Obecnie: prof. Joanna Schmeer
¹⁰ Skanowanie horyzontu – w trendwatchingu oznacza regularne poszukiwanie wczesnych sygnałów zmian w otoczeniu rynkowym, 
społecznym i technologicznym, które mogą kształtować przyszłe trendy.
¹¹ Badanie ukrytych metafor to metoda analizy języka i symboliki używanej przez respondentów w celu odkrycia głębszych, często 
nieuświadomionych wzorców myślenia, przekonań i wartości, które wpływają na ich zachowania i decyzje.
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² Obecnie: dr hab. Olga Kiedrowicz-Świtalska, prof. AS

Przykładem była realizacja badań i foresightu na potrzeby projektu innowacyjnej usługi dla Pomorskiego 
Parku Naukowo-Technologicznego Gdynia, który prowadziłam w latach 2019–2020 (1)1.2 
 W tamtym czasie dużo energii poświęciłam na popularyzowanie dziedziny trendwatchingu, m.in. 
prowadząc spotkania pn. Dialogi z przyszłością w latach 2018, 2019 i 2022 (2), a także występując 
np. z wykładem Trzecia fala społeczności. Im dalej w przyszłość, tym bliżej siebie w ramach Łódź Design 
Festival (3). Brałam również udział w panelach poświęconych temu zagadnieniu, m.in. New Lifestyles 
organizowanym przez Cambridge Innovation Center (2019) (4) oraz Trendy, świadomość, design. 
Ku transformacji w ramach Arena Design (2019) (5), a później także podczas konferencji La Futura
x Social Distruption (6).

11

12 Przytaczając przykłady zamieszczone w wykazie osiągnięć naukowo-artystycznych lub w wykazie efektów pracy dydaktycznej, będę 
stosować osobne przypisy liczbowe, odsyłające do konkretnych pozycji.
13 A.Dunne i F. Raby,  Speculative Everything.

fot. 1.1. Spotkanie Dialogi z przyszłością, Centrum Designu Gdynia, 2020, źródło: materiały udostępnione dzięki uprzejmości CDG

 Angażując się w wymienione wyżej aktywności i badania, czułam jednocześnie potrzebę 
uzupełnienia ich działaniami projektowymi. Samo wskazywanie kierunków jawiło mi się jako 
aktywność zbyt bierna: pozwalało jedynie określić spektrum możliwości, ale nie umożliwiało 
sformułowania własnego komentarza ani opowiedzenia się za scenariuszem, który uważałam 
za interesujący i wart eksploracji. Design spekulatywny i jego założenia, prezentowane przez 
ówczesnych praktyków13, związane były z opracowywaniem modeli a nawet prototypów, eksplorujących 
przyszłości, które na podstawie dostępnej wiedzy są hipotetycznie możliwe do realizacji lub – 
po spełnieniu określonych warunków – mogą się urzeczywistnić. Stanowiło to dla mnie ciekawe pole 
doświadczalne, pozwalające połączyć wykształcenie projektowe z zainteresowaniami badawczymi. 

 I w kolejnym podrozdziale, The Master Ideas, kontynuuje:
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Ku transformacji w ramach Arena Design (2019) (5), a później także podczas konferencji La Futura
x Social Distruption (6).

 Angażując się w wymienione wyżej aktywności i badania, czułam jednocześnie potrzebę 
uzupełnienia ich działaniami projektowymi. Samo wskazywanie kierunków jawiło mi się jako 
aktywność zbyt bierna: pozwalało jedynie określić spektrum możliwości, ale nie umożliwiało 
sformułowania własnego komentarza ani opowiedzenia się za scenariuszem, który uważałam 
za interesujący i wart eksploracji. Design spekulatywny i jego założenia, prezentowane przez 
ówczesnych praktyków13, związane były z opracowywaniem modeli a nawet prototypów, eksplorujących 
przyszłości, które na podstawie dostępnej wiedzy są hipotetycznie możliwe do realizacji lub – 
po spełnieniu określonych warunków – mogą się urzeczywistnić. Stanowiło to dla mnie ciekawe pole 
doświadczalne, pozwalające połączyć wykształcenie projektowe z zainteresowaniami badawczymi. 

 Tak powstała praca doktorska, w ramach której opracowałam własny zestaw narzędzi 
badawczych do analizy trendów, oparty na teorii antykruchości Nassima Nicholasa Taleba14, 
wyróżniającej zjawiska kruche, odporne i antykruche. Każde z nich posiada — według autora — 
charakterystyczny cykl życia, umożliwiający prognozowanie, jak ich natura może zmieniać się w czasie. 
Szczególnie interesującym punktem odniesienia stały się dla mnie zjawiska antykruche, trudne
do przewidzenia, lecz — w mojej ocenie — niosące znaczący potencjał dla działań projektowych. 
Pozwalają one projektantom nadawać ideom materialną formę i tworzyć zasób wiedzy, który nie tylko 
inicjuje dyskusję o możliwej i pożądanej przyszłości, lecz także stanowi punkt wyjścia do badań oraz 
wdrażania innowacji.
 Uznając eksperyment za kluczowy element pracy projektowej, postanowiłam zweryfikować 
opracowane narzędzia poprzez doświadczenia empiryczne. Tak powstała propozycja spekulatywna 
pn. Food for Thought osadzona w kategorii food design, zrealizowana we współpracy z marką Brainsociety, 
produkującą substancje nootropowe15. Projekt trzech ścieżek przyszłości jedzenia —
w postaci porcji z odmierzonymi dawkami nootropów — ukierunkowany był na realizację trzech trybów 
funkcjonowania jednostki i odnosił się do wielu wyzwań, m.in. spadku wartości odżywczych 
produktów, wynikającego ze zjawisk związanych z uprzemysłowieniem rolnictwa. Celem projektu było 
poszerzanie ludzkich możliwości poznawczych i kształtowanie stanu emocjonalnego w jednym z trzech 
kierunków: głębokiego relaksu, skupienia niezbędnego do efektywnej pracy lub rozluźnienia, 
charakterystycznego dla spożycia alkoholu — jednak bez użycia tej substancji.
 Wskazanie nootropów jako aktywnego składnika żywności przyszłości stanowiło scenariusz 
potencjalnie możliwy do zrealizowania — co zresztą częściowo się ziściło, jeśli spojrzeć na liczbę 
funkcjonalnych produktów dostępnych dziś na rynku. Jednocześnie uruchomiło to w tamtym czasie 
pytanie o to, czy jest to kierunek właściwy. Skoro bowiem w realiach późnego kapitalizmu jedzenie 
stopniowo traci wartości odżywcze, jak i społeczny wymiar, stając się przede wszystkim narzędziem 
podtrzymywania wydajności, to może jest to dobry moment, aby się zatrzymać się i zastanowić, 
dlaczego w ogóle funkcjonujemy w ten sposób — i czy rzeczywiście warto tę drogę kontynuować.
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14 N.T. Taleb, Antykruchość. O rzeczach, którym służą wstrząsy (Warszawa: Kurhaus, 2013).
15 Substancje nootropowe poprawiają funkcje poznawcze, takie jak pamięć, koncentracja czy motywacja, stanowiąc alternatywę dla 
substancji pobudzających, w tym używek. Pierwszym lekiem nootropowym był piracetam, opracowany przez rumuńskiego psychologa
i chemika Corneliu E. Giurgeę. Zdefiniował on podstawowe kryteria dla tej grupy związków – uznał, że substancje nootropowe powinny 
być nietoksyczne, mieć jak najmniej skutków ubocznych oraz wykazywać działanie neuroprotekcyjne, czyli chroniące komórki 
nerwowe.

1.3. Początki pracy dydaktycznej



 Tak powstała praca doktorska, w ramach której opracowałam własny zestaw narzędzi 
badawczych do analizy trendów, oparty na teorii antykruchości Nassima Nicholasa Taleba14, 
wyróżniającej zjawiska kruche, odporne i antykruche. Każde z nich posiada — według autora — 
charakterystyczny cykl życia, umożliwiający prognozowanie, jak ich natura może zmieniać się w czasie. 
Szczególnie interesującym punktem odniesienia stały się dla mnie zjawiska antykruche, trudne
do przewidzenia, lecz — w mojej ocenie — niosące znaczący potencjał dla działań projektowych. 
Pozwalają one projektantom nadawać ideom materialną formę i tworzyć zasób wiedzy, który nie tylko 
inicjuje dyskusję o możliwej i pożądanej przyszłości, lecz także stanowi punkt wyjścia do badań oraz 
wdrażania innowacji.
 Uznając eksperyment za kluczowy element pracy projektowej, postanowiłam zweryfikować 
opracowane narzędzia poprzez doświadczenia empiryczne. Tak powstała propozycja spekulatywna 
pn. Food for Thought osadzona w kategorii food design, zrealizowana we współpracy z marką Brainsociety, 
produkującą substancje nootropowe15. Projekt trzech ścieżek przyszłości jedzenia —
w postaci porcji z odmierzonymi dawkami nootropów — ukierunkowany był na realizację trzech trybów 
funkcjonowania jednostki i odnosił się do wielu wyzwań, m.in. spadku wartości odżywczych 
produktów, wynikającego ze zjawisk związanych z uprzemysłowieniem rolnictwa. Celem projektu było 
poszerzanie ludzkich możliwości poznawczych i kształtowanie stanu emocjonalnego w jednym z trzech 
kierunków: głębokiego relaksu, skupienia niezbędnego do efektywnej pracy lub rozluźnienia, 
charakterystycznego dla spożycia alkoholu — jednak bez użycia tej substancji.
 Wskazanie nootropów jako aktywnego składnika żywności przyszłości stanowiło scenariusz 
potencjalnie możliwy do zrealizowania — co zresztą częściowo się ziściło, jeśli spojrzeć na liczbę 
funkcjonalnych produktów dostępnych dziś na rynku. Jednocześnie uruchomiło to w tamtym czasie 
pytanie o to, czy jest to kierunek właściwy. Skoro bowiem w realiach późnego kapitalizmu jedzenie 
stopniowo traci wartości odżywcze, jak i społeczny wymiar, stając się przede wszystkim narzędziem 
podtrzymywania wydajności, to może jest to dobry moment, aby się zatrzymać się i zastanowić, 
dlaczego w ogóle funkcjonujemy w ten sposób — i czy rzeczywiście warto tę drogę kontynuować.

fot. 1.2. Dokumentacja fotograficzna projektu doktorskiego pn. Food for Thought, 2019, fot. Michał Polak
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³ B. Akomolafe, „Beyond Fixing the World: Embracing the Cracks and Creating Sanctuary | Bayo Akomolafe (Episode 26)”, YouTube, 
https://youtu.be/x5dWvKHwWX8 (dostęp: 30 listopada 2025). Tłum. własne: „Nagle stałem się na tyle pusty, by móc zostać 
napełnionym na nowo, i na tyle zagubiony, by dostrzec, że pośród obojętnego przydrożnego zarośla kryją się 
inne, interesujące ścieżki prowadzące do zachwycająco magicznych miejsc, w które autostrada nigdy by cię nie 
zaprowadziła”.

⁴ Obecnie: dr hab. Marta Flisykowska, prof. ASP

1.2. Informacja a idea

Refleksja, która pojawiła się w trakcie realizacji tego projektu, została ze mną na dłużej i skłoniła mnie 
do zatrzymania się oraz namysłu zarówno nad wspomnianymi pytaniami, jak i nad rolą mojej praktyki 
badawczej i projektowej. Ten czas prywatnych przemyśleń zbiegł się z zatrzymaniem, jakiego wszyscy 
doświadczyliśmy wskutek pandemii COVID-19, wywołanej przez koronawirusa SARS-CoV-2, 
w pierwszym kwartale 2020 roku. Był to okres, w czasie którego mogliśmy obserwować przerwane 
łańcuchy dostaw oraz aktywizację lokalnych społeczności — zjawiska wynikającego z czasowej 
mobilizacji, ale jednocześnie ujawniającego potencjał drzemiący w rozwiązaniach lokalnych. To właśnie 
ten obszar okazał się dla mnie przestrzenią dalszej eksploracji w kolejnych latach.
 Pracując z trendami coraz częściej zauważałam, że zamiast być traktowane jako narzędzie 
eksploracji przemian społecznych i identyfikacji Zeitgeistu16, służące skuteczniejszemu adresowaniu 
wyzwań współczesności w projektowaniu, zaczęły pełnić rolę oręża marketingowego. Coraz więcej firm 
i osób podejmowało się tego zajęcia, składając atrakcyjne — zwłaszcza w czasach rosnącej niepewności 
— obietnice, które niestety często nie miały pokrycia, ponieważ nie były oparte na rzetelnej analizie 
danych. W pewnym momencie socjologia trendów, zamiast być częścią fazy badawczej, pełniącej funkcję 
fundamentu przed opracowaniem nowych wdrożeń, stała się elementem kampanii promocyjnych firm
i marek, obiecujących inwestorom i klientom tzw. „przyszłoodporność” (ang. futureproofness). W ten 
sposób badanie trendów, choć od początku powiązane z rynkiem — ponieważ obok zachowań 
wybranych kohort opisywało również dynamikę konsumpcji — stało się pełnowymiarowym 
narzędziem kapitalizmu, tracąc w wielu przypadkach ambicję pozostawania możliwie obiektywnym 
narzędziem pracy. 
 Przełom 2019 i 2020 roku był również momentem coraz intensywniejszej debaty nad rolą i skalą 
wykorzystania sztucznej inteligencji. Narzędzie, z którego regularnie korzystałam przy badaniu 
trendów, Gartner Hype Cycle17 — stanowiło dobre źródło studzenia emocji związanych
z technologicznym hiperoptymizmem, podsycanym wysokimi budżetami zainteresowanych start-upów. 
Wskazywało precyzyjnie, wobec których technologii obserwujemy szczyt zawyżonych oczekiwań, 
a jakie mają realny potencjał wdrożeniowy. Jedną z ciekawszych prognoz była ta dotycząca głębokich 
sieci neuronowych (ang. DNNs), które – według firmy Gartner – miały stać się nową technologią 
fundamentalną dla wielu innych ujętych w zestawieniu z podsumowania z 2019 roku. 
 Obok wspomnianego optymizmu, nowe wdrożenia budziły również sporo niepokoju. Ponieważ 
historia lubi się powtarzać, sięgnęłam wówczas do istotnego, neo-luddystycznego traktatu z 1986 roku. 
Nigdy niewydana w języku polskim książka The Cult of Information, autorstwa profesora Theodore’a 
Roszaka z California State University, dotyczyła społecznych i kulturowych konsekwencji rozwoju 
technologii informacyjnych, komputerów i sztucznej inteligencji. Roszak — autor pojęcia 
„kontrkultura” i jego analizy zawartej w The Making of Counter Culture¹⁸ z 1969 roku — podejmował wątki, 
do których powracaliśmy zarówno retrospektywnie w roku 2020, jak i obecnie, w 2025 roku, w czasie 
pisania tego autoreferatu.  

14

16 Zeitgeist pochodzi z języka niemieckiego i oznacza „ducha czasu”. Pojęcie to zaczęło być stosowane w XVIII i XIX wieku
do opisywania niewidzialnej siły wpływającej na charakter i kierunek rozwoju danej epoki. Termin ten spopularyzował m.in. Johann 
Wolfgang von Goethe.
17 Gartner Hype Cycle – narzędzie opracowane przez firmę Gartner, ilustrujące cykl życia technologii, pokazujące fazy od początkowego 
entuzjazmu, przez rozczarowanie, do momentu implementacji na rynku.
18 T.Roszak, The Cult of Information: A Neo Luddite Treatise on High Tech, Artificial Intelligence, and the True Art of Thinking, wyd. 2 (Berkeley: 
University of California Press, 1994).

1.4. Follow the Object
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badawczej i projektowej. Ten czas prywatnych przemyśleń zbiegł się z zatrzymaniem, jakiego wszyscy 
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eksploracji przemian społecznych i identyfikacji Zeitgeistu16, służące skuteczniejszemu adresowaniu 
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fundamentu przed opracowaniem nowych wdrożeń, stała się elementem kampanii promocyjnych firm
i marek, obiecujących inwestorom i klientom tzw. „przyszłoodporność” (ang. futureproofness). W ten 
sposób badanie trendów, choć od początku powiązane z rynkiem — ponieważ obok zachowań 
wybranych kohort opisywało również dynamikę konsumpcji — stało się pełnowymiarowym 
narzędziem kapitalizmu, tracąc w wielu przypadkach ambicję pozostawania możliwie obiektywnym 
narzędziem pracy. 
 Przełom 2019 i 2020 roku był również momentem coraz intensywniejszej debaty nad rolą i skalą 
wykorzystania sztucznej inteligencji. Narzędzie, z którego regularnie korzystałam przy badaniu 
trendów, Gartner Hype Cycle17 — stanowiło dobre źródło studzenia emocji związanych
z technologicznym hiperoptymizmem, podsycanym wysokimi budżetami zainteresowanych start-upów. 
Wskazywało precyzyjnie, wobec których technologii obserwujemy szczyt zawyżonych oczekiwań, 
a jakie mają realny potencjał wdrożeniowy. Jedną z ciekawszych prognoz była ta dotycząca głębokich 
sieci neuronowych (ang. DNNs), które – według firmy Gartner – miały stać się nową technologią 
fundamentalną dla wielu innych ujętych w zestawieniu z podsumowania z 2019 roku. 
 Obok wspomnianego optymizmu, nowe wdrożenia budziły również sporo niepokoju. Ponieważ 
historia lubi się powtarzać, sięgnęłam wówczas do istotnego, neo-luddystycznego traktatu z 1986 roku. 
Nigdy niewydana w języku polskim książka The Cult of Information, autorstwa profesora Theodore’a 
Roszaka z California State University, dotyczyła społecznych i kulturowych konsekwencji rozwoju 
technologii informacyjnych, komputerów i sztucznej inteligencji. Roszak — autor pojęcia 
„kontrkultura” i jego analizy zawartej w The Making of Counter Culture¹⁸ z 1969 roku — podejmował wątki, 
do których powracaliśmy zarówno retrospektywnie w roku 2020, jak i obecnie, w 2025 roku, w czasie 
pisania tego autoreferatu.  
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 Wiele z refleksji Roszaka podzielałam — dotyczyły one tytułowego „kultu informacji”, w którym 
społeczeństwo fetyszyzuje ją, utożsamiając jej ilość z wiedzą i mądrością. To klarowne rozróżnienie, 
podkreślające, że sama informacja nie prowadzi do postępu intelektualnego, moralnego ani do po prostu 
lepszego życia, zostało ze mną na długo i silnie rezonowało z moimi obserwacjami dotyczącymi m.in. 
badań nad przyszłością. Roszak napisał tę książkę również jako formę obrony humanizmu, wskazując
na znaczenie intuicji, refleksji filozoficznej, aspektów duchowych oraz — niezwykle istotnej — edukacji, 
jasno podkreślając, że umysłu człowieka nie da się sprowadzić jedynie do procesów obliczeniowych.
W rozdziale 5, pt. Of Ideas and Data, w podrozdziale Ideas come first, Roszak pisze: 

But I do want to insist that information, even when it moves at the speed of light, is no more than 
it has ever been: discrete little bundles of facts, sometimes useful, sometimes trivial, and never 
the substance of thought […]. There is the great mischief done by data merchants, the 
futurologists, and those in the schools who believe that computer literacy is the educational wave 
of the future: they lose sight of the paramount truth that the mind thinks with ideas, not with 
information. Information may helpfully illustrate and decorate an idea; it may, where it works 
under the guidance of a contrasting idea, help to call other ideas into question. But information 
does not create ideas; by itself, it does not invalidate them. An idea can only be generated, 
revised, or unseated by another idea. A culture survives by the power, plasticity, and fertility 
of its ideas. Ideas come first, because idea define, contain, and eventually produce information1⁹. 

19   T. Roszak, The Cult of Information: A Neo-Luddite Treatise on High-Tech, Artificial Intelligence, and the True Art of Thinking, wyd. 2 
(Berkeley: University of California Press, 1994), s. 87–88. Tłum. własne: 
„Chcę jednak podkreślić, że informacja — nawet gdy porusza się z prędkością światła — nie jest niczym więcej, niż tym, 
czym zawsze była: to odrębny, małe pakiet faktów, czasem użyteczny, czasem błahy, ale nigdy nie stanowiący istoty 
myślenia […]. Oto źródło poważnego zamieszania czynionego przez handlujących danymi, futurologów oraz tych 
w szkołach, którzy wierzą, że kompetencja w obsłudze komputera jest falą przyszłości w edukacji: tracą oni z oczu 
nadrzędną prawdę, że umysł myśli za pomocą idei, a nie informacji. Informacja może w pomocny sposób ilustrować 
i zdobić ideę; może też — działając pod kierunkiem idei kontrastującej — pomagać poddawać inne idee w wątpliwość. 
Jednak informacja nie tworzy idei; sama w sobie ich nie obala. Ideę może wygenerować, zmodyfikować lub 
zakwestionować wyłącznie inną ideą. Kultura przetrwa dzięki sile, plastyczności i płodności swoich idei. Idee mają 
pierwszeństwo, ponieważ to one definiują, obejmują, a ostatecznie wytwarzają informację.”.



 I w kolejnym podrozdziale, The Master Ideas, kontynuuje:

If there is an art of thinking which we would teach the young, it has much to do with 
showing how the mind may move along the spectrum of information, discriminating solid 
generalization from hunches, hypotheses from reckless prejudices. But for our purposes 
here, I want to move to the far end of the spectrum, to that extreme point, where the facts, 
growing thinner and thinner, finally vanish altogether. What do we find once we step 
beyond that point into the zone where facts are wholly absent? There
we discover the riskiest ideas of all. Yet, they may also be the richest and most fruitful. For 
there we find what might be called master ideas – the great moral, religious, and 
metaphysical teachings which are the foundation of culture. […] they are always there 
in some form at the foundation of the mind, molding our thoughts below the level 
of awareness. I want to focus upon them because the bear a peculiarly revealing 
relationship to information, which is our main subject of discussion. Master ideas are 
based on no information whatever […]. Let us take one of the master ideas of our society 
as an example: All men are created equal. The power of this familiar idea will not be lost 
on any of us2⁰. 

20 Tamże, s. 99. Tłum. własne: 
„Jeśli istnieje sztuka myślenia, której chcielibyśmy uczyć młodych, polega ona w dużej mierze
na prezentowaniu, w jaki sposób umysł może reagować wobec spektrum informacji, rozróżniając solidne 
uogólnienia od przeczuć, hipotez od lekkomyślnych uprzedzeń. Jednak na potrzeby niniejszych rozważań chcę 
przejść na sam kraniec tego spektrum, do punktu, w którym fakty, stając się coraz bardziej rozmyte, 
ostatecznie znikają całkowicie. Co znajdujemy, gdy przekroczymy ten punkt i wejdziemy w strefę całkowitego 
braku faktów? Tam odkrywamy idee najbardziej ryzykowne ze wszystkich. A jednak mogą one być także 
najbogatszymi i najpłodniejszymi. Bo tam właśnie znajdujemy to, co można nazwać ideami nadrzędnymi — 
wielkie nauki moralne, religijne i metafizyczne, które stanowią fundament kultury. […] Zawsze są one obecne 
u podstaw myślenia, kształtując nasze myśli poza udziałem naszej świadomości. Chcę się na nich skupić, 
ponieważ pozostają w osobliwie ujawniającej relacji z informacją, która jest głównym tematem naszej dyskusji. 
Idee nadrzędne nie opierają się na żadnej informacji […]. Weźmy jako przykład jedną z nadrzędnych idei 
naszego społeczeństwa: Wszyscy ludzie zostali stworzeni równymi. Siła tej dobrze znanej idei nie pozostanie 
dla nikogo z nas obojętna.”.

 Zestawienie idei z informacją dotyka sedna tematu i trafnie punktuje zagrożenie redukcji 
myślenia do przetwarzania informacji – praktyk, z którymi spotykałam się coraz częściej i które 
uważam za niebezpieczne. I choć z wątkiem dotyczącym roli komputera można się w pełni nie zgodzić, 
ponieważ stał się on ważnym narzędziem w pracy projektanta, to nadal pozostaje narzędziem, a nie 
źródłem wytwarzania wiedzy. 
 Przemyślenia Roszaka dotyczące fundamentalnej roli idei trafiły na podatny grunt
i zaowocowały decyzją o przesunięciu punktu ciężkości w mojej praktyce w stronę implementacji 
myślenia spekulatywnego do projektowania. Ta zmiana optyki, której zaczynem była praca doktorska, 
uwzględniająca twórczą, a nie jedynie odtwórczą rolę aktu projektowania, stała się podstawą mojej 
dalszej pracy naukowej, projektowej, artystycznej, a także dydaktycznej.
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showing how the mind may move along the spectrum of information, discriminating solid 
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there we find what might be called master ideas – the great moral, religious, and 
metaphysical teachings which are the foundation of culture. […] they are always there 
in some form at the foundation of the mind, molding our thoughts below the level 
of awareness. I want to focus upon them because the bear a peculiarly revealing 
relationship to information, which is our main subject of discussion. Master ideas are 
based on no information whatever […]. Let us take one of the master ideas of our society 
as an example: All men are created equal. The power of this familiar idea will not be lost 
on any of us2⁰. 

 Zestawienie idei z informacją dotyka sedna tematu i trafnie punktuje zagrożenie redukcji 
myślenia do przetwarzania informacji – praktyk, z którymi spotykałam się coraz częściej i które 
uważam za niebezpieczne. I choć z wątkiem dotyczącym roli komputera można się w pełni nie zgodzić, 
ponieważ stał się on ważnym narzędziem w pracy projektanta, to nadal pozostaje narzędziem, a nie 
źródłem wytwarzania wiedzy. 
 Przemyślenia Roszaka dotyczące fundamentalnej roli idei trafiły na podatny grunt
i zaowocowały decyzją o przesunięciu punktu ciężkości w mojej praktyce w stronę implementacji 
myślenia spekulatywnego do projektowania. Ta zmiana optyki, której zaczynem była praca doktorska, 
uwzględniająca twórczą, a nie jedynie odtwórczą rolę aktu projektowania, stała się podstawą mojej 
dalszej pracy naukowej, projektowej, artystycznej, a także dydaktycznej.

1.3. Początki pracy dydaktycznej

Tak jak wspomniałam w podrozdziale 1.1., zdecydowałam się na studia doktoranckie, ponieważ chciałam 
poświęcić czas na przebadanie interesującego mnie tematu. Jako, że studia łączyły się z realizacją stażu 
dydaktycznego, który odbyłam w Pracowni Designu Eksperymentalnego, u mojego promotora, 
prof. dr hab. Sławomira Fijałkowskiego, zaczęłam zdobywać pierwsze szlify w opracowywaniu własnych 
zadań m.in. dla studentów i studentek z programu wymiany Erasmus. To doświadczenie, w połączeniu 
z coraz częstszą aktywnością w zakresie prowadzenia wykładów i warsztatów – m.in. kursu w ramach 
studiów podyplomowych realizowanych na Politechnice Warszawskiej przez Instytut Wzornictwa 
Przemysłowego i Szkołę Biznesu PW (od 2016 roku) czy autorskich procesów, jak np. Heart-centred 
speculative design w ramach Design Talks Business, konferencji organizowanej przez Change Pilots²²  oraz 
Gdynia Design Center (7) – sprawiło, że zaczęłam czerpać przyjemność z roli pedagożki. Pozytywne 
informacje zwrotne od moich studentów i studentek stanowiły też istotny motor napędowy i skłoniły 
mnie do poważnego rozważenia ścieżki dydaktycznej jako jednego z kierunków rozwoju zawodowego.
 Ta osobista gotowość na nowe wyzwania zbiegła się z momentem, w którym Wydział 
Wzornictwa Akademii Sztuki w Szczecinie poszukiwał osoby zajmującej się m.in. designem 
spekulatywnym do poprowadzenia rocznego programu Pracowni Gościnnej na studiach II stopnia 
Wzornictwa. Zostałam zarekomendowana przez pracującą już wówczas na Wydziale, mgr Agatę 
Kiedrowicz, z którą znałyśmy się z kręgów zawodowych. Po rozmowie Prorektorem, 
prof. dr hab. Kamilem Kuskowskim oraz dr Magdaleną Małachowską, ówczesną kierowniczką Zakładu 
Historii i Teorii Designu, zdecydowałam się podjąć to wyzwanie i w październiku 2020 roku 
rozpoczęłam pracę na godzinach zleconych. 
 Program Pracowni Gościnnej powstał jako autorska interpretacja praktyk spekulatywnych. 
Na bazie własnych doświadczeń opracowałam sylabus, łączący wątki teoretyczne i praktyczne 
dotyczące planowania scenariuszowego, badań jakościowych oraz strategii projektowych 
ukierunkowanych na spekulacje. Zakres treści przedmiotowych uzupełniał umiejętności projektowe, 
z którymi na studia II stopnia przychodzą absolwenci i absolwentki studiów licencjackich. Przedmiot 
miał za zadnie poszerzyć pole projektowania oraz pokazać, w jaki sposób zdobyte umiejętności można 
wykorzystywać w projektowaniu zorientowanym na wdrożenia – w obszarze produktu, komunikacji 
wizualnej i mody.
 Zależało mi, aby były to zajęcia z „gimnastyki myślenia”, uświadamiające przyszłym 
projektantom i projektantkom, że praktyka projektowa pozwala nie tylko zadawać pytanie „a co by było, 
gdyby?”, lecz także proponować odpowiedzi, uwzględniające implikacje rozwoju kulturowego, 
społecznego, technologicznego, środowiskowego oraz kwestie etyczne. Taki rodzaj projektowania 

The principle task of education, therefore, is to teach young minds how to deal with ideas: 
how to evaluate them, extend them, adapt them to new uses21. 
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21 Tamże, s. 88. Tłum. własne: 
„Zasadniczym zadaniem edukacji jest więc nauczyć młodych ludzi, jak obchodzić się z ideami: jak je oceniać, 
rozwijać i dostosowywać do nowych zastosowań.”.
22 Change Pilots – firma konsultingowa specjalizująca się w innowacjach opartych na zrównoważonym rozwoju, wspierająca organizacje 
w identyfikacji, zarządzaniu i wdrażaniu rozwiązań projektowych i modeli biznesowych.
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wykorzystywać w projektowaniu zorientowanym na wdrożenia – w obszarze produktu, komunikacji 
wizualnej i mody.
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The principle task of education, therefore, is to teach young minds how to deal with ideas: 
how to evaluate them, extend them, adapt them to new uses21. 

nie musi być wyłącznie narzędziem krytyki – pozwala również definiować i kształtować pożądaną 
przyszłość.
 Kameralna grupa, z którą pracowałam w tamtym roku akademickim – pierwszym roku 
funkcjonowania studiów magisterskich na Wydziale – umożliwiła zbudowanie solidnej praktyki opartej 
na regularnych ćwiczeniach i dyskusjach w części teoretycznej. Osoby studenckie zakończyły rok 
z poszerzoną wiedzą i umiejętnościami w zakresie badań jakościowych oraz krytycznego myślenia. 
Kilka lat później miałam przyjemność zostać promotorką dyplomowych prac magisterskich 
teoretycznych dwóch osób z tego rocznika: Anny Molskiej (8) i Piotra Wardziukiewicza (9).
 Oprócz realizacji programu na studiach II stopnia, zostałam również poproszona o opracowanie 
zakresu i poprowadzenie zajęć z dwóch przedmiotów na studiach licencjackich na tym samym 
Wydziale. Tendencje w modzie były przedmiotem na specjalności Projektowanie Mody²³, którego celem 
było wprowadzenie przyszłych projektantów i projektantek mody w zagadnienia identyfikacji trendów. 
Program ułożyłam tak, aby studenci i studentki poznali podstawowe narzędzia badawcze, które 
umożliwią im samodzielną obserwację innych sektorów, w jakich pojawiają się innowacje mogące mieć 
potencjalne przełożenie na ich dyscyplinę. 
 Z kolei przedmiot Trendy w projektowaniu był realizowany dla trzech specjalności: Projektowania 
Produktu, Komunikacji wizualnej i projektowania UX oraz Projektowania Mody²⁴. Program 
skonstruowałam z naciskiem na poznanie dostępnych narzędzi do pracy z trendami oraz 
podstawowych metod badań jakościowych, wykorzystywanych w trendwatchingu. Po zapoznaniu 
z nimi, studenci i studentki mieli za zadanie sprawdzić te narzędzia empirycznie oraz przygotować 
na ich podstawie prognozy. Połączenie osób z różnych specjalności stanowiło pożądany fundament 
do pracy grupowej – różnorodność kompetencji, wrażliwości i doświadczeń pozwoliła na powstanie 
trafnych i dogłębnych analiz.
 Rok, w którym zaczęłam pracę na Akademii Sztuki, był pierwszym – i jak dotąd jedynym – 
rokiem nauczania zdalnego. W związku z tym większość moich zajęć w pierwszym semestrze, odbywała 
się w trybie online, na platformie Microsoft Teams. Było to wyzwanie dla początkującej dydaktyczki, ale 
wcześniejsze doświadczenia zawodowe, obejmujące regularne prowadzenie spotkań w takim formacie
i pracę na wirtualnych narzędziach, m.in. platformie MIRO²⁵, przygotowały mnie do tego zadania. Praca 
w 10 – 25 osobowych grupach pozwalała zarówno na przeprowadzanie wykładów, przekazywanie 
informacji zwrotnej jak i pracę warsztatową w mniejszych podgrupach. Wspomniane MIRO, z którego 
regularnie korzystałam zawodowo, umożliwiło mi opracowanie narzędzi ułatwiających pracę podczas 
zajęć oraz wspierających samodzielną aktywność studentów i studentek. 
 

23 Obecnie: od 2025 roku oddzielny kierunek Moda i Środowisko Cyfrowe 
24 Obecnie: od 2025 roku oddzielne kierunki: Produkt i Projektowanie dla Przyszłości, Komunikacja i projektowanie interakcji oraz 
Moda i Środowisko Cyfrowe
25 Miro, https://miro.com (dostęp: 30 listopada 2025).
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nie musi być wyłącznie narzędziem krytyki – pozwala również definiować i kształtować pożądaną 
przyszłość.
 Kameralna grupa, z którą pracowałam w tamtym roku akademickim – pierwszym roku 
funkcjonowania studiów magisterskich na Wydziale – umożliwiła zbudowanie solidnej praktyki opartej 
na regularnych ćwiczeniach i dyskusjach w części teoretycznej. Osoby studenckie zakończyły rok 
z poszerzoną wiedzą i umiejętnościami w zakresie badań jakościowych oraz krytycznego myślenia. 
Kilka lat później miałam przyjemność zostać promotorką dyplomowych prac magisterskich 
teoretycznych dwóch osób z tego rocznika: Anny Molskiej (8) i Piotra Wardziukiewicza (9).
 Oprócz realizacji programu na studiach II stopnia, zostałam również poproszona o opracowanie 
zakresu i poprowadzenie zajęć z dwóch przedmiotów na studiach licencjackich na tym samym 
Wydziale. Tendencje w modzie były przedmiotem na specjalności Projektowanie Mody²³, którego celem 
było wprowadzenie przyszłych projektantów i projektantek mody w zagadnienia identyfikacji trendów. 
Program ułożyłam tak, aby studenci i studentki poznali podstawowe narzędzia badawcze, które 
umożliwią im samodzielną obserwację innych sektorów, w jakich pojawiają się innowacje mogące mieć 
potencjalne przełożenie na ich dyscyplinę. 
 Z kolei przedmiot Trendy w projektowaniu był realizowany dla trzech specjalności: Projektowania 
Produktu, Komunikacji wizualnej i projektowania UX oraz Projektowania Mody²⁴. Program 
skonstruowałam z naciskiem na poznanie dostępnych narzędzi do pracy z trendami oraz 
podstawowych metod badań jakościowych, wykorzystywanych w trendwatchingu. Po zapoznaniu 
z nimi, studenci i studentki mieli za zadanie sprawdzić te narzędzia empirycznie oraz przygotować 
na ich podstawie prognozy. Połączenie osób z różnych specjalności stanowiło pożądany fundament 
do pracy grupowej – różnorodność kompetencji, wrażliwości i doświadczeń pozwoliła na powstanie 
trafnych i dogłębnych analiz.
 Rok, w którym zaczęłam pracę na Akademii Sztuki, był pierwszym – i jak dotąd jedynym – 
rokiem nauczania zdalnego. W związku z tym większość moich zajęć w pierwszym semestrze, odbywała 
się w trybie online, na platformie Microsoft Teams. Było to wyzwanie dla początkującej dydaktyczki, ale 
wcześniejsze doświadczenia zawodowe, obejmujące regularne prowadzenie spotkań w takim formacie
i pracę na wirtualnych narzędziach, m.in. platformie MIRO²⁵, przygotowały mnie do tego zadania. Praca 
w 10 – 25 osobowych grupach pozwalała zarówno na przeprowadzanie wykładów, przekazywanie 
informacji zwrotnej jak i pracę warsztatową w mniejszych podgrupach. Wspomniane MIRO, z którego 
regularnie korzystałam zawodowo, umożliwiło mi opracowanie narzędzi ułatwiających pracę podczas 
zajęć oraz wspierających samodzielną aktywność studentów i studentek. 
 

1.4. Follow the Object

Ponad semestr zdalnego nauczania uruchomił zarówno wśród studentów i studentek, jak i w gronie 
pedagogicznym silną potrzebę powrotu do spotkań na żywo. Pomysł wspólnego procesu projektowego, 
na który wpadłyśmy z mgr Agatą Kiedrowicz, trafił więc na podatny grunt. Postanowiłyśmy połączyć 
siły i podjąć się wspólnego przedsięwzięcia kuratorskiego. 
 Zaprojektowałyśmy proces badawczy zrealizowany w formule szkoły letniej, który zakończył 
wystawą Follow the Object w ramach Łódź Design Festival w dniach 6–10 września 2021 r. (10). 
Wyróżnikiem procesu było założenie współpracy horyzontalnej – pedagodzy i pedagożki mieli 
za zadanie zaprosić studentów i studentki studiów I stopnia do utworzenia zespołów 
badawczo-projektowych, funkcjonujących na zasadach partnerskiej współpracy. W ten sposób powstało 
kilka zespołów, nad którymi sprawowałyśmy z Agatą opiekę badawczą i kuratorską. 
 Ja pracowałam z zespołami prowadzonymi przez:
— mgr Emilię Łapko²⁶ i mgr Annę Sienkiewicz, z osobą studencką: Patrycją Janiak;
— mgr Patrycję Makarewicz-Leszczyńską, z osobami studenckimi: Dawidem Fikiem i Olafem 
Stachurskim;
— mgr Sarę Gackowską, z osobą studencką: Darią Opasiak;
— mgr Patrycję Żyżniewską, z osobą studencką: Marianną Krajewską.

 Z kolei Agata sprawowała opiekę nad zespołami prowadzonymi przez:
— dr Ewę Bochen Jelską i dr Macieja Jelskiego, z osobami studenckimi: Aleksandrą Brejwo i Alicją Fijał;
— dr Magdalenę Małachowską i mgr Patryka Grygierczaka, z osobami studenckimi: Natalią Rybak 
i Martą Murawską;
— dr Olgę Kiedrowicz-Świtalską²⁷, z osobami studenckimi: Mileną Smyl i Julią Łyżwińską;
— dr hab. Małgorzatę Kopczyńską, prof. AS, z osobą studencką: Kamilem Sadłochą.

 Nazwa wystawy Follow the Object wywodziła się z głównego założenia procesu, jakim miało być 
wybranie i zdekodowanie przez zespoły wybranego obiektu, a następnie ekstrapolacja dokonanych 
odkryć w przyszłość. Wspólnie z Agatą przygotowałyśmy zestaw narzędzi składających się 
na opracowaną przez nas metodę badań etnograficznych. Mgr Kiedrowicz opracowała narzędzie 
badawcze pn. Zdekoduj obiekt, mające pomóc w analizie obiektów wybranych przez każdą grupę podczas 
warsztatu inicjującego projekt. Analiza przeprowadzona jego podstawie doprowadziła zespoły 
do wstępnych wniosków, które stały się punktem wyjścia do dalszej pracy. Mgr Kiedrowicz zapoznała 
również wszystkich z narzędziem: Piramidą Technologii autorstwa holenderskiego think-tanku Next 
Nature²⁸, stanowiące pomoc w pracy projektowej i kolejnych analizach. 
 Podczas kolejnych warsztatów wykorzystałam opracowane przeze mnie narzędzie pn. Mapa 
kontekstu, oparte na macierzy służącej ustaleniu możliwych kierunków przyszłości. Dedykowana ona 
była ustaleniu możliwych kierunków przyszłości. Zadaniem zespołów było określenie czterech 
kierunków na podstawie dwóch par pojęć umieszczonych na osiach  horyzontalnej i wertykalnej.  

26 Obecnie: dr Emilia Łapko
27 Obecnie: dr hab. Olga Kiedrowicz-Świtalska, prof. AS
28 „Pyramid of Technology”, Next Nature Magazine, 
https://nextnature.org/en/magazine/story/2014/pyramid-of-technology-how-technology-becomes-nature-in-seven-steps (dostęp: 30 
listopada 2025).
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warsztatu inicjującego projekt. Analiza przeprowadzona jego podstawie doprowadziła zespoły 
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również wszystkich z narzędziem: Piramidą Technologii autorstwa holenderskiego think-tanku Next 
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 Podczas kolejnych warsztatów wykorzystałam opracowane przeze mnie narzędzie pn. Mapa 
kontekstu, oparte na macierzy służącej ustaleniu możliwych kierunków przyszłości. Dedykowana ona 
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Parom tym nadawano charakter polarnych przeciwieństw, tak aby możliwie jasno zarysowywały 
przeciwstawne tendencje. Po wypełnieniu mapy, wyłaniały się potencjalne kierunki rozwoju, 
stanowiące podstawę do opracowania wybranego scenariusza przyszłości.
 Na podstawie opracowanych scenariuszy powstały projekty — twórcze interpretacje 
przekształceń pierwotnie wybranych obiektów. Każda grupa realizowała projekt w określonym 
budżecie. Cały proces, wraz z realizacją, trwał trzy miesiące, a jego drugim ważnym ogniwem był projekt 
ekspozycji, za który odpowiadały dr Olga Kiedrowicz-Świtalska²⁹ oraz mgr Teresa Otulak. Brief 
wystawy, opracowany przeze mnie i Agatę Kiedrowicz, zakładał prezentację procesu projektowego 
w procesie. Zespoły otrzymały dedykowaną przestrzeń, w ramach której miały okazję zaprezentować 
poszczególne elementy procesu projektowego.
 W efekcie powstała wspólna przestrzeń ekspozycyjna, do której wchodziło się, uchylając kotarę. 
Wewnątrz odwiedzający mogli eksplorować stanowiska poszczególnych zespołów, na których znalazły 
się: wybrany obiekt wyjściowy wraz z krótkim opisem, zapis procesu dekodowania, uzupełniona mapa 
kontekstu oraz inne narzędzia badawcze, wykorzystywane przez grupy, takie jak moodboardy, notatki, 
szkice, pliki dźwiękowe, filmy, kluczowe pytania badawcze czy cytaty. W centrum każdego stanowiska 
prezentowany był projekt/model/prototyp docelowej koncepcji wraz z opisem, próbkami 
materiałowymi oraz dodatkowymi projektami aktywności angażujących odwiedzających.
 Całość architektury i projektu została zrealizowana w Centrum Przemysłów Kreatywnych 
Akademii Sztuki w Szczecinie pod opieką mgr Macieja Sadowskiego oraz przy wsparciu realizacyjnym 
studentek biorących udział w projekcie: Aleksandry Brejwo oraz Alicji Fijał.
 Za identyfikację wizualną wydarzenia odpowiadało Pełnia Studio, w którego skład wchodziły: 
Patrycja Makarewicz-Leszczyńska, Ludwika Hawryszuk oraz Patrycja Żyżniewska. Oprócz logo 
i podstawowych elementów komunikacyjnych, zespół zaprojektował również elementy i serię naklejek 
prezentujących procesy projektowe poszczególnych grup, a także zin, który był dystrybuowany 
w trakcie wydarzenia. W publikacji znalazły się pogłębione insighty, dotyczące prac każdej grupy
i refleksje wynikające z doświadczeń z hybrydowego procesu, przedstawione w różne, 
charakterystyczne dla zespołów sposoby.
 Kluczowym założeniem wystawy był jej żywy charakter. W procesie przyświecał nam cytat 
autorstwa Tima Ingolda: 

               Do diabła z „teorią” i „praktyką”. Jest tylko działanie i myślenie, i nic więcej30. 

Jego ducha i założenia pracy na opracowanych metodach badawczych: etnograficznej 
i identyfikacji kierunków rozwoju, oddawał tekst kuratorski:
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29 Obecnie: dr hab. Olga Kiedrowicz-Świtalska, prof. AS
30 T. Ingold, The Perception of the Environment: Essays in Livelihood, Dwelling and Skill (London–New York: Routledge, 2000). Tłum. własne.



20 Tamże, s. 99. Tłum. własne: 
„Jeśli istnieje sztuka myślenia, której chcielibyśmy uczyć młodych, polega ona w dużej mierze
na prezentowaniu, w jaki sposób umysł może reagować wobec spektrum informacji, rozróżniając solidne 
uogólnienia od przeczuć, hipotez od lekkomyślnych uprzedzeń. Jednak na potrzeby niniejszych rozważań chcę 
przejść na sam kraniec tego spektrum, do punktu, w którym fakty, stając się coraz bardziej rozmyte, 
ostatecznie znikają całkowicie. Co znajdujemy, gdy przekroczymy ten punkt i wejdziemy w strefę całkowitego 
braku faktów? Tam odkrywamy idee najbardziej ryzykowne ze wszystkich. A jednak mogą one być także 
najbogatszymi i najpłodniejszymi. Bo tam właśnie znajdujemy to, co można nazwać ideami nadrzędnymi — 
wielkie nauki moralne, religijne i metafizyczne, które stanowią fundament kultury. […] Zawsze są one obecne 
u podstaw myślenia, kształtując nasze myśli poza udziałem naszej świadomości. Chcę się na nich skupić, 
ponieważ pozostają w osobliwie ujawniającej relacji z informacją, która jest głównym tematem naszej dyskusji. 
Idee nadrzędne nie opierają się na żadnej informacji […]. Weźmy jako przykład jedną z nadrzędnych idei 
naszego społeczeństwa: Wszyscy ludzie zostali stworzeni równymi. Siła tej dobrze znanej idei nie pozostanie 
dla nikogo z nas obojętna.”.

Jak urządzić świat na nowo? Gdzie popełniliśmy błędy? Czy można zaprojektować lepiej 
to, co już istnieje? Follow the Object to etnograficzna metoda badawcza pozwalająca 
przyglądać się ludzkim zachowaniom wynikającym z używania różnych obiektów. 
My postanowiliśmy “śledzić” wybrane zjawiska i przedmioty, i poprzez ich analizę 
przyjrzeć się współczesnemu światu. Zadawać pytania, szukać odpowiedzi, tworzyć 
dialog, żywy, aktywny proces. Celem naszego działania jest redesign wybranych obiektów, 
ale przede wszystkim proces myślowy i projektowy, debata o konsumpcji, produkcji, 
projektowaniu. Wybrany obiekt staje się symbolem kultury materialnej i zarazem 
dyskusją o przyszłości. 
 Nad wystawą pracowaliśmy w trybie “summer school”, w ośmiu zespołach,
na które składają się wykładowcy, wykładowczynie, studentki oraz studenci Wydziału 
Wzornictwa Akademii Sztuki. Na warsztat wzięliśmy osiem intrygujących nas 
zagadnień, które, choć bliskie znaczeniowo, stały się autonomiczną przestrzenią 
rozważań: rytuały przejścia związane z pożegnaniem zmarłej osoby oraz rytuały 
społeczne ustanawiające dojrzałość, wziernik i fotografię jako symbole kultury 
wizualnej, wieloznaczne, obfite w znaczenia materie – mleko i węgiel, maskę 
symbolizującą zmienność tożsamości i bunt oraz krzesło - obiekt prestiżowy
i demokratyczny zarazem.  
 Jako kuratorki nadałyśmy procesowi strukturę i wspólnie obserwowaliśmy, jak 
nam pomaga, przeszkadza, irytuje, ułatwia pracę i piętrzy pytania. W naszym działaniu 
to właśnie pytania, nie odpowiedzi są sednem. Proces poszukiwań, przepływ myśli 
i dialog, który otwieramy niniejszą wystawą i towarzyszącą jej publikacją. 

Zasiądźmy do stołu i podzielmy się researchem.
Agata Kiedrowicz, Agnieszka Polkowska³¹ 
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31 A. Kiedrowicz, A. Polkowska, Follow the Object, opis kuratorski do wystawy (Łódź, 2021).

 Stanowiskami podczas wystawy opiekowali się autorki i autorzy projektów: przede wszystkim 
studenci i studentki, a także pedagodzy i pedagożki prowadzący zespół. Przez cały czas trwania 
festiwalu — od jego rozpoczęcia do zakończenia — opowiadali oni o swoich procesach projektowych 
oraz odpowiadali na zadawane pytania. Istotną częścią, obok prezentowania projektów odwiedzającym, 
zarówno osobom z doświadczeniem projektowym, jak i najmłodszym (np. uczniom szkół 
podstawowych), było przyjmowanie informacji zwrotnej. Feedback bywał pozytywny, ale także 
krytyczny. Niezależnie od jego charakteru, samo doświadczenie uczestnictwa w szkole letniej, 
przyjmowania opinii oraz wielokrotnego wyjaśniania swojej koncepcji i procesu projektowego okazało 
się czynnikiem istotnie wpływającym na rozwój studentów i studentek. Większość osób biorących 
udział w projekcie, po powrocie do regularnych zajęć dydaktycznych, wykazywała większą dojrzałość 
i rozwinięte umiejętności analityczne, co w późniejszym czasie przełożyło się na liczne sukcesy tych 
osób na polu projektowym.
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 Stanowiskami podczas wystawy opiekowali się autorki i autorzy projektów: przede wszystkim 
studenci i studentki, a także pedagodzy i pedagożki prowadzący zespół. Przez cały czas trwania 
festiwalu — od jego rozpoczęcia do zakończenia — opowiadali oni o swoich procesach projektowych 
oraz odpowiadali na zadawane pytania. Istotną częścią, obok prezentowania projektów odwiedzającym, 
zarówno osobom z doświadczeniem projektowym, jak i najmłodszym (np. uczniom szkół 
podstawowych), było przyjmowanie informacji zwrotnej. Feedback bywał pozytywny, ale także 
krytyczny. Niezależnie od jego charakteru, samo doświadczenie uczestnictwa w szkole letniej, 
przyjmowania opinii oraz wielokrotnego wyjaśniania swojej koncepcji i procesu projektowego okazało 
się czynnikiem istotnie wpływającym na rozwój studentów i studentek. Większość osób biorących 
udział w projekcie, po powrocie do regularnych zajęć dydaktycznych, wykazywała większą dojrzałość 
i rozwinięte umiejętności analityczne, co w późniejszym czasie przełożyło się na liczne sukcesy tych 
osób na polu projektowym.

 Cały proces stanowił bardzo owocne doświadczenie edukacyjne i kuratorskie. Studenci 
i studentki uczestniczący w projekcie do dziś odnoszą sukcesy w Polsce i za granicą (m.in. Marta 
Murawska, Dawid Fik, Alicja Fijał, Aleksandra Brejwo, Daria Opasiak czy Julia Łyżwińska). Partnerami 
procesu oraz wystawy byli: COCO4CCI w ramach programu Interreg Central Europe, Centrum 
Przemysłów Kreatywnych działające przy Akademii Sztuki w Szczecinie oraz marka Forbo Flooring 
Polska.
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fot. 1.3. Zrzut z ekranu dokumentujący użycie narzędzi, m.in Piramidy Technologii i Mapy Kontekstu  przez 
grupę mgr Emilii Łapko, mgr Anny Sienkiewicz i Patrycji Janiak, 2021
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26 Obecnie: dr Emilia Łapko
27 Obecnie: dr hab. Olga Kiedrowicz-Świtalska, prof. AS
28 „Pyramid of Technology”, Next Nature Magazine, 
https://nextnature.org/en/magazine/story/2014/pyramid-of-technology-how-technology-becomes-nature-in-seven-steps (dostęp: 30 
listopada 2025).

fot. 1.4. Prezentacje dwóch grup na łamach zina w ramach wystawy Follow the Object, 2021
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31 A. Kiedrowicz, A. Polkowska, Follow the Object, opis kuratorski do wystawy (Łódź, 2021).
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fot. 1.5. Dokumentacja wystawy Follow the Object w ramach ŁDF, Łódź, 2021, fot. Piotr Lewandowski  (zdjęcia ze stron: 25-27)
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1.5. Projektowanie spekulatywne: 
ramy, inspiracje, definicja własna
Doświadczenia roku pracy zdalnej, kuratorowania szkoły letniej w trybie hybrydowym i wystawy Follow 
the Object, a także obserwacja wykorzystania opracowanych narzędzi na potrzeby zajęć poświęconych 
pisaniu scenariuszy i spekulacjom, zmotywowały mnie do poszerzenia wiedzy na temat sposobów pracy 
i metodyk. W dniach 18-21 listopada 2021 r. wzięłam udział w konferencji online pn. Attending [to] Futures 
organizowanej przez School of Design TH Köln w Kolonii, podczas której prezentowane były podejścia 
pracy z przyszłością³².   Jednym z wystąpień, które szczególnie ze mną rezonowało, było The Ideas Lying 
Around autorstwa Mushona Zer-Aviva  —  projektanta, badacza, edukatora i aktywisty z Tel Awiwu. 
Przedstawił on opracowane wspólnie z Mayą Van Leemput (wykładowczynią Applied Future Research 
na Uniwersytecie Erasmusa w Brukseli, Starszą Badaczką oraz Przewodniczącą programu Images of the 
Futures w UNESCO) narzędzie 4 Futures and backcasting. Umożliwiało ono na dokonanie dogłębnej 
analizy zebranych danych i dostrzegałam w nim duży potencjał zastosowania w pracy nad 
scenariuszami spekulatywnymi. 
 Po minionym roku widziałam jak trudno było studentkom i studentkom oderwać się 
od perspektywy „tu i teraz” i rozważać np. odmienne systemy ekonomiczne, a o za tym idzie  — inne 
rodzaje relacji między podmiotami, alternatywne hierarchie lub ich brak, co jest niezbędne, by myśleć 
o nowych, śmiałych rozwiązaniach projektowych. 
 Po konferencji nawiązałam kontakt z Zer-Avivem i Van Leemput, którzy przedstawili mi pełny 
zakres narzędzia, omówili jego stosowanie na podstawie przeprowadzonych przez siebie warsztatów 
i przykładów oraz wyrazili zgodę na wykorzystywanie go w ramach moich zajęć na Akademii. 
Z narzędzia w jego oryginalnej formie korzystałam jeszcze w roku akademickim 2021/2022, a następnie 
opracowałam własną metodykę pracy, w której wykorzystywałam już jedynie zmodyfikowane elementy 
4 Futures and backcasting, a dokładnie elementów Speculation Friction mapping i Future Backcasting. 
  

32 Attending [to] Futures, „Conference”, https://www.attendingtofutures.de/conference (dostęp: 30 listopada 2025).
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fot. 1.6. Prognozy. Narzędzie opracowanie na podstawie  narzędzi Speculation Friction mapping i Future Backcasting autorstwa Mushona 
Zer-Aviva i Mai Van-Leemput, opracowanie własne, 2021-2022
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 We wspomnianym roku akademickim 2021/22 dzięki zaufaniu ówczesnej Dziekany Wydziału 
Wzornictwa, dr hab. Aurelii Mandziuk, prof. AS, zostałam zatrudniona na stanowisku 
badawczo-dydaktycznym jako adiunkt. W tym czasie do programu studiów II stopnia Wzornictwa 
został wprowadzony przedmiot Design Spekulatywny, którego program opracowałam na bazie 
doświadczeń prowadzenia Pracowni Gościnnej. Zaproponowany zakres stał się podstawową osią moich 
działań dydaktycznych w ramach Designu Spekulatywnego aż do chwili obecnej. Wnioski z tej pracy 
zaimplementowałam również w Pracowni Projektowania Spekulatywnego na I stopniu studiów Produkt 
i Projektowanie dla Przyszłości, która rozpoczęła swoją działalność w roku akademickim 2025/26 pod 
nazwą Podstawy Projektowania Spekulatywnego. W kolejnych roku akademickim 2026/27 pracownia 
będzie już pracownią wyboru, a w następstwie – pracownią dyplomującą.
 Zanim w kolejnym podrozdziale przejdę do omówienia zakresu oraz przykładowych zadań 
realizowanych w ramach zajęć, przedstawię swoje stanowisko dotyczące omawianego obszaru 
dyscypliny, jaką jest design spekulatywny. Projektowanie spekulatywne doczekało się wielu definicji, 
a w swojej pracy spotkałam się z różnorodnymi podejściami. Poniżej prezentuję perspektywy, które 
brałam pod uwagę, formułując założenia własnej praktyki.
 Wspominamy wcześniej duet dydaktyków Royal College of Art., Anthony Dunne i Fiona Raby, 
odegrał istotną rolę w upowszechnianiu praktyk spekulatywnych — najpierw w formie designu 
spekulatywnego, przedstawiając swoje stanowisko w omawianej już publikacji Speculative Everything, 
a obecnie, kilkanaście lat później, rewidując je w najnowszej książce z  2025 roku pt. Not Here, Not Now. 
Speculative Thought, Impossibility, and the Design Imagination³³.
 W pozycji z 2013 roku czytamy: 

33 A. Dunne i F. Raby, Not Here, Not Now: Speculative Thought, Impossibility, and the Design Imagination (Cambridge, MA: MIT Press, 2025).
34  F. Raby i A. Dunne, Speculative Everything: Design, Fiction, and Social Dreaming (Cambridge, MA: The MIT Press, 2013), s.51-31; 
tłumaczenie własne: 
„Spekulowanie za pomocą projektowania, poprzez przedstawianie abstrakcyjnych zagadnień jako fikcyjnych 
produktów, umożliwia badanie kwestii etycznych i społecznych w kontekście codziennego życia. […] Celem nie 
jest pokazanie, jak będzie wyglądać przyszłość, lecz otwarcie przestrzeni do dyskusji, w której ludzie mogą 
wypracować własne stanowisko wobec tego, jakiej bio-przyszłości pragną […]. Uważamy, że projektowanie może 
wykraczać poza rolę komunikacyjną i sprzyjać debacie oraz refleksji nad społecznymi, kulturowymi 
i etycznymi konsekwencjami rozwoju nauki.”

Speculating through design by presenting abstract issues as fictional products enables 
us to explore ethical and social issues within the context of everyday life. […] The idea 
is not to show how things will be but to open up a space for discussion so that people can 
form their own opinion about what kind of biofuture they desire […]. We believe that 
design can go beyond this communicative role and facilitate debate and reflection about 
the social, cultural, and ethical implications of science34.  

 Refleksja ta podkreśla, że projektowanie spekulatywne może pełnić funkcję narzędzia 
przybliżającego i wizualizującego abstrakcyjne pojęcia oraz idee, a tym samym stanowić narzędzie 
refleksji i debaty nad implikacjami naszych działań, wdrażanych technologii czy regulacji prawnych. 
Z kolei nowsza pozycja autorstwa duetu nie posługuje się już określeniem speculative design, akcentując 
zamiast tego rolę myślenia spekulatywnego w projektowaniu. 



 W wywiadzie przeprowadzonym przez projektanta Jarretta Fullera w 2025 roku, 
opublikowanym w formie podcastu na jego platformie Scratching the Surface35, Dunne i Raby podkreślają, 
że zakotwiczenie się w ramach „projektowania spekulatywnego” było początkowo pomocne – pozwalało 
odseparować ich praktykę od projektowania o charakterze wdrożeniowym. Jednak wraz ze wzrostem 
popularności tej dyscypliny, określenie to zaczęło „żyć własnym życiem”, stając się kategorią 
problematyczną i ograniczającą. Oboje projektanci od początku stronili od szufladkowania swojej 
działalności, a w rozmowie deklarują, że to, co robią obecnie, wolą określać mianem myślenia 
spekulatywnego, którego celem jest budowanie refleksji nad naszą relacją z rzeczywistością - zwłaszcza 
w czasie, gdy rzeczywistość coraz częściej przestaje oferować stabilność. 
 Swoje realizacje projektowe określają esejami 3D - ufizycznieniami rozważań nad tym, co jest 
możliwe, a co niemożliwe. Jednym z ciekawszych wątków poruszanych w wywiadzie, który ze mną 
rezonuje i bezpośrednio odnosi się do mojej praktyki, jest refleksja dotyczycąca relacji między 
spekulacją a futurologią. Jak zgodnie zauważają, powiązanie spekulacji z odległą przyszłością tworzy dla 
odbiorców – i dla samych projektujących – rodzaj bezpiecznego bufora, który ułatwia przyjmowanie 
hipotez jako bardziej wiarygodnych. Łatwiej wyobrazić sobie, że w perspektywie wielu lat pewne 
czynniki ulegną zmianie, a konkretne idee staną się możliwe do wdrożenia. Nie oznacza to jednak,
że spekulacja nie może się funkcjonować jako praktyka formułowania alternatyw dla „tu i teraz”, poza 
bezpiecznymi, długoterminowymi prognozami. 
 Ta refleksja - do której doszłam przed wysłuchaniem rozmowy - stała się przedmiotem moich 
rozważań, o których napiszę w kolejnej części tego podrozdziału.
 Kolejną postacią, której działalność przyczyniła się powstania niepisanych ram dla tego, co dziś 
uznajemy za projektowanie spekulatywne – oraz która, podobnie jak Dunne i Raby, wprowadziła
je do programu nauczania – jest Amerykanin, Benjamin Bratton. Profesor Sztuk Wizualnych
na University of California w San Diego (UCSD) prowadził w latach 2016- 2022 program moskiewskiej 
szkoły Strelka Insitute (aż do zamknięcia uczelni po rosyjskiej inwazji na Ukrainę, którą szkoła 
oficjalnie potępiła). Bratton „odziedziczył” tę rolę po współzałożycielu Strelki, Remie Koolhaasie36. Był 
autorem dwóch trzyletnich programów podyplomowych – The New Normal oraz The Terraforming –
w ramach, których odbyły się liczne konferencje naukowe jak i powstały publikacje. 
 Od 2022 roku Bratton kieruje programem badawczym poświęconym spekulatywnej filozofii 
obliczeń, zatytułowanym Antikythera, rozwijanym w ramach Instytutu Ber�ruena37. W tekście 
opublikowanym w wirtualnym DIS Magazine38 Bratton opisuje design spekulatywny jako dziedzinę 
odseparowaną od realiów rynkowych, co pozwala tworzyć „równoległy świat” umożliwiający 
eksplorowanie idei i problemów i wyzwań. Według Brattona, DS³9 prowokuje, stawia pytania, inspiruje 
– różniąc się tym od projektowania społecznego czy metod projektowych, takich jak np. design thinking, 
które mimo, że kwestionują rynkowe czynniki wzrostu, nadal operują w granicach istniejącej 
rzeczywistości.  
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35 A. Dunne i F. Raby, „Anthony Dunne & Fiona Raby”, Scratching the Surface, podcast, 
https://scratchingthesurface.fm/274-anthony-dunne-fiona-raby (dostęp: 30 listopada 2025).
36  Rem Koolhaas – holenderski architekt, urbanista i teoretyk architektury, założyciel biura OMA (Office for Metropolitan 
Architecture). Znany z łączenia praktyki projektowej z refleksją nad współczesnym miastem i kulturą.
37 Berggruen Institute – międzynarodowy think tank założony w 2010 roku w Los Angeles, zajmujący się badaniem i kształtowaniem idei 
dotyczących przyszłości społeczeństw i polityki.
38 B. H. Bratton, „On Speculative Design”, DIS Magazine, 
https://dismagazine.com/discussion/81971/on-speculative-design-benjamin-h-bratton/ (dostęp: 30 listopada 2025).
39 Ze względu na częste stosowanie w tekście, termin „design spekulatywny” będzie momentami skracany do „DS”.
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 Bratton porusza również istotny temat separacji tego rodzaju praktyki projektowej 
od ograniczeń panującego systemu – m.in. gospodarczego i rynkowego – które mogą znacząco 
utrudniać proponowanie nowych, innowacyjnych perspektyw, gdy ograniczają wyobraźnię 
do rozwiązań już znanych i możliwych „tu i teraz”. Podkreśla też wcześniej omówiony wątek 
projektowania świata „równoległego”, niekoniecznie osadzonego w bardzo dalekiej przyszłości. 
 Każde projektowanie odbywa się bowiem w kontekście przyszłości – bliższej lub dalszej –
co trafnie ujął projektant i praktyk design fiction, Matthew Ward, w tekście Design Fiction as Pedagogic 
Practice: 

Design as a practice never exists in the here and now. Whether a week, month, year 
or decade away, designers produce propositions for a world that is yet to exist. Every 
decision we make is for a world and set of conditions that are yet to be […]. What’s 
di�erent is the temporality, possibility and practicality of the fictions that we write 4⁰.   

 Perspektywy wyżej wymienionych teoretyków/czek i praktyków/czek stały się dla mnie kanwą 
do eksploracji i testowania różnych podejść, aż ostatecznie doprowadziły mnie do własnej definicji. Jest 
ona bliska niektórym założeniom realizmu spekulatywnego – kierunku filozoficznego, który pojawił się 
w XXI wieku, a dokładnie podczas konferencji na Uniwersytecie Goldsmiths w Londynie w 2007 roku41.   
Realizm spekulatywny podważa przekonanie, że jedyną rzeczywistością, w której operujemy, jest 
ta zależna od człowieka i zakłada istnienie rzeczywistości niezależnej od ludzkiej percepcji 
i interpretacji. 
 W swoich założeniach rozważa scenariusze pozbywające człowieka uprzywilejowanej pozycji, 
robiąc miejsce na inne perspektywy i – poprzez praktyki spekulatywne – odsłaniając realność świata 
istniejącego „samodzielnie”, a nie tylko „dla nas - ludzi”. Projektowanie jawi się tu jako medium, 
pozwalające przekraczać granice doświadczenia i języka oraz zadawać pytania o naturę bytu, 
przyczynowości, współistnienia natury oraz kultury. Umożliwia poszukiwanie luk w naszej wiedzy
i zastanowienie się, w jaki sposób możemy wykorzystać nasze przywileje, aby wydobywać te luki 
na światło dzienne za pomocą języka projektowego.
 Swoją perspektywę na rodzaj uprawianego i nauczanego projektowania przedstawiłam
w rozdziale, który napisałam wspólnie z mgr Patrycją Żyżniewską – projektantką komunikacji wizualnej 
– pt. Kolektywnie marzyć. Dwugłos o dizajnie spekulatywnym w monografii naukowej Wydziału Wzornictwa 
What’s Next? Dyplomy wzornictwa 2020/2021, prezentującej najlepsze dyplomy powstałe na Wydziale 
Wzornictwa z lat 2020/2021 wraz z wywiadami, autorskimi artykułami naukowymi42. 

40 M. Ward, „Design Fiction as Pedagogic Practice | Towards a fictionally biased design education”, Medium, 
https://medium.com/@matthewward/designfictionaspedagogicpractice9b1fbba7ae2b/ (dostęp: 30 listopada 2025). 
Tłum. własne: 
„Design jako praktyka nigdy nie istnieje w ramach tu i teraz. Niezależnie od tego, czy w perspektywie tygodnia, 
miesiąca czy też roku, projektanci projektują propozycje dla świata, który jeszcze nie powstał. Każda decyzja, 
jaką podejmujemy, dotyczy realiów i zestawu warunków, które dopiero mają nastąpić. […] Różnice tkwią 
w czasowości, możliwościach i praktyczności tworzonych przez nas fikcji
i etycznymi konsekwencjami rozwoju nauki.”
41 R. Brassier, I. H. Grant, G. Harman, Q. Meillassoux, Speculative Realism: A One-Day Workshop, konferencja na Uniwersytecie 
Goldsmiths, Londyn, 27 kwietnia 2007. Tłum. własne: „Realizm spekulatywny: jednodniowe seminarium”.
42 A. Polkowska i P. Żyżniewska, „Kolektywnie marzyć. Dwugłos o dizajnie spekulatywnym”, w: A. Kiedrowicz, M. Małachowska (red.), 
What’s Next? Dyplomy wzornictwa 2020/2021 (Szczecin: Wydawnictwo Akademii Sztuki w Szczecinie, 2022), s. 218–231.



32 Attending [to] Futures, „Conference”, https://www.attendingtofutures.de/conference (dostęp: 30 listopada 2025).
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 Bratton porusza również istotny temat separacji tego rodzaju praktyki projektowej 
od ograniczeń panującego systemu – m.in. gospodarczego i rynkowego – które mogą znacząco 
utrudniać proponowanie nowych, innowacyjnych perspektyw, gdy ograniczają wyobraźnię 
do rozwiązań już znanych i możliwych „tu i teraz”. Podkreśla też wcześniej omówiony wątek 
projektowania świata „równoległego”, niekoniecznie osadzonego w bardzo dalekiej przyszłości. 
 Każde projektowanie odbywa się bowiem w kontekście przyszłości – bliższej lub dalszej –
co trafnie ujął projektant i praktyk design fiction, Matthew Ward, w tekście Design Fiction as Pedagogic 
Practice: 

Design as a practice never exists in the here and now. Whether a week, month, year 
or decade away, designers produce propositions for a world that is yet to exist. Every 
decision we make is for a world and set of conditions that are yet to be […]. What’s 
di�erent is the temporality, possibility and practicality of the fictions that we write 4⁰.   

 Perspektywy wyżej wymienionych teoretyków/czek i praktyków/czek stały się dla mnie kanwą 
do eksploracji i testowania różnych podejść, aż ostatecznie doprowadziły mnie do własnej definicji. Jest 
ona bliska niektórym założeniom realizmu spekulatywnego – kierunku filozoficznego, który pojawił się 
w XXI wieku, a dokładnie podczas konferencji na Uniwersytecie Goldsmiths w Londynie w 2007 roku41.   
Realizm spekulatywny podważa przekonanie, że jedyną rzeczywistością, w której operujemy, jest 
ta zależna od człowieka i zakłada istnienie rzeczywistości niezależnej od ludzkiej percepcji 
i interpretacji. 
 W swoich założeniach rozważa scenariusze pozbywające człowieka uprzywilejowanej pozycji, 
robiąc miejsce na inne perspektywy i – poprzez praktyki spekulatywne – odsłaniając realność świata 
istniejącego „samodzielnie”, a nie tylko „dla nas - ludzi”. Projektowanie jawi się tu jako medium, 
pozwalające przekraczać granice doświadczenia i języka oraz zadawać pytania o naturę bytu, 
przyczynowości, współistnienia natury oraz kultury. Umożliwia poszukiwanie luk w naszej wiedzy
i zastanowienie się, w jaki sposób możemy wykorzystać nasze przywileje, aby wydobywać te luki 
na światło dzienne za pomocą języka projektowego.
 Swoją perspektywę na rodzaj uprawianego i nauczanego projektowania przedstawiłam
w rozdziale, który napisałam wspólnie z mgr Patrycją Żyżniewską – projektantką komunikacji wizualnej 
– pt. Kolektywnie marzyć. Dwugłos o dizajnie spekulatywnym w monografii naukowej Wydziału Wzornictwa 
What’s Next? Dyplomy wzornictwa 2020/2021, prezentującej najlepsze dyplomy powstałe na Wydziale 
Wzornictwa z lat 2020/2021 wraz z wywiadami, autorskimi artykułami naukowymi42. 

 W części pt. Przyszłość spekulacji zaprezentowałam schemat wraz z ilustracjami 
zaprojektowanymi przez mgr Patrycję Żyżniewską, opracowanymi na bazie moich szkiców. Powstał 
on na kanwie rozważań biolożki i myślicielki posthumanistycznej i ekologicznej, Donny Haraway. 
W książce pt. Staying with the Trouble: Making Kin in the Chthulucene43, podobnie, jak filozofowie z nurtu 
realizmu spekulatywnego, Haraway poszukuje alternatywy wobec dominującej narracji
o rzeczywistości. Zamiast angażować się w spór „o koniec świata”, proponuje nowe sposoby myślenia
o współistnieniu ludzi i nie-ludzi, ujmując je w pojęciu Chthulucenu - alternatywy dla Antropocenu
i Kapitałocenu44.   
 Jej propozycja nazwy epoki współistnienia ma etymologiczne źródło w języku greckim
(gr. Chtonic – ziemski, podziemny) i opiera się na koncepcji wzajemnego splątania (ang. entanglement) 
oraz sieci współzależności. Tytułowe „pozostanie w kłopocie” stanowi zaproszenie do trwania w świecie 
złożonym z powiązań, przyjęcia postawy odpowiedzialności, zamiast uciekania w fantazję i scenariusze 
o technologicznym „zbawieniu”.
 To myślenie jest szczególnie bliskie m.in. Teorii Aktora-Sieci, współautorstwa Bruno Latoura,
do której powrócę w drugiej części autoreferatu, poświęconej praktyce własnej.
Refleksje Haraway poddałam autorskiemu opracowaniu, które umożliwia wprowadzenie jej 
perspektywy do praktyki projektowej: 
   

43 D. J. Haraway, Staying with the Trouble: Making Kin in the Chthulucene (Durham: Duke University Press, 2016).
44 P. Szaj, „Antropocen i kapitałocen: w poszukiwaniu fuzji horyzontów”, Porównania 29(2) (2021).
45 A.Polkowska i P. Żyżniewska, Kolektywnie marzyć, s. 229–230.

Doszliśmy do punktu przełomowego, w którym jednym ze sposobów radzenia sobie 
z niepewnością, nie jest poddawanie się dominującemu nurtowi opartemu na strachu 
i katastroficznych scenariuszach, lecz proponowanie nowych rozwiązań dla aktualnych 
i potencjalnych wyzwań. Kryzys i związane z nim kwestionowanie dotychczasowych 
wartości i paradygmatów, stanowi jednocześnie dogodny moment do generowania 
nowych idei. Większość dominujących narracji rozgrywa się w tak zwanej gęstej 
teraźniejszości, jak określa ją biolożka i filozo�a, Donna Haraway w książce Staying 
with the Trouble: Making Kin in the Chthulucen, czyli „sieci niepokojących relacji, które 
mają aktualnie znaczenie”. „Gęste teraźniejszości” – w przeciwieństwie do momentu 
„tu i teraz”, kiedy przeżywamy daną chwilę, na przykład rozkoszując się smakiem kawy 
– stanowią procesy rozciągnięte w czasie, których aktualnie doświadczamy. Są nimi 
na przykład pandemia, antropocen czy późny kapitalizm. Znamy ich początek, 
rozwinięcie i możemy wskazać potencjalne scenariusze tego, jak się skończą. Poźny 
kapitalizm jako gęsta teraźniejszość towarzyszy nam od jakichś 30 lat i pewnie 
potowarzyszy nam jeszcze przez kolejne 10 lub 20, nawet jeśli znajdzie się w fazie 
transformacji lub upadku. Alternatywą dla tych uwikłań jest sięgnięcie poza widoczny – 
wspólny dla nas wszystkich – horyzont. Odpowiednim medium dla tego jest spekulacja, 
w ramach której możemy zaproponować alternatywy i nowe scenariusze wydarzeń. 
Dizajn pozwala nam je ubrać w wizualne i namacalne ramy, a tym samym ich 
doświadczyć 45.    
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 W części pt. Przyszłość spekulacji zaprezentowałam schemat wraz z ilustracjami 
zaprojektowanymi przez mgr Patrycję Żyżniewską, opracowanymi na bazie moich szkiców. Powstał 
on na kanwie rozważań biolożki i myślicielki posthumanistycznej i ekologicznej, Donny Haraway. 
W książce pt. Staying with the Trouble: Making Kin in the Chthulucene43, podobnie, jak filozofowie z nurtu 
realizmu spekulatywnego, Haraway poszukuje alternatywy wobec dominującej narracji
o rzeczywistości. Zamiast angażować się w spór „o koniec świata”, proponuje nowe sposoby myślenia
o współistnieniu ludzi i nie-ludzi, ujmując je w pojęciu Chthulucenu - alternatywy dla Antropocenu
i Kapitałocenu44.   
 Jej propozycja nazwy epoki współistnienia ma etymologiczne źródło w języku greckim
(gr. Chtonic – ziemski, podziemny) i opiera się na koncepcji wzajemnego splątania (ang. entanglement) 
oraz sieci współzależności. Tytułowe „pozostanie w kłopocie” stanowi zaproszenie do trwania w świecie 
złożonym z powiązań, przyjęcia postawy odpowiedzialności, zamiast uciekania w fantazję i scenariusze 
o technologicznym „zbawieniu”.
 To myślenie jest szczególnie bliskie m.in. Teorii Aktora-Sieci, współautorstwa Bruno Latoura,
do której powrócę w drugiej części autoreferatu, poświęconej praktyce własnej.
Refleksje Haraway poddałam autorskiemu opracowaniu, które umożliwia wprowadzenie jej 
perspektywy do praktyki projektowej: 
   

Doszliśmy do punktu przełomowego, w którym jednym ze sposobów radzenia sobie 
z niepewnością, nie jest poddawanie się dominującemu nurtowi opartemu na strachu 
i katastroficznych scenariuszach, lecz proponowanie nowych rozwiązań dla aktualnych 
i potencjalnych wyzwań. Kryzys i związane z nim kwestionowanie dotychczasowych 
wartości i paradygmatów, stanowi jednocześnie dogodny moment do generowania 
nowych idei. Większość dominujących narracji rozgrywa się w tak zwanej gęstej 
teraźniejszości, jak określa ją biolożka i filozo�a, Donna Haraway w książce Staying 
with the Trouble: Making Kin in the Chthulucen, czyli „sieci niepokojących relacji, które 
mają aktualnie znaczenie”. „Gęste teraźniejszości” – w przeciwieństwie do momentu 
„tu i teraz”, kiedy przeżywamy daną chwilę, na przykład rozkoszując się smakiem kawy 
– stanowią procesy rozciągnięte w czasie, których aktualnie doświadczamy. Są nimi 
na przykład pandemia, antropocen czy późny kapitalizm. Znamy ich początek, 
rozwinięcie i możemy wskazać potencjalne scenariusze tego, jak się skończą. Poźny 
kapitalizm jako gęsta teraźniejszość towarzyszy nam od jakichś 30 lat i pewnie 
potowarzyszy nam jeszcze przez kolejne 10 lub 20, nawet jeśli znajdzie się w fazie 
transformacji lub upadku. Alternatywą dla tych uwikłań jest sięgnięcie poza widoczny – 
wspólny dla nas wszystkich – horyzont. Odpowiednim medium dla tego jest spekulacja, 
w ramach której możemy zaproponować alternatywy i nowe scenariusze wydarzeń. 
Dizajn pozwala nam je ubrać w wizualne i namacalne ramy, a tym samym ich 
doświadczyć 45.    

fot. 1.7. Jak „długo” trwa teraz? Opracowanie własne rozróżnienia między dwiema formami myślenia o przyszłości na bazie 
koncepcji „gęstej teraźniejszości Donny Haraway, autorka ilustracji: Patrycja Żyżniewska

fot. 1.8. Jaka jest rozpiętość „gęstej teraźniejszości” i gdzie zaczyna się spekulacja? Opracowanie własne na podstawie koncepcji „gęstej 
teraźniejszości” Donny Haraway, autorka ilustracji: Patrycja Żyżniewska

Proces:
— Analiza badawcza wybranego wątku.
— Deep mapping – mapowanie obszaru naturalnego i kulturowego, uwzględniające 
relacje, zależności oraz warstwy znaczeń.
— Wywiad pogłębiony / badanie ukrytych metafor, prowadzone w celu identyfikacji 
nieuświadomionych wzorców myślenia i narracji.
— Mapa kontekstu opracowana w odniesieniu do badanego tematu.
— Scenariusz przyszłości, opracowany na podstawie analiz i wybranego wątku.
— Projekt i prototyp rozwiązania, osadzony w opracowanym scenariuszu.
 
Uwagi:
W ramach realizacji ćwiczenia projektowego, Studenci/tki będą poznawać i korzystać 
z różnych narzędzi obserwacji i analizy w procesie projektowym⁵⁰.



33 A. Dunne i F. Raby, Not Here, Not Now: Speculative Thought, Impossibility, and the Design Imagination (Cambridge, MA: MIT Press, 2025).
34  F. Raby i A. Dunne, Speculative Everything: Design, Fiction, and Social Dreaming (Cambridge, MA: The MIT Press, 2013), s.51-31; 
tłumaczenie własne: 
„Spekulowanie za pomocą projektowania, poprzez przedstawianie abstrakcyjnych zagadnień jako fikcyjnych 
produktów, umożliwia badanie kwestii etycznych i społecznych w kontekście codziennego życia. […] Celem nie 
jest pokazanie, jak będzie wyglądać przyszłość, lecz otwarcie przestrzeni do dyskusji, w której ludzie mogą 
wypracować własne stanowisko wobec tego, jakiej bio-przyszłości pragną […]. Uważamy, że projektowanie może 
wykraczać poza rolę komunikacyjną i sprzyjać debacie oraz refleksji nad społecznymi, kulturowymi 
i etycznymi konsekwencjami rozwoju nauki.”
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 Ilustracje, którą zaprojektowała Patrycja Żyżniewska na bazie schematów mojego autorstwa 
wskazują na osadzenie spekulacji w momencie zakończenia danej „gęstej teraźniejszości”, ale równie 
dobrze mogłaby wypełniać luki pomiędzy nimi i być stosowana jako alternatywa dla „tu i teraz”: 

Skuteczne spełnianie preferowanych wizji przyszłości sprowadza się do faktycznych 
działań inicjowanych „tu i teraz”. Najprostszym mechanizmem wspierającym,
a zarazem ćwiczeniem wzmacniającym „mięsień pożądanej przyszłości” jest 
generowanie zmiany przez odgrywanie cech, zachowań i systemów preferowanej 
rzeczywistości, w taki sposób, jakby została już osiągnięta. Dzięki temu „prefiguratywne 
warianty przyszłości […] wprowadzają konkretną przyszłość do teraźniejszości, aby 
można było jej częściowo doświadczyć z wyprzedzeniem, poddać ją testom 
użytkowników lub przygotować się do niej”4⁶ ⁴⁷ .    

46 A.Dunne i F. Raby,  Speculative Everything.
47 A. Polkowska i P. Żyżniewska, Kolektywnie marzyć, s. 229–230.

Proces:
— Analiza badawcza wybranego wątku.
— Deep mapping – mapowanie obszaru naturalnego i kulturowego, uwzględniające 
relacje, zależności oraz warstwy znaczeń.
— Wywiad pogłębiony / badanie ukrytych metafor, prowadzone w celu identyfikacji 
nieuświadomionych wzorców myślenia i narracji.
— Mapa kontekstu opracowana w odniesieniu do badanego tematu.
— Scenariusz przyszłości, opracowany na podstawie analiz i wybranego wątku.
— Projekt i prototyp rozwiązania, osadzony w opracowanym scenariuszu.
 
Uwagi:
W ramach realizacji ćwiczenia projektowego, Studenci/tki będą poznawać i korzystać 
z różnych narzędzi obserwacji i analizy w procesie projektowym⁵⁰.

fot. 1.9. Dokumentacja monografii What’s next, fot. Emlia Łapko 



1.6. Design Spekulatywny 
i Pracownia Projektowania Spekulatywnego
Wskazane wyżej narzędzia i refleksje stały się fundamentem treści programowych oraz zadań 
realizowanych w ramach przedmiotu Design Spekulatywny i w Pracowni Projektowania Spekulatywnego.
W proponowanych ćwiczeniach, studenci i studentki mają możliwość testowania strategii badań 
projektowych oraz konfrontowania różnych perspektyw myślenia o projektowaniu. Jednym z głównych 
celów zajęć jest uświadomienie, że akt projektowania jest zawsze nacechowany ideologicznie – opiera 
się na określonych założeniach, hierarchiach i nie zawsze widocznych ramach interpretacyjnych. 
 Dopiero ich rozpoznanie i pogłębiona refleksja nad nimi pozwalają świadomie zdecydować, czy 
chcemy te ramy podtrzymywać, czy też poddać dekonstrukcji, zakwestionowaniu lub transformacji. Tak 
rozumiana praktyka projektowa przestaje być powielaniem istniejących wzorców, a staje się 
intencjonalnym, odpowiedzialnym aktem tworzenia. 
 Jednym z pierwszych ćwiczeń „na rozgrzewkę” dla studentów i studentek II stopnia w ramach 
prowadzonego przedmiotu był Manifest projektowy. Jego celem było zapoznanie uczestników/czek 
z historycznymi manifestami i postawami projektowymi, a także wynikającym z nich implikacjami 
społecznymi, kulturowymi i etycznymi. Po analizie wybranych dokumentów i wspólnych dyskusjach, 
osoby studenckie opracowywały własne „dekalogi projektowe” – zestawy zasad, które następnie 
podlegały twórczej interpretacji w formie krótkich realizacji projektowych, odzwierciedlających 
wybrane założenia.
 Od roku akademickiego 2022/2023 zmieniłam formułę i treść tego zadania, zachowując jego 
ideową podstawę. W jego miejsce wprowadziłam ćwiczenie Radykalna kartografia, rozwijające podobne 
umiejętności analizy, interpretacji i formułowania projektowych stanowisk, lecz osadzone w bardziej 
przestrzennym, systemowym ujęciu:

Mapy są żywymi dokumentami – otwartymi na interpretacje. Mogą ujawniać dystanse, 
które nas dzielą, ale też wskazywać, co możemy zrobić, aby je zminimalizować. 
W ramach ćwiczenia wspólnie opracowujemy mapy poprzez działania, obserwacje 
i dyskusje, aby rozważyć i udokumentować nasze osobiste granice, wizualizować własne 
geografie oraz wyobrażone światy przyszłości. Mapy stają się w tym procesie rodzajem 
indywidualnych przewodników. Ich natura pozostaje koncepcyjnie otwarta – nie 
ogranicza się ani do jednego medium, ani do określonego sposobu prezentacji.

Cel zadania: Studenci/Studentki mają za zadanie użyć własnych doświadczeń 
przestrzennych, relacji z miejscem oraz indywidualnych geografii, aby wyobrazić sobie 
zakresy swoich przyszłych praktyk projektowych. Efektem ma być opracowanie map 
wyobrażonych przyszłości – traktowanych jako narzędzia eksploracji, autorefleksji 
i krytycznego spojrzenia na świat: zarówno rzeczywisty, jak i ten możliwy – wyobrażony.
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Wskazane wyżej narzędzia i refleksje stały się fundamentem treści programowych oraz zadań 
realizowanych w ramach przedmiotu Design Spekulatywny i w Pracowni Projektowania Spekulatywnego.
W proponowanych ćwiczeniach, studenci i studentki mają możliwość testowania strategii badań 
projektowych oraz konfrontowania różnych perspektyw myślenia o projektowaniu. Jednym z głównych 
celów zajęć jest uświadomienie, że akt projektowania jest zawsze nacechowany ideologicznie – opiera 
się na określonych założeniach, hierarchiach i nie zawsze widocznych ramach interpretacyjnych. 
 Dopiero ich rozpoznanie i pogłębiona refleksja nad nimi pozwalają świadomie zdecydować, czy 
chcemy te ramy podtrzymywać, czy też poddać dekonstrukcji, zakwestionowaniu lub transformacji. Tak 
rozumiana praktyka projektowa przestaje być powielaniem istniejących wzorców, a staje się 
intencjonalnym, odpowiedzialnym aktem tworzenia. 
 Jednym z pierwszych ćwiczeń „na rozgrzewkę” dla studentów i studentek II stopnia w ramach 
prowadzonego przedmiotu był Manifest projektowy. Jego celem było zapoznanie uczestników/czek 
z historycznymi manifestami i postawami projektowymi, a także wynikającym z nich implikacjami 
społecznymi, kulturowymi i etycznymi. Po analizie wybranych dokumentów i wspólnych dyskusjach, 
osoby studenckie opracowywały własne „dekalogi projektowe” – zestawy zasad, które następnie 
podlegały twórczej interpretacji w formie krótkich realizacji projektowych, odzwierciedlających 
wybrane założenia.
 Od roku akademickiego 2022/2023 zmieniłam formułę i treść tego zadania, zachowując jego 
ideową podstawę. W jego miejsce wprowadziłam ćwiczenie Radykalna kartografia, rozwijające podobne 
umiejętności analizy, interpretacji i formułowania projektowych stanowisk, lecz osadzone w bardziej 
przestrzennym, systemowym ujęciu:

Mapy są żywymi dokumentami – otwartymi na interpretacje. Mogą ujawniać dystanse, 
które nas dzielą, ale też wskazywać, co możemy zrobić, aby je zminimalizować. 
W ramach ćwiczenia wspólnie opracowujemy mapy poprzez działania, obserwacje 
i dyskusje, aby rozważyć i udokumentować nasze osobiste granice, wizualizować własne 
geografie oraz wyobrażone światy przyszłości. Mapy stają się w tym procesie rodzajem 
indywidualnych przewodników. Ich natura pozostaje koncepcyjnie otwarta – nie 
ogranicza się ani do jednego medium, ani do określonego sposobu prezentacji.

Cel zadania: Studenci/Studentki mają za zadanie użyć własnych doświadczeń 
przestrzennych, relacji z miejscem oraz indywidualnych geografii, aby wyobrazić sobie 
zakresy swoich przyszłych praktyk projektowych. Efektem ma być opracowanie map 
wyobrażonych przyszłości – traktowanych jako narzędzia eksploracji, autorefleksji 
i krytycznego spojrzenia na świat: zarówno rzeczywisty, jak i ten możliwy – wyobrażony.

Zakres: ćwiczenia: 
Każda część zadania koncentruje się na innym elemencie mapy:
— Skala (kontekst): Jak szeroko lub wąsko postrzegamy przestrzeń?
— Legenda: Jakie symbole, kolory i kody znaczeń organizują naszą opowieść?
— Punkt odniesienia / punkt orientacyjny: Rzeczywisty, wyobrażony, wirtualny lub 
fizyczny – co porządkuje nasze doświadczenie i wskazuje drogę?
— Siatka: W jaki sposób strukturyzujemy przestrzeń i jakie porządki narzucamy jej 
organizacji?
— Pominięcie: Co – świadomie lub nieświadomie – zostaje usunięte, zignorowane, 
niewidoczne?

Efekt: 
Opracowane mapy mają służyć jako narzędzie do:
— dokumentowania osobistych granic, relacji i doświadczeń przestrzennych, 
— wizualizacji indywidualnych geografii oraz wyobrażonych przyszłych światów,
— opracowywania otwartych na interpretacje przewodników, które nie są przypisane 
do jednego medium.

Proces pracy:
— analiza własnej „osobistej geografii” oraz indywidualnego doświadczenia  
przestrzeni.
— eksperymentowanie z elementami mapy (skala, legenda, punkty orientacyjne, siatka, 
pominięcia),
— opracowanie wizualizac, artefaktów oraz – jeśli adekwatne- prototypów 
interaktywnych map.

Uwagi:
„When individuals make their own maps, they o�er an expression of what they consider 
important, what they consider to be ‘of interest,’ and for what they are willing to fight” 4⁸ 
⁴9

48 P. Bargués-Pedreny, D. Chandler i E. Simon (red.), Mapping and Politics in the Digital Age (New York: Routledge, 2019). Tłum. własne: 
„Kiedy jednostki tworzą własne mapy, ujawniają to, co uznają za ważne, co postrzegają jako „warte uwagi”, oraz 
o co są gotowe walczyć.”
49 Treść ćwiczenia pochodzi z prezentacji dla przedmiotu Design Spekulatywny, kierunek: Wzornictwo, studia stacjonarne II stopnia, blok 
ogólnoakademicki.
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 Jednym z ważnych elementów procesu spekulacji – sytuującym się pomiędzy określeniem 
zakresu działania, a samym projektowaniem – jest wejście w tzw. strefę liminalną. Projektowanie 
„pomiędzy” można zrozumieć jako formę rytuału przejścia, który rozpoczyna się od wyznaczenia granic 
zastanego systemu.



43 D. J. Haraway, Staying with the Trouble: Making Kin in the Chthulucene (Durham: Duke University Press, 2016).
44 P. Szaj, „Antropocen i kapitałocen: w poszukiwaniu fuzji horyzontów”, Porównania 29(2) (2021).
45 A.Polkowska i P. Żyżniewska, Kolektywnie marzyć, s. 229–230.

 Jednym z ważnych elementów procesu spekulacji – sytuującym się pomiędzy określeniem 
zakresu działania, a samym projektowaniem – jest wejście w tzw. strefę liminalną. Projektowanie 
„pomiędzy” można zrozumieć jako formę rytuału przejścia, który rozpoczyna się od wyznaczenia granic 
zastanego systemu.

 Pierwsza faza polega na czasowym wyłączeniu podmiotów i przedmiotów uwzględnianych 
w danej pracy i ich aktualnego kontekstu. Taka izolacja pozwala określić charakter rozważanego 
wyzwania i fragmentu rzeczywistości – odłączone od dotychczasowych powiazań elementy można 
przenieść do fazy liminalnej – stanu zawieszenia, w którym możliwe jest nadawanie im nowych ról.
 Ról tych może dotyczyć zarówno relacyjność społeczna (relacje człowiek–człowiek, 
człowiek–środowisko, relacje międzygatunkowe), jak i powiązania, które dopiero należy rozważyć, 
zbudować lub przeformułować. Na tym etapie dochodzi również do określenia systemu docelowego 
oraz powiązania analizowanego zagadnienia z nową „rzeczywistością”, do której ma ono przynależeć 
po opuszczeniu stanu liminalnego. 
 Narzędzia projektowania są niezbędne do zwizualizowania idei i ugruntowania fikcji, a ich 
działanie studenci i studentki testują w ramach omawianych zajęć. Jednym z takich ćwiczeń jest 
Synchronizacja, którego zakres dotyka styku systemów naturalnych i kulturowych, nawiązując 
do filozofii współbycia Donny Haraway.
 Treść ćwiczenia:

Wpływ działalności Homo Sapiens na samoregulację naturalnych systemów naszej 
planety – opisany pojęciem antropocenu, określającym obecną erę geologiczną - 
doprowadził do szeregu konsekwencji. Jedną z nich jest postępujące zanikanie 
bezpośredniego związku między cyklami wyznaczanymi przez naturę (np. rytmem pór 
roku) a rytmem życia jednostek. Wzrasta dystans między rytmem Ziemi, a tym 
współczesnego świata. Pojawia się pytanie: czy projektowanie może stać się narzędziem 
ponownego dostrojenia tych dwóch odmiennych „typów czasu”? Jakie praktyki mogą 
umożliwość nam proponowanie znaczącej, nowej synchronizacji między człowiekiem, 
środowiskiem i jego cyklami? 

Założenia:
Projekt semestralny dotyczy rozumienia relacji między naturą a kulturą. Jego celem jest 
zaproponowanie projektowej odpowiedzi na pytanie w jaki sposób możemy dostroić 
współczesny, kulturowo uwarunkowany świat do naturalnych cykli? W centrum zadania 
znajduje się idea odbudowy intymnej relacji z otaczającym światem.

Projekt mieści się również w ramach założeń zrównoważonego rozwoju i zakłada 
konstruktywne zaangażowanie nauk przyrodniczych, społecznych, humanistycznych 
oraz twórców i twórczyń spoza akademii w praktyki projektowe wykorzystujące 
scenariusze przyszłości.

Cel:
Opracowanie projektowej propozycji, która umożliwi ponowne zsynchronizowanie 
człowieka z naturalnymi rytmami Ziemi — poprzez działanie, obiekt, usługę lub serię 
interwencji projektowych. 
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 Pierwsza faza polega na czasowym wyłączeniu podmiotów i przedmiotów uwzględnianych 
w danej pracy i ich aktualnego kontekstu. Taka izolacja pozwala określić charakter rozważanego 
wyzwania i fragmentu rzeczywistości – odłączone od dotychczasowych powiazań elementy można 
przenieść do fazy liminalnej – stanu zawieszenia, w którym możliwe jest nadawanie im nowych ról.
 Ról tych może dotyczyć zarówno relacyjność społeczna (relacje człowiek–człowiek, 
człowiek–środowisko, relacje międzygatunkowe), jak i powiązania, które dopiero należy rozważyć, 
zbudować lub przeformułować. Na tym etapie dochodzi również do określenia systemu docelowego 
oraz powiązania analizowanego zagadnienia z nową „rzeczywistością”, do której ma ono przynależeć 
po opuszczeniu stanu liminalnego. 
 Narzędzia projektowania są niezbędne do zwizualizowania idei i ugruntowania fikcji, a ich 
działanie studenci i studentki testują w ramach omawianych zajęć. Jednym z takich ćwiczeń jest 
Synchronizacja, którego zakres dotyka styku systemów naturalnych i kulturowych, nawiązując 
do filozofii współbycia Donny Haraway.
 Treść ćwiczenia:

Proces:
— Analiza badawcza wybranego wątku.
— Deep mapping – mapowanie obszaru naturalnego i kulturowego, uwzględniające 
relacje, zależności oraz warstwy znaczeń.
— Wywiad pogłębiony / badanie ukrytych metafor, prowadzone w celu identyfikacji 
nieuświadomionych wzorców myślenia i narracji.
— Mapa kontekstu opracowana w odniesieniu do badanego tematu.
— Scenariusz przyszłości, opracowany na podstawie analiz i wybranego wątku.
— Projekt i prototyp rozwiązania, osadzony w opracowanym scenariuszu.
 
Uwagi:
W ramach realizacji ćwiczenia projektowego, Studenci/tki będą poznawać i korzystać 
z różnych narzędzi obserwacji i analizy w procesie projektowym⁵⁰.
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50 Treść ćwiczenia pochodzi z prezentacji dla przedmiotu Design Spekulatywny, kierunek: Wzornictwo, studia stacjonarne II stopnia, blok 
ogólnoakademicki.

 W ramach omawianego zadania studenci i studentki realizowali spacery badawcze, których 
celem była eksploracja konkretnych miejsc na mapie Szczecinie, w których miały być osadzone 
propozycje projektowe. W rezultacie powstały m.in. Fernweh, autorstwa Natalii Rybak – projekt 
zlokalizowany na nadodrzańskich wzgórzach, gdzie obecnie przywracane są średniowieczne winnice, 
adresujący ich potencjał kulturowy i ekologiczny –  oraz  Noc Inkarnacji Marty Murawskiej, odbywająca 
się nad Jeziorem Szmaragdowym i wykorzystująca założenia homeopatii do odbudowania więzi 
z między światem ludzkim i nie-ludzkim.

fot. 1.10. Natalia Rybak, Fernweh, wybrane materiały prezentujące projekt, 2024, źródło: materiały udostępnione dzięki 
uprzejmości autorki



Proces:
— Analiza badawcza wybranego wątku.
— Deep mapping – mapowanie obszaru naturalnego i kulturowego, uwzględniające 
relacje, zależności oraz warstwy znaczeń.
— Wywiad pogłębiony / badanie ukrytych metafor, prowadzone w celu identyfikacji 
nieuświadomionych wzorców myślenia i narracji.
— Mapa kontekstu opracowana w odniesieniu do badanego tematu.
— Scenariusz przyszłości, opracowany na podstawie analiz i wybranego wątku.
— Projekt i prototyp rozwiązania, osadzony w opracowanym scenariuszu.
 
Uwagi:
W ramach realizacji ćwiczenia projektowego, Studenci/tki będą poznawać i korzystać 
z różnych narzędzi obserwacji i analizy w procesie projektowym⁵⁰.
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 W ramach omawianego zadania studenci i studentki realizowali spacery badawcze, których 
celem była eksploracja konkretnych miejsc na mapie Szczecinie, w których miały być osadzone 
propozycje projektowe. W rezultacie powstały m.in. Fernweh, autorstwa Natalii Rybak – projekt 
zlokalizowany na nadodrzańskich wzgórzach, gdzie obecnie przywracane są średniowieczne winnice, 
adresujący ich potencjał kulturowy i ekologiczny –  oraz  Noc Inkarnacji Marty Murawskiej, odbywająca 
się nad Jeziorem Szmaragdowym i wykorzystująca założenia homeopatii do odbudowania więzi 
z między światem ludzkim i nie-ludzkim.

 Kolejnym ćwiczeniem, które również bezpośrednio odnosi się do relacji z miejscem, jest 
Międzygatunkowe miasto. Jego celem jest zaprojektowanie miejskiej infrastruktury, obiektu lub 
doświadczenia, opartego na jednym z trzech kierunków: 
— pielęgnacja gleby, kompostowanie,
— mikroparki, „lasy jadalne”,
— zielona infrastruktura inspirowana mikrobiomem.

Założenia zadania, podobnie jak w poprzednim ćwiczeniu, opierają się na dialogi między ludzkim 
i nie-ludzkim światem. 
 Jedną z odpowiedzi na to zadanie był projekt Dialog Glebowy autorstwa Sary Brzostek i Pawła 
Wilka, oparty na założeniu, że dobrostan ludzi i nie-ludzi jest ze sobą powiązany. Autorzy 
przeanalizowali rolę wibracji w utrzymaniu stanu homeostazy i opracowali instalację, wykorzystującą 
mikrofon sejsmiczny do przekształcania drgań gleby w wizualny obraz. W efekcie gleba i żyjące w niej 
mikroorganizmy współtworzą dźwiękowo-wizualną reprezentację swoich procesów.
 Wzrost hałasu miejskiego prowadzi do podwyższenia częstotliwości drgań, a tym samym 
intensyfikacji wibracji gleby, co wpływa na nią negatywnie, Upublicznienie tego procesu za pomocą 
instalacji pozwala w naturalny sposób zwiększać świadomość odwiedzających instalację i może realnie 
wpływać na ich zachowania w przestrzeni miejskiej. 
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fot. 1.11. Sara Brzostek, Paweł Wilk, Dialog glebowy, wybrane materiały prezentujące projekt, 2025, źródło: materiały udostępnione 
dzięki uprzejmości autorów (ilustracje ze stron: 40-41)

 Oprócz wskazanych powyżej przykładów ćwiczeń, w programie realizowane jest również 
zadanie z pisania scenariuszy – Pocztówka z przyszłości. W jego ramach studenci i studentki opracowują 
jeden z wybranych scenariuszy przyszłości dla określonego tematu (kontynuacja, upadek, 
transformacja), a następnie przygotowują pocztówkę „wysłaną” z tej przyszłości, przedstawiającą 
fragment życia, sytuacji lub doświadczeń z wybranego świata.
 Jednym z przykładów realizacji tego zadania jest Mycelia, autorstwa Sary Brzostek i Natalii 
Rybak – scenariusz opisujący społeczeństwo, wykorzystujące proces mikoryzy do przechowywania, 
przesyłania i przetwarzania danych poprzez naturalne procesy biochemiczne. W przedstawionej 
propozycji symbioza człowieka z grzybami pozwala na czerpanie z ich potencjału w celu osiągnięcia 
wewnętrznego balansu: grzyby, zasiedlając organizm gospodarza, wyrównują jego procesy fizjologiczne, 
a nawet wzmacniają określone zachowania.
 Scenariusz oparty na aktualnych danych naukowych i potencjalnych kierunkach rozwoju 
biotechnologii, ukazuje zarówno korzyści płynące z takiego współistnienia, jak i możliwe zagrożenia 
wynikające z głębokiej biologicznej integracji człowieka z nie-ludzkimi formami życia. 



48 P. Bargués-Pedreny, D. Chandler i E. Simon (red.), Mapping and Politics in the Digital Age (New York: Routledge, 2019). Tłum. własne: 
„Kiedy jednostki tworzą własne mapy, ujawniają to, co uznają za ważne, co postrzegają jako „warte uwagi”, oraz 
o co są gotowe walczyć.”
49 Treść ćwiczenia pochodzi z prezentacji dla przedmiotu Design Spekulatywny, kierunek: Wzornictwo, studia stacjonarne II stopnia, blok 
ogólnoakademicki.
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 Oprócz wskazanych powyżej przykładów ćwiczeń, w programie realizowane jest również 
zadanie z pisania scenariuszy – Pocztówka z przyszłości. W jego ramach studenci i studentki opracowują 
jeden z wybranych scenariuszy przyszłości dla określonego tematu (kontynuacja, upadek, 
transformacja), a następnie przygotowują pocztówkę „wysłaną” z tej przyszłości, przedstawiającą 
fragment życia, sytuacji lub doświadczeń z wybranego świata.
 Jednym z przykładów realizacji tego zadania jest Mycelia, autorstwa Sary Brzostek i Natalii 
Rybak – scenariusz opisujący społeczeństwo, wykorzystujące proces mikoryzy do przechowywania, 
przesyłania i przetwarzania danych poprzez naturalne procesy biochemiczne. W przedstawionej 
propozycji symbioza człowieka z grzybami pozwala na czerpanie z ich potencjału w celu osiągnięcia 
wewnętrznego balansu: grzyby, zasiedlając organizm gospodarza, wyrównują jego procesy fizjologiczne, 
a nawet wzmacniają określone zachowania.
 Scenariusz oparty na aktualnych danych naukowych i potencjalnych kierunkach rozwoju 
biotechnologii, ukazuje zarówno korzyści płynące z takiego współistnienia, jak i możliwe zagrożenia 
wynikające z głębokiej biologicznej integracji człowieka z nie-ludzkimi formami życia. 

fot. 1.12. Sara Brzostek, Natalia Rybak, Mycelia, wybrane materiały prezentujące projekt, 2025, źródło: materiały udostępnione 
dzięki uprzejmości autorek
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 Program prowadzonych przeze mnie zajęć wpisuje się w ducha badań stosowanych, które 
w Europie coraz częściej funkcjonują jako odrębne kierunki studiów magisterskich – jak program 
Master in Applied Research realizowany na hiszpańskiej Elisavie51 czy Design Investigations prowadzony 
na Uniwersytecie Sztuki Stosowanej we Wiedniu, prowadzony przez prof. Anab Jain52. Tematyka relacji 
między naturą a kulturą oraz refleksji nad pozycją człowieka w świecie staje się dziś szczególnie istotna, 
m.in. w obliczu planetarnego kryzysu i destrukcyjnego wpływu działalności ludzkiej na ekosystemy.
 Humanistyka środowiskowa, opisująca naturokulturowe praktyki i kwestionująca 
antropocentryczne modele kultury, wyrasta obecnie na jeden z wiodących nurtów obok klasycznych 
dyscyplin humanistycznych – takich jak filozofia czy literaturoznawstwo. W Polsce ważnym miejscem 
rozwijania tego typu refleksji jest działanie realizowane w ramach Inicjatywy Doskonałości 
Uniwersytetu Warszawskiego, pn. Nieantropocentryczna podmiotowość kulturowa⁵³, w ramach którego 
opracowywane są nowe modele myślenia oraz podejmowane są próby pogłębionej współpracy 
z dziedziną sztuki. 
 Programem, który w tym zakresie zdobył szczególną popularność w Europie, jest corocznie 
realizowany Postnatural Independent Program prowadzony przez The Institute for Postnatural Studies⁵⁴.   
Założony w 2020 roku Instytut działa jako platforma refleksji i sieć współpracy artystów, badaczy 
i kuratorów zajmujących się złożonością kryzysu ekologicznego. Jego aktywność koncentruje się 
na transdyscyplinarnych praktykach, wykorzystujących sztukę do podważania dominujących narracji 
dotyczących natury, technologii i kultury. 

51 „University Master in Applied Research in Design”, Elisava, https://www.elisava.net/en/masters/university-master-in-design/ (dostęp: 
30 listopada 2025).
52 „Design Investigations”, Die Universität für angewandte Kunst Wien, 
https://www.dieangewandte.at/institute/design/design_investigations (dostęp: 30 listopada 2025).
53 „Non-Anthropocentric Cultural Subjectivity”, Uniwersytet Warszawski, Instytut Filologii Germańskiej, https://nonanthro.uw.edu.pl 
(dostęp: 30 listopada 2025).
54 „Institute for Postnatural Studies”, Institute for Postnatural Studies, https://www.instituteforpostnaturalstudies.org (dostęp: 30 
listopada 2025).
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 Program prowadzonych przeze mnie zajęć wpisuje się w ducha badań stosowanych, które 
w Europie coraz częściej funkcjonują jako odrębne kierunki studiów magisterskich – jak program 
Master in Applied Research realizowany na hiszpańskiej Elisavie51 czy Design Investigations prowadzony 
na Uniwersytecie Sztuki Stosowanej we Wiedniu, prowadzony przez prof. Anab Jain52. Tematyka relacji 
między naturą a kulturą oraz refleksji nad pozycją człowieka w świecie staje się dziś szczególnie istotna, 
m.in. w obliczu planetarnego kryzysu i destrukcyjnego wpływu działalności ludzkiej na ekosystemy.
 Humanistyka środowiskowa, opisująca naturokulturowe praktyki i kwestionująca 
antropocentryczne modele kultury, wyrasta obecnie na jeden z wiodących nurtów obok klasycznych 
dyscyplin humanistycznych – takich jak filozofia czy literaturoznawstwo. W Polsce ważnym miejscem 
rozwijania tego typu refleksji jest działanie realizowane w ramach Inicjatywy Doskonałości 
Uniwersytetu Warszawskiego, pn. Nieantropocentryczna podmiotowość kulturowa⁵³, w ramach którego 
opracowywane są nowe modele myślenia oraz podejmowane są próby pogłębionej współpracy 
z dziedziną sztuki. 
 Programem, który w tym zakresie zdobył szczególną popularność w Europie, jest corocznie 
realizowany Postnatural Independent Program prowadzony przez The Institute for Postnatural Studies⁵⁴.   
Założony w 2020 roku Instytut działa jako platforma refleksji i sieć współpracy artystów, badaczy 
i kuratorów zajmujących się złożonością kryzysu ekologicznego. Jego aktywność koncentruje się 
na transdyscyplinarnych praktykach, wykorzystujących sztukę do podważania dominujących narracji 
dotyczących natury, technologii i kultury. 

 Równolegle do pracy dydaktycznej w ramach prowadzonych zajęć, w okresie mojej pracy 
na stanowisku adiunktki, miałam wiele okazji do wspierania studentów i studentek w procesach 
dyplomowych – zarówno jako promotorka, jak i recenzentka. W latach 2022- 2025 zrecenzowałam 
łącznie 13 prac dyplomowych (5 prac magisterskich i 8 prac licencjackich) oraz byłam promotorką 
20 prac (15 prac magisterskich i 5 prac licencjackich). Pełna lista prac znajduje się w Wykazie efektów 
pracy dydaktycznej i organizacyjnej w latach 2021-2025.
 Ze względu na hybrydowy charakter mojej praktyki – łączącej badania z projektowaniem – 
dołączyłam w strukturach Wydziału Wzornictwa do Zakładu Historii i Teorii Designu, jednocześnie 
aktywnie współpracując z Katedrą Projektowania Produktu, w której prowadzę jedną z czterech 
pracowni  na kierunku Produkt i Projektowanie dla Przyszłości. 
 W ramach studiów magisterskich mogłam, jako członkini ZHiTD wspierać merytorycznie 
powstawanie magisterskich teoretycznych, a dzięki decyzji poprzedniej Dziekany Wydziału 
Wzornictwa, dr hab. Aurelii Mandziuk, prof. AS, otrzymałam również możliwość pełnienia konsultantki 
praktycznej w ramach zajęć Designu Spekulatywnego. Przełożyło się to na prowadzenie prac 
projektowych praktycznych – zarówno na poziomie licencjackim (m.in. w zastępstwie w Pracowni 
Projektowania Multisensorycznego), jak i na studiach magisterskich II stopnia.
 Wiele z prac realizowanych przez moich podopiecznych miało charakter badań stosowanych 
i powstawało jako rezultat współpracy zespołów promotorskich. Jednym z przykładów jest praca 
magisterska Dawida Fika z 2024 r., Taśmą klejone. O potrzebie tworzenia i samowystarczalności w czasie 
transformacji ekonomicznej (11), która stała się podstawą i teoretycznym ugruntowaniem dla 
wielokrotnie nagradzanej kolekcji Zmiana. Projekt zdobył m.in.:

— Nagrodę Marszałka Województwa Zachodniopomorskiego Najlepsze Dyplomy 2023/2024 (2024)
— Nagrodę specjalną Narodowego Centrum Kultury w konkursie projektowania graficznego Projekt 
Roku 23/24 Stowarzyszenia Twórców Grafiki Użytkowej (2024)
— Nagrodę specjalna LPP, make me! w ramach Łódź Design Festival (2025).

Kolekcja Zmiana powstała pod opieką dr Ewy Bochen-Jelskiej i dr Macieja Jeskiego ze wsparciem dr hab, 
Anny Witkowskiej, prof. AS. Projekt Fika został zaprezentowany m.in. podczas:

— Vienna Design Week (2025)
— Przeglądu dyplomów - Wystaw się w Instytucie Designu w Kielcach (2025)
— wystawy Nowa generacja podczas Gdynia Design Days Design 32 – Najlepsze dyplomy projektowe 
(2025)
— wystawy It’s Personal podczas Dutch Design Week (2024).

1.7. Wybrane prace dyplomowe
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 Równolegle do pracy dydaktycznej w ramach prowadzonych zajęć, w okresie mojej pracy 
na stanowisku adiunktki, miałam wiele okazji do wspierania studentów i studentek w procesach 
dyplomowych – zarówno jako promotorka, jak i recenzentka. W latach 2022- 2025 zrecenzowałam 
łącznie 13 prac dyplomowych (5 prac magisterskich i 8 prac licencjackich) oraz byłam promotorką 
20 prac (15 prac magisterskich i 5 prac licencjackich). Pełna lista prac znajduje się w Wykazie efektów 
pracy dydaktycznej i organizacyjnej w latach 2021-2025.
 Ze względu na hybrydowy charakter mojej praktyki – łączącej badania z projektowaniem – 
dołączyłam w strukturach Wydziału Wzornictwa do Zakładu Historii i Teorii Designu, jednocześnie 
aktywnie współpracując z Katedrą Projektowania Produktu, w której prowadzę jedną z czterech 
pracowni  na kierunku Produkt i Projektowanie dla Przyszłości. 
 W ramach studiów magisterskich mogłam, jako członkini ZHiTD wspierać merytorycznie 
powstawanie magisterskich teoretycznych, a dzięki decyzji poprzedniej Dziekany Wydziału 
Wzornictwa, dr hab. Aurelii Mandziuk, prof. AS, otrzymałam również możliwość pełnienia konsultantki 
praktycznej w ramach zajęć Designu Spekulatywnego. Przełożyło się to na prowadzenie prac 
projektowych praktycznych – zarówno na poziomie licencjackim (m.in. w zastępstwie w Pracowni 
Projektowania Multisensorycznego), jak i na studiach magisterskich II stopnia.
 Wiele z prac realizowanych przez moich podopiecznych miało charakter badań stosowanych 
i powstawało jako rezultat współpracy zespołów promotorskich. Jednym z przykładów jest praca 
magisterska Dawida Fika z 2024 r., Taśmą klejone. O potrzebie tworzenia i samowystarczalności w czasie 
transformacji ekonomicznej (11), która stała się podstawą i teoretycznym ugruntowaniem dla 
wielokrotnie nagradzanej kolekcji Zmiana. Projekt zdobył m.in.:

— Nagrodę Marszałka Województwa Zachodniopomorskiego Najlepsze Dyplomy 2023/2024 (2024)
— Nagrodę specjalną Narodowego Centrum Kultury w konkursie projektowania graficznego Projekt 
Roku 23/24 Stowarzyszenia Twórców Grafiki Użytkowej (2024)
— Nagrodę specjalna LPP, make me! w ramach Łódź Design Festival (2025).

Kolekcja Zmiana powstała pod opieką dr Ewy Bochen-Jelskiej i dr Macieja Jeskiego ze wsparciem dr hab, 
Anny Witkowskiej, prof. AS. Projekt Fika został zaprezentowany m.in. podczas:

— Vienna Design Week (2025)
— Przeglądu dyplomów - Wystaw się w Instytucie Designu w Kielcach (2025)
— wystawy Nowa generacja podczas Gdynia Design Days Design 32 – Najlepsze dyplomy projektowe 
(2025)
— wystawy It’s Personal podczas Dutch Design Week (2024).

fot. 1.13. Dawid Fik, Dokumentacja obrony prac: Taśmą klejone i Zmiana, źródło: materiały własne 

fot. 1.14. Dawid Fik, Zmiana, wybrane materiały prezentujące projekt, 2024, źródło: materiały udostępnione dzięki uprzejmości autora

1.8. Rytuał przejścia



 Wśród prac, które bezpośrednio podejmowały tematy rozwijane w ramach zajęć i twórczo 
eksplorowały poszczególne wątki, znalazła się m.in. praca Anny Molskiej z 2023 roku pt. Homo 
ceramicus. Eksperymentalne podejście do druku 3D (8). Projekt poruszał istotne zagadnienia relacji 
człowieka z maszyną. Praca praktyczna, która dopełniała się z pracą teoretyczną i realizowana pod 
opieką dr Ewy Bochen-Jelskiej i dr Macieja Jeskiego została zakwalifikowana do konkursu Best in Design 
w kategorii Product Design w ramach Zagreb Design Week (2025) oraz została zaprezentowana 
w ramach wystawy Graduation Projects 2023 w Zamku Cieszyn. 
 W 2024 roku Michał Sietnicki obronił pracę pt. Konstelacje danych. O subiektywnych decyzjach 
zawartych w uniwersalnych systemach (12), w której podważył założenie obiektywności klasyfikacji 
bibliograficznych, wizualizując przestrzenne struktury drzew wiedzy. Promotorą pomocniczą pracy 
teoretycznej była mgr Marta Wyrzykowska, wspomagając Michała w zakresie komunikacji i prezentacji, 
natomiast pracą praktyczną opiekowali się: prof. dr hab. Waldemar Wojciechowski (promotor główny) 
i mgr Patrycja Makarewicz-Leszczyńska (promotora pomocnicza). Praca została zaprezentowana
na wystawie It’s Personal podczas Dutch Design Week (2024).

fot. 1.15. Michał Sietnicki, Dokumentacja obrony pracy: Konstelacje danych. O subiektywnych decyzjach zawartych w uniwersalnych 
systemach, 2024, źródło: zdjęcie po lewej fot. Marta Wyrzykowska, zdjęcie po prawej: materiały własne
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fot. 1.16. Izabela Żeromska, Projekt oprawy oświetleniowej LED do domowej fototerapii, 2024, źródło: materiały udostępnione dzięki 
uprzejmości autorki

RYTUAŁ PRZEJŚCIA

Budujemy doświadczenie z materii i ducha.
Opowiadamy historię o tym, 
co żegnamy i co witamy. 

Mamy odwagę, by nie wiedzieć, 
a czuć i działać. 
Nowe pragnie się ujawnić.
Design staje się narzędziem zmiany i refleksji.

Żegnamy wyczerpaną formułę, 
stary świat.
Dotychczasowe zasady i metody projektowania. 

Czy da się przygotować na zmianę? 
Odprojektować ze starego świata?

„Rytuał przejścia” to wydarzenie Wydziału Wzornictwa Akademii Sztuki w Szczecinie, 
które odbędzie się ostatniego dnia festiwalu, w niedzielę o godz. 18:00 w budynku PPNT. 
Start przed wejściem głównym, tuż przy kopcu ziemi. 

Nowe pragnie się ujawnić⁵9.



 Wśród prac, które bezpośrednio podejmowały tematy rozwijane w ramach zajęć i twórczo 
eksplorowały poszczególne wątki, znalazła się m.in. praca Anny Molskiej z 2023 roku pt. Homo 
ceramicus. Eksperymentalne podejście do druku 3D (8). Projekt poruszał istotne zagadnienia relacji 
człowieka z maszyną. Praca praktyczna, która dopełniała się z pracą teoretyczną i realizowana pod 
opieką dr Ewy Bochen-Jelskiej i dr Macieja Jeskiego została zakwalifikowana do konkursu Best in Design 
w kategorii Product Design w ramach Zagreb Design Week (2025) oraz została zaprezentowana 
w ramach wystawy Graduation Projects 2023 w Zamku Cieszyn. 
 W 2024 roku Michał Sietnicki obronił pracę pt. Konstelacje danych. O subiektywnych decyzjach 
zawartych w uniwersalnych systemach (12), w której podważył założenie obiektywności klasyfikacji 
bibliograficznych, wizualizując przestrzenne struktury drzew wiedzy. Promotorą pomocniczą pracy 
teoretycznej była mgr Marta Wyrzykowska, wspomagając Michała w zakresie komunikacji i prezentacji, 
natomiast pracą praktyczną opiekowali się: prof. dr hab. Waldemar Wojciechowski (promotor główny) 
i mgr Patrycja Makarewicz-Leszczyńska (promotora pomocnicza). Praca została zaprezentowana
na wystawie It’s Personal podczas Dutch Design Week (2024).
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 Wśród prac praktycznych wymienionych w wykazie, w których pełniłam rolę promotorki, 
chciałabym przybliżyć dwie, które dotykają tematyki poprawy dobrostanu, wprowadzaniu 
inkrementalnych zmian do codzienności oraz budowania świadomej relacji z wytworami kultury 
materialnej. 
 W 2024 roku Izabela Żeromska obroniła pracę praktyczną pt. Projekt oprawy oświetleniowej LED
do domowej fototerapii (13), w której wykorzystała wiedzę zebraną na temat terapii światłem. 
Identyfikując niszę pomiędzy oprawami oświeleniowymi o typowo ambientowym charakterze, 
a specjalistycznymi urządzeniami medycznymi, opracowała – we współpracy z firmą produkującą 
oprawy medyczne LED – projekt lampy, wykorzystującej spektrum światła podczerwonego. 
Zaprojektowana oprawa wprowadza realną zmianę do przestrzeni domowej, umożliwiając regulację 
cyklu dobowego użytkowników, a jednocześnie zachowując przyjazny, ambientowy charakter, 
wpisujący się w estetykę wnętrza.

fot. 1.16. Izabela Żeromska, Projekt oprawy oświetleniowej LED do domowej fototerapii, 2024, źródło: materiały udostępnione dzięki 
uprzejmości autorki

RYTUAŁ PRZEJŚCIA

Budujemy doświadczenie z materii i ducha.
Opowiadamy historię o tym, 
co żegnamy i co witamy. 

Mamy odwagę, by nie wiedzieć, 
a czuć i działać. 
Nowe pragnie się ujawnić.
Design staje się narzędziem zmiany i refleksji.

Żegnamy wyczerpaną formułę, 
stary świat.
Dotychczasowe zasady i metody projektowania. 

Czy da się przygotować na zmianę? 
Odprojektować ze starego świata?

„Rytuał przejścia” to wydarzenie Wydziału Wzornictwa Akademii Sztuki w Szczecinie, 
które odbędzie się ostatniego dnia festiwalu, w niedzielę o godz. 18:00 w budynku PPNT. 
Start przed wejściem głównym, tuż przy kopcu ziemi. 

Nowe pragnie się ujawnić⁵9.
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 Wśród prac praktycznych wymienionych w wykazie, w których pełniłam rolę promotorki, 
chciałabym przybliżyć dwie, które dotykają tematyki poprawy dobrostanu, wprowadzaniu 
inkrementalnych zmian do codzienności oraz budowania świadomej relacji z wytworami kultury 
materialnej. 
 W 2024 roku Izabela Żeromska obroniła pracę praktyczną pt. Projekt oprawy oświetleniowej LED
do domowej fototerapii (13), w której wykorzystała wiedzę zebraną na temat terapii światłem. 
Identyfikując niszę pomiędzy oprawami oświeleniowymi o typowo ambientowym charakterze, 
a specjalistycznymi urządzeniami medycznymi, opracowała – we współpracy z firmą produkującą 
oprawy medyczne LED – projekt lampy, wykorzystującej spektrum światła podczerwonego. 
Zaprojektowana oprawa wprowadza realną zmianę do przestrzeni domowej, umożliwiając regulację 
cyklu dobowego użytkowników, a jednocześnie zachowując przyjazny, ambientowy charakter, 
wpisujący się w estetykę wnętrza.

 Z kolei w 2025 roku Milena Jandura. Obroniła pracę licencjacką pt. Mobil. Unikat wobec masowości 
(14). Autorka podjęła temat projektowania obiektów unikatowych, wpisujących się w rozwijający się, 
zarówno w Polsce jak i na świecie, nurt designu kolekcjonerskiego. Jandura dokonała rewizji założeń 
ruchu Arts and Crafts55 oraz zbadała rolę przedmiotów unikatowych w dobie produkcji masowej, 
analizując wpływ czynnika ludzkiego w procesie wytwarzania na relację użytkownika z obiektem. 
 W swojej pracy wskazuje, że ręczne kształtowanie nadaje przedmiotom znaczenia kulturowe 
i sprzyja powstawaniu więzi między twórcą a odbiorcą, tym samym przeciwdziałając zjawisku alienacji 
we współczesnych społeczeństwach. Jak pisze w abstrakcie: 

Celem projektu jest badanie roli obiektów unikatowych w kontekście zdominowania 
rynku przez produkcję masową. Analizuję wpływ obecności czynnika ludzkiego
w procesie wytwórczym na potencjał zidentyfikowania się z obiektem przez jego 
docelowych użytkowników. Z przeprowadzonej analizy wynika, że ręczne kształtowanie 
obiektów czyni z nich nośniki znaczeń kulturowych. Nabywają ich podczas wzajemnych 
oddziaływań między materią a kształtującym ją, oraz tymi, którzy in spe mają 
użytkować dany obiekt. Odwołuję się do powstałej w latach 80. ubiegłego wieku teorii 
aktora-sieci. Obiekt pełniący rolę środka komunikacji między wytwórcą a użytkownikiem 
zmniejsza też ryzyko pogłębiania się poczucia alienacji w wysoko rozwiniętych 
cywilizacjach. Analizuję wpływ korzeni biologicznych i kulturowych na potrzeby 
odbiorców rzemiosła. W pracy praktycznej wykorzystuję technikę repusowania, która 
pozwala na zachowanie wizualnego śladu uderzeń wytwórcy kształtującego materię. 
Opisuję metodologię trybowania, jednego z najstarszych rzemiosł znanych ludzkości. 
We wnioskach odnoszę się do problematyki związanej z produkcją rzemieślniczą oraz 
perspektyw rynkowych, które otwierają się dla twórców obiektów unikatowych⁵⁶.

55 Ruch Arts and Crafts – nurt artystyczno-społeczny zapoczątkowany w XIX w. w Wielkiej Brytanii przez Williama Morrisa, promujący 
rzemiosło, prostotę form i jedność sztuki z codziennym życiem.
56 M. Jandura, Mobil. Unikat wobec masowości, praca dyplomowa licencjacka, Akademia Sztuki w Szczecinie, 2025, promotorka: dr A. 
Polkowska.
57 Genius loci – łac. „duch miejsca”; pojęcie oznaczające wyjątkowy, niepowtarzalny charakter danego miejsca, wynikający z jego historii, 
natury i ludzkiej i nie-ludzkiej obecności.

 Projekt Mileny Jandury nawiązywał do koncepcji genius loci57 i podejmował temat internalizacji 
krajobrazu. Duch miejsca został oddany przez świadomy wybór materiału – miedzi – której właściwości 
projektantka eksplorowała zarówno na poziomie technicznym, jak i symbolicznym. Proces badawczy, 
projektowy i wytwórczy wzajemnie się przenikały, ponieważ znaczną część pracy Milena wykonała 
samodzielnie, studiując materiał w działaniu i poprzez działanie. Wytwarzanie obiektu okazało się 
czasochłonne, wymagające i – jak sama autorka podkreślała – niemal medytacyjne. Efektem nie było 
„opanowanie” materii, lecz wejście z nią dialog, w którym forma i znaczenie wyłaniały się stopniowo, 
w rytmie współpracy z materiałem. 

fot. 1.17. Milena Jandura, Mobil. Unikat wobec masowości, 2025, źródło: materiały udostępnione dzięki uprzejmości autorki
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 Z kolei w 2025 roku Milena Jandura. Obroniła pracę licencjacką pt. Mobil. Unikat wobec masowości 
(14). Autorka podjęła temat projektowania obiektów unikatowych, wpisujących się w rozwijający się, 
zarówno w Polsce jak i na świecie, nurt designu kolekcjonerskiego. Jandura dokonała rewizji założeń 
ruchu Arts and Crafts55 oraz zbadała rolę przedmiotów unikatowych w dobie produkcji masowej, 
analizując wpływ czynnika ludzkiego w procesie wytwarzania na relację użytkownika z obiektem. 
 W swojej pracy wskazuje, że ręczne kształtowanie nadaje przedmiotom znaczenia kulturowe 
i sprzyja powstawaniu więzi między twórcą a odbiorcą, tym samym przeciwdziałając zjawisku alienacji 
we współczesnych społeczeństwach. Jak pisze w abstrakcie: 

Celem projektu jest badanie roli obiektów unikatowych w kontekście zdominowania 
rynku przez produkcję masową. Analizuję wpływ obecności czynnika ludzkiego
w procesie wytwórczym na potencjał zidentyfikowania się z obiektem przez jego 
docelowych użytkowników. Z przeprowadzonej analizy wynika, że ręczne kształtowanie 
obiektów czyni z nich nośniki znaczeń kulturowych. Nabywają ich podczas wzajemnych 
oddziaływań między materią a kształtującym ją, oraz tymi, którzy in spe mają 
użytkować dany obiekt. Odwołuję się do powstałej w latach 80. ubiegłego wieku teorii 
aktora-sieci. Obiekt pełniący rolę środka komunikacji między wytwórcą a użytkownikiem 
zmniejsza też ryzyko pogłębiania się poczucia alienacji w wysoko rozwiniętych 
cywilizacjach. Analizuję wpływ korzeni biologicznych i kulturowych na potrzeby 
odbiorców rzemiosła. W pracy praktycznej wykorzystuję technikę repusowania, która 
pozwala na zachowanie wizualnego śladu uderzeń wytwórcy kształtującego materię. 
Opisuję metodologię trybowania, jednego z najstarszych rzemiosł znanych ludzkości. 
We wnioskach odnoszę się do problematyki związanej z produkcją rzemieślniczą oraz 
perspektyw rynkowych, które otwierają się dla twórców obiektów unikatowych⁵⁶.

 Projekt Mileny Jandury nawiązywał do koncepcji genius loci57 i podejmował temat internalizacji 
krajobrazu. Duch miejsca został oddany przez świadomy wybór materiału – miedzi – której właściwości 
projektantka eksplorowała zarówno na poziomie technicznym, jak i symbolicznym. Proces badawczy, 
projektowy i wytwórczy wzajemnie się przenikały, ponieważ znaczną część pracy Milena wykonała 
samodzielnie, studiując materiał w działaniu i poprzez działanie. Wytwarzanie obiektu okazało się 
czasochłonne, wymagające i – jak sama autorka podkreślała – niemal medytacyjne. Efektem nie było 
„opanowanie” materii, lecz wejście z nią dialog, w którym forma i znaczenie wyłaniały się stopniowo, 
w rytmie współpracy z materiałem. 

fot. 1.17. Milena Jandura, Mobil. Unikat wobec masowości, 2025, źródło: materiały udostępnione dzięki uprzejmości autorki
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1.8. Rytuał przejścia

Opisany wcześniej projekt kuratorski szkoły letniej i wystawy Follow the Object, zrealizowany wspólnie 
z mgr Agatą Kiedrowicz, a także jego rezultaty, stały się ważnym impulsem do rozwijania na Wydziale 
Wzornictwa inicjatyw wykraczających poza standardowy program dydaktyczny. Kolejnym 
przedsięwzięciem, zainicjowanym przez przedstawicielki Zakładu Historii i Teorii Deisgnu, była 
wystawa Rytuał przejścia (15), zaprezentowana w podczas festiwalu Gdyni Design Days w 2022 roku. 
Kuratorkami programu były: mgr Agata Kiedrowicz, dr Magdalena Małachowska, mgr Teresa Otulak 
oraz ja. 
 Początkowo projekt zakładał organizację wydarzenia w przestrzeni przypominającej duży 
szałas, w którym miały zostać zaprezentowane prace zakwalifikowane do pokazu – reprezentujące 
różne kierunki rozwoju dziedziny designu oraz odmienne podejścia projektowe. Ostatecznie,
ze względu na obawy związane z przepisami BHP, zdecydowałyśmy się przeformułować pierwotną 
koncepcję i zorganizować wystawę w formie performatywnej. Odbyła się ona 10 lipca 2022 r. 
w Pomorskim Parku Naukowo-Technologicznym Gdynia. 
 Podobnie jak Follow the Object, Rytuał przejścia nie był projektem w tradycyjnym sensie 
wystawienniczym. Oferował kuratorski program, w ramach którego powstał performans 
zaprojektowany tak, aby zatrzymać odbiorców i umożliwić uważne wsłuchanie się w historie projektów 
oraz procesów twórczych studentów/tek  i wykładowców/czyń. Formuła wydarzenia była odpowiedzią 
na potrzeby, które ujawniły się pandemii: pragnienie fizycznej obecności ludzi i materii, rozmowy, 
wspólnego bycia, wymiany doświadczeń, a także komunikacji poprzez wszystkie zmysły - dotyk, smak, 
węch i słuch⁵⁸.  Towarzyszący wystawie tekst kuratorski stanowił zaproszenie do stworzenia 
przestrzeni refleksji oraz symbolicznego pożegnania metod projektowania, które nie przystają 
odpowiadać współczesnym wyzwaniom: 
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RYTUAŁ PRZEJŚCIA

Budujemy doświadczenie z materii i ducha.
Opowiadamy historię o tym, 
co żegnamy i co witamy. 

Mamy odwagę, by nie wiedzieć, 
a czuć i działać. 
Nowe pragnie się ujawnić.
Design staje się narzędziem zmiany i refleksji.

Żegnamy wyczerpaną formułę, 
stary świat.
Dotychczasowe zasady i metody projektowania. 

Czy da się przygotować na zmianę? 
Odprojektować ze starego świata?

„Rytuał przejścia” to wydarzenie Wydziału Wzornictwa Akademii Sztuki w Szczecinie, 
które odbędzie się ostatniego dnia festiwalu, w niedzielę o godz. 18:00 w budynku PPNT. 
Start przed wejściem głównym, tuż przy kopcu ziemi. 

Nowe pragnie się ujawnić⁵9.

 Wydarzenie nawiązywało do pierwotnych, rytualnych form wspólnego bycia. Uczestnicy
i uczestniczki zasiedli na planie koła – w przestrzeni doświadczania, zapraszającej do obecności, 
zmysłowego odbioru i dialogu. Projektanci i projektantki (zarówno studenci/tki jak i absolwenci/tki) 
snuli opowieść o swoich pracach oraz towarzyszących im procesach twórczych. Zgodnie z charakterem 
wydarzenia symbolicznie żegnali dotychczasowe sposoby pracy i witali nowe, wypowiadając intencje 
dotyczące kierunków dalszego rozwoju swojej praktyki projektowej. Pomiędzy osobami 
zgromadzonymi w kręgu krążyły obiekty - można je było dotykać, testować, przymierzać i wąchać.
 Podczas wydarzenia zaprezentowano prace podejmujące tematy bliskości, relacji z ciałem, 
uważności oraz współistnienia człowieka z naturą. Wśród nich znalazły się ubrania masujące ciało 
autorstwa Rafała Zakrzewskiego, kostiumy przywołujące wątki przeszłości przygotowane przez 
Miłosza Jona i Martę Sundmann, a także buty wykonane w duchu zero waste przez Magdalenę Bylewską. 
Wincenty Kwiatkowski, Marta Wilczewska, Oskar Kobiałka i Weronika Tabor zaprezentowali 
ceramiczne naczynia podejmujące temat tolerancji. Julia Galewicz, Marianna Krajewska i Patrycja 
Żyżniewska przedstawiły projekty związane z rytuałami żałoby i pożegnania, natomiast Joanna Miller 
i Jana Lachowska – publikacje badające współistnienie człowieka z roślinami, zwierzętami i grzybami. 
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Prezentacje odbywały się w atmosferze ciszy i półmroku, sprzyjającej refleksji, skupieniu 
i zmysłowemu odbiorowi prac.
 Po prezentacji przyszedł czas na pytania od publiczności oraz wspólny poczęstunek. W notatce 
prasowej podsumowującej wydarzenie pojawiła się refleksja, która trafnie oddawała potrzeby nowego 
pokolenia projektantów i projektantek oraz kierunek, w jakim chcieli zmierzać w ramach swojej 
praktyki projektowej: 

By przywitać nowe, potrzeba z troską i uważnością pożegnać stare. Z czym idziemy 
w przyszłość? Z potrzebą dbania o własny dobrostan, jako twórcy i człowieka. Bo własna 
równowaga wpływa na równowagę świata. Z potrzebą szacunku dla energii i materii, 
projektowania zrównoważonego względem ciała i otoczenia. Z potrzebą dialogu 
międzyludzkiego i międzygatunkowego, z uważnością na każdego uczestnika świata.
By przywitać nowe, potrzeba z troską i uważnością pożegnać stare. Z czym idziemy
w przyszłość? Z potrzebą dbania o własny dobrostan, jako twórcy i człowieka. Bo własna 
równowaga wpływa na równowagę świata. Z potrzebą szacunku dla energii i materii, 
projektowania zrównoważonego względem ciała i otoczenia. Z potrzebą dialogu 
międzyludzkiego i międzygatunkowego, z uważnością na każdego uczestnika świata ⁶0. 

 W wystawie wzięli udział i zaprezentowali swoje prace: Aleksandra Brejwo, Estera Broda, 
Magdalena Bylewska, Maria Ciarka, Magdalena Gabara, Julia Galewicz, Miłosz Jon, Oskar Kobiałka, 
Marianna Krajewska, Jana Lachowska, Emilia Łapko, Marta Masella, Joanna Miler, Daria Opasiak, Jan 
Pacyga, Michał Sietnicki, Marta Sundmann, Weronika Tabor, Marta Wilczewska, Wincenty 
Kwiatkowski, Daria Wróblewska, Rafał Zakrzewski, Patrycja Żyżniewska. Za identyfikację wizualną 
wydarzenia odpowiadało Pełnia Studio, w którego skład wchodziły: Patrycja Makarewicz-Leszczyńska, 
Ludwika Hawryszuk oraz Patrycja Żyżniewska. 

60 Notatka prasowa „Rytuał przejścia”, Gdynia Design Days, 2022.
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fot. 1.18. Identyfikacja wystawy Rytuał przejścia w ramach Gdynia Design Days, Gdynia, 2022, autor: Pełnia Studio
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fot. 1.19. Dokumentacja wystawy Rytuał przejścia w ramach Gdynia Design Days, Gdynia, 2022, źródło: kadry z filmu Michała Bachory  
(zdjęcia ze stron: 54-55) 
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1.9. Portal – Kolekcja Manuba
Gdynia Design Days 2022

W 2022 roku byłam związana z programem Gdynia Design Days w podwójnej roli. Pod koniec 2021 roku 
ówczesna dyrektorka Centrum Designu Gdynia, Ewa Chudecka, zaprosiła mnie do objęcia opieki 
kuratorskiej nad kolekcją Manuba (16), która od 2016 stanowi stały element festiwalu. Manuba 
to limitowana kolekcja produktów projektowanych i wytwarzanych specjalnie na potrzeby GDD, 
dostępna zarówno online, jak i podczas wydarzenia. 
 Rola kuratorki obejmowała nie tylko opracowanie koncepcji kolekcji oraz zaproszenie 
projektantów i projektantek do współpracy, lecz także koordynację produkcji – od przygotowania 
budżetu, przez nadzór nad procesem projektowym i wytwórczym, po organizację dokumentacji 
fotograficznej i filmowej. Do moich zadań należało również przygotowanie materiałów prasowych 
i promocyjnych, zaprojektowanie i koordynacja wystawy oraz sprzedaży w Muzeum Miasta Gdyni,
a następnie końcowe rozliczenie finansowe całego przedsięwzięcia.
 Zakres odpowiedzialności był bardzo szeroki, jednak dostrzegając szansę na opracowanie 
kolekcji, będącej również opowieścią o zmieniającym się świecie, zdecydowałam się podjąć
to wyzwanie. Na przełomie 2021 i 2022 roku przygotowałam budżet, który został zaakceptowany przez 
Centrum Designu Gdynia. Na początku 2022 roku rozpoczęłam poszukiwania projektantów
i projektantek do zespołu. 
 Z uwagi na skalę przedsięwzięcia podjęłam decyzję o skupieniu się na jednym medium – glinie. 
To założenie zawęziło obszar poszukiwań do twórców i twórczyń pracujących z ceramiką. Ostatecznie 
do zespołu dołączyli absolwenci Wzornictwa Akademii Sztuki w Szczecinie, Paweł Wilczurak i Anna 
Maria Wypiór, prowadzący wówczas w Szczecinie studio ceramiczne Ziarno. Oboje ukończyli 
specjalność Projektowanie Produktu jeszcze przed moim zatrudnieniem na Akademii. Nie mieliśmy 
wcześniej okazji współpracować, ale podczas rozmów wstępnych, dostrzegłam, że zarówno ich 
podejście do procesu projektowego, jak i dotychczasowe portfolio, harmonizują z kierunkiem, jaki 
planowałam nadać kolekcji na tym etapie prac. 
 Zależało mi, aby zespół miał charakter interdyscyplinarny. Moje dotychczasowe doświadczenia 
– zarówno dydaktyczne, jak i projektowe – wielokrotnie pokazywały, że różnorodność perspektyw 
i kompetencji generuje synergię, która realnie przekłada się na jakość rezultatów. Z tego powodu 
do projektu zaprosiłam również absolwentkę gdańskiej Akademii Sztuk Pięknych, malarkę Kamilę 
Model. Jej wyjątkowa wrażliwość na kolor oraz umiejętność budowania kompozycji, stały się ważnym
i zauważalnym wkładem w pracę całego zespołu. 
 Prace nad kolekcją rozpoczęły się w połowie lutego 2022 roku, a zakończyły prezentacją 
i sprzedażą podczas festiwalu, który odbywał się w dniach 2-10 lipca 2022 r. Przeprowadziłam proces 
projektowy – od wyłonienia tematu przewodniego, po przełożenie go na konkretne produkty 
wchodzące w skład kolekcji. Zależało mi, aby była ona silnie zakorzeniona w miejscu swojej prezentacji, 
czyli w Gdyni. Rozpoczęliśmy więc od wspólnego spaceru szlakiem gdyńskiego modernizmu, który 
zakończyliśmy wizytą na nadmorskich klifach, gromadząc zarówno refleksje, jak i biofakty – naturalne 
obiekty oraz skany tekstur miasta i natury. Materiały te posłużyły nam później jako referencje 
do poszukiwań formalnych.
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kolekcji, będącej również opowieścią o zmieniającym się świecie, zdecydowałam się podjąć
to wyzwanie. Na przełomie 2021 i 2022 roku przygotowałam budżet, który został zaakceptowany przez 
Centrum Designu Gdynia. Na początku 2022 roku rozpoczęłam poszukiwania projektantów
i projektantek do zespołu.

Z uwagi na skalę przedsięwzięcia podjęłam decyzję o skupieniu się na jednym medium – glinie.
To założenie zawęziło obszar poszukiwań do twórców i twórczyń pracujących z ceramiką. Ostatecznie 
do zespołu dołączyli absolwenci Wzornictwa Akademii Sztuki w Szczecinie, Paweł Wilczurak i Anna 
Maria Wypiór, prowadzący wówczas w Szczecinie studio ceramiczne Ziarno. Oboje ukończyli 
specjalność Projektowanie Produktu jeszcze przed moim zatrudnieniem na Akademii. Nie mieliśmy
wcześniej okazji współpracować, ale podczas rozmów wstępnych, dostrzegłam, że zarówno ich 
podejście do procesu projektowego, jak i dotychczasowe portfolio, harmonizują z kierunkiem, jaki 
planowałam nadać kolekcji na tym etapie prac.

Zależało mi, aby zespół miał charakter interdyscyplinarny. Moje dotychczasowe doświadczenia 
– zarówno dydaktyczne, jak i projektowe – wielokrotnie pokazywały, że różnorodność perspektyw
i kompetencji generuje synergię, która realnie przekłada się na jakość rezultatów. Z tego powodu 
do projektu zaprosiłam również absolwentkę gdańskiej Akademii Sztuk Pięknych, malarkę Kamilę 
Model. Jej wyjątkowa wrażliwość na kolor oraz umiejętność budowania kompozycji, stały się ważnym
i zauważalnym wkładem w pracę całego zespołu.

Prace nad kolekcją rozpoczęły się w połowie lutego 2022 roku, a zakończyły prezentacją 
i sprzedażą podczas festiwalu, który odbywał się w dniach 2-10 lipca 2022 r. Przeprowadziłam proces 
projektowy – od wyłonienia tematu przewodniego, po przełożenie go na konkretne produkty
wchodzące w skład kolekcji. Zależało mi, aby była ona silnie zakorzeniona w miejscu swojej prezentacji,
czyli w Gdyni. Rozpoczęliśmy więc od wspólnego spaceru szlakiem gdyńskiego modernizmu, który
zakończyliśmy wizytą na nadmorskich klifach, gromadząc zarówno refleksje, jak i biofakty – naturalne 
obiekty oraz skany tekstur miasta i natury. Materiały te posłużyły nam później jako referencje 
do poszukiwań formalnych.

Założenia modernizmu, w ramach którego projektowanie i sztuka wzajemnie się przenikały, 
stały się fundamentem naszego procesu. Staraliśmy się pracować w podobnym duchu, łącząc 
perspektywy obu dyscyplin – zarówno ze względu na interdyscyplinarny skład zespołu, jak i z myślą 
o spójnym przełożeniu tych idei na końcową kolekcję. 
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 Założenia modernizmu, w ramach którego projektowanie i sztuka wzajemnie się przenikały, 
stały się fundamentem naszego procesu. Staraliśmy się pracować w podobnym duchu, łącząc 
perspektywy obu dyscyplin – zarówno ze względu na interdyscyplinarny skład zespołu, jak i z myślą 
o spójnym przełożeniu tych idei na końcową kolekcję. 

fot. 1.20. Dokumentacja spaceru w Gdyni w ramach realizacji kolekcji Manuba w ramach Gdynia Design Days, Gdynia, 2022, fot. Paweł 
Wilczurak

 W początkowej fazie procesu projektowego, realizowanej w formie warsztatowych spotkań 
w Pomorskim Parku Naukowo-Technologicznym, udało się doprecyzować główne założenia kolekcji. 
Chcieliśmy, aby stanowiła ona próbę odpowiedzi na pytanie o przyszłą rolę projektowania. Pytanie to – 
podobnie jak te, które pojawiły się w kontekście opisanego wcześniej Rytuału przejścia – wynikało
z dostrzegalnego kryzysu i rosnących wątpliwości dotyczących kierunku rozwoju tej dyscypliny. Oba 
projekty w sposób nienachalny, ale wyraźny rezonowały z atmosferą tego postpandemicznego czasu, 
który sprzyjał zatrzymaniu i rewizji przyjętych założeń.
 W duchu tej refleksji zdecydowaliśmy, że każda osoba z zespołu  –  Kamila, Anna Maria i Paweł  
–  zaprojektuje własną interpretację jednego z wyłonionych kierunków, wykorzystując w pełni swoje 
indywidualne kompetencje i wrażliwość. W ten sposób powstała kolekcja, którą nazwałam Portal – a jej 
sens i charakter syntetycznie ujmuje tekst kuratorski: 

Świat zmienia się dynamicznie. Stare metody pracy powoli przestają działać, a nowe 
dopiero wyłaniają się na horyzoncie. Tegoroczna kolekcja MANUBA powstała wokół 
hasła „portal” i stanowi próbę odpowiedzenia na pytanie o to, jaką rolę lada dzień będzie 
pełnić projektowanie? W przededniu nowego spoglądamy w przeszłość, czerpiąc
z założeń modernizmu, w ramach którego świat projektowy i sztuki nie istniały
w separacji od siebie, ale się ze sobą przecinały, generując nowe jakości. Takich jakości 
poszukaliśmy w interdyscyplinarnym zespole złożonym z projektantów i artystki, łącząc 
badania artystyczne i myślenie projektowe. Tradycyjne rzemiosło, jakim jest ceramika, 
stało się idealnym poligonem doświadczalnym, zwłaszcza w połączeniu z narzędziami
i technologiami, jakimi dysponujemy obecnie, takimi jak np. druk 3D czy protokoły 
komunikacji bezprzewodowej.
 Mała seria trzech obiektów, wyprodukowanych w 30 egzemplarzach – każdy, 
posłużyła zespołowi projektowemu do próby odpowiedzi na pytanie o to, jakie 
przyszłości krystalizują się w ramach obecnie toczących się procesów? Kolekcję stanowią 
obiekty oddające charakter trzech potencjalnych scenariuszy: analogowego, 
hybrydowego i metafizycznego. Ukazują one różne konteksty dla projektowania jak i dla 
samych projektów, realizujących funkcje taktylną, informacyjną oraz piękna.

Na jaką przyszłość zagłosujesz swoją decyzją o zakupie? ⁶¹ 

61 A. Polkowska, tekst kuratorski kolekcji „Manuba”, Gdynia Design Days, 2022.
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 W początkowej fazie procesu projektowego, realizowanej w formie warsztatowych spotkań 
w Pomorskim Parku Naukowo-Technologicznym, udało się doprecyzować główne założenia kolekcji. 
Chcieliśmy, aby stanowiła ona próbę odpowiedzi na pytanie o przyszłą rolę projektowania. Pytanie to – 
podobnie jak te, które pojawiły się w kontekście opisanego wcześniej Rytuału przejścia – wynikało
z dostrzegalnego kryzysu i rosnących wątpliwości dotyczących kierunku rozwoju tej dyscypliny. Oba 
projekty w sposób nienachalny, ale wyraźny rezonowały z atmosferą tego postpandemicznego czasu, 
który sprzyjał zatrzymaniu i rewizji przyjętych założeń.
 W duchu tej refleksji zdecydowaliśmy, że każda osoba z zespołu  –  Kamila, Anna Maria i Paweł  
–  zaprojektuje własną interpretację jednego z wyłonionych kierunków, wykorzystując w pełni swoje 
indywidualne kompetencje i wrażliwość. W ten sposób powstała kolekcja, którą nazwałam Portal – a jej 
sens i charakter syntetycznie ujmuje tekst kuratorski: 

Świat zmienia się dynamicznie. Stare metody pracy powoli przestają działać, a nowe 
dopiero wyłaniają się na horyzoncie. Tegoroczna kolekcja MANUBA powstała wokół 
hasła „portal” i stanowi próbę odpowiedzenia na pytanie o to, jaką rolę lada dzień będzie 
pełnić projektowanie? W przededniu nowego spoglądamy w przeszłość, czerpiąc
z założeń modernizmu, w ramach którego świat projektowy i sztuki nie istniały
w separacji od siebie, ale się ze sobą przecinały, generując nowe jakości. Takich jakości 
poszukaliśmy w interdyscyplinarnym zespole złożonym z projektantów i artystki, łącząc 
badania artystyczne i myślenie projektowe. Tradycyjne rzemiosło, jakim jest ceramika, 
stało się idealnym poligonem doświadczalnym, zwłaszcza w połączeniu z narzędziami
i technologiami, jakimi dysponujemy obecnie, takimi jak np. druk 3D czy protokoły 
komunikacji bezprzewodowej.
 Mała seria trzech obiektów, wyprodukowanych w 30 egzemplarzach – każdy, 
posłużyła zespołowi projektowemu do próby odpowiedzi na pytanie o to, jakie 
przyszłości krystalizują się w ramach obecnie toczących się procesów? Kolekcję stanowią 
obiekty oddające charakter trzech potencjalnych scenariuszy: analogowego, 
hybrydowego i metafizycznego. Ukazują one różne konteksty dla projektowania jak i dla 
samych projektów, realizujących funkcje taktylną, informacyjną oraz piękna.

Na jaką przyszłość zagłosujesz swoją decyzją o zakupie? ⁶¹ 

 Zanim przeszliśmy do fazy prototypowania, Anna Maria i Paweł przeprowadzili dla Kamili 
zdalne warsztaty pracy w glinie i wykonywania form. Otrzymała ona zestaw narzędzi oraz wybraną
do projektu i glinę – jasną, z delikatnym szamotem. Na podstawie wstępnych szkiców, przeszła do etapu 
rzeźbienia, przygotowując pierwowzór wazonu Fortunae, odpowiadającego kierunkowi metafizycznemu 
wskazanemu w tekście kuratorskim. Gotowy model został nadany przesyłką konduktorską
do Szczecina, gdzie Anna Maria i Paweł wykonali kopyto, które posłużyło do odtworzenia pierwowzoru 
w docelowej liczbie 30 sztuk. Każdy egzemplarz był unikatowy, ponieważ wymagał ręcznego 
dopracowania na etapie rzeźbienia na kopycie. Cały produkcyjny proces zrealizowały trzy osoby: 
Kamila Model, ja (pracowałyśmy razem z Kamilą w jej gdańskiej pracowni) oraz dodatkowa osoba 
wspierająca, która pozostała anonimowa w procesie.

fot. 1.21. Dokumentacja procesu powstawania wazonu Fortunae, Gdańsk, 2022, fot. Paweł Wilczurak
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 Zanim przeszliśmy do fazy prototypowania, Anna Maria i Paweł przeprowadzili dla Kamili 
zdalne warsztaty pracy w glinie i wykonywania form. Otrzymała ona zestaw narzędzi oraz wybraną
do projektu i glinę – jasną, z delikatnym szamotem. Na podstawie wstępnych szkiców, przeszła do etapu 
rzeźbienia, przygotowując pierwowzór wazonu Fortunae, odpowiadającego kierunkowi metafizycznemu 
wskazanemu w tekście kuratorskim. Gotowy model został nadany przesyłką konduktorską
do Szczecina, gdzie Anna Maria i Paweł wykonali kopyto, które posłużyło do odtworzenia pierwowzoru 
w docelowej liczbie 30 sztuk. Każdy egzemplarz był unikatowy, ponieważ wymagał ręcznego 
dopracowania na etapie rzeźbienia na kopycie. Cały produkcyjny proces zrealizowały trzy osoby: 
Kamila Model, ja (pracowałyśmy razem z Kamilą w jej gdańskiej pracowni) oraz dodatkowa osoba 
wspierająca, która pozostała anonimowa w procesie.

fot. 1.22. Karta produktu wazonu Fortunae, Gdynia, 2022, fot. Paweł Wilczurak, autorka projektu i koncepcji: Agnieszka Polkowska



 Praca przebiegała w trybie hybrydowym. Regularnie spotykaliśmy się z zespołem online
na platformie Zoom, aby omawiać nowe propozycje i podejmować kolejne decyzje projektowe. 
Następnie większość modeli podróżowała przesyłkami konduktorskimi na trasie Trójmiasto (gdzie
w tamtym czasie mieszkałam ja i Kamila Model) – Szczecin, skąd swoje próbki odsyłali Anna Maria 
Wypiór i Paweł Wilczurak. 
 Po kilku tygodniach wspólnej pracy wytypowaliśmy dwa kolejne projekty do realizacji. Jednym
z nich było Igranie z ogniem autorstwa Anny, reprezentujące scenariusz analogowy. Obiekt pełnił funkcję 
oprawy oświetleniowej rozpraszającej światło świecy typu tealight, a dzięki swoim haptycznym 
właściwościom – również ogrzewacza dłoni. Gliniana forma, dzięki obecnemu szamotowi, nagrzewała 
się podczas użytkowania i zachęcała do dotyku. Docelowy model odlewany był z trzech części, 
następnie ręcznie łączony i wykańczany przez jego autorkę. 
 Projekt Pawła Wilczuraka nawiązywał do jego technologicznych zainteresowań i realizował 
scenariusz hybrydowy. Zaprojektowany po wielu iteracjach Rytualnik był na pierwszy rzut oka jedynie 
naczyniem do odprawiania osobistych rytuałów. W jego wnętrzu został jedna ukryty tag NFC, który 
umożliwiał właścicielowi dołączenie do internetowej społeczności utworzonej na potrzeby projektu 
na platformie are.na. Zapewniał też dostęp do danych archiwizowanych w trakcie procesu artystycznego 
i projektowego, a sam obiekt stanowił zaproszenie do ich współtworzenia i uzupełniania własnymi 
wpisami. W efekcie  Rytualnik stawał się eksperymentem, badającym możliwość budowania wirtualnej 
wspólnoty poprzez fizyczny artefakt. Proces realizacji wymagał opracowania precyzyjnych form 
odlewniczych i  –  podobnie jak w przypadku Igrania z ogniem – wykorzystania druku 3D.
 Proces projektowy i produkcyjny okazał się wyzwaniem nie tylko ze względu na dzielące nas 
odległości, ale również z powodu rosnących po pandemii cen materiałów – gliny i szkliw. Między innymi 
z tego powodu podjęłam decyzję, że komunikacją wizualną oraz opracowaniem materiałów 
drukowanych, które towarzyszyły kolekcji zajmę się samodzielnie. Do każdego projektu przygotowałam 
kartę produktu, zawierającą zdjęcia analogowe autorstwa Pawła Wilczuraka oraz szczegółowy opis 
przedmiotu wraz z instrukcjami jego pielęgnacji. Całość została wydrukowana na papierze o setowym 
Eco Book w kolorze kremowym o gramaturze 80 g/m².
 Ważnym elementem projektu była komunikacja wizualna, na którą składała się sesja zdjęciowa 
wykonana przez mgr Emilię Łapko62  –  wykładowczynię Akademii Sztuk Pięknych w Szczecinie  – oraz 
dwa filmy zrealizowane przez na podstawie mojego scenariusza przez Konrada Kulczyńskiego, 
dostępne na platformie Youtube63. Całość została zaprezentowana w holu głównym Muzeum Miasta 
Gdyni w zaprojektowanej przeze mnie przestrzeni ekspozycyjnej, nawiązującej do roboczego 
charakteru pracowni. Prace były wyeksponowane na przemysłowych regałach, co podkreślało 
procesualny wymiar kolekcji.
 Relacja z prezentacji kolekcji Portal – Manuba 2022 została opisana w takich tytułach 
branżowych jak Elle Decoration oraz w nr. 41 papierowego wydania magazynu Design Alive, w artykule 
pt. Spojrzenie w przyszłość⁶⁴. 
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62 Obecnie: dr Emilia Łapko
63 MANUBA – o kolekcji PORTAL GDD 2022”, YouTube, https://www.youtube.com/watch?v=hFW4I0Behd0; „MANUBA – projektanci o 
kolekcji GDD 2022”, YouTube, https://www.youtube.com/watch?v=Pr4s236ZFO0 (dostęp: 30 listopada 2025).
64 J. Szczygieł, „Spojrzenie w przyszłość”, Design Alive nr 41 (2022), s. 162–163.



 Praca przebiegała w trybie hybrydowym. Regularnie spotykaliśmy się z zespołem online
na platformie Zoom, aby omawiać nowe propozycje i podejmować kolejne decyzje projektowe. 
Następnie większość modeli podróżowała przesyłkami konduktorskimi na trasie Trójmiasto (gdzie
w tamtym czasie mieszkałam ja i Kamila Model) – Szczecin, skąd swoje próbki odsyłali Anna Maria 
Wypiór i Paweł Wilczurak. 
 Po kilku tygodniach wspólnej pracy wytypowaliśmy dwa kolejne projekty do realizacji. Jednym
z nich było Igranie z ogniem autorstwa Anny, reprezentujące scenariusz analogowy. Obiekt pełnił funkcję 
oprawy oświetleniowej rozpraszającej światło świecy typu tealight, a dzięki swoim haptycznym 
właściwościom – również ogrzewacza dłoni. Gliniana forma, dzięki obecnemu szamotowi, nagrzewała 
się podczas użytkowania i zachęcała do dotyku. Docelowy model odlewany był z trzech części, 
następnie ręcznie łączony i wykańczany przez jego autorkę. 
 Projekt Pawła Wilczuraka nawiązywał do jego technologicznych zainteresowań i realizował 
scenariusz hybrydowy. Zaprojektowany po wielu iteracjach Rytualnik był na pierwszy rzut oka jedynie 
naczyniem do odprawiania osobistych rytuałów. W jego wnętrzu został jedna ukryty tag NFC, który 
umożliwiał właścicielowi dołączenie do internetowej społeczności utworzonej na potrzeby projektu 
na platformie are.na. Zapewniał też dostęp do danych archiwizowanych w trakcie procesu artystycznego 
i projektowego, a sam obiekt stanowił zaproszenie do ich współtworzenia i uzupełniania własnymi 
wpisami. W efekcie  Rytualnik stawał się eksperymentem, badającym możliwość budowania wirtualnej 
wspólnoty poprzez fizyczny artefakt. Proces realizacji wymagał opracowania precyzyjnych form 
odlewniczych i  –  podobnie jak w przypadku Igrania z ogniem – wykorzystania druku 3D.
 Proces projektowy i produkcyjny okazał się wyzwaniem nie tylko ze względu na dzielące nas 
odległości, ale również z powodu rosnących po pandemii cen materiałów – gliny i szkliw. Między innymi 
z tego powodu podjęłam decyzję, że komunikacją wizualną oraz opracowaniem materiałów 
drukowanych, które towarzyszyły kolekcji zajmę się samodzielnie. Do każdego projektu przygotowałam 
kartę produktu, zawierającą zdjęcia analogowe autorstwa Pawła Wilczuraka oraz szczegółowy opis 
przedmiotu wraz z instrukcjami jego pielęgnacji. Całość została wydrukowana na papierze o setowym 
Eco Book w kolorze kremowym o gramaturze 80 g/m².
 Ważnym elementem projektu była komunikacja wizualna, na którą składała się sesja zdjęciowa 
wykonana przez mgr Emilię Łapko62  –  wykładowczynię Akademii Sztuk Pięknych w Szczecinie  – oraz 
dwa filmy zrealizowane przez na podstawie mojego scenariusza przez Konrada Kulczyńskiego, 
dostępne na platformie Youtube63. Całość została zaprezentowana w holu głównym Muzeum Miasta 
Gdyni w zaprojektowanej przeze mnie przestrzeni ekspozycyjnej, nawiązującej do roboczego 
charakteru pracowni. Prace były wyeksponowane na przemysłowych regałach, co podkreślało 
procesualny wymiar kolekcji.
 Relacja z prezentacji kolekcji Portal – Manuba 2022 została opisana w takich tytułach 
branżowych jak Elle Decoration oraz w nr. 41 papierowego wydania magazynu Design Alive, w artykule 
pt. Spojrzenie w przyszłość⁶⁴. 
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fot. 1.23. Dokumentacja procesu powstawania Igrania z ogniem i Rytualnika, Szczecin, 2022, fot. Paweł Wilczurak

1.10. Becoming Beginners. 
Projektowanie w czasach postwzrostu 
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fot. 1.24. Karta produktu obiektu Igranie z ogniem, Gdynia, 2022, fot. Paweł Wilczurak, autorka projektu i koncepcji: Agnieszka 
Polkowska
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fot. 1.25. Karta produktu obiektu Rytualnik, Gdynia, 2022, fot. Paweł Wilczurak, autorka projektu i koncepcji: Agnieszka Polkowska
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fot. 1.26. Dokumentacja kolekcji Portal - Manuba 2022 w ramach GDD, Gdynia, 2022, fot. Emilia Łapko  (zdjęcia ze stron: 65-66)
i dokumentacja publikacji nr. 41 papierowego wydania magazynu Design Alive, w artykule pt. Spojrzenie w przyszłość (1 i 2)
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fot. 1.23. Dokumentacja procesu powstawania Igrania z ogniem i Rytualnika, Szczecin, 2022, fot. Paweł Wilczurak
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1.10. Becoming Beginners. 
Projektowanie w czasach postwzrostu 

Doświadczenia zdobyte m.in. dzięki opisanym powyżej projektom zachęciły mnie do wyjścia
z inicjatywą i realizacji autorskiego przedsięwzięcia. Od dłuższego czasu – zarówno w ramach zajęć 
Designu spekulatywnego czy prowadzonego przez rok przedmiotu Antroposfera na studiach I stopnia 
Wzornictwa – poruszałam tematykę postwzrostu oraz nowych kierunków praktyk projektowych. 
Równoległe działania zawodowe, które realizowałam w tamtym okresie we współpracy z mgr Martą 
Wyrzykowską oraz niemieckim biurem projektowym Studio Œ, stały się impulsem do podjęcia 
współpracy wykraczającej poza projekt komercyjny. W efekcie doprowadziły do powstania i realizacji 
w 2023 roku projektu edukacyjnego pn. Becoming Beginners – projektowanie w czasach postwzrostu (17).
 

 

 

 Na etapie opracowywania koncepcji i pierwszych modeli modeli nadzorowałam prace  
prowadzone przez Lisę i Anne-Sophie w Studio Oben w Berlinie. Podczas nieformalnych rozmów z Lisą 
i Anne-Sophie – które w tamtym czasie pracowały na HFBK Hamburg – pojawiła się idea szerszej 
współpracy. Wspólnie z mgr Martą Wyrzykowską zaproponowałyśmy projekt warsztatów, 
skierowanych do studentek i studentów, oparty na programie dotyczącym postwzrostu, który 
prowadziłam w ramach zajęć, oraz na kompetencjach Marty w obszarze projektowania komunikacji. 
W tamtym okresie zaprosiłam również mgr Wyrzykowską do współpracy z Akademią w zakresie jej 
specjalizacji.
 W rezultacie wspólnych rozmów opracowałyśmy rozbudowany, półroczny program edukacyjny, 
w którego centrum miały się znaleźć warsztaty prowadzone przez Lisę i Anne-Sophie. Projektantki 
zaproponowały, aby odbyły się one w ramach rezydencji na farmie nad Jeziorem Bodeńskim,
co dodatkowo sprzyjałoby pracy w duchu refleksji nad relacją natury i kultury – kluczowej dla tematyki 
powstwzrostu. 



fot. 1.24. Karta produktu obiektu Igranie z ogniem, Gdynia, 2022, fot. Paweł Wilczurak, autorka projektu i koncepcji: Agnieszka 
Polkowska
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Doświadczenia zdobyte m.in. dzięki opisanym powyżej projektom zachęciły mnie do wyjścia
z inicjatywą i realizacji autorskiego przedsięwzięcia. Od dłuższego czasu – zarówno w ramach zajęć 
Designu spekulatywnego czy prowadzonego przez rok przedmiotu Antroposfera na studiach I stopnia 
Wzornictwa – poruszałam tematykę postwzrostu oraz nowych kierunków praktyk projektowych. 
Równoległe działania zawodowe, które realizowałam w tamtym okresie we współpracy z mgr Martą 
Wyrzykowską oraz niemieckim biurem projektowym Studio Œ, stały się impulsem do podjęcia 
współpracy wykraczającej poza projekt komercyjny. W efekcie doprowadziły do powstania i realizacji 
w 2023 roku projektu edukacyjnego pn. Becoming Beginners – projektowanie w czasach postwzrostu (17).
 W latach 2022 - 2023 wraz z mgr Martą Wyrzykowską, prowadziłam w ramach naszego studia 
badawczo-projektowego Touching Points projekt dla polskiego producenta mebli i właściciela marki 
Górna Półka (18). Ze względu na obowiązującą umowę poufności mogę opisać jedynie wybrane 
elementy przedsięwzięcia.
 Na zlecenie właściciela firmy, pana Kamila Zielińskiego, przeprowadziłyśmy badania rynkowe, 
które stały się podstawą opracowania: strategii nowej marki (opracowanej wspólnie z mgr 
Wyrzykowską),  strategii komunikacji (również przygotowanej zespołowo) oraz strategii produktowej, 
za którą odpowiadałam osobiście. W oparciu o strategię komunikacji powstał projekt identyfikacji 
wizualnej i sklepu internetowego.
 Do części produktowej zaproponowałam zaangażowanie berlińskiej projektantki, Lisy Ertel, 
prowadzącej wówczas wraz z Anne-Sophie Oberkome Studio Œ. Pomysł ten wynikał z mojej 
znajomości projektu Sense of Place, zrealizowanego w 2020 roku podczas rezydencji w Akademii Jan van 
Eyck w Maastricht przez Lisę Ertel i projektanta Jannisa Zella. Projekt ten ujawniał wyjątkową 
wrażliwość pracy z materiałem, umiejętność eksperymentowania oraz projektowania form osadzonych
w kontekście miejsca – jakości kluczowe dla koncepcji rozwijanej marki. Lisa zaproponowała, 
że podejmie się pracy wspólnie ze swoją wspólniczką, a propozycja ta została przyjęta przez nas i przez 
inwestora.
 Na etapie opracowywania koncepcji i pierwszych modeli modeli nadzorowałam prace  
prowadzone przez Lisę i Anne-Sophie w Studio Oben w Berlinie. Podczas nieformalnych rozmów z Lisą 
i Anne-Sophie – które w tamtym czasie pracowały na HFBK Hamburg – pojawiła się idea szerszej 
współpracy. Wspólnie z mgr Martą Wyrzykowską zaproponowałyśmy projekt warsztatów, 
skierowanych do studentek i studentów, oparty na programie dotyczącym postwzrostu, który 
prowadziłam w ramach zajęć, oraz na kompetencjach Marty w obszarze projektowania komunikacji. 
W tamtym okresie zaprosiłam również mgr Wyrzykowską do współpracy z Akademią w zakresie jej 
specjalizacji.
 W rezultacie wspólnych rozmów opracowałyśmy rozbudowany, półroczny program edukacyjny, 
w którego centrum miały się znaleźć warsztaty prowadzone przez Lisę i Anne-Sophie. Projektantki 
zaproponowały, aby odbyły się one w ramach rezydencji na farmie nad Jeziorem Bodeńskim,
co dodatkowo sprzyjałoby pracy w duchu refleksji nad relacją natury i kultury – kluczowej dla tematyki 
powstwzrostu. 

 Aby móc zrealizować projekt, zdecydowałyśmy się ubiegać o dofinansowanie z Fundacji 
Współpracy Polsko-Niemieckiej. Na podstawie opracowanego programu opracowałam nazwę 
przedsięwzięcia oraz przygotowałam pełny wniosek aplikacyjny, który został zaakceptowany. Dzięki 
temu mogłyśmy wraz z mgr Wyrzykowską rozpocząć open-call, którego celem było utworzenie 
interdyscyplinarnej grupy studenckiej, uczestniczącej w projekcie. Ogólny zarys programu 
przedstawiał przygotowany przeze mnie skrócony opis, opublikowany na stronie Fundacji:  

Tempo obecnych zmian przekłada się bezpośrednio na dziedzinę projektowania. Metody 
badawcze jak i projektowe przestają mieć swoje zastosowanie w adresowaniu wyzwań 
współczesności, co skłania do refleksji nad dotychczasowymi sposobami operowania
w świecie. Proponowana w ramach projektu postawa początkującego stanowi zachętę
do wypracowania nowych strategii projektowo-badawczych, które realnie przyczynią się 
do generowania pozytywnej zmiany na rzecz ludzi i środowiska i przesuną środek 
ciężkości z kontroli na współpracę, z indywidualizmu na kolektywizm oraz
z niezależności na współzależność. Projekt szkoły letniej w formie cyklu warsztatów 
projektowych dedykowanych studentom Wydziału Wzornictwa AS Szczecin prowadzony 
jest przez zespół złożony z polskich projektantek, badaczek i strateżek, prowadzących 
studio Touching Points (wykładowczyń Akademii Sztuki w Szczecinie): dr Agnieszki 
Polkowskiej i mgr Marty Wyrzykowskiej oraz niemieckich projektantek: Lisy Ertel oraz 
Anne-Sophie Oberkrome ze Studia Œ. Jego celem jest nawiązanie nowej jakości relacji 
ze sobą wzajemnie, ze środowiskiem jak i przedmiotami oraz technologiami dzięki 
zetknięciu się z już istniejącymi strukturami cyrkularnymi na farmie Hofgut 
Rimpertsweiler, propagującymi pierwotne i skuteczne praktyki życia i projektowania 
zrównoważonego. Studenci w ramach pobytu na farmie będą eksplorować alternatywne 
metody produkcji, organiczny cykl życia materiałów, relacje między ludźmi, roślinami, 
zwierzętami i technologią. W ramach warsztatu uczestnicy i uczestniczki wypracują 
obiekty oddające ideę postwzrostu, w tym rozwijając takie pojęcia jak: „lokalny” 
i „sezonowy”, stanowiące kluczowe aspekty projektowania zrównoważonego
i umożliwiające eksplorowanie nowej postawy projektowej. W ramach projektu powstaną 
wystawy prezentujące efekty procesu ⁶⁵.  

  Na podstawie programu dydaktycznego dotyczącego postwzrostu opracowałam zadanie 
rekrutacyjne, które aplikanci i aplikantki wypełniali w ramach open-callu. Analiza nadesłanych 
zgłoszeń pozwoliła nam wyłonić ostateczną grupę uczestników i uczestniczek projektu. Do zespołu 
dołączyli: Aleksandra Brejwo, Julia Galewicz, Alicja Fijał, Michał Sietnicki, Olaf Stachurski i Dawid Fik. 

65 „Becoming Beginners. Projektowanie w czasach postwzrostu”, Fundacja Współpracy Polsko-Niemieckiej, 
https://fwpn.org.pl/kalendarium/becoming-beginners-projektowanie-w-czasach-postwzrostu-FGNPq0 (dostęp: 30 listopada 2025).

fot. 1.27. Michał Sietnicki, schemat opracowany do open-calla projektu Becoming Beginners, 2023, źródło: materiały udostępnione dzięki 
uprzejmości autora
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 Aby móc zrealizować projekt, zdecydowałyśmy się ubiegać o dofinansowanie z Fundacji 
Współpracy Polsko-Niemieckiej. Na podstawie opracowanego programu opracowałam nazwę 
przedsięwzięcia oraz przygotowałam pełny wniosek aplikacyjny, który został zaakceptowany. Dzięki 
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zrównoważonego. Studenci w ramach pobytu na farmie będą eksplorować alternatywne 
metody produkcji, organiczny cykl życia materiałów, relacje między ludźmi, roślinami, 
zwierzętami i technologią. W ramach warsztatu uczestnicy i uczestniczki wypracują 
obiekty oddające ideę postwzrostu, w tym rozwijając takie pojęcia jak: „lokalny” 
i „sezonowy”, stanowiące kluczowe aspekty projektowania zrównoważonego
i umożliwiające eksplorowanie nowej postawy projektowej. W ramach projektu powstaną 
wystawy prezentujące efekty procesu ⁶⁵.  

  Na podstawie programu dydaktycznego dotyczącego postwzrostu opracowałam zadanie 
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dołączyli: Aleksandra Brejwo, Julia Galewicz, Alicja Fijał, Michał Sietnicki, Olaf Stachurski i Dawid Fik. 

fot. 1.27. Michał Sietnicki, schemat opracowany do open-calla projektu Becoming Beginners, 2023, źródło: materiały udostępnione dzięki 
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 Na początku lipca rozpoczęliśmy cykl warsztatów wprowadzających, prowadzonych przeze mnie 
i mgr Wyrzykowską, które przygotowywały studentów i studentki do podejmowanej tematyki. Odbyło 
się również wspólne spotkanie online z Lisą Ertel i Anne-Sophie Oberkrome, podczas którego omówiły 
szczegółowy plan warsztatów projektowych na farmie. 23 czerwca 2023 r. odbyliśmy wspólnie długą 
podróż do Salem w kraju związkowym Badenia-Wirtembergia, gdzie mieścił się cel naszego wyjazdu: 
biodynamiczna farma Hofgut Rimpertstweiler Demeter. Pierwsza część projektu, obejmująca serię 
warsztatów projektowych i szkoleń, miała na celu ustanowienie głębszej jakości relacji – zarówno 
między uczestnikami i uczestniczkami, jak i otaczającym środowiskiem, przedmiotami oraz 
technologiami – poprzez kontakt z istniejącymi na farmie strukturami cyrkularnymi, 
odzwierciedlającymi oryginalne i skuteczne praktyki życia oraz zrównoważonego projektowania. 
 Pierwotnie studenci i studentki mieli spać w namiotach, jednak ze względu na deszczową 
i wietrzną aurę, przenieśliśmy się do szopy, gdzie spędziliśmy czas aż 26 lipca, pracując wspólnie nad 
zadaniami warsztatowymi. 
 Na miejscu dołączyliśmy do projektantów i projektantek realizujących równoległy projekt Farm 
Project⁶⁶, dzięki czemu już pierwszego wieczoru wzięliśmy udział w prezentacji instalacji site-specific 
oraz omówieniu efektów ich działań przez naszym przyjazdem. Projektantki ze Studia Œ przygotowały 
dla całej grupy brief zatytułowany The Stall, polegający na przygotowaniu dziennika terenowego: 
zebraniu jak największej liczby informacji od osób prowadzących farmę oraz różnorodnych obiektów – 
zarówno biofaktów, jak i artefaktów wytwarzanych przez ludzi – które miały później posłużyć jako 
materiał badawczy i projektowy.
 Znaleziska studenci i studentki gromadzili w tkaninach wędrowców, tzw. Charlottenburger, które 
mieli przygotować przed wyjazdem. Tkaniny te nawiązywały bezpośrednio do średniowiecznej tradycji 
wędrówek czeladniczych (niem. Wanderjahre), odbywanych po ukończeniu nauki zawodu. Od późnego 
średniowiecza aż do początku industrializacji był to warunek dopuszczenia do egzaminu 
mistrzowskiego, a celem tej wędrówki było poznanie nowych metod pracy, obcych miejsc, regionów, 
kultur oraz zdobywanie doświadczenia życiowego. Charlottenburger był charakterystycznym, 
drukowanym materiałem, w który czeladnicy zawijali swoje rzeczy, wyruszając w drogę.
 Całość działań terenowych miała zakończyć się budową stoiska – The Stall – które miało stać się 
miejscem przekazania przez studentów i studentki wiedzy, obserwacji oraz wniosków wyniesionych 
z pobytu na farmie.
 Aby zrealizować zakładany plan, oprócz prowadzenia badań terenowych i zbierania próbek, 
wszyscy wzięli udział w codziennych pracach wykonywanych na farmie. Jedną z nich było tzw. flying – 
proces odchwaszczania pól, częściowo zautomatyzowany, lecz wciąż wymagający udziału człowieka, 
który obsługuje i nadzoruje pracę maszyn rolniczych.
 Członkowie i członkinie społeczności gospodarstwa chętnie dzielili się z nami swoją wiedzą
i doświadczeniem, przybliżając zasady prowadzenia farmy biodynamicznej posiadającej certyfikat 
Demeter – najwyższe możliwe wyróżnienie dla ekologicznych upraw warzyw i owoców, hodowli 
zwierząt oraz produkcji przetworów. To właśnie tam po raz pierwszy zetknęłam się z zasadami 
biodynamiki i antropozofii, wprowadzonymi w Europie przez dr. Rudolfa Steinera67. Idea ta – choć 
początkowo zupełnie nowa – okazała się później ważnym elementem mojej praktyki projektowej,
do czego powrócę w dalszej części autoreferatu.

66 FARM Group, „Farmproject”, https://farmproject.de (dostęp: 11 listopada 2025).
67 Dr Rudolf Steiner (1861–1925) – doktor filozofii na Uniwersytecie w Rostocku, pedagog, reformator edukacji oraz twórca antropozofii 
i rolnictwa biodynamicznego.



fot. 1.26. Dokumentacja kolekcji Portal - Manuba 2022 w ramach GDD, Gdynia, 2022, fot. Emilia Łapko  (zdjęcia ze stron: 65-66)
i dokumentacja publikacji nr. 41 papierowego wydania magazynu Design Alive, w artykule pt. Spojrzenie w przyszłość (1 i 2)
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fot. 1.28. Dokumentacja pobytu na farmie Hofgut Rimpertsweiler w ramach projektu Becoming Beginners, 2023, źródło: materiały własne

  Na podstawie zdobytej wiedzy i przeprowadzonych obserwacji powstał projekt stoiska, który 
miał stać się miejscem dialogu. Korzystając z materiałów i narzędzi znalezionych w gospodarstwie 
i stosując strategię brikolażu, zbudowaliśmy obiekt – platformę dla doświadczeń i treści, które 
zgromadziliśmy. W efekcie powstała otwarta przestrzeń publiczna, zapraszająca społeczność 
gospodarstwa do wymiany historii i wiedzy poprzez wspólne wbijanie zebranych liści i kwiatów
w tkaninę.
 Pierwsze wykorzystanie stoiska odbyło się w naszym przedostatnim dniu pobytu na farmie. 
Mieszkańcy i pracownicy – dotąd z zaciekawieniem, lecz także z pewnym dystansem obserwujący nasze 
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  Na podstawie zdobytej wiedzy i przeprowadzonych obserwacji powstał projekt stoiska, który 
miał stać się miejscem dialogu. Korzystając z materiałów i narzędzi znalezionych w gospodarstwie 
i stosując strategię brikolażu, zbudowaliśmy obiekt – platformę dla doświadczeń i treści, które 
zgromadziliśmy. W efekcie powstała otwarta przestrzeń publiczna, zapraszająca społeczność 
gospodarstwa do wymiany historii i wiedzy poprzez wspólne wbijanie zebranych liści i kwiatów
w tkaninę.
 Pierwsze wykorzystanie stoiska odbyło się w naszym przedostatnim dniu pobytu na farmie. 
Mieszkańcy i pracownicy – dotąd z zaciekawieniem, lecz także z pewnym dystansem obserwujący nasze 

poczynania – zostali zaproszeni do udziału w performatywnym działaniu. Każda osoba mogła wybrać 
element ze swojej codziennej pracy: kwiat, trawę, a nawet owoc, i odbić jego strukturę na tkaninie przy 
użyciu kamienia. W ten sposób powstawały intuicyjne, efemeryczne kompozycje.
 Radość płynąca z tej prostej, społecznej czynności sprawiła, że stoisko zaczęło żyć własnym 
rytmem. Z kwiatostanów ostu ktoś uformował lotki i zaczął rzucać je w stronę pionowej „tkaninowej 
ścianki”, inni w skupieniu odbijali rośliny, prowadząc przy tym swobodne rozmowy. Zaprojektowana 
forma działania zakładała powstawanie dwóch odbitek: jedna pozostawała na głównej tkaninie, którą 
rozwijaliśmy w miarę jej zapełniania, druga – na fragmencie materiału, który uczestnicy mogli zabrać
ze sobą.
 Ta spontaniczna wspólnotowość, zrodzona z prostego aktu tworzenia, głęboko poruszyła 
studentki i studentów, dla których było to pierwsze doświadczenie tak bezpośredniej, emocjonalnej 
odpowiedzi na ich projekt. Do dziś pamiętam słowa Dawida Fika, wypowiedziane ze wzruszeniem
w trakcie tego wydarzenia: 

    A więc o to chodzi w projektowaniu.
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poczynania – zostali zaproszeni do udziału w performatywnym działaniu. Każda osoba mogła wybrać 
element ze swojej codziennej pracy: kwiat, trawę, a nawet owoc, i odbić jego strukturę na tkaninie przy 
użyciu kamienia. W ten sposób powstawały intuicyjne, efemeryczne kompozycje.
 Radość płynąca z tej prostej, społecznej czynności sprawiła, że stoisko zaczęło żyć własnym 
rytmem. Z kwiatostanów ostu ktoś uformował lotki i zaczął rzucać je w stronę pionowej „tkaninowej 
ścianki”, inni w skupieniu odbijali rośliny, prowadząc przy tym swobodne rozmowy. Zaprojektowana 
forma działania zakładała powstawanie dwóch odbitek: jedna pozostawała na głównej tkaninie, którą 
rozwijaliśmy w miarę jej zapełniania, druga – na fragmencie materiału, który uczestnicy mogli zabrać
ze sobą.
 Ta spontaniczna wspólnotowość, zrodzona z prostego aktu tworzenia, głęboko poruszyła 
studentki i studentów, dla których było to pierwsze doświadczenie tak bezpośredniej, emocjonalnej 
odpowiedzi na ich projekt. Do dziś pamiętam słowa Dawida Fika, wypowiedziane ze wzruszeniem
w trakcie tego wydarzenia: 

    A więc o to chodzi w projektowaniu.

fot. 1.29. Dokumentacja premiery stoiska na farmie Hofgut Rimpertsweiler w ramach projektu Becoming Beginners, 2023, źródło: 
materiały własne i udostępnione dzięki uprzejmości Lisy Ertel

 Stoisko spotkało się z tak entuzjastycznym przyjęciem mieszkańców farmy, że poprosili nas, 
abyśmy pozostawili je na miejscu, by mogło służyć podczas kolejnych wydarzeń społeczności 
gospodarstwa. Jego pierwsze ponowne użycie – już pod opieką Lisy i Anne-Sophie – odbyło się 
24.09.2025 r. podczas wernisażu projektu Farm Project.
 Zdecydowaliśmy, że chcemy kontynuować rozwijanie tkaniny w nowych kontekstach. 
Wypełniona roślinnymi odbitkami i śladami doświadczeń osób uczestniczących, zaczęła pełnić funkcję 
mobilnego „schronienia” – miejsca, w którym ludzie mogą dzielić się historiami, zapisując
je symbolicznymi śladami lokalnego otoczenia. Aby umożliwić dalsze wykorzystanie stoiska, 
przygotowaliśmy rysunki techniczne powstałego na farmie modelu. Następnie, w sierpniu i wrześniu, 
odtworzyliśmy jego kopię w Laboratorium Realizacji Akademii Sztuki w Szczecinie, przy wsparciu 
Tomasza Rosińskiego i Jakuba Śmiglewskiego – laborantów Wydziału Wzornictwa. 
 Wraz ze stoiskiem zrealizowaliśmy jeszcze dwa pokazy. Pierwszy odbył się 24 listpada 2023 r. 
w Berlinie, w ramach projektu Baumschule Kulturforum, na placu przed Neue Nationalgalerie, 
na zaproszenie kuratorki przedsięwzięcia, Fanny Brandauer. Baumschule Kulturforum
to artystyczno-ogrodnicza instalacja stworzona latem 2023 roku jako wspólna inicjatywa instytucji: 
Neue Nationalgalerie, St. Matthäus-Kirche, Philharmonie Berlin, Kunstgewerbemuseum, 
Kunstbibliothek, Kupferstichkabinett, MusikinstrumentenMuseum oraz Gemäldegalerie, pod 
kierownictwem artystycznym Klausa Biesenbacha – dyrektora Neue Nationalgalerie – oraz atelier 
le balto.
 Prezentacja stoiska, połączona z performatywnym warsztatem Flower Hammering, trwała kilka 
godzin i przyciągnęła liczną grupę osób – zarówno tych, którzy przyszli specjalnie na wydarzenie, jak
i odwiedzających, którzy dołączyli do nas po zwiedzaniu wspomnianych instytucji: Neue 
Nationalgalerie i Gemäldegalerie.
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66 FARM Group, „Farmproject”, https://farmproject.de (dostęp: 11 listopada 2025).
67 Dr Rudolf Steiner (1861–1925) – doktor filozofii na Uniwersytecie w Rostocku, pedagog, reformator edukacji oraz twórca antropozofii 
i rolnictwa biodynamicznego.
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fot. 1.30. Dokumentacja działania Flower Hammering w ramach instalacji Baumschule Kulturform, Berlin, 2023, fot. Peter Oliver Wolff  
(zdjęcia ze stron 74-77)

fot. 1.31. Ulotka harmonogramu wydarzeń Baumschule Kulturform w sezonie 2023, Berlin, 2023
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 Ostatnia prezentacja wraz z performatywnym warsztatem odbyła się zimą, 9 grudnia 2023 r., dla 
mieszkańców Szczecina, w ogrodzie Willi Lentza. Tym razem wykorzystaliśmy zimowe igliwie oraz 
rośliny charakterystyczne dla tego okresu. W trakcie wszystkich pokazów udało nam się zadrukować 
niemal 10 metrów tkaniny, którą następnie zaprezentowaliśmy w ramach wystawy podsumowującej 
projekt — zrealizowanej w Galerii Łącznik Akademii Sztuki w Szczecinie. Wernisaż odbył się 9 marca 
2024 r., już po formalnym zakończeniu projektu.
 Oprócz działań stricte projektowych udało nam się wprowadzić do programu jeszcze jeden 
element o charakterze edukacyjnym. Wraz z mgr Martą Wyrzykowską zaprosiłyśmy kuratorkę 
Baumschule Kulturforum — Fanny Brandauer, projektantkę krajobrazu i absolwentkę Technische 
Universität München — do wygłoszenia wykładu pt. Landscapes in the room. On how to exhibit landscape. 
Wydarzenie odbyło się 24 listopada 2024 r. w Sali Kameralnej Akademii Sztuki w Szczecinie. Spotkanie 
miał charakter otwarty dla całej społeczności akademickiej, a oprócz studentów/tek
i wykładowców/czyń Wydziału Wzornictwa uczestniczyła w nim również liczna grupa przedstawicieli 
i przedstawicielek Wydziału Architektury Wnętrz i Scenografii⁶⁸. 
 Uczestnictwo studentów i studentek w projekcie wiązało się z przydzieleniem im konkretnych 
odpowiedzialności, odpowiadających ich kompetencjom. Dawid Fik przygotował projekt komunikacji 
wizualnej przedsięwzięcia, natomiast Michał Sietnicki odpowiadał za konstrukcję stoiska. Julia 
Galewicz opracowała dodatkowe elementy przestrzeni, w tym kompozycję lin, które – poza funkcją 
estetyczną – pełniły także istotną rolę użytkową. Alicja Fijał i Aleksandra Brejwo czuwały nad 
organizacją wystawy w Galerii Łącznik oraz przygotowaniem ekspozytorów, a Olaf Stachurski
we współpracy z Dawidem Fikiem koordynowali wykonanie sitodruków przeznaczonych do ekspozycji. 
 Za komunikację w mediach społecznościowych odpowiadała mgr Marta Wyrzykowska.
 Kompleksowość tego przedsięwzięcia, jego społeczny charakter oraz towarzyszące
mu doświadczenia edukacyjne traktuję jako niezwykle wartościowy i rozwijający etap — zarówno dla 
mnie, jako współorganizatorki, jak i dla studentów oraz studentek uczestniczących w procesie. 
Długofalowa, kolektywna praca ukierunkowana na społeczny cel, a także sam pobyt na farmie były dla 
mnie doświadczeniami, które wiele zmieniły. Nie tyle przewartościowały dotychczasową praktykę, ile 
mocno ugruntowały kierunek, w którym zaczęłam konsekwentnie rozwijać się jako dydaktyczka 
i projektantka.
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fot. 1.32. Dokumentacja wydarzenia w Willi Lentza w ramach projektu Becoming Beginners, Szczecin, 2023, źródło: materiały własne

68 Obecnie dwa osobne Wydziały: Wydział Architektury Wnętrz oraz Wydział Scenografi



 Ostatnia prezentacja wraz z performatywnym warsztatem odbyła się zimą, 9 grudnia 2023 r., dla 
mieszkańców Szczecina, w ogrodzie Willi Lentza. Tym razem wykorzystaliśmy zimowe igliwie oraz 
rośliny charakterystyczne dla tego okresu. W trakcie wszystkich pokazów udało nam się zadrukować 
niemal 10 metrów tkaniny, którą następnie zaprezentowaliśmy w ramach wystawy podsumowującej 
projekt — zrealizowanej w Galerii Łącznik Akademii Sztuki w Szczecinie. Wernisaż odbył się 9 marca 
2024 r., już po formalnym zakończeniu projektu.
 Oprócz działań stricte projektowych udało nam się wprowadzić do programu jeszcze jeden 
element o charakterze edukacyjnym. Wraz z mgr Martą Wyrzykowską zaprosiłyśmy kuratorkę 
Baumschule Kulturforum — Fanny Brandauer, projektantkę krajobrazu i absolwentkę Technische 
Universität München — do wygłoszenia wykładu pt. Landscapes in the room. On how to exhibit landscape. 
Wydarzenie odbyło się 24 listopada 2024 r. w Sali Kameralnej Akademii Sztuki w Szczecinie. Spotkanie 
miał charakter otwarty dla całej społeczności akademickiej, a oprócz studentów/tek
i wykładowców/czyń Wydziału Wzornictwa uczestniczyła w nim również liczna grupa przedstawicieli 
i przedstawicielek Wydziału Architektury Wnętrz i Scenografii⁶⁸. 
 Uczestnictwo studentów i studentek w projekcie wiązało się z przydzieleniem im konkretnych 
odpowiedzialności, odpowiadających ich kompetencjom. Dawid Fik przygotował projekt komunikacji 
wizualnej przedsięwzięcia, natomiast Michał Sietnicki odpowiadał za konstrukcję stoiska. Julia 
Galewicz opracowała dodatkowe elementy przestrzeni, w tym kompozycję lin, które – poza funkcją 
estetyczną – pełniły także istotną rolę użytkową. Alicja Fijał i Aleksandra Brejwo czuwały nad 
organizacją wystawy w Galerii Łącznik oraz przygotowaniem ekspozytorów, a Olaf Stachurski
we współpracy z Dawidem Fikiem koordynowali wykonanie sitodruków przeznaczonych do ekspozycji. 
 Za komunikację w mediach społecznościowych odpowiadała mgr Marta Wyrzykowska.
 Kompleksowość tego przedsięwzięcia, jego społeczny charakter oraz towarzyszące
mu doświadczenia edukacyjne traktuję jako niezwykle wartościowy i rozwijający etap — zarówno dla 
mnie, jako współorganizatorki, jak i dla studentów oraz studentek uczestniczących w procesie. 
Długofalowa, kolektywna praca ukierunkowana na społeczny cel, a także sam pobyt na farmie były dla 
mnie doświadczeniami, które wiele zmieniły. Nie tyle przewartościowały dotychczasową praktykę, ile 
mocno ugruntowały kierunek, w którym zaczęłam konsekwentnie rozwijać się jako dydaktyczka 
i projektantka.

79

fot. 1.33. Komunikaty wizualne w ramach projektu Becoming Beginners, Szczecin, 2023, autor: Dawid Fik

1.12. One health, ekofilozofia i bioregionalizm
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1.11. Żyjący system. 
Aktywność na Wydziale Wzornictwa

W niniejszym autoreferacie przedstawiałam dotychczas fakty w porządku chronologicznym. Aby jednak 
zachować spójną strukturę wywodu, pozwolę sobie na chwilowe przerwanie narracji dotyczącej 
realizowanych projektów i omówienie aktywności związanych z pełnionymi w międzyczasie funkcjami 
na Wydziale Wzornictwa Akademii Sztuki. Po tym wtrąceniu powrócę do wątków dydaktycznych 
i projektowych, które – ze względu na swój charakter – będą bezpośrednio korespondować z pracami 
wskazanymi jako osiągnięcie naukowe, stanowiące podstawę ubiegania się o nadanie stopnia doktora 
habilitowanego w dziedzinie sztuki, w dyscyplinie sztuki plastyczne i konserwacja dzieł sztuki.
 Oprócz działalności czysto dydaktycznej pełniłam na Wydziale Wzornictwa również szereg 
pomniejszych funkcji, takich jak opieka nad sylabusami członkiń Zakładu Historii i Teorii Designu. 
Ważnym wyróżnieniem była propozycja złożona mi przez ówczesną Dziekanę Wydziału, dr hab. Aurelię 
Mandziuk, prof. AS, abym z początkiem lipca 2023 roku objęła funkcję kierowniczki wspomnianego 
Zakładu. Dotychczasowe doświadczenia projektowe i organizacyjne utwierdziły mnie w przekonaniu, 
że posiadam kompetencje niezbędne do zarządzania zespołem oraz realizacji merytorycznych zadań 
związanych z tym stanowiskiem, dlatego zdecydowałam się przyjąć tę propozycję. Funkcję 
kierowniczki Zakładu pełniłam do września 2024 roku.
 Warto w tym miejscu dodać, że pełnienie funkcji kierowniczki Zakładu Historii i Teorii Designu 
wiązało się również z objęciem roli kierowniczki programowej studiów II stopnia, znajdujących się pod 
opieką Zakładu. W trakcie tego roku – w wyniku licznych rozmów prowadzonych w gronie Zakładu 
na temat charakteru studiów i możliwych kierunków ich usprawniania – podjęliśmy decyzję o zmianie 
nazwy kierunku studiów II stopnia na Wzornictwo – Design for Living Systems. 
 Zmiana ta nie miała charakteru rewolucyjnego; pełniła raczej funkcję symbolicznego, lecz 
istotnego gestu, który inkrementalnie wpływa na sposób myślenia o programie i wyznacza jego profil – 
zgodny z kierunkiem rozwoju praktyk projektowych realizowanych na Wydziale. Nowa nazwa, 
wypracowana wspólnie, została przyjęta z entuzjazmem przez zespół Wydziału Wzornictwa oraz 
pozytywnie zaopiniowana przez Radę Programową studiów II stopnia. Następnie została 
przegłosowana kolejno przez Radę Wydziału oraz Senat Akademii Sztuki w Szczecinie. Obecnie 
pierwszy rok studiów magisterskich realizuje już program kształcenia pod tą nową nazwą.
 Nazwa ta jest wyrazem przyjęcia określonej perspektywy myślenia o projektowaniu i stanowi 
punkt wyjścia do refleksji nad złożonymi wyzwaniami współczesności. Design for Living Systems odnosi 
się do projektowania pojmowanego przede wszystkim jako procesu – sposobu myślenia, działania 
i współdziałania – a nie jako dyscypliny ograniczonej do jednego, wyraźnie wyodrębnionego obszaru. 
 Funkcjonujemy w ramach wielu wzajemnie powiązanych systemów, które nieustannie się 
przekształcają i ponownie definiują: biologicznych, kulturowych, ekonomicznych, politycznych czy 
estetycznych. Żyjący system można zatem rozumieć jako sieć relacji i zależności – dynamiczne kłącze, 
w którym projektant lub projektantka poszukuje swojego miejsca, roli i znaczenia.
 Od 2025 roku realizujemy wspólnie z mgr Agatą Kiedrowicz badawczy projekt Wydziału 
Wzornictwa prowadzony równolegle dla studentów i studentek I oraz II stopnia -  pod tą samą nazwą 
(19). Zakończenie projektu planowane jest na rok 2026, dlatego w niniejszym autoreferacie nie będę 
jeszcze omawiać jego wyników.



 W październiku 2025 roku zorganizowałyśmy, również we dwie, dla społeczności Wydziału – 
zarówno studentów i studentek, jak i dydaktyków oraz dydaktyczek – warsztat zakończony wystawą 
Żyjące systemy. Lokalne zasoby (20). Wydarzenie obyło się 05-06.10.2025 w Gusthaus Ramin (Niemcy). 
Program warsztatów prowadziły: Jolanta Grenke, specjalistka w zakresie dzikich ziół, Aleksandra 
Korbańska - artystka wizualna i projektantka, którą zaprosiłyśmy również do poprowadzenia Pracowni 
Gościnnej w semestrze zimowym w roku akademickim 2025/26 oraz my.
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fot. 1.34. Dokumentacja wyjazdu do Ramina w ramach projektu Żyjące systemy. Lokalne zasoby, Ramin, 2025, fot. Piotr Wardziukiewicz

 Zmiana nazwy kierunku studiów magisterskich miała dla mnie także wymiar osobisty. Praca 
w dużej, zróżnicowanej społeczności akademickiej często wiąże się z koniecznością poszukiwania 
porozumienia i wypracowywania kompromisów. Dydaktykę postrzegam jako formę służby – działania, 
w którym, pozostając wierną swoim wartościom, dzielę się wiedzą z przyszłymi projektantkami 
i projektantami, a jednocześnie, jako element jednego systemu, przyjmuję wiedzę od nich.
 Rozmowy prowadzone z koleżankami dydaktyczkami i kolegami dydaktykami utwierdziły mnie 
w przekonaniu, że nauczanie jest procesem wzajemnej wymiany, a zachowanie odpowiednich 
warunków dla tej wymiany jest kluczowe, aby mogła ona przebiegać harmonijnie. Ujęcie, które 
proponuje nazwa Design for Living Systems – budujące, a nie dzielące, otwierające przestrzeń dialogu – 
sprawiło, że po kilku latach pracy na Akademii poczułam pewność, że jestem zawodowo we właściwym 
miejscu, wśród ludzi, z którymi dzielę fundamentalne wartości.
 Oceny okresowe przyznawane przez studentki i studentów oraz informacje zwrotne dotyczące 
prowadzonych przeze mnie zajęć i projektów dodatkowo utwierdzają mnie w tym przekonaniu. To one 
przynoszą największą satysfakcję. Wierzę, że społeczność tworzy się właśnie w tych „przestrzeniach 
pomiędzy”: w rozmowach na korytarzu, korektach udzielanych poza ustalonymi godzinami czy 
wspólnym montażu ekspozycji, kiedy wszystkim zależy na tym, aby jak najlepiej pokazać efekty swojej 
pracy. 
 Poczucie coraz silniejszej integracji ze społecznością Wydziału Wzornictwa zbiegło się 
z propozycją, którą otrzymałam w styczniu 2024 roku od ówczesnej Dziekany, dr hab. Aurelii 
Mandziuk-Zajączkowskiej, kończącej wówczas swoją kadencję. Profesor Mandziuk zwróciła się do mnie 
z propozycją startu w konkursie na stanowisko dziekany Wydziału w kadencji 2024–2028. 



 W październiku 2025 roku zorganizowałyśmy, również we dwie, dla społeczności Wydziału – 
zarówno studentów i studentek, jak i dydaktyków oraz dydaktyczek – warsztat zakończony wystawą 
Żyjące systemy. Lokalne zasoby (20). Wydarzenie obyło się 05-06.10.2025 w Gusthaus Ramin (Niemcy). 
Program warsztatów prowadziły: Jolanta Grenke, specjalistka w zakresie dzikich ziół, Aleksandra 
Korbańska - artystka wizualna i projektantka, którą zaprosiłyśmy również do poprowadzenia Pracowni 
Gościnnej w semestrze zimowym w roku akademickim 2025/26 oraz my.
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 Zmiana nazwy kierunku studiów magisterskich miała dla mnie także wymiar osobisty. Praca 
w dużej, zróżnicowanej społeczności akademickiej często wiąże się z koniecznością poszukiwania 
porozumienia i wypracowywania kompromisów. Dydaktykę postrzegam jako formę służby – działania, 
w którym, pozostając wierną swoim wartościom, dzielę się wiedzą z przyszłymi projektantkami 
i projektantami, a jednocześnie, jako element jednego systemu, przyjmuję wiedzę od nich.
 Rozmowy prowadzone z koleżankami dydaktyczkami i kolegami dydaktykami utwierdziły mnie 
w przekonaniu, że nauczanie jest procesem wzajemnej wymiany, a zachowanie odpowiednich 
warunków dla tej wymiany jest kluczowe, aby mogła ona przebiegać harmonijnie. Ujęcie, które 
proponuje nazwa Design for Living Systems – budujące, a nie dzielące, otwierające przestrzeń dialogu – 
sprawiło, że po kilku latach pracy na Akademii poczułam pewność, że jestem zawodowo we właściwym 
miejscu, wśród ludzi, z którymi dzielę fundamentalne wartości.
 Oceny okresowe przyznawane przez studentki i studentów oraz informacje zwrotne dotyczące 
prowadzonych przeze mnie zajęć i projektów dodatkowo utwierdzają mnie w tym przekonaniu. To one 
przynoszą największą satysfakcję. Wierzę, że społeczność tworzy się właśnie w tych „przestrzeniach 
pomiędzy”: w rozmowach na korytarzu, korektach udzielanych poza ustalonymi godzinami czy 
wspólnym montażu ekspozycji, kiedy wszystkim zależy na tym, aby jak najlepiej pokazać efekty swojej 
pracy. 
 Poczucie coraz silniejszej integracji ze społecznością Wydziału Wzornictwa zbiegło się 
z propozycją, którą otrzymałam w styczniu 2024 roku od ówczesnej Dziekany, dr hab. Aurelii 
Mandziuk-Zajączkowskiej, kończącej wówczas swoją kadencję. Profesor Mandziuk zwróciła się do mnie 
z propozycją startu w konkursie na stanowisko dziekany Wydziału w kadencji 2024–2028. 

Rekomendacja była dla mnie miłym zaskoczeniem i gestem zaufania. Po głębszym namyśle i rozważeniu 
możliwości podjęcia się tej funkcji, zdecydowałam się wystartować w konkursie.
 Do konkursu nie zgłosił się żaden kontrkandydat, a wybór mojej kandydatury został przyjęty 
jednogłośnie. Obowiązki dziekany objęłam we wrześniu 2024 roku, z zamiarem wprowadzania 
na Wydziale warunków sprzyjających współpracy międzynarodowej oraz otwarcia programu na nowe 
metody pracy projektowej i badawczej – te same, które dotychczas realizowałam w mniejszych 
zespołach i w ramach projektów własnych.
 W momencie pisania niniejszego autoreferatu mija rok sprawowania tej funkcji. Był to czas 
intensywnego wdrażania się w specyfikę obowiązków administracyjnych i zarządczych. Z powodów 
losowych, od grudnia 2023 roku pełnię równolegle funkcję prodziekany ds. studenckich. W realizacji 
codziennych zadań wspiera mnie mgr Anna Marcinkowska – asystentka Wydziału, której 
zaangażowanie jest dla mnie niezwykle cenne.
 Choć zakres obowiązków jest duży, traktuję to doświadczenie jako szczególnie rozwijające. 
Pozwoliło mi ono nie tylko poznać złożoność procesów administracyjnych, ale także pozostać blisko 
wyzwań, z którymi mierzą się studentki i studenci. Dzięki temu mogę współtworzyć strategię rozwoju 
Wydziału oraz inicjować działania realnie wpływające na poprawę warunków kształcenia i współpracy.
Obecnie na Wydziale prowadzone są cztery kierunki: trzy na poziomie studiów licencjackich oraz jeden 
na poziomie studiów magisterskich. Kształci się u nas około 134 studentek i studentów. W strukturze 
zatrudnionych znajduje się prawie 60 pracowników dydaktycznych, laborantów oraz osób 
współpracujących.
 W trakcie wspomnianego roku odbyły się m.in. dwa pierwsze sprinty projektowe na Wydziale, 
skierowane do wszystkich studentek i studentów studiów I stopnia. Każdy sprint polegał
na tygodniowym cyklu warsztatowym realizowanym w interdyscyplinarnych grupach, łączących osoby 
studiujące na różnych kierunkach i w różnych rocznikach. Format ten promował metody szybkiej 
ideacji i prototypowania, a jednocześnie pełnił istotną funkcję integracyjną – umożliwiał współpracę
w zespołach o zróżnicowanych kompetencjach, doświadczeniach i obszarach zainteresowań. Był 
efektem rozmów prowadzonych na Wydziale od kilku lat, m.in. przez mgr Patryka Grygierczyka, 
dr hab. Olgę Chomską, prof. AS i dr hab. Aurelię Mandziuk Zajączkowską, prof. AS.
 Opiekę nad wydarzeniami objął Zakład Historii i Teorii Designu, natomiast organizacji 
pierwszego sprintu, który odbył się w dniach 9–13.12.2024 r., podjęłam się wspólnie z mgr Agatą 
Kiedrowicz (21). Z kolei koniec roku akademickiego domknęła zorganizowana z inicjatywy mojej
i Kierowników oraz Kierowniczek Katedr i Zakładów Wystawa Końcoworoczna Wydziału, która odbyła 
się 27.06.2025 r. pod tytułem Zapisz jako (22). 

Wydarzenie obejmowało:
– prezentacje otwartych pracowni,
– wystawę Nowe Grunty pod opieką kuratorską obecnej kierowniczki ZHiTD, mgr Agaty Kiedrowicz,
– pokaz mody RAW SHOW prowadzony przez dr Igę Węglińską,
– instalację Food Design zrealizowaną przez mgr Blankę Jaworską,
– dj set umieszczony w strukturze instalacji Exit Lights, autorstwa studentek i studentów I roku 
Projektowania Produktu pod opieką dr Macieja Jelskiego i dr Ewy Bochen-Jelskiej.
 Za organizację poszczególnych części wydarzenia odpowiadał zespół koordynatorek 
i koordynatorów wyłoniony z każdego kierunku studiów.
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Rekomendacja była dla mnie miłym zaskoczeniem i gestem zaufania. Po głębszym namyśle i rozważeniu 
możliwości podjęcia się tej funkcji, zdecydowałam się wystartować w konkursie.
 Do konkursu nie zgłosił się żaden kontrkandydat, a wybór mojej kandydatury został przyjęty 
jednogłośnie. Obowiązki dziekany objęłam we wrześniu 2024 roku, z zamiarem wprowadzania 
na Wydziale warunków sprzyjających współpracy międzynarodowej oraz otwarcia programu na nowe 
metody pracy projektowej i badawczej – te same, które dotychczas realizowałam w mniejszych 
zespołach i w ramach projektów własnych.
 W momencie pisania niniejszego autoreferatu mija rok sprawowania tej funkcji. Był to czas 
intensywnego wdrażania się w specyfikę obowiązków administracyjnych i zarządczych. Z powodów 
losowych, od grudnia 2023 roku pełnię równolegle funkcję prodziekany ds. studenckich. W realizacji 
codziennych zadań wspiera mnie mgr Anna Marcinkowska – asystentka Wydziału, której 
zaangażowanie jest dla mnie niezwykle cenne.
 Choć zakres obowiązków jest duży, traktuję to doświadczenie jako szczególnie rozwijające. 
Pozwoliło mi ono nie tylko poznać złożoność procesów administracyjnych, ale także pozostać blisko 
wyzwań, z którymi mierzą się studentki i studenci. Dzięki temu mogę współtworzyć strategię rozwoju 
Wydziału oraz inicjować działania realnie wpływające na poprawę warunków kształcenia i współpracy.
Obecnie na Wydziale prowadzone są cztery kierunki: trzy na poziomie studiów licencjackich oraz jeden 
na poziomie studiów magisterskich. Kształci się u nas około 134 studentek i studentów. W strukturze 
zatrudnionych znajduje się prawie 60 pracowników dydaktycznych, laborantów oraz osób 
współpracujących.
 W trakcie wspomnianego roku odbyły się m.in. dwa pierwsze sprinty projektowe na Wydziale, 
skierowane do wszystkich studentek i studentów studiów I stopnia. Każdy sprint polegał
na tygodniowym cyklu warsztatowym realizowanym w interdyscyplinarnych grupach, łączących osoby 
studiujące na różnych kierunkach i w różnych rocznikach. Format ten promował metody szybkiej 
ideacji i prototypowania, a jednocześnie pełnił istotną funkcję integracyjną – umożliwiał współpracę
w zespołach o zróżnicowanych kompetencjach, doświadczeniach i obszarach zainteresowań. Był 
efektem rozmów prowadzonych na Wydziale od kilku lat, m.in. przez mgr Patryka Grygierczyka, 
dr hab. Olgę Chomską, prof. AS i dr hab. Aurelię Mandziuk Zajączkowską, prof. AS.
 Opiekę nad wydarzeniami objął Zakład Historii i Teorii Designu, natomiast organizacji 
pierwszego sprintu, który odbył się w dniach 9–13.12.2024 r., podjęłam się wspólnie z mgr Agatą 
Kiedrowicz (21). Z kolei koniec roku akademickiego domknęła zorganizowana z inicjatywy mojej
i Kierowników oraz Kierowniczek Katedr i Zakładów Wystawa Końcoworoczna Wydziału, która odbyła 
się 27.06.2025 r. pod tytułem Zapisz jako (22). 

Wydarzenie obejmowało:
– prezentacje otwartych pracowni,
– wystawę Nowe Grunty pod opieką kuratorską obecnej kierowniczki ZHiTD, mgr Agaty Kiedrowicz,
– pokaz mody RAW SHOW prowadzony przez dr Igę Węglińską,
– instalację Food Design zrealizowaną przez mgr Blankę Jaworską,
– dj set umieszczony w strukturze instalacji Exit Lights, autorstwa studentek i studentów I roku 
Projektowania Produktu pod opieką dr Macieja Jelskiego i dr Ewy Bochen-Jelskiej.
 Za organizację poszczególnych części wydarzenia odpowiadał zespół koordynatorek 
i koordynatorów wyłoniony z każdego kierunku studiów.

fot. 1.35. Komunikacja wizualna wystawy Wydziału Wzornictwa Zapisz jako, Szczecin, 2025, opracowanie: zespół studentek 
Komunikacji Wizualnej pod opieką mgr Patrycji Żyżniewskiej

Wspomniany w podrozdziale 1.10. pobyt na organicznej farmie oraz zetknięcie się z praktyką 
biodynamicznej uprawy – opartej na zasadach obiegu zamkniętego – stały się dla mnie silnym 
impulsem do własnych poszukiwań związanych ze zrównoważonymi formami życia, gospodarowania
 i, w konsekwencji, projektowania. W ramach badań własnych zaczęłam pogłębiać tę tematykę.
 Pobyt w Salem wiązał się z koniecznością wprowadzenia szeregu ograniczeń wynikających
z zasad prowadzenia gospodarstwa biodynamicznego. Dozwolone były wyłącznie delikatne, 
certyfikowane detergenty – zarówno do mycia naczyń, jak i w formie środków higienicznych. 
Podobnych reguł było więcej, zwłaszcza tych dotyczących cykli roślinnych i stosowania roztworów 
homeopatycznych jako formy „szczepienia” pól. Praktyki te przekładały się nie tylko na wyjątkowy 
smak i jakość uprawianych tam warzyw i owoców.
 Najbardziej uderzające było doświadczenie rzeczywistej homeostazy środowiska. Podczas 
silnych burz teren farmy nie ulegał podtopieniom, a wszelkie pojawiające się szkodniki udawało się 
opanować prostymi, naturalnymi metodami, jak choćby stosowaniem sproszkowanego mydła. 
Co więcej, na miejscu nie występował problem kleszczy ani rojów komarów – nawet w pobliżu 
zbiorników wodnych. Przestrzeń ta oddawała efekt troski i uważności, jaką mieszkańcy przykładali 
do utrzymania równowagi ekologicznej.
 Zainteresowanie tym tematem, a zwłaszcza postawą głębokiego szacunku wobec natury 
i dążeniem do życia w harmonii z ekosystemem, skierowało mnie badawczo w stronę dwóch wątków, 
które omówię poniżej. Pierwszy z nich dotyczy antropozofii – nurtu myślowego, z którego wyrasta 
biodynamika. Drugi natomiast odnosi się do bioregionalizmu, filozofii i ruchu społecznego 
zachęcającego do życia w zgodzie z bioregionem, rozumianym jako naturalny obszar geograficzny 
i kulturowy, określany przez lokalne rzeki, roślinność, klimat, tradycje i relacje społeczne. 
 W swojej praktyce łączę te dwa podejścia, ponieważ opierają się na wspólnym systemie wartości. 
Należą do nich:
– holizm – postrzeganie życia i jego wytworów jako części zintegrowanych, żywych systemów;
– równowaga i współzależność – świadomość wzajemnych powiązań między elementami środowiska;
– szacunek dla rytmów natury i dla jej cykliczności;
– odpowiedzialność, w tym odpowiedzialność ekologiczna i etyczna;
– zakorzenienie w miejscu – głęboka identyfikacja z lokalnym środowiskiem;
– lokalność – czerpanie z lokalnych tradycji, praktyk i wiedzy;
– wspólnotowość – przekonanie, że sposób życia powinien wspierać dobrostan ludzi, zwierząt, roślin i 
całego krajobrazu.
 To właśnie te wartości doprowadziły mnie do instytucji naukowych i ośrodków badawczych, 
które – co odkryłam – od lat zajmują się rozwijaniem i analizą obu podejść. 
 Omawiana biodynamika wywodzi się z antropozofii – filozoficzno-duchowego nurtu 
stworzonego przez dr. Rudolfa Steinera na początku XX wieku. Antropozofia łączy elementy nauki, 
sztuki i duchowości, zakładając, że człowiek może rozwijać świadomość poprzez poznanie siebie, 
przyrody i kosmosu, a jego działania powinny pozostawać w harmonii z otaczającym światem. W tym 
ujęciu gospodarstwo rolne traktowane jest jako jeden żywy, zrównoważony organizm, którego 
poszczególne elementy – gleba, rośliny, zwierzęta, mikroorganizmy i ludzie – pozostają we wzajemnych 
relacjach.
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1.12. One health, ekofilozofia i bioregionalizm

Wspomniany w podrozdziale 1.10. pobyt na organicznej farmie oraz zetknięcie się z praktyką 
biodynamicznej uprawy – opartej na zasadach obiegu zamkniętego – stały się dla mnie silnym 
impulsem do własnych poszukiwań związanych ze zrównoważonymi formami życia, gospodarowania
 i, w konsekwencji, projektowania. W ramach badań własnych zaczęłam pogłębiać tę tematykę.
 Pobyt w Salem wiązał się z koniecznością wprowadzenia szeregu ograniczeń wynikających
z zasad prowadzenia gospodarstwa biodynamicznego. Dozwolone były wyłącznie delikatne, 
certyfikowane detergenty – zarówno do mycia naczyń, jak i w formie środków higienicznych. 
Podobnych reguł było więcej, zwłaszcza tych dotyczących cykli roślinnych i stosowania roztworów 
homeopatycznych jako formy „szczepienia” pól. Praktyki te przekładały się nie tylko na wyjątkowy 
smak i jakość uprawianych tam warzyw i owoców.
 Najbardziej uderzające było doświadczenie rzeczywistej homeostazy środowiska. Podczas 
silnych burz teren farmy nie ulegał podtopieniom, a wszelkie pojawiające się szkodniki udawało się 
opanować prostymi, naturalnymi metodami, jak choćby stosowaniem sproszkowanego mydła. 
Co więcej, na miejscu nie występował problem kleszczy ani rojów komarów – nawet w pobliżu 
zbiorników wodnych. Przestrzeń ta oddawała efekt troski i uważności, jaką mieszkańcy przykładali 
do utrzymania równowagi ekologicznej.
 Zainteresowanie tym tematem, a zwłaszcza postawą głębokiego szacunku wobec natury 
i dążeniem do życia w harmonii z ekosystemem, skierowało mnie badawczo w stronę dwóch wątków, 
które omówię poniżej. Pierwszy z nich dotyczy antropozofii – nurtu myślowego, z którego wyrasta 
biodynamika. Drugi natomiast odnosi się do bioregionalizmu, filozofii i ruchu społecznego 
zachęcającego do życia w zgodzie z bioregionem, rozumianym jako naturalny obszar geograficzny 
i kulturowy, określany przez lokalne rzeki, roślinność, klimat, tradycje i relacje społeczne. 
 W swojej praktyce łączę te dwa podejścia, ponieważ opierają się na wspólnym systemie wartości. 
Należą do nich:
– holizm – postrzeganie życia i jego wytworów jako części zintegrowanych, żywych systemów;
– równowaga i współzależność – świadomość wzajemnych powiązań między elementami środowiska;
– szacunek dla rytmów natury i dla jej cykliczności;
– odpowiedzialność, w tym odpowiedzialność ekologiczna i etyczna;
– zakorzenienie w miejscu – głęboka identyfikacja z lokalnym środowiskiem;
– lokalność – czerpanie z lokalnych tradycji, praktyk i wiedzy;
– wspólnotowość – przekonanie, że sposób życia powinien wspierać dobrostan ludzi, zwierząt, roślin i 
całego krajobrazu.
 To właśnie te wartości doprowadziły mnie do instytucji naukowych i ośrodków badawczych, 
które – co odkryłam – od lat zajmują się rozwijaniem i analizą obu podejść. 
 Omawiana biodynamika wywodzi się z antropozofii – filozoficzno-duchowego nurtu 
stworzonego przez dr. Rudolfa Steinera na początku XX wieku. Antropozofia łączy elementy nauki, 
sztuki i duchowości, zakładając, że człowiek może rozwijać świadomość poprzez poznanie siebie, 
przyrody i kosmosu, a jego działania powinny pozostawać w harmonii z otaczającym światem. W tym 
ujęciu gospodarstwo rolne traktowane jest jako jeden żywy, zrównoważony organizm, którego 
poszczególne elementy – gleba, rośliny, zwierzęta, mikroorganizmy i ludzie – pozostają we wzajemnych 
relacjach.
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Wspomniany w podrozdziale 1.10. pobyt na organicznej farmie oraz zetknięcie się z praktyką 
biodynamicznej uprawy – opartej na zasadach obiegu zamkniętego – stały się dla mnie silnym 
impulsem do własnych poszukiwań związanych ze zrównoważonymi formami życia, gospodarowania
 i, w konsekwencji, projektowania. W ramach badań własnych zaczęłam pogłębiać tę tematykę.
 Pobyt w Salem wiązał się z koniecznością wprowadzenia szeregu ograniczeń wynikających
z zasad prowadzenia gospodarstwa biodynamicznego. Dozwolone były wyłącznie delikatne, 
certyfikowane detergenty – zarówno do mycia naczyń, jak i w formie środków higienicznych. 
Podobnych reguł było więcej, zwłaszcza tych dotyczących cykli roślinnych i stosowania roztworów 
homeopatycznych jako formy „szczepienia” pól. Praktyki te przekładały się nie tylko na wyjątkowy 
smak i jakość uprawianych tam warzyw i owoców.
 Najbardziej uderzające było doświadczenie rzeczywistej homeostazy środowiska. Podczas 
silnych burz teren farmy nie ulegał podtopieniom, a wszelkie pojawiające się szkodniki udawało się 
opanować prostymi, naturalnymi metodami, jak choćby stosowaniem sproszkowanego mydła. 
Co więcej, na miejscu nie występował problem kleszczy ani rojów komarów – nawet w pobliżu 
zbiorników wodnych. Przestrzeń ta oddawała efekt troski i uważności, jaką mieszkańcy przykładali 
do utrzymania równowagi ekologicznej.
 Zainteresowanie tym tematem, a zwłaszcza postawą głębokiego szacunku wobec natury 
i dążeniem do życia w harmonii z ekosystemem, skierowało mnie badawczo w stronę dwóch wątków, 
które omówię poniżej. Pierwszy z nich dotyczy antropozofii – nurtu myślowego, z którego wyrasta 
biodynamika. Drugi natomiast odnosi się do bioregionalizmu, filozofii i ruchu społecznego 
zachęcającego do życia w zgodzie z bioregionem, rozumianym jako naturalny obszar geograficzny 
i kulturowy, określany przez lokalne rzeki, roślinność, klimat, tradycje i relacje społeczne. 
 W swojej praktyce łączę te dwa podejścia, ponieważ opierają się na wspólnym systemie wartości. 
Należą do nich:
– holizm – postrzeganie życia i jego wytworów jako części zintegrowanych, żywych systemów;
– równowaga i współzależność – świadomość wzajemnych powiązań między elementami środowiska;
– szacunek dla rytmów natury i dla jej cykliczności;
– odpowiedzialność, w tym odpowiedzialność ekologiczna i etyczna;
– zakorzenienie w miejscu – głęboka identyfikacja z lokalnym środowiskiem;
– lokalność – czerpanie z lokalnych tradycji, praktyk i wiedzy;
– wspólnotowość – przekonanie, że sposób życia powinien wspierać dobrostan ludzi, zwierząt, roślin i 
całego krajobrazu.
 To właśnie te wartości doprowadziły mnie do instytucji naukowych i ośrodków badawczych, 
które – co odkryłam – od lat zajmują się rozwijaniem i analizą obu podejść. 
 Omawiana biodynamika wywodzi się z antropozofii – filozoficzno-duchowego nurtu 
stworzonego przez dr. Rudolfa Steinera na początku XX wieku. Antropozofia łączy elementy nauki, 
sztuki i duchowości, zakładając, że człowiek może rozwijać świadomość poprzez poznanie siebie, 
przyrody i kosmosu, a jego działania powinny pozostawać w harmonii z otaczającym światem. W tym 
ujęciu gospodarstwo rolne traktowane jest jako jeden żywy, zrównoważony organizm, którego 
poszczególne elementy – gleba, rośliny, zwierzęta, mikroorganizmy i ludzie – pozostają we wzajemnych 
relacjach.

Choć przez dziesięciolecia biodynamika pozostawała praktyką niszową, obecnie cieszy się rosnącą 
popularnością i jest wdrażana na coraz większą skalę, również poza Europą. W Polsce jednym
z największych gospodarstw biodynamicznych, pełniącym zarazem funkcję ośrodka badawczego, jest 
farma Juchowo położona w województwie zachodniopomorskim⁶⁹. 
 Założenia biodynamicznego rolnictwa zostały przedstawione po raz pierwszy przez Steinera
w 1924 roku w Koberwitz (dzisiejszych Kobierzycach). Wygłosił tam cykl ośmiu wykładów 
skierowanych do grupy około 111 słuchaczy: właścicieli ziemskich, zarządców majątków, lekarzy, 
duchownych, ogrodników, artystów i pisarzy. Spotkanie zostało zorganizowane na prośbę rolników, 
którzy mierzyli się z gwałtownym spadkiem jakości plonów, chorobami upraw oraz degradacją gleb 
wywołaną stosowaniem pierwszych tanich, syntetycznych nawozów. 
 Jak pisze Katarzyna Roj – zastępczyni dyrektora ds. programu, promocji i edukacji BWA 
Wrocław, p.o. kuratorki galerii Dizajn i kuratorka polskiego pawilonu na Triennale w Mediolanie 2025 – 
w tekście pt. Dżungla, po której chodzisz. Kilka tropów opublikowanym w kwartalniku Format:

  

Propozycja Steinera na uratowanie rolnictwa to inicjatywa nie tyle etyczna, ile wprost 
duchowa. Składa się na nią na przykład idea gospodarstwa rolnego jako organizmu 
reagującego na układ Księżyca i planet. Lub formuły życiodajnej siły powstałej 
ze zmieszania ziemi z określonymi ingredientami: rogami zwierząt, popiołem, 
wybranymi roślinami i kompostem. Wszystko po to, by zaangażować kosmos w wegetację 
roślin. Te zaś rozwijają się dzięki napięciu takich sił, jak grawitacja, magnetyzm i dość 
tajemnicze dla mnie siły kosmosu, dające roślinom impulsy do wzrostu ku niebu. Można 
jednak posłuchać Rudolfa Steinera w ten sposób: intensywne rolnictwo niszczy życie 
w ziemi, które przecież odpowiada za urodzajność plonów. Żywa ziemia jest gwarantem 
naszego istnienia. Gospodarstwo powinno być jak skomplikowany organizm, w obrębie 
którego są domknięte cykle przemiany materii. Dobrze prowadzone, niczego nie 
potrzebuje z zewnątrz. Zmienia się wraz z porami roku. Utrzymuje różnorodność 
biologiczną 70.  

 Z Katarzyną Roj miałam okazję do wymiany myśli jeszcze w okresie funkcji kierowniczki 
Zakładu Historii i Teorii Designu. W roku akademickim 2023/24 została zaproszona do poprowadzenia 
Pracowni Gościnnej na II stopniu Wzornictwa, którym wówczas kierowałam. Poruszane przez nią tematy 
korespondowały tematycznie z badaniami, którymi zajmowałam się już w tamtym czasie. Jak czytamy 
na stronie BWA Wrocław, prowadzi ona program galerii Dizajn BWA Wrocław: w którym koncentruje się
na upowszechnianiu zagadnień związanych z projektowaniem spekulatywnym, odpornością, nadkonsumpcją oraz 
wykorzystaniem narzędzi projektowych w procesach adaptacji do zmiany klimatu⁷¹.

69 „Juchowo Farm”, Juchowo Farm, https://juchowo.org/ (dostęp: 30 listopada 2025).
70 K. Roj, „Dżungla, po której chodzisz. Kilka tropów”, Format, nr 92 (2024), s. 58.
71 „Katarzyna Roj – BWA Wrocław”, BWA Wrocław Galerie Sztuki Współczesnej, https://bwa.wroc.pl/ludzie/katarzyna-roj/ (dostęp: 
30 listopada 2025).



 Wspomniane przez Roj „ingredienty” to roztwory homeopatyczne, stosowane nie w odniesieniu 
do ludzi, lecz do gleby. Ich zadaniem jest wzmocnienie jej odporności na potencjalne zagrożenia oraz 
wspieranie wzrostu zdrowych plonów, wolnych od pestycydów i herbicydów. Zagadnienie to udało 
mi się zgłębić nie tylko poprzez lekturę tekstów antropozoficznych, ale również dzięki badaniom 
naukowym opartym na dowodach, prowadzonym w kilku europejskich ośrodkach naukowych. Jednym 
z nich – z którym ostatecznie podjęłam współpracę –  jest Towarzystwo Badań nad Rakiem (Verein für 
Krebsforschung - VfK) oraz powiązany z nim Insytut Badawczy Hiscia⁷²  w Arlesheim w Szwajcarii. 
Obie instytucje kierowane są przez prof. dr hab. Stephana Baumgartnera, pełniącego jednocześnie 
funkcję kierownika Instytutu Medycyny Komplementarnej i Integracyjnej na Universität Bern⁷³.   
 Zespoły badawcze VfK  i Hiscii specjalizują się opracowywaniu preparatów wykorzystywanych 
w integracyjnych terapiach nowotworowych. Ich działania koncentrują się na roślinach leczniczych, 
substancjach naturalnych oraz ich farmaceutycznej obróbce. Powołane w tym celu zespoły robocze 
prowadzą badania zakresu uprawy jemioły, botaniki, rozwoju leków, procesów środków 
farmaceutycznych, biologii nowotworów oraz badań klinicznych – wszystkie te obszary osadzone 
są w koncepcyjnych ramach medycyny integracyjnej.
 Zaintrygowało mnie podejście One health, stosowane w tym ośrodku badawczym, którego celem 
jest utrzymanie równowagi oraz optymalizacja zdrowia ludzi, zwierząt i całych ekosystemów. 
Perspektywa ta przekłada się bezpośrednio na metodologię badań – między innymi na podkreślenie 
wielowymiarowego, nierozerwalnego charakteru właściwości leczniczych roślin, w opozycji 
do dominującego dziś w farmacji modelu redukcjonistycznego, w którym skuteczność roślin sprowadza 
się do tzw. substancji czynnych.
 Takie podejście prowadzi często do utraty kontaktu z rośliną jako żywym organizmem, którego 
pełnię stanowią wszystkie jej elementy: korzenie, liście, kwiaty, pokrój, zapach, barwy, relacja 
z siedliskiem przyrodniczym i całą biocenozą. Każdy z tych aspektów jest częścią jej „esencji”, 
współtworzy jej skuteczność i jest niezastąpiony dla pełnego zrozumienia relacji leczniczych między 
roślinami a ludźmi — nawet jeśli najbardziej mierzalna pozostaje farmakologiczna aktywność 
biologiczna.
 Właśnie o tej całościowej perspektywie pisze również prof. Henryk Skolimowski, polski filozof, 
który doktoryzował się na Uniwersytecie Oksfordzkim i jest autorem koncepcji „ekofilozofii”.
W książce Nadzieja matką mądrych. Eseje o ekologii przedstawia on wizję świata nie jako 
deterministycznej maszyny, lecz jako sanktuarium, wewnętrznie powiązaną całość, w której każdy byt 
zachowuje własną godność oraz sprawczość:

72 „Verein für Krebsforschung (VfK)”, Verein für Krebsforschung (VfK), https://www.vfk.ch/ (dostęp: 30 listopada 2025).
73 „Baumgartner Stephan, Dr sc. nat. – Institut für Komplementäre und Integrative Medizin (IKIM)”, Universität Bern, 
https://www.ikim.unibe.ch/ueber_uns/staff/baumgartner_stephan/index_ger.html (dostęp: 30 listopada 2025).
74 H. Skolimowski, Nadzieja matką mądrych. Eseje o ekologii (Łódź: Akapit Press, 1992), s. 20–21.

Ekofilozofia nie jest romantyczną ucieczką od trudnych problemów w świat ekofantazji
i ekoutopii. Ekofilozofia jest sposobem usystematyzowania od podstaw przemyśleń
na temat naszych problemów. Przede wszystkim stawia ona pod znakiem zapytania 
istniejący model świata jako ogromnej machiny rządzonej żelaznymi regułami 74.
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Rekomendacja była dla mnie miłym zaskoczeniem i gestem zaufania. Po głębszym namyśle i rozważeniu 
możliwości podjęcia się tej funkcji, zdecydowałam się wystartować w konkursie.
 Do konkursu nie zgłosił się żaden kontrkandydat, a wybór mojej kandydatury został przyjęty 
jednogłośnie. Obowiązki dziekany objęłam we wrześniu 2024 roku, z zamiarem wprowadzania 
na Wydziale warunków sprzyjających współpracy międzynarodowej oraz otwarcia programu na nowe 
metody pracy projektowej i badawczej – te same, które dotychczas realizowałam w mniejszych 
zespołach i w ramach projektów własnych.
 W momencie pisania niniejszego autoreferatu mija rok sprawowania tej funkcji. Był to czas 
intensywnego wdrażania się w specyfikę obowiązków administracyjnych i zarządczych. Z powodów 
losowych, od grudnia 2023 roku pełnię równolegle funkcję prodziekany ds. studenckich. W realizacji 
codziennych zadań wspiera mnie mgr Anna Marcinkowska – asystentka Wydziału, której 
zaangażowanie jest dla mnie niezwykle cenne.
 Choć zakres obowiązków jest duży, traktuję to doświadczenie jako szczególnie rozwijające. 
Pozwoliło mi ono nie tylko poznać złożoność procesów administracyjnych, ale także pozostać blisko 
wyzwań, z którymi mierzą się studentki i studenci. Dzięki temu mogę współtworzyć strategię rozwoju 
Wydziału oraz inicjować działania realnie wpływające na poprawę warunków kształcenia i współpracy.
Obecnie na Wydziale prowadzone są cztery kierunki: trzy na poziomie studiów licencjackich oraz jeden 
na poziomie studiów magisterskich. Kształci się u nas około 134 studentek i studentów. W strukturze 
zatrudnionych znajduje się prawie 60 pracowników dydaktycznych, laborantów oraz osób 
współpracujących.
 W trakcie wspomnianego roku odbyły się m.in. dwa pierwsze sprinty projektowe na Wydziale, 
skierowane do wszystkich studentek i studentów studiów I stopnia. Każdy sprint polegał
na tygodniowym cyklu warsztatowym realizowanym w interdyscyplinarnych grupach, łączących osoby 
studiujące na różnych kierunkach i w różnych rocznikach. Format ten promował metody szybkiej 
ideacji i prototypowania, a jednocześnie pełnił istotną funkcję integracyjną – umożliwiał współpracę
w zespołach o zróżnicowanych kompetencjach, doświadczeniach i obszarach zainteresowań. Był 
efektem rozmów prowadzonych na Wydziale od kilku lat, m.in. przez mgr Patryka Grygierczyka, 
dr hab. Olgę Chomską, prof. AS i dr hab. Aurelię Mandziuk Zajączkowską, prof. AS.
 Opiekę nad wydarzeniami objął Zakład Historii i Teorii Designu, natomiast organizacji 
pierwszego sprintu, który odbył się w dniach 9–13.12.2024 r., podjęłam się wspólnie z mgr Agatą 
Kiedrowicz (21). Z kolei koniec roku akademickiego domknęła zorganizowana z inicjatywy mojej
i Kierowników oraz Kierowniczek Katedr i Zakładów Wystawa Końcoworoczna Wydziału, która odbyła 
się 27.06.2025 r. pod tytułem Zapisz jako (22). 

Wydarzenie obejmowało:
– prezentacje otwartych pracowni,
– wystawę Nowe Grunty pod opieką kuratorską obecnej kierowniczki ZHiTD, mgr Agaty Kiedrowicz,
– pokaz mody RAW SHOW prowadzony przez dr Igę Węglińską,
– instalację Food Design zrealizowaną przez mgr Blankę Jaworską,
– dj set umieszczony w strukturze instalacji Exit Lights, autorstwa studentek i studentów I roku 
Projektowania Produktu pod opieką dr Macieja Jelskiego i dr Ewy Bochen-Jelskiej.
 Za organizację poszczególnych części wydarzenia odpowiadał zespół koordynatorek 
i koordynatorów wyłoniony z każdego kierunku studiów.

 Wspomniane przez Roj „ingredienty” to roztwory homeopatyczne, stosowane nie w odniesieniu 
do ludzi, lecz do gleby. Ich zadaniem jest wzmocnienie jej odporności na potencjalne zagrożenia oraz 
wspieranie wzrostu zdrowych plonów, wolnych od pestycydów i herbicydów. Zagadnienie to udało 
mi się zgłębić nie tylko poprzez lekturę tekstów antropozoficznych, ale również dzięki badaniom 
naukowym opartym na dowodach, prowadzonym w kilku europejskich ośrodkach naukowych. Jednym 
z nich – z którym ostatecznie podjęłam współpracę –  jest Towarzystwo Badań nad Rakiem (Verein für 
Krebsforschung - VfK) oraz powiązany z nim Insytut Badawczy Hiscia⁷²  w Arlesheim w Szwajcarii. 
Obie instytucje kierowane są przez prof. dr hab. Stephana Baumgartnera, pełniącego jednocześnie 
funkcję kierownika Instytutu Medycyny Komplementarnej i Integracyjnej na Universität Bern⁷³.   
 Zespoły badawcze VfK  i Hiscii specjalizują się opracowywaniu preparatów wykorzystywanych 
w integracyjnych terapiach nowotworowych. Ich działania koncentrują się na roślinach leczniczych, 
substancjach naturalnych oraz ich farmaceutycznej obróbce. Powołane w tym celu zespoły robocze 
prowadzą badania zakresu uprawy jemioły, botaniki, rozwoju leków, procesów środków 
farmaceutycznych, biologii nowotworów oraz badań klinicznych – wszystkie te obszary osadzone 
są w koncepcyjnych ramach medycyny integracyjnej.
 Zaintrygowało mnie podejście One health, stosowane w tym ośrodku badawczym, którego celem 
jest utrzymanie równowagi oraz optymalizacja zdrowia ludzi, zwierząt i całych ekosystemów. 
Perspektywa ta przekłada się bezpośrednio na metodologię badań – między innymi na podkreślenie 
wielowymiarowego, nierozerwalnego charakteru właściwości leczniczych roślin, w opozycji 
do dominującego dziś w farmacji modelu redukcjonistycznego, w którym skuteczność roślin sprowadza 
się do tzw. substancji czynnych.
 Takie podejście prowadzi często do utraty kontaktu z rośliną jako żywym organizmem, którego 
pełnię stanowią wszystkie jej elementy: korzenie, liście, kwiaty, pokrój, zapach, barwy, relacja 
z siedliskiem przyrodniczym i całą biocenozą. Każdy z tych aspektów jest częścią jej „esencji”, 
współtworzy jej skuteczność i jest niezastąpiony dla pełnego zrozumienia relacji leczniczych między 
roślinami a ludźmi — nawet jeśli najbardziej mierzalna pozostaje farmakologiczna aktywność 
biologiczna.
 Właśnie o tej całościowej perspektywie pisze również prof. Henryk Skolimowski, polski filozof, 
który doktoryzował się na Uniwersytecie Oksfordzkim i jest autorem koncepcji „ekofilozofii”.
W książce Nadzieja matką mądrych. Eseje o ekologii przedstawia on wizję świata nie jako 
deterministycznej maszyny, lecz jako sanktuarium, wewnętrznie powiązaną całość, w której każdy byt 
zachowuje własną godność oraz sprawczość:

Ekofilozofia nie jest romantyczną ucieczką od trudnych problemów w świat ekofantazji
i ekoutopii. Ekofilozofia jest sposobem usystematyzowania od podstaw przemyśleń
na temat naszych problemów. Przede wszystkim stawia ona pod znakiem zapytania 
istniejący model świata jako ogromnej machiny rządzonej żelaznymi regułami 74.

87

 Ważną różnicą, którą Skolimowski podkreśla w tej i innych swoich publikacjach -  m.in. książce 
pt. Filozofia żyjąca. Eko-filozofia jako drzewo życia75  – jest fundamentalna przepaść między ekofilozofią 
a dominującą współcześnie filozofią analityczną. Ekofilozofia, jak wskazuje autor, opiera się 
na podejściu całościowym, postrzegając świat jako spójną, współzależną strukturę, w której żaden 
element nie istnieje w pełni autonomicznie. Filozofia współczesna, przeciwnie, koncentruje się
na analitycznym, fragmentarycznym ujmowaniu rzeczywistości, co widoczne jest także w gwałtownie 
rosnącej liczbie wyspecjalizowanych subdyscyplin akademickich.
 To zestawienie ma bezpośrednie przełożenie na omawiane wcześniej przykłady metod 
badawczych stosowanych przez VfK; ujęcia holistyczne, integrujące wiedzę botaniczną, 
farmakologiczną, środowiskową i kulturową, stoją w wyraźniej opozycji do redukcjonistycznych modeli, 
które rozbijają roślinę na izolowane komponenty. Podejście ekofilozoficzne i reprezentowane przez VfK 
badania łączy wspólne przekonanie, że zrozumienie żywego wymaga uwzględnienia całej jego sieci 
relacji, a nie jedynie pojedynczych wyabstrahowanych właściwości. 

fot. 1.36. Diagramy ekofilozofii i filozofii dzisiejszej  autorstwa Henryka Skolimowskiego z pozycji pt. Filozofia żyjąca. Eko-filozofia jako 
drzewo życia

75 H. Skolimowski, Filozofia żyjąca. Eko filozofia jako drzewo życia (Warszawa: Wydawnictwo Pusty Obłok, 1993).

 Dla mnie osobiście, obok wielu kwestii, których dotyka podejście całościowe, kluczowe jest 
wynikające z niego poczucie odpowiedzialności za ten fragment wszechświata, który znajduje się 
najbliższej nas – rozumiane jako troska o zdrowie własne, społeczne i ekosystemowe zarazem. 
Skolimowski podkreśla, że nasze działania są bezpośrednim rezultatem sposobu, w jaki odczytujemy 
świat. Jeżeli odczytujemy go niewłaściwie, także nasze działania będą niewłaściwe. 

1.13. Deep mapping



Rekomendacja była dla mnie miłym zaskoczeniem i gestem zaufania. Po głębszym namyśle i rozważeniu 
możliwości podjęcia się tej funkcji, zdecydowałam się wystartować w konkursie.
 Do konkursu nie zgłosił się żaden kontrkandydat, a wybór mojej kandydatury został przyjęty 
jednogłośnie. Obowiązki dziekany objęłam we wrześniu 2024 roku, z zamiarem wprowadzania 
na Wydziale warunków sprzyjających współpracy międzynarodowej oraz otwarcia programu na nowe 
metody pracy projektowej i badawczej – te same, które dotychczas realizowałam w mniejszych 
zespołach i w ramach projektów własnych.
 W momencie pisania niniejszego autoreferatu mija rok sprawowania tej funkcji. Był to czas 
intensywnego wdrażania się w specyfikę obowiązków administracyjnych i zarządczych. Z powodów 
losowych, od grudnia 2023 roku pełnię równolegle funkcję prodziekany ds. studenckich. W realizacji 
codziennych zadań wspiera mnie mgr Anna Marcinkowska – asystentka Wydziału, której 
zaangażowanie jest dla mnie niezwykle cenne.
 Choć zakres obowiązków jest duży, traktuję to doświadczenie jako szczególnie rozwijające. 
Pozwoliło mi ono nie tylko poznać złożoność procesów administracyjnych, ale także pozostać blisko 
wyzwań, z którymi mierzą się studentki i studenci. Dzięki temu mogę współtworzyć strategię rozwoju 
Wydziału oraz inicjować działania realnie wpływające na poprawę warunków kształcenia i współpracy.
Obecnie na Wydziale prowadzone są cztery kierunki: trzy na poziomie studiów licencjackich oraz jeden 
na poziomie studiów magisterskich. Kształci się u nas około 134 studentek i studentów. W strukturze 
zatrudnionych znajduje się prawie 60 pracowników dydaktycznych, laborantów oraz osób 
współpracujących.
 W trakcie wspomnianego roku odbyły się m.in. dwa pierwsze sprinty projektowe na Wydziale, 
skierowane do wszystkich studentek i studentów studiów I stopnia. Każdy sprint polegał
na tygodniowym cyklu warsztatowym realizowanym w interdyscyplinarnych grupach, łączących osoby 
studiujące na różnych kierunkach i w różnych rocznikach. Format ten promował metody szybkiej 
ideacji i prototypowania, a jednocześnie pełnił istotną funkcję integracyjną – umożliwiał współpracę
w zespołach o zróżnicowanych kompetencjach, doświadczeniach i obszarach zainteresowań. Był 
efektem rozmów prowadzonych na Wydziale od kilku lat, m.in. przez mgr Patryka Grygierczyka, 
dr hab. Olgę Chomską, prof. AS i dr hab. Aurelię Mandziuk Zajączkowską, prof. AS.
 Opiekę nad wydarzeniami objął Zakład Historii i Teorii Designu, natomiast organizacji 
pierwszego sprintu, który odbył się w dniach 9–13.12.2024 r., podjęłam się wspólnie z mgr Agatą 
Kiedrowicz (21). Z kolei koniec roku akademickiego domknęła zorganizowana z inicjatywy mojej
i Kierowników oraz Kierowniczek Katedr i Zakładów Wystawa Końcoworoczna Wydziału, która odbyła 
się 27.06.2025 r. pod tytułem Zapisz jako (22). 

Wydarzenie obejmowało:
– prezentacje otwartych pracowni,
– wystawę Nowe Grunty pod opieką kuratorską obecnej kierowniczki ZHiTD, mgr Agaty Kiedrowicz,
– pokaz mody RAW SHOW prowadzony przez dr Igę Węglińską,
– instalację Food Design zrealizowaną przez mgr Blankę Jaworską,
– dj set umieszczony w strukturze instalacji Exit Lights, autorstwa studentek i studentów I roku 
Projektowania Produktu pod opieką dr Macieja Jelskiego i dr Ewy Bochen-Jelskiej.
 Za organizację poszczególnych części wydarzenia odpowiadał zespół koordynatorek 
i koordynatorów wyłoniony z każdego kierunku studiów.

Wspomniany w podrozdziale 1.10. pobyt na organicznej farmie oraz zetknięcie się z praktyką 
biodynamicznej uprawy – opartej na zasadach obiegu zamkniętego – stały się dla mnie silnym 
impulsem do własnych poszukiwań związanych ze zrównoważonymi formami życia, gospodarowania
 i, w konsekwencji, projektowania. W ramach badań własnych zaczęłam pogłębiać tę tematykę.
 Pobyt w Salem wiązał się z koniecznością wprowadzenia szeregu ograniczeń wynikających
z zasad prowadzenia gospodarstwa biodynamicznego. Dozwolone były wyłącznie delikatne, 
certyfikowane detergenty – zarówno do mycia naczyń, jak i w formie środków higienicznych. 
Podobnych reguł było więcej, zwłaszcza tych dotyczących cykli roślinnych i stosowania roztworów 
homeopatycznych jako formy „szczepienia” pól. Praktyki te przekładały się nie tylko na wyjątkowy 
smak i jakość uprawianych tam warzyw i owoców.
 Najbardziej uderzające było doświadczenie rzeczywistej homeostazy środowiska. Podczas 
silnych burz teren farmy nie ulegał podtopieniom, a wszelkie pojawiające się szkodniki udawało się 
opanować prostymi, naturalnymi metodami, jak choćby stosowaniem sproszkowanego mydła. 
Co więcej, na miejscu nie występował problem kleszczy ani rojów komarów – nawet w pobliżu 
zbiorników wodnych. Przestrzeń ta oddawała efekt troski i uważności, jaką mieszkańcy przykładali 
do utrzymania równowagi ekologicznej.
 Zainteresowanie tym tematem, a zwłaszcza postawą głębokiego szacunku wobec natury 
i dążeniem do życia w harmonii z ekosystemem, skierowało mnie badawczo w stronę dwóch wątków, 
które omówię poniżej. Pierwszy z nich dotyczy antropozofii – nurtu myślowego, z którego wyrasta 
biodynamika. Drugi natomiast odnosi się do bioregionalizmu, filozofii i ruchu społecznego 
zachęcającego do życia w zgodzie z bioregionem, rozumianym jako naturalny obszar geograficzny 
i kulturowy, określany przez lokalne rzeki, roślinność, klimat, tradycje i relacje społeczne. 
 W swojej praktyce łączę te dwa podejścia, ponieważ opierają się na wspólnym systemie wartości. 
Należą do nich:
– holizm – postrzeganie życia i jego wytworów jako części zintegrowanych, żywych systemów;
– równowaga i współzależność – świadomość wzajemnych powiązań między elementami środowiska;
– szacunek dla rytmów natury i dla jej cykliczności;
– odpowiedzialność, w tym odpowiedzialność ekologiczna i etyczna;
– zakorzenienie w miejscu – głęboka identyfikacja z lokalnym środowiskiem;
– lokalność – czerpanie z lokalnych tradycji, praktyk i wiedzy;
– wspólnotowość – przekonanie, że sposób życia powinien wspierać dobrostan ludzi, zwierząt, roślin i 
całego krajobrazu.
 To właśnie te wartości doprowadziły mnie do instytucji naukowych i ośrodków badawczych, 
które – co odkryłam – od lat zajmują się rozwijaniem i analizą obu podejść. 
 Omawiana biodynamika wywodzi się z antropozofii – filozoficzno-duchowego nurtu 
stworzonego przez dr. Rudolfa Steinera na początku XX wieku. Antropozofia łączy elementy nauki, 
sztuki i duchowości, zakładając, że człowiek może rozwijać świadomość poprzez poznanie siebie, 
przyrody i kosmosu, a jego działania powinny pozostawać w harmonii z otaczającym światem. W tym 
ujęciu gospodarstwo rolne traktowane jest jako jeden żywy, zrównoważony organizm, którego 
poszczególne elementy – gleba, rośliny, zwierzęta, mikroorganizmy i ludzie – pozostają we wzajemnych 
relacjach.
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 Ważną różnicą, którą Skolimowski podkreśla w tej i innych swoich publikacjach -  m.in. książce 
pt. Filozofia żyjąca. Eko-filozofia jako drzewo życia75  – jest fundamentalna przepaść między ekofilozofią 
a dominującą współcześnie filozofią analityczną. Ekofilozofia, jak wskazuje autor, opiera się 
na podejściu całościowym, postrzegając świat jako spójną, współzależną strukturę, w której żaden 
element nie istnieje w pełni autonomicznie. Filozofia współczesna, przeciwnie, koncentruje się
na analitycznym, fragmentarycznym ujmowaniu rzeczywistości, co widoczne jest także w gwałtownie 
rosnącej liczbie wyspecjalizowanych subdyscyplin akademickich.
 To zestawienie ma bezpośrednie przełożenie na omawiane wcześniej przykłady metod 
badawczych stosowanych przez VfK; ujęcia holistyczne, integrujące wiedzę botaniczną, 
farmakologiczną, środowiskową i kulturową, stoją w wyraźniej opozycji do redukcjonistycznych modeli, 
które rozbijają roślinę na izolowane komponenty. Podejście ekofilozoficzne i reprezentowane przez VfK 
badania łączy wspólne przekonanie, że zrozumienie żywego wymaga uwzględnienia całej jego sieci 
relacji, a nie jedynie pojedynczych wyabstrahowanych właściwości. 

 Dla mnie osobiście, obok wielu kwestii, których dotyka podejście całościowe, kluczowe jest 
wynikające z niego poczucie odpowiedzialności za ten fragment wszechświata, który znajduje się 
najbliższej nas – rozumiane jako troska o zdrowie własne, społeczne i ekosystemowe zarazem. 
Skolimowski podkreśla, że nasze działania są bezpośrednim rezultatem sposobu, w jaki odczytujemy 
świat. Jeżeli odczytujemy go niewłaściwie, także nasze działania będą niewłaściwe. 

Skąd wiemy, że działaliśmy niewłaściwie? Patrząc na formę życia, które jest wynikiem 
naszego postępowania.  Ostatecznym sprawdzianem naszej kosmologii jest rodzaj życia 
będący jej rezultatem 76 - pisze.

76 H. Skolimowski, Filozofia żyjąca, s. 20–21.
77 Peter Berg (1929–1997) – amerykański ekolog i myśliciel, autor pojęcia bioregionalizmu, propagator życia zgodnego z naturalnymi 
granicami ekosystemów i zrównoważonego rozwoju lokalnych społeczności.

 W tym kontekście szczególnie porusza mnie zaproponowana przez Skolimowskiego idea 
myślenia rewerencyjnego, które ma charakter czynny i transformujący. Rewerencja wobec świata 
oznacza traktowanie Ziemi i wszelkich istnień z szacunkiem, współodczuwaniem i empatią – jako 
współuczestników, a nie zasobów. Taka właśnie wrażliwość, oparte na trosce rozumienie relacji między 
człowiekiem a otoczeniem, stanowi dla mnie naturalne przejście do kolejnego zagadnienia, którym 
chciałabym się zająć – bioregionalizmu.
 Autorem pojęcia bioregionalizmu jest amerykański ekolog i filozof Peter Berg77,  który wraz 
z innymi przedstawicielami ruchu ekologicznego rozwijał ideę życia zakorzenionego w naturalnych 
granicach środowiska. Bioregionalizm zakłada, że ludzkie funkcjonowanie — społeczne, kulturowe, 
ekonomiczne — powinno pozostawać w bezpośredniej relacji z lokalnym ekosystemem, czyli 
bioregionem. Jego granice wyznaczają nie arbitralne podziały polityczne, lecz procesy ewolucyjne 
i geograficzne: przebieg rzek, ukształtowanie terenu, rodzaje gleb, klimat, hydrologia, a także specyfika 
mikroekosystemów współtworzących dany obszar. Istotne jest przy tym, że charakter bioregionu 
kształtuje nie tylko sama natura, lecz również kultura — praktyki, tradycje i sposoby życia ludzi 
zamieszkujących go na przestrzeni czasu.
 Temat bioregionalizmu został podjęty również przez Johna Thackarę – brytyjskiego teoretyka 
i krytyka designu, autora licznych publikacji poświęconych projektowaniu zrównoważonemu, 
ekologicznemu i odpowiedzialnemu społecznie. Thackara jest jedną z kluczowych postaci 
współczesnego dyskursu projektowego: w latach 1992–1999 pełnił funkcję pierwszego dyrektora 
Netherlands Design Institute, wcześniej kierował badaniami na Royal College of Art w Londynie, 
a od 2019 roku jest profesorem wizytującym na Tongji University w Szanghaju, gdzie prowadzi badania 
dotyczące relacji między obszarami wiejskimi a zurbanizowanymi.
 W analizach poświęconych lokalnym społecznościom, środowisku i systemom życiowym 
Thackara dochodzi do koncepcji bioregionalnej jako jednego z kluczowych narzędzi redefiniowania roli 
projektowania w obliczu kryzysu ekologicznego. W publikacji Bioregions: Notes On A Design Agenda pisze 
o niej następująco:

 Praktyka Thackary stała się jedną z kluczowych inspiracji dla Jana Boelena – obecnie dyrektora 
kreatywnego Atelier Luma oraz Aral School, a wcześniej m.in. kuratora biennale designu w Lublanie 
(BIO50), rektora Staatliche Hochschule für Gestaltung Karlsruhe oraz założyciela programu 
magisterskiego Social Design na Design Academy Eindhoven. Około 2015 roku Boelen rozpoczął 
tworzenie od podstaw programu funkcjonowania Atelier Luma – interdyscyplinarnego laboratorium 
projektowego i badawczego powołanego w 2016 roku w ramach kampusu LUMA Arles we Francji.
 Atelier Luma działa jako platforma współpracy projektantów, inżynierów, naukowców, 
rzemieślników i ekspertów społecznych, której celem jest rozwijanie rozwiązań środowiskowo
i społecznie zrównoważonych. Realizuje je poprzez badania terenowe, prototypowanie oraz produkcję 
opartą na lokalnych, często niedocenianych lub odpadowych surowcach – takich jak sól z salin, 
biomateriały z alg, odpady z przetwórstwa słonecznika czy rośliny inwazyjne.
 Metodologia Atelier Luma, współkształtowana przez Boelena, zakłada w pierwszej kolejności 
mapowanie zasobów naturalnych i kulturowych bioregionu Arles i Camargue, a następnie 
nawiązywanie współpracy z lokalnymi społecznościami, rzemieślnikami oraz przemysłem. Celem jest 
projektowanie materiałów, produktów i systemów produkcji, które wpisują się w logikę gospodarki
o obiegu zamkniętym oraz wrażliwość bioregionalną. W praktyce oznacza to korzystanie z zasobów 
występujących w promieniu ok. 70 kilometrów od siedziby Atelier Luma – co stanowi zarówno 
ograniczenie, jak i twórczą ramę projektową.
 Jedną z głównych zasad, według których funkcjonuje Atelier Luma, dobrze oddają słowa 
Boelena:   
  
     Materials are heavy and should stay put, but ideas are light and should travel 79. 

 Oznacza to, że wszystkie efekty pracy — materiały, obiekty, prototypy i wdrożenia — pozostają 
zakorzenione w konkretnym miejscu i wynikają z lokalnych zasobów, natomiast metodyka, wiedza 
i idee mogą (i powinny) krążyć pomiędzy bioregionami. W ten sposób Luma dzieli się swoim know-how 
z innymi instytucjami i środowiskami projektowymi, co stanowi istotny wkład w rozwój 
odpowiedzialnego designu. Nie chodzi tu o pojedyncze realizacje, lecz o systemową zmianę sposobu 
produkcji i konsumpcji: projektowanie materiałów, procesów i systemów, które wzmacniają zdrowie 
ekosystemów i lokalnych gospodarek.



Wspomniany w podrozdziale 1.10. pobyt na organicznej farmie oraz zetknięcie się z praktyką 
biodynamicznej uprawy – opartej na zasadach obiegu zamkniętego – stały się dla mnie silnym 
impulsem do własnych poszukiwań związanych ze zrównoważonymi formami życia, gospodarowania
 i, w konsekwencji, projektowania. W ramach badań własnych zaczęłam pogłębiać tę tematykę.
 Pobyt w Salem wiązał się z koniecznością wprowadzenia szeregu ograniczeń wynikających
z zasad prowadzenia gospodarstwa biodynamicznego. Dozwolone były wyłącznie delikatne, 
certyfikowane detergenty – zarówno do mycia naczyń, jak i w formie środków higienicznych. 
Podobnych reguł było więcej, zwłaszcza tych dotyczących cykli roślinnych i stosowania roztworów 
homeopatycznych jako formy „szczepienia” pól. Praktyki te przekładały się nie tylko na wyjątkowy 
smak i jakość uprawianych tam warzyw i owoców.
 Najbardziej uderzające było doświadczenie rzeczywistej homeostazy środowiska. Podczas 
silnych burz teren farmy nie ulegał podtopieniom, a wszelkie pojawiające się szkodniki udawało się 
opanować prostymi, naturalnymi metodami, jak choćby stosowaniem sproszkowanego mydła. 
Co więcej, na miejscu nie występował problem kleszczy ani rojów komarów – nawet w pobliżu 
zbiorników wodnych. Przestrzeń ta oddawała efekt troski i uważności, jaką mieszkańcy przykładali 
do utrzymania równowagi ekologicznej.
 Zainteresowanie tym tematem, a zwłaszcza postawą głębokiego szacunku wobec natury 
i dążeniem do życia w harmonii z ekosystemem, skierowało mnie badawczo w stronę dwóch wątków, 
które omówię poniżej. Pierwszy z nich dotyczy antropozofii – nurtu myślowego, z którego wyrasta 
biodynamika. Drugi natomiast odnosi się do bioregionalizmu, filozofii i ruchu społecznego 
zachęcającego do życia w zgodzie z bioregionem, rozumianym jako naturalny obszar geograficzny 
i kulturowy, określany przez lokalne rzeki, roślinność, klimat, tradycje i relacje społeczne. 
 W swojej praktyce łączę te dwa podejścia, ponieważ opierają się na wspólnym systemie wartości. 
Należą do nich:
– holizm – postrzeganie życia i jego wytworów jako części zintegrowanych, żywych systemów;
– równowaga i współzależność – świadomość wzajemnych powiązań między elementami środowiska;
– szacunek dla rytmów natury i dla jej cykliczności;
– odpowiedzialność, w tym odpowiedzialność ekologiczna i etyczna;
– zakorzenienie w miejscu – głęboka identyfikacja z lokalnym środowiskiem;
– lokalność – czerpanie z lokalnych tradycji, praktyk i wiedzy;
– wspólnotowość – przekonanie, że sposób życia powinien wspierać dobrostan ludzi, zwierząt, roślin i 
całego krajobrazu.
 To właśnie te wartości doprowadziły mnie do instytucji naukowych i ośrodków badawczych, 
które – co odkryłam – od lat zajmują się rozwijaniem i analizą obu podejść. 
 Omawiana biodynamika wywodzi się z antropozofii – filozoficzno-duchowego nurtu 
stworzonego przez dr. Rudolfa Steinera na początku XX wieku. Antropozofia łączy elementy nauki, 
sztuki i duchowości, zakładając, że człowiek może rozwijać świadomość poprzez poznanie siebie, 
przyrody i kosmosu, a jego działania powinny pozostawać w harmonii z otaczającym światem. W tym 
ujęciu gospodarstwo rolne traktowane jest jako jeden żywy, zrównoważony organizm, którego 
poszczególne elementy – gleba, rośliny, zwierzęta, mikroorganizmy i ludzie – pozostają we wzajemnych 
relacjach.
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 W tym kontekście szczególnie porusza mnie zaproponowana przez Skolimowskiego idea 
myślenia rewerencyjnego, które ma charakter czynny i transformujący. Rewerencja wobec świata 
oznacza traktowanie Ziemi i wszelkich istnień z szacunkiem, współodczuwaniem i empatią – jako 
współuczestników, a nie zasobów. Taka właśnie wrażliwość, oparte na trosce rozumienie relacji między 
człowiekiem a otoczeniem, stanowi dla mnie naturalne przejście do kolejnego zagadnienia, którym 
chciałabym się zająć – bioregionalizmu.
 Autorem pojęcia bioregionalizmu jest amerykański ekolog i filozof Peter Berg77,  który wraz 
z innymi przedstawicielami ruchu ekologicznego rozwijał ideę życia zakorzenionego w naturalnych 
granicach środowiska. Bioregionalizm zakłada, że ludzkie funkcjonowanie — społeczne, kulturowe, 
ekonomiczne — powinno pozostawać w bezpośredniej relacji z lokalnym ekosystemem, czyli 
bioregionem. Jego granice wyznaczają nie arbitralne podziały polityczne, lecz procesy ewolucyjne 
i geograficzne: przebieg rzek, ukształtowanie terenu, rodzaje gleb, klimat, hydrologia, a także specyfika 
mikroekosystemów współtworzących dany obszar. Istotne jest przy tym, że charakter bioregionu 
kształtuje nie tylko sama natura, lecz również kultura — praktyki, tradycje i sposoby życia ludzi 
zamieszkujących go na przestrzeni czasu.
 Temat bioregionalizmu został podjęty również przez Johna Thackarę – brytyjskiego teoretyka 
i krytyka designu, autora licznych publikacji poświęconych projektowaniu zrównoważonemu, 
ekologicznemu i odpowiedzialnemu społecznie. Thackara jest jedną z kluczowych postaci 
współczesnego dyskursu projektowego: w latach 1992–1999 pełnił funkcję pierwszego dyrektora 
Netherlands Design Institute, wcześniej kierował badaniami na Royal College of Art w Londynie, 
a od 2019 roku jest profesorem wizytującym na Tongji University w Szanghaju, gdzie prowadzi badania 
dotyczące relacji między obszarami wiejskimi a zurbanizowanymi.
 W analizach poświęconych lokalnym społecznościom, środowisku i systemom życiowym 
Thackara dochodzi do koncepcji bioregionalnej jako jednego z kluczowych narzędzi redefiniowania roli 
projektowania w obliczu kryzysu ekologicznego. W publikacji Bioregions: Notes On A Design Agenda pisze 
o niej następująco:

A bioregion […] is definable by natural rather than political or economic boundaries. Its 
geogrpahic, climatic, hydrological, and ecological qualities- its metabolism – can be the 
basis for meaning and identity because they are unique. Growth, in a Bioregion, 
is redefined as improvements to the health and carrying capacity of the land, and the 
resilience of communities. Its core value is stewardship, not extraction […] 7⁸. 

78 J. Thackara, „Bioregions: Notes on a Design Agenda”, https://thackara.com/urbanrural/bioregions-notes-on-a-design-agenda/ (dostęp: 
30 listopada 2025). Tłum. własne: 
„Bioregion […] można definiować poprzez granice naturalne, a nie polityczne czy ekonomiczne. Jego cechy 
geograficzne, klimatyczne, hydrologiczne i ekologiczne — jego „metabolizm” — mogą stanowić podstawę sensu 
i tożsamości, ponieważ są unikatowe. W bioregionie wzrost jest redefiniowany jako poprawa zdrowia 
i zdolności nośnej ziemi oraz odporności wspólnot. Jego podstawową wartością jest troskliwe zarządzanie 
(opieka), a nie eksploatacja […].”
79 S. Demyttenaere, „Stay Local for Goodness Sake”, DAMN° Magazine, https://www.damnmagazine.net/stay-local-for-goodness-sake 
(dostęp: 30 listopada 2025). Tłum. własne: „Materiały są ciężkie i powinny pozostać na miejscu, ale idee są lekkie
i powinny krążyć”

 Praktyka Thackary stała się jedną z kluczowych inspiracji dla Jana Boelena – obecnie dyrektora 
kreatywnego Atelier Luma oraz Aral School, a wcześniej m.in. kuratora biennale designu w Lublanie 
(BIO50), rektora Staatliche Hochschule für Gestaltung Karlsruhe oraz założyciela programu 
magisterskiego Social Design na Design Academy Eindhoven. Około 2015 roku Boelen rozpoczął 
tworzenie od podstaw programu funkcjonowania Atelier Luma – interdyscyplinarnego laboratorium 
projektowego i badawczego powołanego w 2016 roku w ramach kampusu LUMA Arles we Francji.
 Atelier Luma działa jako platforma współpracy projektantów, inżynierów, naukowców, 
rzemieślników i ekspertów społecznych, której celem jest rozwijanie rozwiązań środowiskowo
i społecznie zrównoważonych. Realizuje je poprzez badania terenowe, prototypowanie oraz produkcję 
opartą na lokalnych, często niedocenianych lub odpadowych surowcach – takich jak sól z salin, 
biomateriały z alg, odpady z przetwórstwa słonecznika czy rośliny inwazyjne.
 Metodologia Atelier Luma, współkształtowana przez Boelena, zakłada w pierwszej kolejności 
mapowanie zasobów naturalnych i kulturowych bioregionu Arles i Camargue, a następnie 
nawiązywanie współpracy z lokalnymi społecznościami, rzemieślnikami oraz przemysłem. Celem jest 
projektowanie materiałów, produktów i systemów produkcji, które wpisują się w logikę gospodarki
o obiegu zamkniętym oraz wrażliwość bioregionalną. W praktyce oznacza to korzystanie z zasobów 
występujących w promieniu ok. 70 kilometrów od siedziby Atelier Luma – co stanowi zarówno 
ograniczenie, jak i twórczą ramę projektową.
 Jedną z głównych zasad, według których funkcjonuje Atelier Luma, dobrze oddają słowa 
Boelena:   
  
     Materials are heavy and should stay put, but ideas are light and should travel 79. 

 Oznacza to, że wszystkie efekty pracy — materiały, obiekty, prototypy i wdrożenia — pozostają 
zakorzenione w konkretnym miejscu i wynikają z lokalnych zasobów, natomiast metodyka, wiedza 
i idee mogą (i powinny) krążyć pomiędzy bioregionami. W ten sposób Luma dzieli się swoim know-how 
z innymi instytucjami i środowiskami projektowymi, co stanowi istotny wkład w rozwój 
odpowiedzialnego designu. Nie chodzi tu o pojedyncze realizacje, lecz o systemową zmianę sposobu 
produkcji i konsumpcji: projektowanie materiałów, procesów i systemów, które wzmacniają zdrowie 
ekosystemów i lokalnych gospodarek.



Wspomniany w podrozdziale 1.10. pobyt na organicznej farmie oraz zetknięcie się z praktyką 
biodynamicznej uprawy – opartej na zasadach obiegu zamkniętego – stały się dla mnie silnym 
impulsem do własnych poszukiwań związanych ze zrównoważonymi formami życia, gospodarowania
 i, w konsekwencji, projektowania. W ramach badań własnych zaczęłam pogłębiać tę tematykę.
 Pobyt w Salem wiązał się z koniecznością wprowadzenia szeregu ograniczeń wynikających
z zasad prowadzenia gospodarstwa biodynamicznego. Dozwolone były wyłącznie delikatne, 
certyfikowane detergenty – zarówno do mycia naczyń, jak i w formie środków higienicznych. 
Podobnych reguł było więcej, zwłaszcza tych dotyczących cykli roślinnych i stosowania roztworów 
homeopatycznych jako formy „szczepienia” pól. Praktyki te przekładały się nie tylko na wyjątkowy 
smak i jakość uprawianych tam warzyw i owoców.
 Najbardziej uderzające było doświadczenie rzeczywistej homeostazy środowiska. Podczas 
silnych burz teren farmy nie ulegał podtopieniom, a wszelkie pojawiające się szkodniki udawało się 
opanować prostymi, naturalnymi metodami, jak choćby stosowaniem sproszkowanego mydła. 
Co więcej, na miejscu nie występował problem kleszczy ani rojów komarów – nawet w pobliżu 
zbiorników wodnych. Przestrzeń ta oddawała efekt troski i uważności, jaką mieszkańcy przykładali 
do utrzymania równowagi ekologicznej.
 Zainteresowanie tym tematem, a zwłaszcza postawą głębokiego szacunku wobec natury 
i dążeniem do życia w harmonii z ekosystemem, skierowało mnie badawczo w stronę dwóch wątków, 
które omówię poniżej. Pierwszy z nich dotyczy antropozofii – nurtu myślowego, z którego wyrasta 
biodynamika. Drugi natomiast odnosi się do bioregionalizmu, filozofii i ruchu społecznego 
zachęcającego do życia w zgodzie z bioregionem, rozumianym jako naturalny obszar geograficzny 
i kulturowy, określany przez lokalne rzeki, roślinność, klimat, tradycje i relacje społeczne. 
 W swojej praktyce łączę te dwa podejścia, ponieważ opierają się na wspólnym systemie wartości. 
Należą do nich:
– holizm – postrzeganie życia i jego wytworów jako części zintegrowanych, żywych systemów;
– równowaga i współzależność – świadomość wzajemnych powiązań między elementami środowiska;
– szacunek dla rytmów natury i dla jej cykliczności;
– odpowiedzialność, w tym odpowiedzialność ekologiczna i etyczna;
– zakorzenienie w miejscu – głęboka identyfikacja z lokalnym środowiskiem;
– lokalność – czerpanie z lokalnych tradycji, praktyk i wiedzy;
– wspólnotowość – przekonanie, że sposób życia powinien wspierać dobrostan ludzi, zwierząt, roślin i 
całego krajobrazu.
 To właśnie te wartości doprowadziły mnie do instytucji naukowych i ośrodków badawczych, 
które – co odkryłam – od lat zajmują się rozwijaniem i analizą obu podejść. 
 Omawiana biodynamika wywodzi się z antropozofii – filozoficzno-duchowego nurtu 
stworzonego przez dr. Rudolfa Steinera na początku XX wieku. Antropozofia łączy elementy nauki, 
sztuki i duchowości, zakładając, że człowiek może rozwijać świadomość poprzez poznanie siebie, 
przyrody i kosmosu, a jego działania powinny pozostawać w harmonii z otaczającym światem. W tym 
ujęciu gospodarstwo rolne traktowane jest jako jeden żywy, zrównoważony organizm, którego 
poszczególne elementy – gleba, rośliny, zwierzęta, mikroorganizmy i ludzie – pozostają we wzajemnych 
relacjach.
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 Oznacza to, że wszystkie efekty pracy — materiały, obiekty, prototypy i wdrożenia — pozostają 
zakorzenione w konkretnym miejscu i wynikają z lokalnych zasobów, natomiast metodyka, wiedza 
i idee mogą (i powinny) krążyć pomiędzy bioregionami. W ten sposób Luma dzieli się swoim know-how 
z innymi instytucjami i środowiskami projektowymi, co stanowi istotny wkład w rozwój 
odpowiedzialnego designu. Nie chodzi tu o pojedyncze realizacje, lecz o systemową zmianę sposobu 
produkcji i konsumpcji: projektowanie materiałów, procesów i systemów, które wzmacniają zdrowie 
ekosystemów i lokalnych gospodarek.

 Podczas wymiany, jaką miałam okazję odbyć z Janem Boelenem w drugiej połowie 2024 roku 
w kontekście projektowania bioregionalnego, zwrócił on uwagę na jedno z największych wyzwań 
Atelier: certyfikację nowych materiałów. Obecnie obowiązujące systemy prawne i normy projektowane 
są z myślą o materiałach już znanych i stosowanych, natomiast innowacyjne biomateriały — tworzone 
z lokalnych surowców lub odpadów — często znajdują się w „prawnej próżni”. Uzyskanie certyfikatów
i pozwoleń, niezbędnych do zastosowania tych materiałów we wnętrzach kompleksu Luma Arles, 
wymagało ogromu pracy organizacyjnej, eksperymentalnej i prawnej. Jak podkreślił Boelen, pierwsze 
kroki zostały wykonane — a choć systemy certyfikacji różnią się w zależności od kraju, wypracowany 
przez Atelier Luma model zaczął funkcjonować i torować drogę kolejnym instytucjom pracującym 
z lokalnymi, nieoczywistymi materiałami.
 W duchu dzielenia się wiedzą i upowszechniania wypracowanych metod, Atelier rozpoczęło 
proces implementacji swoich praktyk poza Arles.  Efektem tych działań był powstanie biofabryki
we Wiedniu⁸⁰ , której działalność ogłoszono w 2024 podczas Klima Biennale Wien⁸¹. Ośrodek ten 
stanowi kontynuację idei Atelier: łączy praktykę projektową, badania materiałowe oraz lokalne zasoby, 
tworząc infrastrukturę dla bioregionalnych form produkcji.  Koncepcję wiedeńskiego formatu — jego 
rolę, sposób funkcjonowania oraz założenia metodologiczne — Boelen szczegółowo opisuje w swojej 
pierwszej książce poświęconej projektowaniu bioregionalnemu, przedstawiając ją jako model, który 
może być adaptowany w innych regionach świata: 

The work described in this book led us to the concept of biofabriques, a network
of production facilities that would be run by local stakeholders and proces local raw and 
repurposed materials in a way that is tailored to each bioregions’s resources and needs. 
These facilities would be independent from Atelier LUMA, which would remain
a biodesign lab, but draw from our research and that of others, using design as bridge 
between environment and human activity 82.

 Kolejną inicjatywą Boelena, promującą praktykę projektowania bioregionalnego, jest 
podyplomowy program edukacyjno-badawczy Aral School zlokalizowany nad Morzem Aralskim
w Uzbekistanie, w regionie Karakalpakstan. Program ten powstał jako odpowiedź na potrzebę 
ekologicznej i społecznej regeneracji jednego z najbardziej zdegradowanych bioregionów świata. Aral 
School łączy pracę projektową, działania terenowe i interdyscyplinarne badania, zapraszając 
uczestników do współtworzenia przyszłych scenariuszy dla tego obszaru. Pierwsza rekrutacja 
do programu odbyła się w drugiej połowie 2025 roku.

80 „Biofabrique Vienna (@biofabrique_vienna)”, Instagram, https://www.instagram.com/biofabrique_vienna/ (dostęp: 30 listopada 2025).
81 „Klima Biennale Wien”, Klima Biennale Wien, https://www.biennale.wien/ (dostęp: 30 listopada 2025).
82 J. Boelen, „Designing for Resilient Bioregions”, w: M. Hoffmann, M. Bouhayati, J. Boelen, C. Bianco, L. Schouwenberg, J. Withers, 
A. Voy-Gillis, A. Klein, N. Nova i Y. Hamarat (red.), Bioregional Design Practices – Pratiques de design bioregional (Arles: LUMA Arles, 
2023), s. 21. Tłum. własne:
 „Prace opisane w tej książce doprowadziły nas do koncepcji biofabryk — sieci zakładów produkcyjnych 
prowadzonych przez lokalnych interesariuszy, które przetwarzają lokalne surowce oraz materiały wtórne 
w sposób dostosowany do zasobów i potrzeb każdego bioregionu. Zakłady te byłyby niezależne od Atelier 
LUMA, które pozostałoby laboratorium biodesignu, lecz korzystałyby z wyników naszych badań oraz badań 
innych zespołów, wykorzystując projektowanie jako pomost między środowiskiem a ludzką aktywnością.”



 Powyższe przykłady pokazują, że założenia projektowania bioregionalnego dynamicznie 
rozprzestrzeniają się zarówno w Europie, jak i poza jej granicami. W nurcie tym działa dziś wielu 
projektantów i badaczy rozwijających praktyki zakorzenione w lokalnych ekosystemach. Wśród nich 
znajduje się m.in. Henriette Waal – współzałożycielka Atelier LUMA, a obecnie liderka artystyczna 
Veenweide Atelier, która niedawno wydała książkę Water Works⁸³, prezentującą różnorodne 
perspektywy budowania więzi z miejscem za pomocą sztuki i projektowania. Istotną postacią jest 
również Julia Ihls, prowadząca Bio Design Lab⁸⁴  na Staatliche Hochschule für Gestaltung Karlsruhe, 
koncentrująca się na praktykach projektowych opartych na lokalnych materiałach, mikroekosystemach 
i współpracy międzygatunkowej. Do grona projektantów rozwijających bioregionalne myślenie należy 
także prof. Niklas Fanelsa, architekt i wykładowca programu Architecture and Design na Technische 
Universität München, z którym nawiązałam współpracę w 2024 roku.

83 H. Waal i C. Driessen (red.), Water Works: Eco Social Design (Amsterdam: Valiz, 2025).
84 „Bio Design Lab – Staatliche Hochschule für Gestaltung Karlsruhe”, Staatliche Hochschule für Gestaltung Karlsruhe, 
https://biodesignlab.hfg-karlsruhe.de/ (dostęp: 30 listopada 2025).
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1.13. Deep mapping

W trakcie moich badań i rekonesansu tego, jak funkcjonuje projektowanie bioregionalne w Europie — 
zwłaszcza w regionach najbliższych mojemu aktualnemu miejscu zamieszkania i pracy, czyli 
Szczecinowi — nawiązałam w listopadzie 2023 roku kontakt z Julią Ihls, wspomnianą wcześniej 
projektantką i badaczką prowadzącą Bio Design Lab na Staatliche Hochschule für Gestaltung 
Karlsruhe⁸⁵, gdzie realizuje założenia lokalności. Julia od kilku lat realizuje praktyki oparte 
na zagadnieniach bioregionalnych. Ihls od kilku lat prowadzi również badania doktorskie na Technische 
Universität, gdzie współpracuje bezpośrednio z prof. Niklasem Fanelsą — architektem i projektantem 
specjalizującym się w projektowaniu zorientowanym na lokalne zasoby i systemy życiowe. To właśnie 
ona zarekomendowała mi kontakt z profesorem Fanelsą, co ostatecznie doprowadziło do nawiązania 
współpracy, którą szczegółowo opisuję poniżej.
 Prof. Niklas Fanelsa prowadzi biuro architektoniczne Atelier Fanelsa, które ma dwie siedziby: 
jedną w Berlinie, a drugą w Gerswalde (Brandenburgia), położonym ok. 70 km od Szczecina.
W Gerswalde realizuje projekty lokalne, aa także prowadzi seminaria i warsztaty  dla stażystów oraz 
studentów i studentek architektury. Profesor Fanelsa ma również znaczący wkład w polskie 
projektowanie — był jednym z autorów projektów zaproszonych do współtworzenia Polskiego Pawilonu 
na Biennale Architektury w Wenecji w 2021 roku pt. Trouble in Paradise⁸⁶ . W swoi projekcie poruszył 
zagadnienia, które są kluczowe dla działalności jego biura: współczesne sposoby życia, pracy 
i współdziałania w kontekście wsi, peryferii oraz miasta. 
 Po krótkiej wymianie mailowej, w lutym 2024 roku, na zaproszenie prof. Fanelsy wybrałam się 
do jego berlińskiego biura, aby omówić potencjalne pola współpracy. Poznałam zespół i przedstawiłam 
zakres moich działań oraz badań projektowych. Na podstawie rozmowy ustaliliśmy, że podejmiemy 
współpracę o charakterze regionalnym. Zostałam zaproszona do współtworzenia planowanego 
seminarium i warsztatów w Gerswalde, w których mieli wziąć udział studenci i studentki Architektury 
Technische Universität München oraz studenci i studentki Projektowania Produktu Wydziału 
Wzornictwa Akademii Sztuki w Szczecinie. Prof. Fanelsa umówił mnie także na spotkanie z architektką 
Anną Wulf, kierującą brandenburską filią biura.
 Miejsce odwiedziłam na początku marca 2024 roku. Anna oprowadziła mnie po okolicy
i opowiedziała o licznych historiach związanych z tym terenem oraz o aktualnie prowadzonych pracach. 
Na podstawie zebranych informacji i próbek przygotowałam dla prof. Fanelsy propozycję zakresu 
działania, które miało stać się częścią seminarium Rural Resources, poświęconego zasobom obszarów 
wiejskich. Oprócz prof. Fanelsy i mnie, do zespołu prowadzących dołączył również Christian Gäth 
z Bauhaus Earth⁸⁷. W toku rozmów wyłonił się temat bezpośrednio związany z ziemią — glebą i gliną 
odzyskaną z ruin niewypalonych cegieł, na których miejscu prof. Fanelsa planuje otworzyć lokalne 
centrum bioregionalizmu.

85 Tamże.
86 „Trouble in Paradise – Pawilon Polski na 17. Międzynarodowej Wystawie Architektury”, La Biennale di Venezia – Pawilon Polski, 
https://labiennale.art.pl/wystawy/trouble-in-paradise/ (dostęp: 30 listopada 2025).
87 Bauhaus Earth – interdyscyplinarna organizacja badawczo-projektowa z siedzibą w Berlinie i Poczdamie, zajmująca się transformacją 
środowiska zbudowanego w kierunku zrównoważonego i regeneracyjnego rozwoju, poprzez badania nad materiałami, architekturą 
i planowaniem przestrzennym.
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W trakcie moich badań i rekonesansu tego, jak funkcjonuje projektowanie bioregionalne w Europie — 
zwłaszcza w regionach najbliższych mojemu aktualnemu miejscu zamieszkania i pracy, czyli 
Szczecinowi — nawiązałam w listopadzie 2023 roku kontakt z Julią Ihls, wspomnianą wcześniej 
projektantką i badaczką prowadzącą Bio Design Lab na Staatliche Hochschule für Gestaltung 
Karlsruhe⁸⁵, gdzie realizuje założenia lokalności. Julia od kilku lat realizuje praktyki oparte 
na zagadnieniach bioregionalnych. Ihls od kilku lat prowadzi również badania doktorskie na Technische 
Universität, gdzie współpracuje bezpośrednio z prof. Niklasem Fanelsą — architektem i projektantem 
specjalizującym się w projektowaniu zorientowanym na lokalne zasoby i systemy życiowe. To właśnie 
ona zarekomendowała mi kontakt z profesorem Fanelsą, co ostatecznie doprowadziło do nawiązania 
współpracy, którą szczegółowo opisuję poniżej.
 Prof. Niklas Fanelsa prowadzi biuro architektoniczne Atelier Fanelsa, które ma dwie siedziby: 
jedną w Berlinie, a drugą w Gerswalde (Brandenburgia), położonym ok. 70 km od Szczecina.
W Gerswalde realizuje projekty lokalne, aa także prowadzi seminaria i warsztaty  dla stażystów oraz 
studentów i studentek architektury. Profesor Fanelsa ma również znaczący wkład w polskie 
projektowanie — był jednym z autorów projektów zaproszonych do współtworzenia Polskiego Pawilonu 
na Biennale Architektury w Wenecji w 2021 roku pt. Trouble in Paradise⁸⁶ . W swoi projekcie poruszył 
zagadnienia, które są kluczowe dla działalności jego biura: współczesne sposoby życia, pracy 
i współdziałania w kontekście wsi, peryferii oraz miasta. 
 Po krótkiej wymianie mailowej, w lutym 2024 roku, na zaproszenie prof. Fanelsy wybrałam się 
do jego berlińskiego biura, aby omówić potencjalne pola współpracy. Poznałam zespół i przedstawiłam 
zakres moich działań oraz badań projektowych. Na podstawie rozmowy ustaliliśmy, że podejmiemy 
współpracę o charakterze regionalnym. Zostałam zaproszona do współtworzenia planowanego 
seminarium i warsztatów w Gerswalde, w których mieli wziąć udział studenci i studentki Architektury 
Technische Universität München oraz studenci i studentki Projektowania Produktu Wydziału 
Wzornictwa Akademii Sztuki w Szczecinie. Prof. Fanelsa umówił mnie także na spotkanie z architektką 
Anną Wulf, kierującą brandenburską filią biura.
 Miejsce odwiedziłam na początku marca 2024 roku. Anna oprowadziła mnie po okolicy
i opowiedziała o licznych historiach związanych z tym terenem oraz o aktualnie prowadzonych pracach. 
Na podstawie zebranych informacji i próbek przygotowałam dla prof. Fanelsy propozycję zakresu 
działania, które miało stać się częścią seminarium Rural Resources, poświęconego zasobom obszarów 
wiejskich. Oprócz prof. Fanelsy i mnie, do zespołu prowadzących dołączył również Christian Gäth 
z Bauhaus Earth⁸⁷. W toku rozmów wyłonił się temat bezpośrednio związany z ziemią — glebą i gliną 
odzyskaną z ruin niewypalonych cegieł, na których miejscu prof. Fanelsa planuje otworzyć lokalne 
centrum bioregionalizmu.

W ramach seminarium zaproponowałam program pn. Deep mapping (23), obejmujący format badań 
angażujących uczestników i uczestniczki w lokalne środowisko. Celem tego procesu było 
praktykowanie opisanej wcześniej za prof. Skolimowskim, postawy włączającej myślenie rewerencyjne 
– polegającej nie tylko na obserwacji, lecz także świadomym angażowaniu się w otoczenie, aby wejść 
z nim w relację, zamiast jedynie „konsumować” krajobraz. Zakres badawczy opierał się na metodach 
kartograficznych zaczerpniętych z praktyk etnograficznych. Jego zadaniem było stworzenie zapisu 
lokalnych cech estetycznych, materialnych i ekologicznych, które oddają charakter miejscowego genius 
loci. Studenci i studentki zbadali teren wsi, przeprowadzili wywiady z mieszkańcami oraz osobami 
pracującymi na miejscu — m.in. z architektką krajobrazu opiekującą się ogrodami Grosser Garten. 
Na podstawie zdobytej wiedzy opracowali zarówno fizyczną, jak i symboliczną mapę, wykorzystując 
chromatografię gleby i roślin — techniki rozwijane przez propagatorów rolnictwa organicznego 
i biodynamicznego.
 Powstałe obrazy chromatograficzne stanowiły symboliczne przedstawienia badanych miejsc, 
ujawniając ich charakter niewidoczny na co dzień dla ludzkiego oka.
 Wspomnianą chromatografią gleby zajęłam się m.in. na podstawie badań VfK⁸⁸. Chromatografia 
cyrkularna, stosowana w rolnictwie biodynamicznym i organicznym, upowszechniła się jako szybka
i stosunkowo niedroga metoda diagnostyczna (w przeciwieństwie do kosztownych analiz chemicznych, 
na które rolników często nie stać, aby wykonywać je regularnie). Umożliwia ona szybkie 
zwizualizowanie organicznych komponentów gleby, co pozwala m.in. zidentyfikować niedotlenienie, 
ocenić aktywność mikroorganizmów – w tym grzybów – oraz szybko reagować na pojawiające się 
problemy uprawowe. Oprócz parametrów czysto badawczych, które są m.in. przedmiotem analiz w VfK, 
chromatografia generuje także obrazy gleby, powstające dzięki wywołaniu próbki roztworem azotanu 
srebra. Z odpowiednio pozyskanej gleby przygotowuje się roztwór chemiczny zawierający „esencję” 
związków organicznych — tzw. nadsącz (ang. supernatant).
 Szczegółowo opiszę zarówno samą metodę, jak i jej efekty w drugiej części autoreferatu, 
poświęconej osiągnięciu naukowemu, stanowiącemu podstawę ubiegania się o nadanie stopnia doktora 
habilitowanego w dziedzinie sztuki w dyscyplinie sztuki plastyczne i konserwacja dzieł sztuki.
 Na miejscu studenci i studentki mieli okazję współtworzyć prototyp wspólnoty opartej
na głębokiej świadomości wzajemnych powiązań między środowiskiem a sieciami społecznymi. 
Mieszkali razem, zdobywając wiedzę i umiejętności związane z konkretnym miejscem oraz poznając 
kulturowy krajobraz wsi. Grupa uczestniczyła w niehierarchicznym procesie nauczania, który 
podkreślał znaczenie działania, współdziałania i uczenia się poprzez praktykę.
 Seria warsztatów i seminariów, trwająca od 5 do 9 kwietnia 2023 roku, zakończyła się wystawą
i prezentacją w Gemüseeck, przygotowaną przez studentki i studentów TU München oraz Akademii 
Sztuki w Szczecinie, pracujących pod moją opieką. Zaprezentowaliśmy tam wspólnie zrealizowane 
chromatografie. Odbiorcami wydarzenia byli mieszkańcy Gerswalde oraz właściciele lokalnie 
działających przedsiębiorstw.

 

88 M. O. Kokornaczyk, F. Primavera, R. Luneia, S. Baumgartner i L. Betti, „Analysis of soils by means of Pfeiffer’s circular 
chromatography test and comparison to chemical analysis results”, Biological Agriculture & Horticulture, vol. 32, nr 3 (2016), s. 160–174.
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W ramach seminarium zaproponowałam program pn. Deep mapping (23), obejmujący format badań 
angażujących uczestników i uczestniczki w lokalne środowisko. Celem tego procesu było 
praktykowanie opisanej wcześniej za prof. Skolimowskim, postawy włączającej myślenie rewerencyjne 
– polegającej nie tylko na obserwacji, lecz także świadomym angażowaniu się w otoczenie, aby wejść 
z nim w relację, zamiast jedynie „konsumować” krajobraz. Zakres badawczy opierał się na metodach 
kartograficznych zaczerpniętych z praktyk etnograficznych. Jego zadaniem było stworzenie zapisu 
lokalnych cech estetycznych, materialnych i ekologicznych, które oddają charakter miejscowego genius 
loci. Studenci i studentki zbadali teren wsi, przeprowadzili wywiady z mieszkańcami oraz osobami 
pracującymi na miejscu — m.in. z architektką krajobrazu opiekującą się ogrodami Grosser Garten. 
Na podstawie zdobytej wiedzy opracowali zarówno fizyczną, jak i symboliczną mapę, wykorzystując 
chromatografię gleby i roślin — techniki rozwijane przez propagatorów rolnictwa organicznego 
i biodynamicznego.
 Powstałe obrazy chromatograficzne stanowiły symboliczne przedstawienia badanych miejsc, 
ujawniając ich charakter niewidoczny na co dzień dla ludzkiego oka.
 Wspomnianą chromatografią gleby zajęłam się m.in. na podstawie badań VfK⁸⁸. Chromatografia 
cyrkularna, stosowana w rolnictwie biodynamicznym i organicznym, upowszechniła się jako szybka
i stosunkowo niedroga metoda diagnostyczna (w przeciwieństwie do kosztownych analiz chemicznych, 
na które rolników często nie stać, aby wykonywać je regularnie). Umożliwia ona szybkie 
zwizualizowanie organicznych komponentów gleby, co pozwala m.in. zidentyfikować niedotlenienie, 
ocenić aktywność mikroorganizmów – w tym grzybów – oraz szybko reagować na pojawiające się 
problemy uprawowe. Oprócz parametrów czysto badawczych, które są m.in. przedmiotem analiz w VfK, 
chromatografia generuje także obrazy gleby, powstające dzięki wywołaniu próbki roztworem azotanu 
srebra. Z odpowiednio pozyskanej gleby przygotowuje się roztwór chemiczny zawierający „esencję” 
związków organicznych — tzw. nadsącz (ang. supernatant).
 Szczegółowo opiszę zarówno samą metodę, jak i jej efekty w drugiej części autoreferatu, 
poświęconej osiągnięciu naukowemu, stanowiącemu podstawę ubiegania się o nadanie stopnia doktora 
habilitowanego w dziedzinie sztuki w dyscyplinie sztuki plastyczne i konserwacja dzieł sztuki.
 Na miejscu studenci i studentki mieli okazję współtworzyć prototyp wspólnoty opartej
na głębokiej świadomości wzajemnych powiązań między środowiskiem a sieciami społecznymi. 
Mieszkali razem, zdobywając wiedzę i umiejętności związane z konkretnym miejscem oraz poznając 
kulturowy krajobraz wsi. Grupa uczestniczyła w niehierarchicznym procesie nauczania, który 
podkreślał znaczenie działania, współdziałania i uczenia się poprzez praktykę.
 Seria warsztatów i seminariów, trwająca od 5 do 9 kwietnia 2023 roku, zakończyła się wystawą
i prezentacją w Gemüseeck, przygotowaną przez studentki i studentów TU München oraz Akademii 
Sztuki w Szczecinie, pracujących pod moją opieką. Zaprezentowaliśmy tam wspólnie zrealizowane 
chromatografie. Odbiorcami wydarzenia byli mieszkańcy Gerswalde oraz właściciele lokalnie 
działających przedsiębiorstw.
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fot. 1.37. Dokumentacja projektu Rural Resources i warsztatów Deep mapping w Gerswalde, 2023, fot. Blanka Jaworska (zdjęcia ze stron 
94-95)



fot. 1.38. Dokumentacja wernisażu wystawy Deep mapping w Gemüseeck, Gerswalde, 2023, fot. Felix Joensson (zdjęcia ze strony 96) 
i Blanka Jaworska (zdjęcie ze strony 97)
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fot. 1.38. Dokumentacja wernisażu wystawy Deep mapping w Gemüseeck, Gerswalde, 2023, fot. Felix Joensson (zdjęcia ze strony 96) 
i Blanka Jaworska (zdjęcie ze strony 97)
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