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Abstract

This dissertation explores how sensory touch and tactile interaction within artistic practice can
support emotional healing, creative expression, and personal reconnection. While the research
is not based in clinical art therapy, it is shaped by its philosophies and methodologies, using art
therapy as a conceptual and practical tool to frame embodied creative experience.

The project is grounded in positive psychology and practice-led artistic research. It investigates
how tactile engagement, especially through hand-to-skin gestures, textured materials, and
physical interaction, can foster emotional resilience, self-awareness, and reflection. A series
of participatory workshops invited participants to work with soft textiles, clay, yarn, paper,
and glass, exploring personal expression through sensory interaction. These activities included
tactile drawing, object tracing, collaborative gestures, and the use of haptic signals and EEG
technology to deepen sensory awareness.

The research is supported by the PERMA model of well-being, which identifies positive
emotion, engagement, relationships, meaning, and accomplishment as essential elements of
human flourishing. Through touch-based art-making, participants experienced a sense of
grounding, emotional presence, and relational trust, especially valuable for those who find
verbal communication challenging.

The final stage of the project culminated in BLOOM, an immersive and interactive exhibition
that offered a sensory-rich space for reflection and connection. The installation, composed of
hand-sewn textiles, sculptural forms, woodcut prints, and ceramic objects, invites visitors to
engage through touch and bodily presence.

This dissertation offers not only an artistic inquiry but also a tactile invitation to reimagine
how care, creativity, and vulnerability can coexist within the process of healing. It proposes that
touch, when approached through mindful and creative practice, becomes a quiet yet powerful
form of communication and a pathway to emotional connection and transformation.

Keywords: art therapy, sensory touch, haptic communication, positive psychology, emotional
healing, embodied experience, PERMA model

Streszczenie

Niniejszarozprawa bada, w jaki sposdb zmyst dotyku i interakcja dotykowa w praktyce artystycznej
moga wspiera¢ emocjonalne uzdrowienie, kreatywna ekspresje i ponowne nawiazanie kontaktu
z samym soba. Chociaz badania nie opierajg sie na klinicznej terapii sztuka, s one ksztattowane
przez jej filozofie i metodologie, wykorzystujac terapie sztuka jako koncepcyjne i praktyczne
narzedzie do ujecia w ramy ucielesnionego doswiadczenia twdérczego.

Projekt opiera sie na psychologii pozytywnej i badaniach artystycznych opartych na praktyce.
Bada, w jaki sposob zaangazowanie dotykowe, zwtaszcza poprzez gesty dtoni na skdrze, materiaty
o réznej fakturze i interakcje fizyczne, moze sprzyjaé odpornosci emocjonalnej, samoswiadomosci
i refleksji. W ramach serii warsztatéw partycypacyjnych uczestnicy zostali zaproszeni do pracy
z miekkimi tkaninami, gling, wtoczka, papierem i szktem, odkrywajac osobistg ekspresje poprzez
interakcje sensoryczna. Dziatania te obejmowaty rysowanie dotykowe, sledzenie obiektow,
wspolne gesty oraz wykorzystanie sygnatéw haptycznych i technologii EEG w celu pogtebienia
Swiadomosci sensorycznej.

Badania opieraja sie na modelu dobrego samopoczucia PERMA, ktéry identyfikuje pozytywne
emocje, zaangazowanie, relacje, sens i osiggniecia jako niezbedne elementy rozwoju cztowieka.
Dzieki tworzeniu sztuki opartej na dotyku uczestnicy doswiadczyli poczucia ugruntowania,
emocjonalnej obecnosci i zaufania w relacjach, co jest szczegdlnie cenne dla oséb, dla ktérych
komunikacja werbalna stanowi wyzwanie.

Ostatnim etapem projektu jest BLOOM, wciagajaca i interaktywna wystawa, ktéra oferuje bogata
sensorycznie przestrzen do refleksjii nawigzywania kontaktéw. Instalacja, ztozona zrecznie szytych
tkanin, form rzezbiarskich, drzeworytéw i ceramicznych obiektéw, zacheca odwiedzajacych do
zaangazowania sie poprzez dotyk i obecnosc ciata.

Niniejsza rozprawa stanowi nie tylko artystyczne poszukiwanie, ale takze namacalne zaproszenie
do ponownego wyobrazenia sobie, w jaki sposéb troska, kreatywnos$¢ i wrazliwosé¢ moga
wspotistnie¢ w procesie uzdrawiania. Sugeruje, ze dotyk, gdy podchodzi sie do niego w sposéb
Swiadomy i kreatywny, staje sie cichg, ale potezna forma komunikacji oraz droga do emocjonalnej
wiezi i transformacji.

Stowa kluczowe: arteterapia, dotyk sensoryczny, komunikacja haptyczna, psychologia pozytywna,
uzdrawianie emocjonalne, doswiadczenie ucielesnione, model PERMA



Introduction

Arthas long been recognized as a powerful medium for emotional expression, communication,
and healing. As Eileen Bickerson suggests, art is an emotional and physical outlet which forms
a communicative bond between the producer and the recipient, whether that recipient is the self or
others.* It offers an immediate form of expression that is visual, tactile, and intuitive, one that
transcends language and reaches into the core of human experience.

My research combines art-making with sensory interaction using materials such as soft fabrics,
yarn, various papers, foil, clay and firm glass and burnt clay. These materials are chosen for their
tactile qualities, inviting touch, encouraging physical exploration, and creating a space to slow
down. Through this embodied tactile experience, participants are gently guided to reconnect
with their emotions.

Touch, as one of the most immediate and primal senses, is central to this inquiry. Touch is the
first sense, the root and ground, as it were, of the other senses, the one which entitles a living thing
to be called sensitive? Touch is the oldest sense, and the most urgent. If a saber-toothed tiger is
touching a paw to your shoulder, you need to know right away. Any first-time touch, or change in
touch (from gentle to stinging, say), sends the brain into a flurry of activity. Any continuous low-
level touch becomes background. When we touch something on purpose—our lover, the fender of
a new car, the tongue of a penguin—uwe set in motion our complex web of touch receptors, making
them fire by exposing them to a sensation, changing it, exposing them to another. The brain reads
the firings and stop-firings like Morse code and registers smooth, raspy, cold.?

By engaging the body in direct sensory experience, the act of creating through touch becomes
aform of embodied learning, one that fosters presence, reflection, and transformation. Also, as
Diane Ackerman writes in 4 Natural History of the Senses,* touch is the most immediate and
intimate of all senses, our first way of experiencing the world. With thousands of nerve endings
embedded in our skin, we perceive pressure, temperature, texture, and emotional warmth
through direct contact. Touch is fundamental not only to survival but to emotional connection

and psychological well-being.

VE. Nickerson (1973), The Use of Art as a Play Therapeutic Medium in the Classroom, Art psychotherapy 1: 293.
2'T. Aquinas (1994), Commentary on Aristotle’s De Anima (p. 187).

*D. Ackerman (1990), A natural history of the senses (p. 110). New York: Vintage Books.

+Ibid.
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Wprowadzenie

Sztuka od dawna uznawana jest za potezne medium wyrazania emocji, komunikacji i uzdrawiania.
Jak sugeruje Eileen Bickerson, sztuka jest emocjonalnym i fizycznym ujsciem, ktére tworzy wiez
komunikacyjng miedzy twércq a odbiorcq, niezaleznie od tego, czy odbiorcq jest jazri, czy inni'. Oferuje
ona bezposrednia forme ekspresji, ktéra jest wizualna, dotykowa i intuicyjna, wykracza poza jezyk
i dociera do sedna ludzkiego doswiadczenia.

Moje badania tacza tworzenie sztuki z interakcjg sensoryczng przy uzyciu materiatéw takich
jak miekkie tkaniny, przedza, rézne rodzaje papieru, folia, glina i twarde szkto oraz wypalana
glina. Materiaty te zostaty wybrane ze wzgledu na ich wtasciwosci haptyczne, zachecajace
do dotykania, fizycznej eksploracji i tworzenia przestrzeni do zwolnienia tempa. Dzieki temu
doswiadczeniu dotykowemu uczestnicy sg delikatnie prowadzeni do ponownego potaczenia sie
ze swoimi emocjami.

Dotyk, jako jeden z najbardziej bezposrednich i pierwotnych zmystéw, ma kluczowe znaczenie
dla tych badan. Dotyk jest pierwszym zmystem, korzeniem i podstawq pozostatych zmystow, tym, ktéry
uprawnia zywe istoty do nazywania sie czutymi?. Dotyk jest najstarszym zmystem i najbardziej pilnym. Jesli
tygrys szablozebny dotyka tapg twojego ramienia, musisz o tym natychmiast wiedziec. Kazdy pierwszy
dotyk lub zmiana dotyku (na przyktad z delikatnego na ktujgcy) wywotuje burze aktywnosci w mézgu.
Kazdy ciggty dotyk o niskim natezeniu staje sie ttem. Kiedy dotykamy czegos celowo - naszego partnera,
zderzaka nowego samochodu, jezyka pingwina - uruchamiamy ztozongq sie¢ receptoréw dotykowych,
pobudzajqc je poprzez wystawienie na bodziec, zmiane bodZca lub wystawienie na dziatanie innego
bodZca. Mdzg odczytuje impulsy i ich brak jak alfabet Morse'a i rejestruje gtadkosé, szorstkosé, zimno®.

Angazujac ciato w bezposrednie doznania sensoryczne, akt tworzenia poprzez dotyk staje sie formag
uczenia sie poprzez doswiadczenie, ktéra sprzyja obecnosci, refleksji i transformacji. Ponadto,
jak pisze Diane Ackerman w ksigzce A Natural History of the Senses* dotyk jest najbardziej
bezposrednim i intymnym ze wszystkich zmystéw, naszym pierwszym sposobem doswiadczania
Swiata. Dzieki tysigcom zakonczen nerwowych osadzonych w naszej skorze, poprzez
bezposredni kontakt postrzegamy nacisk, temperature, teksture i emocjonalne ciepto. Dotyk ma
fundamentalne znaczenie nie tylko dla przetrwania, ale takze dla wiezi emocjonalnych i dobrego
samopoczucia psychicznego.

tNickerson, E. (1973). The Use of Art as a Play Therapeutic Medium in the Classroom, Art psychotherapy 1:293.
2Aquinas, T. (1994). Commentary on Aristotle’s De Anima (s. 187).

3 Ackerman, D. (1990). A natural history of the senses (s. 110). New York: Vintage Books. [ttum. z jez. ang. Autorka]
4lbid.



The project BLOOM became a way to share this personal journey with others. I see art therapy
as a discipline. Art therapy: there’s art, then there’s art that feels good, and then there’s art
therapy. Art therapy uses the act and the techniques of art to treat psychological disorders and
foster mental well-being. It encompasses a wide range of creative outlets to help people express their
emotions and inner worlds, communicate, confront their trauma, and find a path to healing.> 1
have been paying attention to, and also as an artistic lens—a tool—through which to explore
the therapeutic power of touch in creative practice, to expand methods, and to open up new
possibilities for support within my artistic practice. The project focuses not only on healing but
also on creating meaningful experiences through shared exploration. Art as therapy is art-making
that bhas well-being benefits. You may do it to relax, to express yourself, or to connect with others.®

My goal was to create a space where emotional development could occur naturally through
the creative process, leading to the provision of the positive side effects of art therapy. It is the
combination of working with the participants and my own observations of their responses
during the process that influenced my exploration at the beginning of the research.

For example, the incorporation of various object surfaces, haptic signals, and EEG headset
technological devices enhance the sensory experience. The artistic practice of the workshop
not only provided a space for exploration for the participants, it became a co-creative process
that blurred the line between art making and emotional development to engage in experiential
learning and create artistic works that merged my personal creativity with interactive workshop
activities for the participants.

Asthe artist, I designed the space and process of workshops in a way that invited gentle discovery
and reflection. Participants engaged by working with materials through touch, they accessed
forms of expression that bypassed language and drew on embodied memory and sensory
intuition. This tactile engagement fostered self-awareness and emotional presence, making the
creative process itself a tool for subtle healing and discovery in a moment of time and presence
that I could arrange for the participants.

The final outcome of this research is an immersive installation art space. The creative process
behind the BLOOM series culminatesin the developmentofahealingenvironment where tactile
sensory-rich experiences, personal narratives, and relational dynamics come together to guide,
interpret, and co-explore between the space itself and the individual visitor during the exhibition
visit. It was designed for the final doctoral exhibition. This space is composed of five interactive
zones: textile works, spatial paper forms inspired by traditional Thai cutting techniques,
woodcut printmaking, installations using woodcut matrices, and ceramic prayer wheels.

5 A. Hardy (2024), Art therapy: There’s art, then theres art that feels good, and then there’s art therapy. [after:] https://www.
hardyalexandra.com/post/art-therapy-there-s-art-then-there-s-art-that-feels-good-and-then-there-s-art-therapy[access:
13.07.2025]

¢ Ibid.
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Projekt BLOOM stat sie sposobem na podzielenie sie tg osobistg podrézg z innymi. Postrzegam
arteterapie jako dyscypline. Arteterapia: jest sztuka, jest sztuka, ktéra sprawia przyjemnosc,
a potem jest arteterapia. Arteterapia wykorzystuje dziatania i techniki artystyczne do leczenia
zaburzen psychicznych i wspierania dobrego samopoczucia psychicznego. Obejmuje szeroki zakres
kreatywnych form wyrazu, ktére pomagajq ludziom wyrazac¢ emocje i swiat wewnetrzny, komunikowac sie,
konfrontowac sie z traumq i znaleZ¢ droge do uzdrowienia®. Zwracam uwage na arteterapie, réwniez
jako artystyczng perspektywe - narzedzie - poprzez ktére mozna badac terapeutyczng moc dotyku
w praktyce tworczej, poszerza¢ metody i otwiera¢ nowe mozliwosci wsparcia w ramach mojej
praktyki artystycznej. Projekt koncentruje sie nie tylko na uzdrawianiu, ale takze na tworzeniu
znaczacych doswiadczen poprzez wspdlng eksploracje. Sztuka jako terapia to tworzenie sztuki, ktére
ma korzystny wptyw na samopoczucie. Mozna to robi¢ dla relaksu, wyrazania siebie lub nawigzywania
kontaktéw z innymi®.

Moim celem byto stworzenie przestrzeni, w ktérej rozwédj emocjonalny moégtby przebiega
naturalnie poprzez proces tworczy, prowadzac do uzyskania pozytywnych efektéw ubocznych
arteterapii. To potaczenie pracy z uczestnikami i moich wtasnych obserwacji ich reakcji podczas
procesu wptyneto na moje poszukiwania na poczatku badan.

Na przyktad wykorzystanie réznych powierzchni przedmiotéw, sygnatéw dotykowych i urzadzen
technologicznych EEG w postaci zestawdw stuchawkowych wzbogaca doznania sensoryczne.
Praktyka artystyczna warsztatéw nie tylko zapewnita uczestnikom przestrzen do eksploracji, ale
stata sie procesem wspéttworczym, ktéry zatart granice miedzy tworzeniem sztuki a rozwojem
emocjonalnym,angazujacuczestnikéww nauke przezdoswiadczenieitworzeniedzietartystycznych,
ktore taczyty moja osobistg kreatywnosé z interaktywnymi zajeciami warsztatowymi.

Jako artystka zaprojektowatam przestrzen i przebieg warsztatow w taki sposdb, aby zachecié¢
uczestnikow do delikatnego odkrywaniairefleksji. Uczestnicy angazowali sie w prace z materiatami
poprzez dotyk, uzyskujac dostep do form wyrazu, ktére omijaty jezyk i czerpaty z pamieci ciata
oraz intuicji zmystowej. To dotykowe zaangazowanie sprzyjato samos$wiadomosci i obecnosci
emocjonalnej, sprawiajac, ze sam proces twoérczy stat sie narzedziem subtelnego uzdrowienia
i odkrywania w chwili, ktérg mogtam stworzy¢ dla uczestnikéw.

Ostatecznym rezultatem tych badan jest immersyjnainstalacja artystyczna. Proces tworczy stojacy
za serig BLOOM kulminuje w stworzeniu Srodowiska sprzyjajagcego uzdrowieniu, w ktérym bogate
wrazenia dotykowe, osobiste narracje i dynamika relacji taczg sie, aby prowadzi¢, interpretowac
i wspdlnie odkrywad przestrzen oraz poszczegdlnych zwiedzajacych podczas wizyty na wystawie.
Instalacja zostata zaprojektowana na potrzeby wystawy doktorskiej. Przestrzen ta sktada sie
z pieciu interaktywnych stref: prac tekstylnych, przestrzennych form papierowych inspirowanych
tradycyjnymi tajskimi technikami ciecia, drzeworytéw, instalacji wykorzystujacych matryce
drzeworytnicze oraz ceramicznych modlitewnych walcow.

>Hardy, A. (2024). Art therapy: There’s art, then there’s art that feels good, and then there’s art therapy. HardyAlexandra.com. [za:]
https://www.hardyalexandra.com/post/art-therapy-there-s-art-then-there-s-art-that-feels-good-And-then-there-s-art
-therapy, [dostep: 13.07.2025] [ttum. z jez. ang. Autorka]

¢Ibid.
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Each element invites tactile engagement, encouraging participants to explore through touch
and presence. In the spirit of Cizek’s principle that the material is the teacher.” My work invites
participants to engage not as passive viewers but as tactile learners. The material, through its
texture, resistance, and response, becomes a silent instructor, guiding emotional awareness,
shaping personal narratives, and facilitating sensory-based healing. This installation creates
an incubation of healing space for the final doctoral dissertation exhibition, inviting visitors
to slow down, connect deeply with their own emotions, and experience a sense of calm and
restoration, and discover something meaningful about themselves. It is art made not simply to

be seen but to be felt, held, and lived through.

From an artistic perspective, engaging with the participants and facilitating these interactive
experiences during the workshops became a valuable part of my own learning process. The
insights and responses that emerged through our shared activities helped shape and expand my
creative practice, guiding the development of the project itself. It shifted my perspective from
creating artworks to developing a responsive spatial design, and pushed me to begin to see this
installation art space not just as a visual composition, but as a form of emotional architecture.
A direct conjecture is that any building or space evokes a certain emotion in the onlooker or the
inbabitant. This emotion may be positive and trigger happy hormones, or negative, resulting
in dislike and discomfort. But whatever the emotion is, architecture has the ability to move us. It
elicits emotional responses.®

This approach is deeply informed by John Dewey’s philosophy in Art as Experience’, which
emphasizes the interactive relationship between artist, artwork, and audience. Dewey proposes
that art is not a static object but a dynamic experience, one shaped by the creator’s inner world
and completed through the viewer’s active engagement. In this way, art becomes a shared,
communal act that connects individuals and fosters emotional and social resonance.

The dissertation is divided into four chapters, each contributing a distinct lens through which
to understand the therapeutic and emotional role of art within a participatory creative process.
In the first chapter I focused on the conceptual groundwork for the research, based on key
definitions and theoretical references in the field of art therapy. Drawing from psychological
and therapeutic literature, I explored how art therapy has evolved and how it connects to
broader contexts of mental health and well-being. I also discussed how personal approaches,
cultural sensitivity, and individualized experiences influence therapeutic engagement through
creative practices.

7 P. Greenberg (1987), Art education: Elementary (p. 211). Holt, Rinehart and Winston.

$R. Saxena (2022, April), Emotional Architecture: A new concept?. Journal of the Indian Institute of Architects. [after:] https://
www.researchgate.net/publication/37803167 [access: 04.03.2025]

°]. Dewey (1934), Art as Experience. London: Penguin Books.
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Kazdy element zacheca do dotykowego zaangazowania, zachecajac uczestnikéw do eksploracji
poprzez dotyk i obecnosé. W duchu zasady Cizeka, ze materiat jest nauczycielem’ moja praca zacheca
uczestnikow do zaangazowania sie nie jako bierni widzowie, ale jako dotykowi uczniowie. Materiat,
poprzez swojg teksture, opdr i reakcje, staje sie cichym instruktorem, kierujagcym swiadomoscia
emocjonalng, ksztattujgcym osobiste narracje i utatwiajagcym uzdrowienie oparte na zmystach.
Instalacja ta tworzy inkubator przestrzeni uzdrawiajacej na potrzeby wystawy koncowej pracy
doktorskiej, zapraszajagc odwiedzajagcych do zwolnienia tempa, gtebokiego potaczenia sie
z wtasnymi emocjami, doswiadczenia spokoju i odnowy oraz odkrycia czego$ znaczacego o sobie.
Jest to sztuka stworzona nie tylko po to, aby jg ogladac, ale takze aby jg poczué, dotknac i przezyc.

Z artystycznego punktu widzenia, kontakt z uczestnikami i utatwianie im interaktywnych
doswiadczen podczas warsztatow stato sie cennym elementem mojego wtasnego procesu uczenia
sie. Whioski i reakcje, ktore pojawity sie podczas naszych wspélnych dziatan, pomogty uksztattowac
i poszerzy¢ mojg praktyke twdrcza, kierujac rozwojem samego projektu. Zmienito to moje
spojrzenie z tworzenia dziet sztuki na opracowywanie responsywnego projektu przestrzennego
i sktonito mnie do postrzegania tej instalacji artystycznej nie tylko jako kompozycji wizualnej, ale
jako forme architektury emocjonalnej. Bezposredniq hipotezq jest to, ze kazdy budynek lub przestrzen
wywotuje u obserwatora lub mieszkarica okreslone emocje. Emocje te mogq by¢ pozytywne i wyzwalaé
hormony szczescia lub negatywne, powodujgc niechec i dyskomfort. Jednak niezaleznie od tego, jakie sq te
emocje, architektura ma zdolnos$¢ poruszania nas. Wywotuje reakcje emocjonalne 8.

Podejscie to jest gteboko zakorzenione w filozofii Johna Deweya zawartej w ksigzce Art as
Experience’, ktéra podkresla interaktywng relacje miedzy artysta, dzietem sztuki i odbiorca.
Dewey twierdzi, ze sztuka nie jest statycznym obiektem, ale dynamicznym doswiadczeniem,
ksztattowanym przez wewnetrzny $wiat tworcy i dopetnianym przez aktywny udziat widza.
W ten sposéb sztuka staje sie wspdlnym, zbiorowym dziataniem, ktére taczy jednostki i sprzyja
emocjonalnym i spotecznym rezonansie.

Rozprawa podzielona jest na cztery rozdziaty, z ktérych kazdy przedstawia odrebng perspektywe
pozwalajacg zrozumiec terapeutyczng i emocjonalng role sztuki w partycypacyjnym procesie
tworczym. W pierwszym rozdziale skupitam sie na koncepcyjnych podstawach badan, opierajac sie
na kluczowych definicjachiodniesieniach teoretycznych z dziedziny arteterapii. Czerpigc z literatury
psychologicznejiterapeutycznej, zbadatam, jak ewoluowata arteterapiaijak taczy sie onaz szerszym
kontekstem zdrowia psychicznego i dobrego samopoczucia. Omoéwitam réwniez, w jaki sposob
osobiste podejscie, wrazliwosc kulturowaiindywidualne do$wiadczenia wptywaja na zaangazowanie
terapeutyczne poprzez praktyki twoércze.

7Greenberg, P. (1987). Art education: Elementary (s. 211). Holt, Rinehart and Winston. [ttum. z jez. ang. Autorkal]

8Saxena, R. Emotional Architecture: A new concept? Journal of the Indian Institute of Architects, April 2022. [za:] https://
www.researchgate.net/publication/37803167, [dostep: 04.03.2025] [ttum. z jez. ang. Autorka]

?Dewey J. (1934). Art as Experience. London: Penguin Books.
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In the second chapter I examined how artists have used art as a method of self-care, emotional
regulation, and healing, both historically and in contemporary contexts. This chapter
investigates case studies and examples of artists whose work merges personal introspection with
communal healing, particularly through participatory workshops and interactive installations.
It focuses on how artistic expression becomes a channel for shared emotional narratives and the
development of support systems.

In the third chapter, which provides an overview of the artistic-research exploration, I
concentrated on the experimental, hands-on research process. This included the development
and design of workshops for diverse age groups and sensory conditions, such as tactile sessions
with children using traditional Thai crafts, EEG-based tracking of emotional and neural
responses during art-making, and inclusive workshops for visually impaired participants. The
chapter reflects on the co-creation process and how it fosters embodied knowledge, emotional
dialogue, and responsive making.

The final chapter brings together insights from the earlier chapters, drawing on prior research
and workshop experiences through immersive, interactive installations of my individual
practice artworks. Each project within the installation is grounded in tactile materials,
emotional themes, and participatory elements. This chapter articulates the spatial, emotional,
and conceptual logic behind the key works, focusing on viewer interaction, sensory impact,
and affective design. It culminates in the realization of the final doctoral exhibition, BLOOM,
and offers a reflective synthesis on the transformation experienced by both the artist and the
participants throughout the research journey.

W rozdziale drugim przeanalizowatam, w jaki sposéb artysci wykorzystywali sztuke jako metode
dbania o siebie, regulacji emocjonalnej i uzdrawiania, zarowno w kontekscie historycznym,
jak i wspotczesnym. Rozdziat ten zawiera studia przypadkéw i przyktady artystéw, ktorych
tworczosé taczy osobistg introspekcje ze wspdlnym uzdrawianiem, szczegélnie poprzez warsztaty
partycypacyjne i interaktywne instalacje. Skupia sie on na tym, w jaki sposdb ekspresja artystyczna
staje sie kanatem dla wspdlnych narracji emocjonalnych i rozwoju systemow wsparcia.

W trzecim rozdziale, ktory zawiera przeglad badan artystyczno-badawczych, skoncentrowatam
sie na eksperymentalnym, praktycznym procesie badawczym. Obejmowat on opracowanie
i zaprojektowanie warsztatow dla réznych grup wiekowych i 0séb o réznych kondycjach
sensorycznych, takich jak sesje dotykowe z dzie¢mi wykorzystujace tradycyjne rzemiosto tajskie,
Sledzenie reakcji emocjonalnych i neuronalnych podczas tworzenia sztuki za pomocg EEG
oraz warsztaty integracyjne dla oséb z dysfunkcja wzroku. Rozdziat ten stanowi refleksje nad
procesem wspottworzenia i tym, jak sprzyja on ucielesnionej wiedzy, dialogowi emocjonalnemu
i responsywnemu tworzeniu.

Ostatni rozdziat taczy spostrzezenia z poprzednich rozdziatéw, czerpiac z wczesdniejszych badan
i doswiadczen warsztatowych poprzez immersyjne, interaktywne instalacje moich indywidualnych
prac artystycznych. Kazdy projekt w ramach instalacji opiera sie na materiatach dotykowych,
tematach emocjonalnych i elementach partycypacyjnych. Rozdziat ten przedstawia logiczng
strukture przestrzenng, emocjonalng i koncepcyjna kluczowych prac, koncentrujac sie na interakgji
z widzem, oddziatywaniu sensorycznym i projektowaniu afektywnym. Kulminacyjnym punktem
jest realizacja koncowej wystawy doktorskiej BLOOM, ktéra stanowi refleksyjng synteze przemian,
jakich doswiadczyli zaréwno artysta, jak i uczestnicy podczas catej podrézy badawczej.
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Art Therapy:
Definitions, Theoretical References, and Individual Approaches

Art therapy is a multidisciplinary field that brings together psychology, visual arts, and healing
practices. It emerged from both clinical treatment and creative exploration, providing individuals
with a powerful way to express emotions, process trauma, and reflect on inner experiences through
artistic means. Although its roots are often associated with medical recovery and psychiatric care,
art thevapy has expanded into many areas, drawing from theories such as psychoanalysis, cognitive-
behavioral approaches, humanistic psychology, and somatic practices.*

This chapterintroduceskey definitions and theoretical foundations that have shaped art therapy.
It also highlights how individual therapists and artists apply these ideas in varied and personal
ways. The first section focuses on historical development and theoretical concepts that support
the therapeutic use of art. The second section explores how different practitioners interpret
and adapt these frameworks, often integrating cultural background, personal experience, and
material engagement into their work.

By presenting both theoretical perspectives and individual approaches, this chapter offers
a foundation for understanding how art therapy functions across settings such as clinical
practice, education, and contemporary art. It also prepares the ground for the next chapter,
which explores how artists use interactive and sensory-based installation to support emotional
connection, psychological healing, and shared experience.

'C. A. Malchiodi (2007), The art therapy sourcebook. McGraw-Hill.
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Terapia sztuka:
definicje, odniesienia teoretyczne i indywidualne podejscia

Arteterapia to multidyscyplinarna dziedzina tqczqca psychologie, sztuki wizualne i praktyki lecznicze.
Powstata zaréwno z klinicznego leczenia, jak i tworczych poszukiwan, zapewniajqc jednostkom potezny
sposoéb wyrazania emocji, przetwarzania traumy i refleksji nad wewnetrznymi doswiadczeniami za
pomocq srodkéw artystycznych. Chociaz jej korzenie czesto kojarzone sq z leczeniem medycznym i opiekq
psychiatryczng, arteterapia rozszerzyta sie na wiele dziedzin, czerpiqc z takich teorii, jak psychoanaliza,
podejscie poznawczo-behawioralne, psychologia humanistyczna i praktyki somatyczne’.

W niniejszym rozdziale przedstawiono kluczowe definicje i podstawy teoretyczne, ktoére
uksztattowaty arteterapie. Podkreslono rowniez, w jaki sposéb poszczegdlni terapeuci i artysci
stosujg te idee w réznorodny i osobisty sposob. Pierwsza cze$¢ skupia sie na rozwoju historycznym
i koncepcjach teoretycznych, ktére stanowia podstawe terapeutycznego wykorzystania sztuki.

W drugiej czesci omoéwiono, w jaki sposdb rézni praktycy interpretuja i dostosowuja te ramy, czesto
wtaczajac do swojej pracy kontekst kulturowy, osobiste doswiadczeniai zaangazowanie materialne.

Przedstawiajac zaréwno perspektywy teoretyczne, jak i indywidualne podejscia, rozdziat ten stanowi
podstawe do zrozumienia funkcjonowania arteterapii w réznych srodowiskach, takich jak praktyka
kliniczna, edukacja i sztuka wspotczesna. Przygotowuje réwniez grunt pod nastepny rozdziat,
w ktérym omowiono, w jaki sposdb artysci wykorzystujg interaktywne i sensoryczne instalacje do
wspierania wiezi emocjonalnych, uzdrawiania psychicznego i dzielenia sie doswiadczeniami.

L C. A. Malchiodi (2007), The art therapy sourcebook (s. 4). McGraw-Hill. [ttum. z jez. ang. Autorka]
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1.1. Defining Art Therapy: Concepts and Theoretical Frameworks

The development of art therapy as a field has its roots in both clinical innovation and lived
experience. Adrian Hill?, who coined the term art therapy in 1942 while recovering from tuber
culosis, found that drawing significantly supported his healing. Inspired by this, he later
advocated for using art as a therapeutic tool for soldiers and hospital patients recovering from
physical and psychological trauma. The post-WWII period saw formal programs emerging
in the UK and US to treat veterans and psychiatric patients, as documented in the historical
research of Susan Hogan, Healing Arts: The History of Art Therapy (2001).% This research helps
explain how art therapy became recognized as a legitimate psychological support method and
expanded into various therapeutic modalities including psychoanalytic, cognitive-behavioral,
gestalt, and humanistic approaches.

Art therapy distinguishes itself from purely artistic practice by emphasizing not the final
product, but the personal meaning and therapeutic value the process holds for the individual.
As Rudolf Arnheim notes, the art product, however good... is always considered in relation to
what it does for the person.* The field of art therapy draws from both psychological theory and

therapeutic practice.

Freud’s recognition that symbols and images in our dreams hold meaning and act as disguised
messages that unlock the deep recesses of the unconscious offered important motivation for the
development of art therapy® Edith Kramer later conceptualized that the creative process itself
and the successful making of the art product can bring change and healing for the patient.* Her
theory integrated the idea of sublimation, first defined by Freud as 2 defense mechanism of the
ego, into art-making, viewing the transformation of primitive or asocial expressions into socially
acceptable artistic actions as central to healing.”

Art therapy does not require any artistic talent. Its goal is not to create masterpieces, but to use
the creative process as a way of expressing and working through emotions.® It has traditionally
been used as a supportive tool for people who do not identify as artists, those who may not
have fully explored their creative potential. Through the use of artistic materials and guided
methods, participants are encouraged to express themselves, reflect on internal experiences,
and cultivate personal growth. While this process can be deeply transformative, the intentions
and framework of art therapy often differ from the motivations that drive artists themselves.

*S. Hogan (2001), Healing arts: The bistory of art therapy. Jessica Kingsley Publishers.

3Ibid.

“R. Arnheim (1974), Art and Visual Perception: A psychology of the Creative Eye (p. 201). University of California Press.
M. B. Junge (2010), The modern history of art therapy in the United States (p. 25). Charles C. Thomas Publisher.
“Tbid., p. 43

7Ibid., p. 49

$C. A. Malchiodi (2007), The art therapy sourcebook (p. 4). McGraw-Hill.
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1.1. Terapia sztuka: definicje i odniesienia teoretyczne

Rozwdj arteterapii jako dziedziny ma swoje korzenie zaréwno w innowacjach klinicznych, jak
i doswiadczeniach zyciowych. Adrian Hill?, ktéory w 1942 roku, podczas rekonwalescencji po
gruzlicy, ukut termin ,arteterapia”, odkryt, Zze rysowanie znaczaco wspomaga jego powro6t do
zdrowia. Zainspirowany tym odkryciem, zaczat pdzniej promowac wykorzystanie sztuki jako
narzedzia terapeutycznego dla Zotnierzy i pacjentéw szpitali, ktérzy dochodzili do siebie po
urazach fizycznych i psychicznych. W okresie po Il wojnie swiatowej w Wielkiej Brytanii i Stanach
Zjednoczonych pojawity sie formalne programy leczenia weteranéw i pacjentéw psychiatrycznych,
co zostato udokumentowane w badaniach historycznych Susan Hogan, Healing Arts: The History of
Art Therapy (2001)%. Badania te pomagajg wyjasni¢, w jaki sposéb arteterapia zostata uznana za
legalng metode wsparcia psychologicznego i rozszerzyta sie nardzne formy terapii, w tym podejscie
psychoanalityczne, poznawczo-behawioralne, gestalt i humanistyczne.

Arteterapia odréznia sie od czysto artystycznej praktyki, ktadac nacisk nie na efekt koncowy, ale na
osobiste znaczenie i wartosc terapeutyczng procesu dla danej osoby. Jak zauwaza Rudolf Arnheim,
dzieto sztuki, niezaleznie od tego, jak dobre jest, zawsze rozpatruje sie w kontekscie tego, co daje danej
osobie*. Dziedzina arteterapii czerpie zaréwno z teorii psychologicznej, jak i praktykiterapeutycznej.

Uznanie przez Freuda, ze symbole i obrazy w naszych snach majq znaczenie i dziatajq jako ukryte
wiadomosci, ktére odblokowujq gtebokie zakamarki nieswiadomosci, stanowito wazng motywacje do
rozwoju arteterapii®. Edith Kramer sformutowata pdzniej koncepcje, ze sam proces twérczy i pomysine
stworzenie dziefa sztuki mogq przynies¢ zmiane i uzdrowienie pacjentowié. Jej teoria potaczyta idee
sublimacji, po raz pierwszy zdefiniowang przez Freuda jako mechanizm obronny ego, z tworzeniem
sztuki, uznajgc transformacje prymitywnych lub aspotecznych form wyrazu w akceptowalne spotecznie
dziatania artystyczne za kluczowy element procesu uzdrawiania’.

Arteterapia nie wymaga zadnego talentu artystycznego. Jej celem nie jest tworzenie arcydziet, ale
wykorzystanie procesu twérczego jako sposobu wyrazania i przepracowywania emocjié. Tradycyjnie byta
stosowana jako narzedzie wsparcia dla 0sob, ktére nie identyfikuja sie jako artysci, tych, ktérzy by¢
moze nie w petni odkryli swéj potencjat twdrczy. Dzieki wykorzystaniu materiatow artystycznych
i metod z przewodnikiem uczestnicy sg zachecani do wyrazania siebie, refleksji nad wewnetrznymi
doswiadczeniami i rozwoju osobistego. Chociaz proces ten moze by¢ gteboko transformujacy,
intencje i ramy arteterapii czesto réznia sie od motywacji samych artystow.

2S. Hogan (2001), Healing arts: The history of art therapy. Jessica Kingsley Publishers. [ttum. z jez. ang. Autorka]
31bid.

4R. Arnheim (1974), Art and Visual Perception: A psychology of the Creative Eye (s. 201). University of California Press.
5M. B. Junge (2010), The modern history of art therapy in the United States (s. 25). Charles C. Thomas Publisher.
¢Ibid.,s.43

7 Ibid., s. 49

8 C. A. Malchiodi (2007), The art therapy sourcebook (s. 4). McGraw-Hill. [ttum. z jez. ang. Autorka]
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Art therapist Cathy Malchiodi notes that even outside professional therapy sessions, the act of
making art can be a way to externalize feelings, gain insight, and foster resilience, particularly
for children who may not yet have the verbal tools to process complex emotions.® This perspective
supports the view that art itself can be therapeutic, and that certain materials, especially soft,
touchable, or interactive ones, can facilitate emotional connection and regulation. Similarly,
Shaun McNiff, a pioneer in expressive arts therapy, emphasizes that art-making is inberently
healing when it allows for self-discovery and transformation.®

In Trauma and Expressive Arts Therapy: Brain, Body, and Imagination in the Healing Process,*
Malchiodi further significance the crucial role of touch and sensory engagement in healing from
trauma is a central theme. She argues that expressive arts therapy harnesses sensory experiences,
such as touch, movement, and rhythm, to facilitate emotional regulation and recovery. These
sensory-based approaches are not merely supplementary but are foundational to trauma
treatment. By engaging the body’s senses, individuals can access and express traumatic
experiences that may be difficult to articulate verbally. This embodied form of therapy allows
for the transformation and integration of trauma, helping individuals regain a sense of aliveness
and imagine a new future.

Carl Jung’s focus on imagery, dreams, and symbols laid important groundwork for the
evolution of art therapy. He believed that unconscious material naturally seeks expression
through images, fantasies, and symbols, especially when words fall short. His technique of active
imaginationinvites individuals to engage with their inner imagery in a conscious, creative way.

Patients might paint a dream, sculpt a figure, or embody an archetypal form, giving shape
and energy to internal scenes and emotions. Such acts transform passive fantasy into agency-
driven creation. Jung suggested that through this process, individuals step into the role of active
agents in their own psychic lives, discovering decper parts of themselves and fostering psychological
growth.'* He argued that symbolic imagery, when worked with intentionally, bridges the gap
between inner and outer awareness and supports the individuation process.”

Donald Winnicott’s theory of the transitional object further reinforces how tactile materials
can offer emotional grounding in therapeutic settings. He observed that young children often
cling to soft objects, such as blankets or toys, as external anchors during emotional transitions.
These tactile objects mediate between inner experience and external reality, offering comfort
and safety.

?C. A. Malchiodi (2007), The art therapy sourcebook (p. 4). McGraw-Hill.

1S McNiff (2004), Art Heals: How Creativity Cures the Soul. Shambhala Publications.

"1C. A. Malchiodi (2020), Trauma and expressive arts therapy: Brain, bodly, and imagination in the healing process. Guilford Press.
'>The Art of Mental Health (2024), The Jungian perspective: Exploring the functions of images and the unconscions in art
therapy.[after:]https://www.arttherapynj.com/post/the-jungian-perspective-exploring-the-functions-of-images-and-the-
unconscious-in-art-therapy [access: 13.07.2025]

Bbid.
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Arteterapeutka Cathy Malchiodi zauwaza, ze nawet poza profesjonalnymi sesjami terapeutycznymi
tworzenie sztuki moze byc sposobem na zewnetrzne wyrazenie uczuc, uzyskanie wglgdu i wzmocnienie
odpornosci psychicznej, szczegélnie w przypadku dzieci, ktére mogq nie posiadac jeszcze narzedzi
werbalnych do przetwarzania ztozonych emocji®.Perspektywa ta potwierdza poglad, ze sama sztuka
moze mie¢ dziatanie terapeutyczne, a niektére materiaty, zwtaszcza miekkie, dotykowe lub
interaktywne, moga utatwia¢ nawigzywanie wiezi emocjonalnych i regulacje emocji. Podobnie
Shaun McNiff, pionier terapii sztukg ekspresyjng, podkresla, ze tworzenie sztuki ma z natury
wtasciwosci lecznicze, gdy pozwala na samopoznanie i transformacje*®.

W ksigzce Trauma and Expressive Arts Therapy: Brain, Body, and Imagination in the Healing Process'!
Malchiodi podkresla kluczowa role dotyku i zaangazowania zmystéw w leczeniu traumy. Twierdzi,
Ze terapia sztuka ekspresyjng wykorzystuje doznania zmystowe, takie jak dotyk, ruch i rytm, aby
utatwic regulacje emocjonalng i powrét do zdrowia. Te podejscia oparte na zmystach nie sg jedynie
uzupetnieniem, ale stanowig podstawe leczenia traumy. Angazujac zmysty ciata, osoby moga
uzyskac dostep do traumatycznych doswiadczen, ktére mogg by¢ trudne do wyrazenia stowami,
Ta ucielesniona forma terapii pozwala na transformacje i integracje traumy, pomagajac osobom
odzyskad poczucie zycia i wyobrazi¢ sobie nowg przysztosé.

Skupienie Carla Junga na obrazach, snach i symbolach potozyto wazne podwaliny pod rozwoj
arteterapii. Uwazat on, ze materiat nieswiadomy w naturalny sposéb poszukuje wyrazu poprzez
obrazy, fantazje i symbole, zwtaszcza gdy stowa nie wystarczaja. Jego technika aktywnej wyobrazni
zacheca osoby do $wiadomego, twérczego zaangazowania sie w swoje wewnetrzne wyobrazenia.

Pacjenci moga namalowac sen, wyrzezbic figure lub ucielesni¢ archetyp, nadajac ksztatt i energie
wewnetrznym scenomiemocjom. Takie dziatania przeksztatcajg bierng fantazje wtwoérczosé opartg
na dziataniu. Jung sugerowat, ze dzieki temu procesowi jednostki wchodzg w role aktywnych podmiotéw
w swoim Zzyciu psychicznym, odkrywajqc gtebsze czesci siebie i sprzyjajgc rozwojowi psychicznemu*?.
Twierdzit, ze symboliczne obrazy, gdy sq wykorzystywane w sposéb celowy, wypetniajq luke miedzy
Swiadomoscig wewnetrzng a zewnetrzng i wspierajq proces indywidualizacji*3.

Teoria obiektu przejsciowego Donalda Winnicotta dodatkowo potwierdza, jak materiaty dotykowe
moga zapewni¢ emocjonalne ugruntowanie w warunkach terapeutycznych. Zauwazyt on, ze mate
dzieci czesto przywiazuja sie do miekkich przedmiotéw, takich jak kocyki lub zabawki, ktére stuzg im
jako zewnetrzne kotwice podczas przemian emocjonalnych. Te dotykowe przedmioty posrednicza
miedzy wewnetrznymi dos$wiadczeniami a rzeczywistoscig zewnetrzna, zapewniajac komfort
i bezpieczenstwo.

?C. A. Malchiodi (2007), The art therapy sourcebook (s. 4). McGraw-Hill. [ttum. z jez. ang. Autorka]

10 S, McNiff (2004), Art Heals: How Creativity Cures the Soul. Shambhala Publications. [ttum. z jez. ang. Autorka]

11C. A. Malchiodi (2020), Trauma and expressive arts therapy: Brain, body, and imagination in the healing process. Guilford Press.
12The Art of Mental Health (2024), The Jungian perspective: Exploring the functions of images and the unconscious in art therapy.
[za:]https://www.arttherapynj.com/post/the-jungian-perspective-exploring-the-functions-of-images-and-the-unconscious
-in-art-therapy [dostep: 13.07.2025] [ttum. z jez. ang. Autorka]
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Perbaps a bundle of wool or the corner of a blanket or eiderdown, or a word or tune, or a mannerism
— that becomes vitally important ro the infant for use at the time of going to sleep, and is a defence
against anxiety, especially anxiety of depressive type. Perbaps some soft object or other type of object
has been found and used by the infant, and this then becomes what I am calling a transitional
object. This object goes on being important.™ In my approach to art therapy, similar principles
emerge during my tactile workshops, where participants use soft textiles, clay forms, or layered
paper to express emotional states. These materials act as transitional objects within the creative
process, offering symbolic containment and enabling safe emotional exploration through touch.

Art therapy is not a one-size-fits-all method. Cultural background, personal history, and
material familiarity all shape how people engage with art therapeutically. For example, my own
Thai heritage connects me to specific traditions of handcraft, ritual, and symbolic storytelling
that influence how I think about texture, memory, and healing. In global and multicultural
contexts, these differences remind us that therapeutic artmaking must be flexible, responsive,
and culturally attuned.

The creative process in art therapy is also seen as a way to access non-verbal memory and feelings.

Art therapy provides the means and the opportunity for a release of painful memories and the
emotions they carry.”> Through the use of creative expression, it accesses parts of the self that verbal
therapy may not reach. As Sandle writes, Art therapy is a time, a place and a way of seeing that
can gain access to this process. Art therapy cannot be done to someone, but it can be engaged in with
someone.”” It seemed that art therapy could provide an alternative means of communication,
which could cut through the torrent of words and provide a safe mode of expression.'

1.2. Individual Approaches to Art Therapy in Practice

This dissertation explores my original investigation into the role of touch in artistic creation,
focusing on how touch, the mostimmediate and primal of our senses, can be used in art therapy
to support emotional healing, self-discovery, and personal growth. This inquiry began from
my own experience during a challenging period in my life, especially while living in Poland. I
turned to art not only as a means of expression but also as a deliberate practice to soothe and
reconnect with myself. I discovered that the physical act of making, working with my hands,
feeling textures, and creating forms helped bring peace to my mind. This personal experience
led me to ask: What if others could benefit from this too?

' D. W. Winnicott (1971), Playing and reality (p. 4). Tavistock Publications.

15 Sandle, D. (Ed.) (1998), Development and diversity: New applications in art therapy (p. 93). Free Association Books.
1 Ibid.

7 Ibid., p. 103

#Tbid., p. 114
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By¢ moze kawatek wetny, rég koca lub kotdry, stowo, melodia lub manieryzm - stajq sie niezwykle wazne
dla niemowlecia w momencie zasypiania i stanowiq ochrone przed lekiem, zwtaszcza lekiem depresyjnym.
By¢ moze niemowle znalazto i zaczeto uzywac jakis miekki przedmiot lub inny rodzaj przedmiotu, ktéry
nastepnie stat sie tym, co nazywam przedmiotem przejsciowym. Przedmiot ten pozostaje wazny**.
W moim podejsciu do arteterapii podobne zasady pojawiajg sie podczas warsztatéw dotykowych,
podczas ktérych uczestnicy uzywajg miekkich tkanin, form z gliny lub warstw papieru do wyrazania
stanéw emocjonalnych. Materiaty te petnig role przedmiotéw przejsciowych w procesie twoérczym,
oferujac symboliczne ograniczenie i umozliwiajac bezpieczng eksploracje emocji poprzez dotyk.

Arteterapia nie jest metodg uniwersalna. Tto kulturowe, historia osobista i znajomos$¢ materiatéw
ksztattujg sposdb, w jaki ludzie angazuja sie w arteterapie. Na przyktad moje tajskie pochodzenie
taczy mnie z konkretnymi tradycjami rzemiosta, rytuatéw i symbolicznego opowiadania historii,
ktore wptywajg na méj sposdb myslenia o fakturze, pamieci i uzdrawianiu. W kontekscie globalnym
iwielokulturowymroéznice te przypominajgnam, ze terapiasztuka musibyéelastyczna,responsywna
i dostosowana do danej kultury.

Proces twdrczy w arteterapii jest réwniez postrzegany jako sposéb na dostep do pamieci niewerbalnej
i uczuc. Arteterapia zapewnia srodki i mozliwos¢ uwolnienia bolesnych wspomnien i zwigzanych z nimi
emocji'>. Dzieki kreatywnej ekspresji uzyskuje sie dostep do czesci siebie, do ktérych terapia werbalna
moze nie dotrzec'®. Jak pisze Sandle, arteterapia to czas, miejsce i sposob postrzegania, ktére umozliwiajq
dostep do tego procesu. Arteterapii nie mozna przeprowadzi¢ na kims, ale mozna jq uprawiac z kims
7 Wydawato sie, ze arteterapia moze stanowic alternatywny srodek komunikacji, ktéry pozwala przebic¢
sie przez potok stow i zapewnic bezpieczny sposéb wyrazania siebie*®.

1.2. Indywidualne podejscia do arteterapii w praktyce

W niniejszej pracy badam role dotyku w tworczosci artystycznej, koncentrujac sie na tym, w jaki
sposéb dotyk, najbardziej bezposredni i pierwotny ze zmystéw, moze by¢é wykorzystywany
w arteterapii do wspierania procesu emocjonalnego uzdrawiania, samopoznania i rozwoju osobistego.
Badania te rozpoczety sie od moich wtasnych doswiadczen z trudnego okresu w moim zyciu,
zwtaszcza podczas pobytu w Polsce. Zwrécitam sie ku sztuce nie tylko jako $rodkowi wyrazu, ale
takze jako swiadomej praktyce majacej na celu ukojenie i ponowne potaczenie sie z samym soba.
Odkrytam, ze fizyczny akt tworzenia, praca rekami, odczuwanie faktur i tworzenie form pomaga mi
osiggnac spokdj umystu. To osobiste doswiadczenie sktonito mnie do zadania pytania: co by byto,
gdyby inni rowniez mogli z tego skorzystac?

4 D. W. Winnicott (1971), Playing and reality (s. 4). Tavistock Publications. [ttum. z jez. ang. Autorka]

15 Sandle, D. (red.) (1998), Development and diversity: New applications in art therapy (s. 93). Free Association Books.
16 |bid.

7 1bid., s. 103
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By exploring fundamental concepts and theories of positive psychology within art therapy, I
develop a research focus on artistic approaches that convey creativity through sensory touch to
support personal growth, emotional resilience, and a deeper connection to the self. Touch therapy
influences human senses and brain neurology, promoting mindfulness, relaxation, and a more
positive outlook on life. One of the central frameworks I apply is Seligman’s PERMA Model" of
well-being, which identifies five essential elements that contribute to human flourishing: Positive
Emotion, Engagement, Relationships, Meaning, and Achievement. Art therapy naturally
supports each of these components. Sensory-based artmaking encourages positive emotional
states. The creative process fosters deep engagement and a sense of flow. Collaborative or
guided sessions help strengthen relational connections. Personal storytelling through art reveals
meaning and a sense of purpose. Completing an artwork cultivates feelings of accomplishment
and self-efficacy. Through tactile interaction with materials and embodied creative expression,
the PERMA framework becomes an experiential path toward holistic well-being.

To situate my work within the context of art therapy and sensory-based practices with children,
itis important to first introduce my conceptualization of art made as art therapy. This concept
refers to artistic creation that functions as a process of emotional expression, healing, and
communication, whether or not it occurs within a clinical or therapeutic setting. Art made as
art therapy allows individuals, including children, to explore personal experiences, emotions,
and memories through visual and tactile forms. It emphasizes the process of making over the
final product and is often guided by an intuitive, emotionally driven approach to materials
and form.

In this way, the idea of art made as art therapy serves as a foundational lens through which
I understand and develop my own practice. It connects my work with a broader body of
knowledge that views artistic engagement as a powerful tool for emotional care and sensory
exploration. Through this lens, I explore artists whose tactile, participatory approaches create
emotionally supportive spaces for audiences.

¥ A. Hill (2020), The PERMA model: A scientific theory of happiness [PDF]. BILD. [after:] https://www.bild.org.uk/wp-
content/uploads/2021/03/The-PERMA-Model-Booklet-Update. pdf [access: 13.07.2025]

Badajac podstawowe koncepcje i teorie psychologii pozytywnej w ramach arteterapii, skupiam sie
na podejsciach artystycznych, ktére przekazujg kreatywnos¢ poprzez dotyk, wspierajac rozwdj
osobisty, odpornosé emocjonalng i gtebszg wiez z samym soba. Terapia dotykowa wptywa na zmysty
i neurologie mdzgu, promujgc uwaznosc, relaksacje i bardziej pozytywne spojrzenie na zycie. Jedng
z gtéwnych struktur, ktére stosuje, jest model dobrostanu PERMA Seligmana?’, ktéry identyfikuje
pie¢ podstawowych elementéw przyczyniajacych sie do rozwoju cztowieka: pozytywne emocje,
zaangazowanie, relacje, znaczenie i osiggniecia. Arteterapia w naturalny sposéb wspiera kazdy
ztychelementéw. Tworzenie sztuki oparte nazmystach sprzyjapozytywnym stanom emocjonalnym.
Proces tworczy sprzyja gtebokiemu zaangazowaniu i poczuciu flow. Sesje oparte na wspotpracy
lub z przewodnikiem pomagaja wzmocnic relacje miedzyludzkie. Osobiste opowiadanie historii
poprzezsztuke ujawniasensipoczucie celu. UkofAczenie dzieta sztuki pielegnuje poczucie spetnienia
i wtasnej skutecznosci. Dzieki dotykowej interakcji z materiatami i ucielesnionej ekspresji tworczej
model PERMA staje sie empiryczng $ciezkg prowadzaca do holistycznego dobrostanu.

Aby umiesci¢ moja prace w kontekscie arteterapii i praktyk opartych na zmystach z dzie¢mi, wazne
jest, aby najpierw przedstawi¢ mojg koncepcje sztuki tworzonej jako arteterapia. Pojecie to odnosi
sie do twdrczosci artystycznej, ktéra funkcjonuje jako proces ekspresji emocjonalnej, uzdrawiania
i komunikacji, niezaleznie od tego, czy ma miejsce w warunkach klinicznych lub terapeutycznych.
Sztuka jako terapia artystyczna pozwala jednostkom, w tym dzieciom, odkrywaé osobiste
doswiadczenia, emocje i wspomnienia poprzez formy wizualne i dotykowe. Ktadzie nacisk na proces
tworzenia, a nie na efekt koncowy, i czesto kieruje sie intuicyjnym, emocjonalnym podejsciem do
materiatéw i formy.

W ten sposoéb idea sztuki jako terapii artystycznej stuzy mi jako podstawowa perspektywa, przez
ktéra rozumiemirozwijamwtasng praktyke. taczy onamojg prace z szerszym zbioremwiedzy, ktéry
postrzega zaangazowanie artystyczne jako potezne narzedzie opieki emocjonalnej i eksploracji
sensorycznej. Przez ten pryzmat badam artystow, ktorych dotykowe, partycypacyjne podejscie
tworzy przestrzenie wsparcia emocjonalnego dla odbiorcéw.

¥ A, Hill (2020), The PERMA model: A scientific theory of happiness [PDF]. BILD. [za:] https://www.bild.org.uk/wp-content/
uploads/2021/03/The-PERMA-Model-Booklet-Update.pdf [dostep: 13.07.2025] [ttum. z jez. ang. Autorka]
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2.

Artists Engaging in Art Therapy for Self and Others

Artists have long turned to their practice not only as a form of aesthetic or conceptual expression
but also as a way to process internal emotional states. In recent years, there has been growing
recognition of how artistic practice can intersect with therapeutic processes, particularly when
artists intentionally engage with their own healing or create environments that support the
emotional well-being of others. This chapter explores how artists incorporate principles of art
therapy both personally and collectively, using creative practice to support as a pathway to
emotional and psychological growth.

Within the expanding field of art therapy, many contemporary artists have drawn upon its
core ideas not only to support their own inner healing but also to design artistic experiences
that facilitate therapeutic engagement for others. These artist-practitioners exist in a unique
position, acting as both creators and informal caregivers. Their practices often emerge
from personal experiences of trauma, grief, psychological stress, or emotional vulnerability,
transforming the artistic process into a space of reflection, resilience, and shared healing.

The artists discussed in this chapter have been selected for the strong alignment between their
work and the core ideas of my own artistic research. Each artist engages with the emotional
impact of sensory experience, particularly through the sense of touch. Their use of materials
such as fabric, yarn, organic matter, and soft sculptural forms contributes to the creation of
immersive, interactive environments that invite direct, physical engagement from viewers.
These tactile components not only encourage bodily exploration but also foster emotional
awareness through sensation and movement.

2.

Artysci angazujacy sie w arteterapie dla siebie i innych

Artysci od dawna traktujg swojg praktyke nie tylko jako forme ekspresji estetycznej lub
konceptualnej, ale takze jako sposéb na przetwarzanie wewnetrznych stanéw emocjonalnych.
W ostatnich latach coraz bardziej docenia sie sposdb, w jaki praktyka artystyczna moze taczy¢
sie z procesami terapeutycznymi, zwtaszcza gdy artysci celowo angazujg sie w proces wtasnego
uzdrawiania lub tworza Srodowiska sprzyjajgce dobremu samopoczuciu emocjonalnemu innych
0s6b. W niniejszym rozdziale oméwiono, w jaki sposéb artysci wykorzystujg zasady arteterapii
zaréwno osobiscie, jak i zbiorowo, wykorzystujac praktyke twoércza jako droge do rozwoju
emocjonalnego i psychicznego.

W rozwijajacej sie dziedzinie arteterapii wielu wspdtczesnych artystéw czerpie z jej podstawowych
idei nie tylko w celu wsparcia wtasnego wewnetrznego uzdrowienia, ale takze w celu projektowania
doswiadczen artystycznych, ktére utatwiajg innym zaangazowanie sie w proces terapeutyczny.
Artysci-praktycy zajmujg wyjatkowa pozycje, petniac role zaréwno twoércéw, jak i nieformalnych
opiekunow. Ich praktyka czesto wynika z osobistych doswiadczen zwigzanych z trauma, zatoba,
stresem psychicznym lub wrazliwoscig emocjonalna, przeksztatcajac proces artystyczny w przestrzen
refleksji, odpornosci i wspoélnego uzdrowienia.

Artysci oméwieni w tym rozdziale zostali wybrani ze wzgledu na silng zgodnos¢ ich twérczosci
z podstawowymi ideami moich wtasnych badan artystycznych. Kazdy z nich zajmuje sie
emocjonalnym oddziatywaniem doswiadczen sensorycznych, szczegélnie poprzez zmyst dotyku.
Wykorzystanie materiatéw takich jak tkaniny, przedza, materia organiczna i miekkie formy
rzezbiarskie przyczyniasie do tworzeniaimmersyjnych, interaktywnych srodowisk, ktére zachecaja
widzéw do bezposredniego, fizycznego zaangazowania. Te elementy dotykowe nie tylko zachecajg
do eksploracji ciata, ale takze sprzyjaja Swiadomosci emocjonalnej poprzez doznania i ruch.
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Beyond installation-based practices, some of the selected artists use their own bodies in
performance-based works, combining objects and repetitive, body-centered actions to express
and process internal emotional states. Their performances often involve symbolic gestures,
ritualized movement, or sustained interaction with materials, reflecting how the body itself
can become a medium for psychological transformation. By engaging deeply with repetition,
symbolism, and physical presence, these artists demonstrate how embodied practice can
facilitate healing and emotional release.

The installations often serve as open, inclusive environments where visitors are invited to
participate, co-create, or physically interact with the artwork. This participatory quality
encourages non-verbal communication, emotional expression, and interpersonal connection,
echoing the goals of therapeutic art-making. By employing sensory materials and welcoming
interaction, these artists help to reduce psychological barriers, promote empathy, and support
mental well-being.

This chapter is divided into three parts. The first, Art-Making as Self-Therapy, examines artists
who use their creative practice to process personal emotions or psychological experiences. The
second, From Selfto Society: Artists Facilitating Healing Through Participation and Engagement,
explores artists who extend their work beyond the individual, involving communities or
audiences in shared experiences of care and restoration. Together, these sections show how
art can serve as both a private tool for introspection and a public act of healing, supporting
emotional well-being on multiple levels. The third part, Insights into Artistic Healing Practices,
reflects on how sensory engagement and participation support healing, and highlights the
importance ofcreating safe, nurturing spaces for connection and growth.

2.1. Art-Making as Self-Therapy

Throughout history, many artists have instinctively used their creative practice as a means of
emotional regulation, self-reflection, and healing. While countless individuals have engaged
with art in this way, some artists are particularly recognized for transforming personal pain
such as trauma, grief, or psychological distress into powerful visual language. Their works not
only reveal deep inner processes but also demonstrate how art can serve as a therapeutic tool for
navigating complex emotional experiences.

Frida Kahlo (1907-1954)" remains one of the most iconic figures in art history for her use
of self-representation to confront emotional and physical suffering. After a devastating bus
accident at the age of 18, she endured multiple fractures to her spine, pelvis, and leg, which
resulted in lifelong pain and limited mobility. During extended periods of bedrest, Kahlo began
to paint using a custom easel and a mirror mounted above her bed. Her room became both
her studio and subject, while her own body emerged as the central motif in many of her works.

! FridaKahlo.org (n.d.), Frida Kablo. [after:] https://www.fridakahlo.org/ [access: 20.07.2025]

Oprécz praktyk opartych na instalacjach, niektérzy z wybranych artystéw wykorzystujg wtasne
ciata w pracach performatywnych, taczac przedmioty i powtarzalne, skoncentrowane na
ciele dziatania, aby wyrazi¢ i przetworzy¢ wewnetrzne stany emocjonalne. Ich performansy
czesto obejmujg symboliczne gesty, rytualne ruchy lub diugotrwaty interakcje z materiatami,
odzwierciedlajac sposdb, w jaki samo ciato moze stac sie medium transformacji psychologiczne;j.
Angazujac sie gteboko w powtarzalnos¢, symbolike i fizyczng obecnosé, artysci ci pokazuja, w jaki
sposob praktyka ucielesniona moze utatwic¢ uzdrowienie i uwolnienie emocji.

Instalacje czesto stuzg jako otwarte, integracyjne sSrodowiska, w ktoérych zwiedzajacy sa zaproszeni
do udziatu, wspottworzenia lub fizycznej interakcji z dzietem sztuki. Ten charakter partycypacyjny
zacheca do komunikacji niewerbalnej, wyrazania emocji i nawigzywania kontaktow miedzyludzkich,
co odzwierciedla cele terapeutycznego tworzenia sztuki. Wykorzystujac materiaty sensoryczne
i zachecajac do interakgcji, artysci ci pomagajg zmniejszy¢ bariery psychologiczne, promowac
empatie i wspiera¢ dobre samopoczucie psychiczne.

Rozdziat ten podzielony jest na trzy czesci. Pierwsza, Tworzenie sztuki jako terapia wtasna, analizuje
artystow, ktorzy wykorzystuja swojg twérczosc do przetwarzania osobistych emocji lub doswiadczen
psychologicznych. Druga, Od siebie do spoteczenstwa: artysci utatwiajqcy proces leczenia poprzez
uczestnictwo i zaangazowania, bada artystéw, ktérzy wykraczajg poza indywidualnos¢, angazujac
spotecznoscilub odbiorcow we wspdlne doswiadczenia opiekii odnowy. Wszystkie te sekcje pokazuja,
jak sztuka moze stuzy¢ zaréwno jako prywatne narzedzie introspekcji, jak i publiczny akt uzdrawiania,
wspierajac dobre samopoczucie emocjonalne na wielu poziomach. Trzecia czes¢, Wglgd w artystyczne
praktyki lecznicze, zawiera refleksje na temat tego, w jaki sposdb zaangazowanie sensoryczne
i uczestnictwo wspierajg proces uzdrawiania, oraz podkresla znaczenie tworzenia bezpiecznych,
sprzyjajacych rozwojowi przestrzeni sprzyjajacych nawigzywaniu kontaktéw i rozwojowi.

2.1. Tworzenie sztuki jako terapia wtasna

W catej historii wielu artystéw instynktownie wykorzystywato swojg twdérczosé jako srodek
regulacji emocjonalnej, autorefleksji i uzdrawiania. Chociaz niezliczone rzesze ludzi angazowaty sie
w sztuke w ten sposob, niektorzy artysci sg szczegdlnie doceniani za przeksztatcanie osobistego
bélu, takiego jak trauma, Zatoba lub cierpienie psychiczne, w potezny jezyk wizualny. Ich dzieta
nie tylko ujawniaja gtebokie procesy wewnetrzne, ale takze pokazujg, jak sztuka moze stuzyc jako
narzedzie terapeutyczne w radzeniu sobie ze ztozonymi doswiadczeniami emocjonalnymi.

Frida Kahlo (1907-1954)! pozostaje jedng z najbardziej ikonicznych postaci w historii sztuki
dzieki wykorzystaniu autoportretéw do konfrontacji z emocjonalnym i fizycznym cierpieniem.
W wieku 18 lat Kahlo ulegta powaznemu wypadkowi autobusowemu, w wyniku ktérego doznata
licznych ztaman kregostupa, miednicy i nogi, co spowodowato dozywotni bél i ograniczong
sprawnosc¢ ruchowa. Podczas dtugich okreséw lezenia w t6zku Kahlo zaczeta malowad, uzywajac
specjalnej sztalugi i lustra zamontowanego nad tézkiem. Jej pokdj stat sie zaréwno pracownia,
jak i tematem jej prac, a jej wtasne ciato pojawito sie jako centralny motyw w wielu z nich.

! FridaKahlo.org (b.d.), Frida Kahlo. [za:] https://www.fridakahlo.org/ [dostep: 20.07.2025] [ttum. z jez. ang. Autorka]
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Kahlo’s decorated medical corsets, worn to support her damaged spine, featured painted
imagery relating to anatomy, religion, and personal pain. These wearable objects functioned
as sculptural extensions of her inner world. Although frequently associated with Surrealism,
Kahlo distanced herself from the movement, stating, “I paint self-portraits because I paint
my own reality. I paint what I need to. Painting completed my life. I lost three children, and
painting substituted for all of this.”Her reality included chronic pain, miscarriage, infertility,
cultural identity, and the emotional complexities of her relationship with Diego Rivera.

In her diary, she wrote, “I am not sick, I am broken. But I am happy to be alive as long as I
can paint.”*Kahlo taught herself to paint during her initial period of recovery, and her artistic
process became a method of reflection and transcendence. Through a highly personalized visual
language, she exposed intimate aspects of herself. Her paintings became a form of catharsis,
allowing her to express sorrow and pain while processing physical and emotional trauma.
Kahlo’s legacy continues to influence art therapy, feminist trauma discourse, and studies of
creative self-expression as a means of emotional survival and resilience.

Louise Bourgeois (1911-2010)* stands as a compelling example of how art-making can
function as a profound form of self-therapy. Throughout her life and career, Bourgeois used
her creative practice to confront, express, and process deep emotional wounds rooted in her
personal and familial history. Her work reveals the powerful therapeutic potential of art as
ameans to engage with trauma, anxiety, and memory.

Bourgeois’ childhood experiences, particularly the betrayal by her father and the early death
of her mother, left lasting psychological effects. These unresolved feelings and complex family
dynamics became central themes in her sculptures and installations. Rather than repressing this
pain, Bourgeois externalized it through symbolic and material forms, enabling her to navigate
her subconsciousand reclaim asense of control. A key aspect of Bourgeois’ therapeutic approach
was her use of materials traditionally associated with domesticity and femininity, such as fabric,
stitching, and soft sculptural forms. The act of sewing and stitching, repeated throughout her
practice, can be understood as a metaphor for emotional repair and containment. Through
these tactile processes, Bourgeois symbolically mended psychic wounds, offering herself
comfort and stability amid internal chaos.

As Bourgeois (who spent her life exploring childhood traumas through her work) said, “Art is
a guarantee of sanity.”> How she tried and succeeded in coping with major early stressors by
producing art throughout her career. Bourgeois serves as an example of how artistic production
can highlight the inberent benefits of art practice for preserving mental health.®

*The Healing Power of ART & ARTISTS (n.d.), Frida Kablo created art that transcended her suffering. [after:]
https://www.healing-power-of-art.org/frida-kahlo-created-art-that-transcended-her-suftering/ [access: 20.07.2025]

3Ibid.

‘Guggenheim Museum (n.d.), Louise Bourgeois. [after:] https://www.guggenheim.org/artwork/artist/louise-bourgeois
[access: 20.07.2025]

5 Freud Was a Neurologist (n.d.), Uncategorized. [after:] https://freudwasaneurologist.com/category/uncategorized/ [access:
20.07.2025)

¢P. Courtet (2022), “Artis a guarantee of sanity,” Louise Bourgeois’ message for the COVID-19 pandemic! Trends in Psychiatry
and Psychotherapy, 44, Article ¢20210261. [after:] https://doi.org/10.47626/2237-6089-2021-0261 [access: 04.08.2025]

Ozdobne gorsety medyczne Kahlo, noszone w celu podtrzymania uszkodzonego kregostupa, byty
pokryte malowanymi obrazami zwigzanymi z anatomig, religiag i osobistym bolem. Te przedmioty
uzytkowe petnity funkcje rzezbiarskich przedtuzen jej wewnetrznego swiata. Chociaz Kahlo czesto
kojarzona jest z surrealizmem, dystansowata sie od tego nurtu, stwierdzajac: ,Maluje autoportrety,
poniewaz maluje wtasng rzeczywisto$¢. Maluje to, co musze. Malarstwo dopetnito moje zycie.
Stracitam troje dzieci, a malarstwo zastgpito mi to wszystko™. Jej rzeczywistos¢ obejmowata
chroniczny bél, poronienia, bezptodnos¢, tozsamosé kulturowg oraz emocjonalng ztozonosc jej
zwigzku z Diego Rivera.

W swoim dzienniku napisata: ,Nie jestem chora, jestem ztamana. Ale ciesze sie, ze zyje, dopdki
moge malowac”. Kahlo nauczyta sie malowac podczas poczatkowego okresu rekonwalescencji,
a jej proces tworczy stat sie metoda refleksji i transcendencji. Poprzez wysoce spersonalizowany
jezyk wizualny ujawnita intymne aspekty swojej osobowosci. Jej obrazy staty sie formg katharsis,
pozwalajaca jej wyrazi¢ smutek i bél podczas przetwarzania fizycznej i emocjonalnej traumy.
Dziedzictwo Kahlo nadal wywiera wptyw na terapie sztukg, feministyczny dyskurs na temat traumy
oraz badania nad twdrcza ekspresja jako Srodkiem emocjonalnego przetrwania i odpornosci.

Louise Bourgeois (1911-2010)*jest fascynujagcym przyktadem tego, jak tworzenie sztuki moze
funkcjonowac jako gteboka forma autoterapii. Przez cate zycie i kariere Bourgeois wykorzystywata
swojg twodrczos¢ do konfrontacji, wyrazania i przetwarzania gtebokich emocjonalnych ran
zakorzenionych w jej historii osobistej i rodzinnej. Jej prace ujawniajg potezny terapeutyczny
potencjat sztuki jako srodka do radzenia sobie z traumg, lekiem i pamiecia.

Doswiadczenia z dziecinstwa Bourgeois, a zwtaszcza zdrada ojca i wczesna $mieré¢ matki,
pozostawity trwate $lady psychiczne. Te nierozwigzane uczucia i ztozona dynamika rodzinna staty
sie gtéwnymi tematami jej rzezb i instalacji. Zamiast ttumic ten bél, Bourgeois uzewnetrznita go
poprzez symboliczne i materialne formy, co pozwolito jej poruszac sie w swojej podswiadomosci
i odzyskac poczucie kontroli. Kluczowym aspektem terapeutycznego podejscia Bourgeois byto
wykorzystanie materiatéw tradycyjnie kojarzonych z domem i kobiecoscia, takich jak tkaniny,
szycie i miekkie formy rzezbiarskie. Akt szycia i zszywania, powtarzajacy sie w catej jej tworczosci,
mozna rozumie¢ jako metafore naprawy emocjonalnej i opanowania. Poprzez te dotykowe procesy
Bourgeois symbolicznie leczyta psychiczne rany, zapewniajac sobie komfort i stabilnos¢ w obliczu
wewnetrznego chaosu.

Jak powiedziata Bourgeois (ktdra spedzita zycie na zgtebianiu traum z dziecinstwa poprzez swoja
twodrczosé): ,Sztuka jest gwarancjg zdrowia psychicznego™. Sposdb,w jaki prébowata i udato jej
sie poradzi¢ sobie z powaznymi czynnikami stresogennymi we wczesnym okresie zycia poprzez
tworzenie sztuki przez catg swoja kariere, stanowi przyktad tego, jak twdrczos¢ artystyczna moze
podkresli¢ nieodtqczne korzysci ptynqgce z praktyki artystycznej dla zachowania zdrowia psychicznego®.

2The Healing Power of ART & ARTISTS (b.d.), Frida Kahlo created art that transcended her suffering. [za:] https://www.healing-
power-of-art.org/frida-kahlo-created-art-that-transcended-her-suffering/ [dostep: 20.07.2025] [ttum. z jez. ang. Autorka]
3 Ibid.

4Guggenheim Museum (b.d.), Louise Bourgeois. [za:] https://www.guggenheim.org/artwork/artist/louise-bourgeois [dostep:
20.07.2025] [ttum. z jez. ang. Autorka]

° Freud Was a Neurologist (b.d.), Uncategorized. [za:] https://freudwasaneurologist.com/category/uncategorized/ [dostep:
20.07.2025] [ttum. z jez. ang. Autorka]

¢P.Courtet (2022), “Art is a guarantee of sanity,” Louise Bourgeois’ message for the COVID-19 pandemic! Trends in Psychiatry and
Psychotherapy, 44, Article e20210261. [za:] https://doi.org/10.47626/2237-6089-2021-0261 [dostep: 04.08.2025]
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By focusing on some of her major artworks, one can see how her creations resonate with
different traumatic experiences, including those that may be particularly relevant during the
pandemic (e.g., feminist concerns, grief, abuse, confinement).” She considered art a form of
mental mending, with the act of making art itself being empowering: “I need to make things.
The physical interaction with the medium has a curative effect. I need the physical acting out.
I need to have these objects exist in relation to my body.”

For Bourgeois, art-making was more than expression; it was essential to her survival. Importantly,
she described the process of her art as life-saving, emphasizing how creating art provided her
with a safe and structured way to confront and process painful memories and emotions. When
she felt a wave of worry, she would draw. “I know that when I finish a drawing, my anxiety
level decreases,” she once said. “When I draw it means that something bothers me, but I don’t
know what it is. So it is the treatment of anxiety.”"

This embodied, nonverbal engagement with trauma demonstrates the power of art as
a therapeutic tool, enabling healing through material interaction and symbolic transformation.
Louise Bourgeois’ practice exemplifies how personal trauma and emotional struggle can be
translated into meaningful artistic forms that offer both self-understanding and emotional
relief. Her legacy continues to influence contemporary art therapy, illustrating the capacity of
creative processes to facilitate psychological healing beyond conventional talk therapies.

Another example I wish to point out is Yayoi Kusama (b. 1929)" - Japanese contemporary
artist widely recognized for her immersive installations and distinctive use of repetitive motifs
such as polka dots and mirrored environments. While she primarily works in sculpture and
installation, her practice also spans painting, performance, video art, fashion, poetry, and fiction.
Kusama has been open about her lifelong struggles with mental health, including hallucinations
and obsessive thoughts, which have become central to both the form and content of her work.
These visual and psychological experiences are externalized through her art, serving as coping
mechanisms that are meditative, immersive, and emotionally regulating."

7P. Courtet (2022), “Artis a guarantee of sanity,” Louise Bourgeois’ message for the COVID-19 pandemic! Trends in Psychiatry
and Psychotherapy, 44, Article €20210261. [after:] https://doi.org/10.47626/2237-6089-2021-0261 [access: 04.08.2025]
$Tbid.

? AnOther Magazine (2020, March 23), How Louise Bourgeois used drawing to alleviate anxiety. [after:] https://www.anothermag.
com/art-photography/12375/louise-bourgeois-drawings-anxiety-hauser-wirth-online-exhibition [access: 04.08.2025]

1Tbid.

" Yayoi Kusama (n.d.), Biography. Yayoi Kusama Official Site. [after:] https://www.yayoi-kusama.jp/e/biography/index.html
[access: 20.07.2025]

2M. F. Torres (2022), Yayoi Kusama: The visionary who used art to deal with mental illness. Arts Help. [after:] hteps://www.
artshelp.com/yayoi-kusama/ [access: 19.07.2025]
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Skupiajac sie na niektérych z jej najwazniejszych dziet, mozna dostrzec, jak jej twérczos¢ rezonuje
Z réznymi traumatycznymi doswiadczeniami, w tym tymi, ktére mogq by¢ szczegdlnie istotne w czasie
pandemii (np. kwestie feministyczne, zatoba, przemoc, izolacja)’. Uwazata sztuke za forme leczenia
psychicznego, a sam akt tworzenia za Zrédto sity: ,Musze tworzy¢. Fizyczna interakcja z medium
ma dziatanie lecznicze. Potrzebuje fizycznego dziatania. Potrzebuje, aby te obiekty istniaty w relacji
Z moim ciatem”s,

Dla Bourgeois tworzenie sztuki byto czyms$ wiecej niz tylko wyrazem; byto niezbedne do jej
przetrwania. Co wazne, opisywata proces tworzenia sztuki jako ratujacy zycie, podkreslajac, ze
sztuka zapewnia jej bezpieczny i uporzadkowany sposéb konfrontacji z bolesnymi wspomnieniami
i emocjami oraz ich przetworzenia. Kiedy ogarniata jg fala niepokoju, rysowata. ,Wiem, ze kiedy
koncze rysunek, moéj poziom niepokoju spada” powiedziata kiedys. , Kiedy rysuje, oznacza to, ze cos
mnie niepokoi, ale nie wiem co. Jest to wiec sposéb na radzenie sobie z niepokojem”?°,

To ucielesnione, niewerbalne zaangazowanie w traume pokazuje site sztuki jako narzedzia
terapeutycznego, umozliwiajagcego uzdrowienie poprzez interakcje z materiatem i symboliczng
transformacje. Twérczos¢ Louise Bourgeois jest przyktadem tego, jak osobiste traumy i zmagania
emocjonalne mozna przetozy¢ na znaczace formy artystyczne, ktére oferujg zaréwno zrozumienie
siebie, jak i ulge emocjonalna. Jej spuscizna nadal wptywa na wspétczesng arteterapie, ilustrujac
zdolnos$¢ proceséw twoérczych do utatwiania psychologicznego uzdrowienia wykraczajacego poza
konwencjonalne terapie rozmowa.

Kolejnym przyktadem, na ktéry chciatabym zwréci¢ uwage, jest Yayoi Kusama (ur. 1929)* -
japonska artystka wspotczesna, szeroko znana z immersyjnych instalacji i charakterystycznego
wykorzystania powtarzajacych sie motywow, takich jak kropki i lustrzane otoczenie. Chociaz
zajmuje sie gtéwnie rzezbg i instalacja, jej twdrczos¢ obejmuje rowniez malarstwo, performans,
sztuke wideo, mode, poezje i proze. Kusama otwarcie méwi o swoich trwajacych cate zycie
zmaganiach ze zdrowiem psychicznym, w tym halucynacjach i obsesyjnych myslach, ktére staty
sie centralnym elementem zaréwno formy, jak i tresci jej twdrczosci. Te wizualne i psychologiczne
doswiadczenia sg uzewnetrzniane poprzez jej sztuke, stuzac jako mechanizmy radzenia sobie, ktére
maja charakter medytacyjny, immersyjny i regulujgcy emocje'?.

’P. Courtet (2022), “Art is a guarantee of sanity,” Louise Bourgeois’ message for the COVID-19 pandemic! Trends in Psychiatry and
Psychotherapy, 44, Article e20210261. [za:] https://doi.org/10.47626/2237-6089-2021-0261 [dostep: 04.08.2025]

8|bid.

? AnOther Magazine (2020, 23 Marca), How Louise Bourgeois used drawing to alleviate anxiety. [za:] https://www.anothermag.
com/art-photography/12375/louise-bourgeois-drawings-anxiety-hauser-wirth-online-exhibition[dostep: 04.08.2025]

10]bid.

1 Yayoi Kusama (b.d.), Biography. Yayoi Kusama Official Site.[za:] https://www.yayoi-kusama.jp/e/biography/index.html
[dostep: 20.07.2025] [ttum. z jez. ang. Autorka]

12M. F. Torres (2022), Yayoi Kusama: The visionary who used art to deal with mental illness. Arts Help. [za:] https://www.artshelp.
com/yayoi-kusama/ [dostep: 19.07.2025] [ttum. z jez. ang. Autorka]
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Her practice, rooted in conceptual art, incorporates elements of feminism, minimalism,
surrealism, Art Brut, pop art, and abstract expressionism. Deeply autobiographical, her
work often conveys psychological and sexual content, and she is considered one of the most
important living artists to have emerged from Japan. Reflecting on her artistic process, Kusama
explains: “My art originates from hallucinations only I can see. I translate the hallucinations and
obsessional images that plague me into sculptures and paintings. All my works in pastels are the
products of obsessional neurosis and are therefore inextricably connected to my disease. I create
pieces even when I don’t see hallucinations, though.”" She further states, “I fight pain, anxiety,
and fear every day, and the only method I have found that relieves my illness is to keep creating
art. I followed the thread of art and somehow discovered a path that would allow me to live.”**

For Teresa Tyszkiewicz (1950-2020)%, the body was not just a tool for expression but the
primary medium through which emotional states, internal conflicts, and personal truths could
be accessed and externalized. “My body is a medium, a source, and a creation of a problem. It
is indispensable. It’s a base, a home,” which shelters my personality. Furthermore, it plays the
part of a ‘link’ between reality and imagination. In my movies, I can’t really find any other tool
than my physical self, because I always want to outline the idea with myself,”¢ she once said.

Her performances, including Corton Wool (1981)", focused on the body as a place of
awareness, vulnerability, and transformation. Instead of using dramatic gestures, she preferred
slow, repetitive actions that drew attention to physical sensations and emotional depth. She
understood the body as a shelter for the self and a bridge between reality and imagination.
This perspective relates closely to therapeutic practices that emphasize the body as a path to
emotional healing. In her practice, she exposed her body to different textures by touching it
with grain, sand, and wool. These deliberate actions focused on how the materials felt against
her skin. Through this process, she became more aware of her body and developed a deeper
connection with her true self, without influence from social or cultural expectations.

In Cotton Wool, she gently wrapped and unwrapped her body with soft cotton fibers. The act
was quiet and focused, drawing attention to the sensation of touch. The softness of the material
created a layer that both protected and exposed the body, allowing her to explore the balance
between safety and vulnerability. This slow, repetitive gesture became a personal ritual that
encouraged emotional release through bodily sensation rather than words. Her performances
reflect a therapeutic approach that comes from being fully present in the body. Her use of
touch, simple movement, and rhythm created space for reflection and emotional processing.
This aligns with somatic therapies and sensory art practices, where physical sensation helps to
reconnect with the emotional self.

" A. Buffenstein (2016, March 21), 14 Yayoi Kusama quotes to celebrate the artist’s 87th birthday. Artnet News. [after:]
https://news.artnet.com/art-world/yayoi-kusama-quotes-birthday-447770 [access: 30.07.2025]

" Improvised Life (2013, November 21), Yayoi Kusama’s life of innovating and reinventing. Improvised Life. [after:] https://
improvisedlife.com/2013/11/21/yayoi-kusamas-life-innovating-reinventing/ [access: 30.07.2025]

1 Adam Mickiewicz Institute (n.d.), Teresa Tyszkiewicz [Biography]. Culture.pl. [after:] https://culture.pl/en/artist/teresa-
tyszkiewicz [access: 30.07.2025]

1 Ibid.

" Muzeum Sztuki w Lodzi (n.d.), Teresa Tysgkiewicz: Day After Day [Exhibition information]. [after:] https://msl.org.pl/en/
teresa-tyszkiewicz-day-after-day [access: 30.07.2025]

Jej twérczosé, zakorzeniona w sztuce konceptualnej, zawiera elementy feminizmu, minimalizmu,
surrealizmu, sztuki brutalnej, pop-artu i abstrakcyjnego ekspresjonizmu. Jej prace, gteboko
autobiograficzne, czesto zawierajg tresci psychologiczne i seksualne. Kusama jest uwazana za
jedna z najwazniejszych zyjacych artystek pochodzacych z Japonii. Refleksja na temat swojego
procesu tworczego Kusama wyjasnia: ,Moja sztuka wywodzi sie z halucynacji, ktore widze tylko ja.
Przektadam halucynacje i obsesyjne obrazy, ktére mnie przesladuja, na rzezby i obrazy. Wszystkie
moje prace wykonane pastelami sg wynikiem obsesyjnej nerwicy i dlatego sg nierozerwalnie
zwigzane z mojg choroba. Tworze jednak nawet wtedy, gdy nie mam halucynacji”*®. Dalej stwierdza:
,2Codziennie walcze z bdlem, lekiem i strachem, a jedyng metoda, ktéra przynosi mi ulge, jest
tworzenie sztuki. Podazatam $ciezkg sztukiiw jakis$ sposéb odkrytam droge, ktéra pozwala mi zy¢” 4.

Dla Teresy Tyszkiewicz (1950-2020)" ciato nie byto tylko narzedziem wyrazu, ale podstawowym
medium, dzieki ktéremu mozna byto uzyskac¢ dostep do stanéw emocjonalnych, wewnetrznych
konfliktéw i osobistych prawd oraz wyrazi¢ je na zewnatrz. ,Moje ciato jest medium, Zrédtem
i tworzywem problemu. Jest niezbedne. Jest podstawa, ,domem”, ktéry chroni mojg osobowosc.
Ponadto petni role ,tacznika” miedzy rzeczywistoscig a wyobraznig. W moich filmach nie potrafie
znalez¢ innego narzedzia niz moje fizyczne ja, poniewaz zawsze chce nakresli¢ idee za pomoca
siebie”*¢- powiedziata kiedys.

Jej performance, w tym Cotton Wool (1981)", skupiaty sie na ciele jako miejscu $wiadomosci,
wrazliwosci i transformacji. Zamiast dramatycznych gestéw, artystka preferowata powolne,
powtarzalne czynnosci, ktére zwracaty uwage na doznania fizyczne i gtebie emocjonalna. Ciato
postrzegata jako schronienie dla jazni i pomost miedzy rzeczywistoscig a wyobraznia. Perspektywa
ta jest scisle zwigzana z praktykami terapeutycznymi, ktére podkreslaja role ciata jako drogi do
emocjonalnego uzdrowienia. W swojej praktyce artystycznej wystawiata swoje ciato na
dziatanie réznych tekstur, dotykajac go ziarnem, piaskiem i wetna. Te celowe dziatania skupiaty
sie na odczuciach materiatow na jej skorze. Dzieki temu procesowi stata sie bardziej
Swiadoma swojego ciata i nawigzata gtebsza wiez ze swojg prawdziwg jaznia, bez wptywu
spotecznych i kulturowych oczekiwan.

W pracy, Cotton Wool delikatnie owineta i rozwineta swoje ciato miekkimi wtéknami bawetny. Gest
ten byt cichy i skupiony, zwracajac uwage na doznania dotykowe. Miekkos¢ materiatu stworzyta
warstwe, ktdra zaréwno chronita, jak i odstaniata ciato, pozwalajac jej odkrywad rownowage miedzy
bezpieczenstwem a wrazliwoscia. Ten powolny, powtarzalny gest stat sie osobistym rytuatem, ktéry
zachecat do emocjonalnego wyzwolenia poprzez doznania cielesne, a nie stowa. Jej performance
odzwierciedlajg terapeutyczne podejscie wynikajace z petnej obecnosci w ciele. Wykorzystanie
dotyku, prostych ruchéw i rytmu stworzyto przestrzen do refleks;ji i przetwarzania emocji. Jest to
zgodne z terapiami somatycznymi i praktykami sztuki sensorycznej, w ktérych doznania fizyczne
pomagaja ponownie potaczyc sie z emocjonalng czescia siebie.

13 A, Buffenstein (2016, 21 Marca, 14 Yayoi Kusama quotes to celebrate the artist’s 87th birthday. Artnet News. [za:] https://
news.artnet.com/art-world/yayoi-kusama-quotes-birthday-447770 [dostep: 30.07.2025] [ttum. z jez. ang. Autorka]

4 Improvised Life (2013, 21 Listopada), Yayoi Kusama’s life of innovating and reinventing. Improvised Life. [za:] https://
improvisedlife.com/2013/11/21/yayoi-kusamas-life-innovating-reinventing/ [dostep: 30.07.2025]

15 Adam Mickiewicz Institute (b.d.), Teresa Tyszkiewicz [Biography]. Culture.pl. [za:] https://culture.pl/en/artist/teresa-
tyszkiewicz [dostep: 30.07.2025]

16 bid.

7Muzeum Sztuki w todzi (b.d.), Teresa Tyszkiewicz: Day After Day [Exhibition information]. [za:] https://msl.org.pl/en/teresa-
tyszkiewicz-day-after-day [dostep: 30.07.2025]
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Lygia Clark (1920-1988)", a Brazilian artist and pioneer of participatory art, gradually moved
away from traditional object-making toward interactive, body-centered experiences. Although
she is often known for her community-based projects, Clark also used art as a deeply personal
form of therapy and self-exploration. Later in her life, she stopped creating artworks meant
for display and focused instead on intimate tactile experiences using everyday materials. She
worked with patients facing psychological challenges but also used these sensory practices for
her own healing. Clark struggled with depression and emotional instability, and through these
exercises, she found a way to reconnect with her body, emotions, and sense of self.

In the work of Lygia Clark, the connection of the senses to memory and emotion became an
even stronger focus during her later work. From the 1970s and on, the artist employed her
Relational Objects"”, as she named these hoods and suits- in healing processes, to treat patients
with psychological problems. These simple materials included stones, rubber bags, seashells,
and fabric pouches. She used them in private sessions with herself and sometimes with others.
She pressed the objects against her skin, placed them on her body, and paid close attention to
the sensations they produced.

This physical contact helped her connect with emotional memories and her inner state. Clark
described the experience as becoming a// surface, meaning fully present in the body. This
heightened bodily awareness helped dissolve emotional blockages and allowed a more honest
connection with herself.

Thus, she restored the link between art and medicine, which was present in ancient cultures,
like the Greek world —where the music was seen as a magical means of purification and healing
and the Chinese culture, where the concept of Chi runs through the fields of philosophy, medicine
and art* In the work of Lygia Clark, philosophy, art and therapeutic rituals come together to
connect the participants to their innermost thoughts, emotions and traumas.

Also Brazilian — Ernesto Neto (b. 1964)*, a contemporary artist, creates immersive, large-
scale installations that emphasize multisensory engagement through touch, sight, smell, and
movement. While Neto’s work is often celebrated for its participatory nature, it also reflects
a deep personal exploration and healing process for the artist himself. He uses art as a form
of therapy because he experiences contemporary life, especially in urban environments, as
overwhelming and alienating. Through his immersive, multisensory installations, he seeks to
reconnect with his body, emotions, and the natural world, helping him find grounding and
healing. His use of soft fabrics and natural materials like spices and seeds, along with interactive
spaces, creates sensory environments that calm overstimulation and encourage mindfulness.

'8 Transatlantic Art Museum (n.d.), Lygéa Clark. Transatlantic Art Museum. [after:] https://transatlantic.artmuseum.pl/en/
artist/lygia-clark [access: 30.07.2025]

1 C. Grammatikopoulou (2012, September), The therapentic art of Lygia Clark. Interartive Contemporary Art + Thought.
[after:] https://interartive.org/2012/09/the-therapeutic-art-of-lygia-clark [access: 04.08.2025]
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! Galerie Max Hetzler (n.d.), Ernesto Neto. Galerie Max Hetzler. [after:] https://www.maxhetzler.com/artists/ernesto-neto
[access: 04.08.2025]
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Lygia Clark (1920-1988)%, brazylijska artystka i pionierka sztuki partycypacyjnej, stopniowo
odchodzita od tradycyjnego tworzenia obiektéw na rzecz interaktywnych doswiadczen
skoncentrowanych na ciele. Chociaz znana jest przede wszystkim z projektéw spotecznych,
Clark wykorzystywata sztuke réwniez jako gteboko osobistg forme terapii i samopoznania.
W pézniejszym okresie zycia zaprzestata tworzenia dziet przeznaczonych do wystawiania i skupita
sie na intymnych doswiadczeniach dotykowych z wykorzystaniem materiatéw codziennego
uzytku. Pracowata z pacjentami borykajacymi sie z problemami psychologicznymi, ale praktyki
sensoryczne wykorzystywata réwniez do wtasnego leczenia. Clark zmagata sie z depresja
i niestabilnoscig emocjonalng, a dzieki tym ¢wiczeniom znalazta sposdb na ponowne potaczenie sie
ze swoim ciatem, emocjami i poczuciem wtasnej tozsamosci.

W pdzniejszej tworczosci Lygii Clark potaczenie zmystéw z pamiecia i emocjami stato sie jeszcze
wazniejszym elementem. Od lat 70. artystka wykorzystywata swoje obiekty relacyjne'’- tak nazwata
te kaptury i kombinezony - w procesie leczenia pacjentéw z problemami psychologicznymi. Byty to
proste materiaty, takie jak kamienie, gumowe worki, muszle i woreczki z tkaniny. Wykorzystywata
je podczas prywatnych sesji z samg sobg, a czasem z innymi osobami. Przyciskata przedmioty
do skéry, umieszczata je na ciele i zwracata baczng uwage na wywotywane przez nie doznania.

Ten fizyczny kontakt pomagat jej potaczyé sie z emocjonalnymi wspomnieniami i stanem
wewnetrznym. Clark opisata to doswiadczenie jako stanie sie catq powierzchnig, czyli petng
obecnoscig w ciele. Ta zwiekszona swiadomos¢ ciata pomogta jej rozpuscic¢ blokady emocjonalne
i umozliwita bardziej szczere potgczenie z sama soba.

W ten sposob przywrdcita zwigzek miedzy sztukg a medycyna, ktéry byt obecny w starozytnych
kulturach, takich jak swiat grecki - gdzie muzyka byta postrzegana jako magiczny srodek oczyszczenia
i uzdrowienia - oraz kultura chiriska, gdzie koncepcja chi przenika dziedziny filozofii, medycyny i sztuki 2°.
W twdrczosciLygii Clark filozofia, sztukairytuaty terapeutyczne taczasie, aby potaczyé uczestnikdw
zich najskrytszymi myslami, emocjami i traumami.

Réwniez Brazylijczyk Ernesto Neto (ur. 1964)?%, artysta wspdtczesny, tworzy immersyjne,
wielkoformatowe instalacje, ktére podkreslajg wielozmystowe zaangazowanie poprzez dotyk,
wzrok, wech i ruch. Chociaz prace Neto sg czesto chwalone za swdj partycypacyjny charakter,
odzwierciedlajg one réwniez gteboka osobisty eksploracje i proces uzdrawiania samego artysty.
Wykorzystuje sztuke jako forme terapii, poniewaz wspétczesne zycie, zwtaszcza w Srodowisku
miejskim, postrzega jako przyttaczajace i alienujgce. Poprzez swoje immersyjne, wielozmystowe
instalacje stara sie ponownie potaczyc sie ze swoim ciatem, emocjami i Swiatem natury, co pomaga
mu odnalez¢ réwnowage i ukojenie. Wykorzystanie miekkich tkanin i naturalnych materiatow,
takich jak przyprawy i nasiona, w potaczeniu z interaktywnymi przestrzeniami, tworzy srodowisko
sensoryczne, ktére tagodzi nadmierna stymulacje i sprzyja uwaznosci.

18 Transatlantic Art Museum (b.d.), Lygia Clark. Transatlantic Art Museum. [za:] https://transatlantic.artmuseum.pl/en/artist/
lygia-clark [dostep: 30.07.2025] [ttum. z jez. ang. Autorka]

¥ C. Grammatikopoulou (2012, Wrzesien), The therapeutic art of Lygia Clark. Interartive Contemporary Art + Thought. [za:]
https://interartive.org/2012/09/the-therapeutic-art-of-lygia-clark [dostep: 04.08.2025] [ttum. z jez. ang. Autorka]

2 |bid.

21 Galerie Max Hetzler (b.d.), Ernesto Neto. Galerie Max Hetzler. [za:] https://www.maxhetzler.com/artists/ernesto-neto
[dostep: 04.08.2025] [ttum. z jez. ang. Autorka]
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His statement, “I think culture separates us. Nature puts us together again. It is a consolation.
Nature is notin the third person. We are nature.”* reflects his belief that the body can overcome
social and psychological divisions through shared sensory experiences. For Neto, art functions as
a therapeutic tool that reconnects him with his physical and emotional self. The tactile, organic
materials he chooses, such as cotton, spices, and seeds, evoke a primordial connection to nature
and life cycles, reminding both artist and viewer of the fundamental rhythms of growth, decay,
and renewal. His slow, deliberate weaving and assembly process acts as a meditative ritual that
supports his emotional grounding and resilience.

By creating these healing spaces, Neto offers others opportunities for sensory connection and
rest while also using the artistic process as a personal ritual to nurture his own emotional well-
being. In this way, art becomes both a practice of self-care and a path to emotional survival.

Gaia Mother Tree (2018)* and other installations become spaces where Neto processes
contemporary anxieties and the alienation produced by urban life. By inviting his own body
and those of others to be fully present, Neto’s art enacts a healing choreography of sensory
experience, fostering mindfulness, emotional release, and a renewed sense of connection to self
and others.

A somehow similar therapeutic intention can be found in Marina Abramovié (b. 1946)* uses
her art to confront and heal personal and emotional experiences. She works with her body
as both subject and medium, exploring pain, endurance, vulnerability, and transformation.
These explorations are not only performances but also methods of self-therapy. Through her
work, she faces emotional wounds, grief, and personal history in a ritualized way.

One of the examples is The Lovers: The Great Wall Walk (1988)%. Abramovi¢ and her partner
Ulay walked from opposite ends of the Great Wall of China to meet in the middle and end
their relationship. The long journey symbolized the slow closing of their bond. For Abramovi¢,
this was a deeply personal ritual of closure. It shows her belief that art can turn emotional pain
into meaning.

Later, she created transitory objects®, interactive installations made from materials such as
quartz, amethyst, tourmaline, copper, iron and wood, which have very specific effects on the
user. These pieces invite audience participation and reflect her interest in energy, healing,
and physical presence. She does not see them as sculptures but as tools to trigger personal

2 P. Simek (2012, May 18), Interview: Why Ernesto Neto believes nature is more important than culture. D Magazine. [after:]
https://www.dmagazine.com/arts-entertainment/2012/05/interview-why-ernesto-neto-believes-nature-is-more-important
-than-culture/ [access: 04.08.2025]

# L. Crasemann (2021, June 7), On the connectivity of fabrics: “Gaia Mother Tree” by Ernesto Neto. Bilderfahrzeuge. [after:]
https://doi.org/10.58079/mOkp [access: 04.08.2025]

*Marina Abramovi¢ Institute. (n.d.). Marina Abramovic Institute: MAI [after:] https://www.mai.art/ [access: 04.08.2025]
» Arsy Editorial (n.d.), 8 famous artists who turned heartbreak into art. [after:] https://www.artsy.net/article/artsy-editorial-8-
famous-artists-turned-heartbreak-art [access: 21.07.2025]

% Sean Kelly Gallery (n.d.), Marina Abramovi¢ | Transitory Objects. [after:] https://seankelly-viewingroom.exhibit-e.art/
viewing-room/marina-abramovic-transitory-objects [access: 04.08.2025]

Jegostwierdzenie:,Mysle, zekulturanasdzieli.Naturaponownie nastaczy. Topocieszenie.Naturanie
jest wtrzeciej osobie. My jeste$my naturg”?? odzwierciedla jego przekonanie, ze ciato moze pokonac
podziaty spoteczne i psychologiczne poprzez wspdlne doznania sensoryczne. Dla Neto sztuka petni
funkcje terapeutycznego narzedzia, ktére ponownie taczy go z jego fizyczng i emocjonalng jaznia.
Wybrane przez niego materiaty dotykowe i organiczne, takie jak bawetna, przyprawy i nasiona,
przywotuja pierwotna wiez z naturg i cyklami zycia, przypominajac zaréwno artyscie, jak i widzowi
o fundamentalnych rytmach wzrostu, rozktadu i odnowy. Powolny, przemyslany proces tkania
i montazu dziata jak medytacyjny rytuat, ktéry wspiera jego emocjonalng réwnowage i odpornos¢.

Tworzac te lecznicze przestrzenie, Neto oferuje innym mozliwos¢ sensorycznego potaczenia
i odpoczynku, jednoczesnie wykorzystujac proces artystyczny jako osobisty rytuat pielegnujacy
jego wtasne samopoczucie emocjonalne. W ten sposéb sztuka staje sie zaréwno praktyka dbania
o siebie, jak i drogg do emocjonalnego przetrwania.

Gaia Mother Tree (2018)% i inne instalacje stajg sie przestrzeniami, w ktorych Neto przetwarza
wspotczesne niepokoje i alienacje wywotang zyciem w miescie. Zapraszajac swoje ciato i ciata
innych do petnej obecnosci, sztuka Neto tworzy uzdrawiajaca choreografie doznan sensorycznych,
sprzyjajaca uwaznosci, emocjonalnemu wyzwoleniu i odnowionemu poczuciu wiezi z samym
sobgiinnymi.

Podobng intencje terapeutyczng mozna dostrzec w tworczosci Mariny Abramovié (ur. 1946)%,
ktora wykorzystuje swojg sztuke do konfrontacji i uzdrowienia osobistych i emocjonalnych
doswiadczen. Pracuje ze swoim ciatem jako przedmiotem i medium, badajac bdl, wytrzymatosé,
wrazliwos¢ i transformacje. Te poszukiwania sg nie tylko performansami, ale takze metodami
autoterapii. Poprzez swojg prace w rytualny sposéb mierzy sie z emocjonalnymi ranami, zatobg
i osobistg historia.

Jednym z przyktadow jest The Lovers: The Great Wall Walk (1988)%. Abramovic i jej partner Ulay
przeszli z przeciwnych koncéw Wielkiego Muru Chinskiego, aby spotkac sie w $rodku i zakonczy¢
swoj zwigzek. Dtuga podréz symbolizowata powolne zrywanie wiezi miedzy nimi. Dla Abramovi¢ byt
to gteboko osobisty rytuat zamkniecia. Pokazuje on jej przekonanie, ze sztuka moze przeksztatci¢
emocjonalny bél w sens.

PdzZniej stworzyta obiekty przejsciowe? - interaktywne instalacje wykonane z materiatow takich
jak kwarc, ametyst, turmalin, miedz, zelazo i drewno, ktére wywieraja bardzo specyficzny wptyw
na uzytkownika. Prace te zachecajg widzow do udziatu i odzwierciedlajg zainteresowanie
artystki energig, uzdrawianiem i fizyczng obecnoscia. Nie postrzega ich jako rzezb, ale jako
narzedzia wywotujagce osobistg transformacje. Tworzenie tych obiektow jest czescig jej

2P, Simek (2012, 18 Maja), Interview: Why Ernesto Neto believes nature is more important than culture. D Magazine.[za] https://
www.dmagazine.com/arts-entertainment/2012/05/interview-why-ernesto-neto-believes-nature-is-more-important
-than-culture/[dostep: 04.08.2025] [ttum. z jez. ang. Autorka]

% L. Crasemann (2021, 7 Czerwca ), On the connectivity of fabrics: “Gaia Mother Tree” by Ernesto Neto. Bilderfahrzeuge.
[za:] https://doi.org/10.58079/mOkp [dostep: 04.08.2025] [ttum. z jez. ang. Autorka]

2Marina Abramovic Institute. (n.d.). Marina Abramovic Institute: MAL[Zrédto:] https://www.mai.art/ [dostep: 04.08.2025]
% Artsy Editorial (b.d.), 8 famous artists who turned heartbreak into art. [za:] https://www.artsy.net/article/artsy-editorial-
8-famous-artists-turned-heartbreak-art [dostep: 21.07.2025]

26 Sean Kelly Gallery (b.d.), Marina Abramovi¢ | Transitory Objects. [Zrddto:] https://seankelly-viewingroom.exhibit-e.art/
viewing-room/marina-abramovic-transitory-objects [dostep: 04.08.2025] [ttum. z jez. ang. Autorka]
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transformation. Making these objects is part of her own search for emotional balance and
clarity. Their simple form and focus on bodily engagement reflect a return to basics, such as
stillness, touch, and inner harmony. Abramovi¢ says. “I believe these materials contain certain
energies. I do not consider these works as sculptures, but as transitory objects to trigger physical
or mental experiences among the public through direct interaction. When the experience is
achieved, the objects can be removed.””

For Abramovi¢, creating art is a way to heal through exposure, repetition, and presence.
Whether through intense performance or quiet installation, her work shows how creativity
can be a personal journey that reconnects the artist with her body, memories, and feelings.

Hiromi Tango (b. 1976)*® is a Japanese-Australian interdisciplinary artist whose work explores
emotional healing, neurodiversity, and mental well-being through tactile, immersive installations
and performances. Drawing on her own experiences with anxiety and neurodivergence, she uses
materials like textiles, bright colors, and organic forms. Repetitive gestures such as wrapping and
weaving serve as therapeutic tools that help her regulate emotions and find calm. Tango describes
herself as an emotional gardener, saying, “I'm an emotional gardener, I take care of trauma,””
emphasizing how her art-making is a way to care for trauma, both personal and collective.

Her practice is deeply personal yet socially engaged. Over the past decade, she has collaborated
with scientists, mental health professionals, and research institutions to explore how sensory
experiences and creative processes can support psychological well-being. Tango’s work invites
audiences to consider the embodied self, the emotional terrain of relationships, and the healing
possibilities within art. She believes that meditative art-making can reduce anxiety by shifting
focus away from negative thought patterns and promoting positive feelings.

Tango also stresses the importance of community in healing. Through collaborative projects,
she creates spaces where people can connect, share stories, and combat loneliness. Her work
blends art, science, and social engagement to demonstrate how art can be a powerful tool for
both individual therapy and collective well-being.

“Creating has always been a way for me to communicate, process thoughts and feelings, and
help bring a sense of harmony and balance to a world that is often chaotic. I create because I
need to for myself, but also because I feel a sense of urgency for others. Art-making is often
a way for me to express my wish for humanity, as a way to help create a sense of hope and
healing for everyone,” she mentioned.

77 A. Gluszek (2025, February 28), To regain the sense of self: Bioenergy and the artists’ way of processing emotions through the
body. Contemporary Lynx. [after:] https://contemporarylynx.co.uk/bioenergy-and-the-artists-way-of-processing-emotions-
through-the-body [access: 21.07.2025]

* H. Tango (n.d.), Hiromi Tango. [after:] https://hiromitango.com/ [access: 21.07.2025]

»K. Guthrie (2020, September 7), Hiromi Tango. Artist Profile. [after:] https://artistprofile.com.au/hiromi-tango/ [access:
04.08.2025]

3 Peppermint (2022, August 23), Art with Heart: Over the Rainbow with Hiromi Tango. Peppermint Magazine. [after:]
https://peppermintmag.com/art-with-heart-hiromi-tango/ [access: 04.08.2025]
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wtasnych poszukiwan réwnowagi emocjonalnej i jasnosci umystu. Ich prosta forma i skupienie
na zaangazowaniu ciata odzwierciedlajg powrét do podstaw, takich jak spokéj, dotyk i wewnetrzna
harmonia. Abramovi¢ mowi: ,\Wierze, ze te materiaty zawierajg pewng energie. Nie uwazam tych
prac za rzezby, ale za przejSciowe obiekty, ktére poprzez bezposrednig interakcje wywotuja
fizyczne lub psychiczne doswiadczenia wsrdod publicznosci. Kiedy doswiadczenie zostanie
osiggniete, obiekty mozna usunac” 7.

Dla Abramovic¢ tworzenie sztuki jest sposobem na uzdrowienie poprzez ekspozycje, powtarzalnosé
i obecnosc. Niezaleznie od tego, czy chodzi o intensywny performans, czy cichg instalacje, jej prace
pokazuja, jak kreatywnosé moze byc osobistg podrdza, ktéra ponownie taczy artystke z jej ciatem,
wspomnieniami i uczuciami.

Hiromi Tango (ur. 1976)% jest japonsko-australijskg artystka interdyscyplinarng, ktérej prace
badajg emocjonalne uzdrowienie, neuroréznorodnos¢ i dobre samopoczucie psychiczne poprzez
dotykowe, immersyjne instalacje i performance. Czerpigc z wtasnych doswiadczen zwigzanych
z lekiem i neuroréznorodnoscia, wykorzystuje materiaty takie jak tkaniny, jasne kolory i organiczne
formy. Powtarzajace sie gesty, takie jak owijanie i tkanie, stuzg jej jako narzedzia terapeutyczne,
ktore pomagaja jej regulowac emocje i znalez¢ spokdj. Tango opisuje siebie jako emocjonalng
ogrodniczke, moéwiac: ,Jestem emocjonalng ogrodniczka, dbam o traume”?, podkreslajac, ze jej
tworczosé artystyczna jest sposobem na opieke nad trauma, zaréwno osobista, jak i zbiorowa.

Jej praktyka jest gteboko osobista, ale jednoczesnie zaangazowana spotecznie. W ciggu ostatniej
dekady wspotpracowata z naukowcami, specjalistami ds. zdrowia psychicznego i instytucjami
badawczymi, aby zbada¢, w jaki sposdb doswiadczenia sensoryczne i procesy twoércze moga
wspiera¢ dobre samopoczucie psychiczne. Prace Tango zachecajg odbiorcow do refleksji nad
ucielesniong jaznig, emocjonalnym wymiarem relacji miedzyludzkich i leczniczymi wtasciwosciami
sztuki. Artystka wierzy, ze medytacyjna twdrczos¢ artystyczna moze zmniejszy¢é niepokdj,
odwracajagc uwage od negatywnych wzorcéw myslowych i promujac pozytywne uczucia.

Tango podkresla rowniez znaczenie spotecznosci w procesie uzdrawiania. Poprzez projekty
wspotpracy tworzy przestrzenie, w ktorych ludzie mogg nawigzywac kontakty, dzieli¢ sie historiami
i walczy¢ z samotnoscia. Jej prace tacza sztuke, nauke i zaangazowanie spoteczne, pokazujac, jak
sztuka moze by¢ poteznym narzedziem zaréwno w terapii indywidualnej, jak i dla zbiorowego
dobrego samopoczucia.

JTworzenie zawsze byto dla mnie sposobem komunikowania sie, przetwarzania mysli i uczué oraz
pomagania w osiggnieciu harmonii i réownowagi w Swiecie, ktéry czesto jest chaotyczny. Tworze,
poniewaz potrzebuje tego dla siebie, ale takze dlatego, ze czuje potrzebe pomocy innym. Tworzenie
sztuki jest dla mnie czesto sposobem wyrazania moich pragnien dotyczacych ludzkosci, sposobem na
pomoc w budowaniu nadziei i uzdrowienia dla wszystkich”® - wspomniata.

27 A. Gtuszek (2025, 28 Lutego), To regain the sense of self: Bioenergy and the artists’ way of processing emotions through the
body. Contemporary Lynx. [za:] https://contemporarylynx.co.uk/bioenergy-and-the-artists-way-of-processing-emotions-
through-the-body [dostep: 21.07.2025] [ttum. z jez. ang. Autorka]

28 H, Tango (b.d.), Hiromi Tango. [za:] https://hiromitango.com/ [dostep: 21.07.2025]

29 K. Guthrie (2020, 7 Wrzesnia), Hiromi Tango. Artist Profile. [za:] https://artistprofile.com.au/hiromi-tango/ [dostep:
04.08.2025] [ttum. z jez. ang. Autorka] [ttum. z jez. ang. Autorka]

%0 Peppermint (2022, 23 Sierpnia), Art with Heart: Over the Rainbow with Hiromi Tango. Peppermint Magazine. [za:] https://
peppermintmag.com/art-with-heart-hiromi-tango/ [dostep: 04.08.2025] [ttum. z jez. ang. Autorka]
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2.2. From Self to Society: Artists Facilitating Healing Through Participation
and Engagement

Beyond individual practices, many artists today extend their work into social or participatory
spaces, where the creative process becomes a collective form of care. These artist-facilitators
invite others, often from vulnerable or marginalized groups, to engage with materials and
express themselves safely and openly. Community art projects, trauma-informed workshops,
and interactive installations reflect a shift in the artist’s role, from a solitary maker to a socially
engaged practitioner. Many contemporary artists have adopted roles that extend beyond
personal expression, using their practice to support the emotional and psychological well-being
of others. Some create participatory projects that engage communities through co-creation,
fostering inclusion, trust, and healing through shared artistic processes.

Tactile interaction and emotional participation are central to these works, often involving
soft, textured, or responsive materials that invite sensory engagement from individuals who
may struggle to verbalize their emotions. Artists may work directly with children, refugees, or
individuals in recovery, offering guided creative experiences using materials such as clay, collage,
or fabric. Others design immersive environments where touch, movement, and nonverbal
expression facilitate connection and reflection. These practices reflect approaches found in art
therapy, emphasizing emotional safety, embodied experience, and symbolic communication.
They align with therapeutic goals such as emotional regulation, self-awareness, and trauma
integration, particularly for individuals with neurodivergent experiences. Through these
interactive methods, art can create spaces for emotional exploration, connection, and healing.

It is important to recognize artists who design tactile and immersive environments specifically
for young audiences, where emotional, physical, and psychological development can occur
through creative interaction. One notable example is Japanese-Canadian artist Toshiko
Horiuchi MacAdam®, renowned for her large-scale crocheted playgrounds. One of her
remarkable works, Knitted Wonder Space 2,%* was crafted using 650 kilograms of nylon yarn,
which she hand-knitted over the course of a year. Influenced by the Spanish architect Antoni
Gaudi*, who drew inspiration from nature’s soft curves and organic shapes, MacAdam’s
vibrant, soft-fiber structures are designed for children to climb, swing, and explore. Entirely
hand-crafted and suspended like nets, these installations invite free movement and sensory
discovery, promoting children’s tactile learning.

The intention behind her work is to foster an environment that supports physical activity,
sensory engagement, and emotional joy. Through this interactive play, children are encouraged
to develop motor coordination, spatial awareness, and emotional expression. Her work
exemplifies how artistic spaces can nurture psychological well-being through safe, nonverbal,
and inclusive interaction

3! Toshiko Horiuchi MacAdam (n.d.), Whammock!. The New Children’s Museum. [after:] https://thinkplaycreate.org/
explore/art-installations/whammock/ [access: 21.07.2025]

32 L. Penfold (n.d.), Children’s tactile learning: Toshiko Horinchi MacAdam. [after:] https://louisapenfold.com/childrens-
tactile-learning-toshiko-horiuchi-macadam/ [access: 21.07.2025]

3 Collins, G.R. (2025, August 13). Antoni Gaudsi. Encyclopaedia Britannica. [after:] https://www.britannica.com/biography/
Antoni-Gaudi [access: 21.07.2025]

2.2. Od siebie do spoteczenstwa: artysci utatwiajacy proces leczenia poprzez
uczestnictwo i zaangaZzowania

Wykraczajacpozaindywidualngpraktyke,wieluwspétczesnychartystowrozszerzaswojadziatalnosé
na przestrzen spoteczng lub partycypacyjna, gdzie proces tworczy staje sie zbiorowga forma opieki.
Artysci-facylitatorzy zapraszajg innych, czesto osoby z grup wrazliwych lub marginalizowanych, do
pracy z materiatami i bezpiecznego, otwartego wyrazania siebie. Projekty artystyczne realizowane
w spotecznosciach lokalnych, warsztaty uwzgledniajace traume oraz interaktywne instalacje
odzwierciedlajg zmiane roli artysty z samotnego tworcy w praktyka zaangazowanego spotecznie.
Wielu wspotczesnych artystéw przyjeto role wykraczajace poza osobistg ekspresje, wykorzystujac
swoja praktyke do wspierania emocjonalnego i psychicznego dobrostanu innych.

Niektorzy tworzg projekty partycypacyjne, ktore angazuja spotecznosci poprzez wspottworzenie,
sprzyjajac integracji, budowaniu zaufania i uzdrowieniu poprzez wspdlne procesy artystyczne.
Interakcjadotykowaiemocjonalnyudziatsgkluczowedlatychprac,czestowykorzystujacych miekkie,
teksturowane lub reagujace materiaty, ktére zachecaja do zaangazowania zmystéw osoby majace
trudnosci z werbalizacja swoich emocji. Artysci moga pracowac bezposrednio z dzie¢mi, uchodZcami
lub osobami w trakcie rekonwalescencji, oferujac im kreatywne doswiadczenia z wykorzystaniem
materiatow takich jak glina, kolaz lub tkaniny. Inni projektujg immersyjne srodowiska, w ktérych
dotyk, ruch i ekspresja niewerbalna utatwiaja nawigzywanie kontaktow i refleksje. Praktyki te
odzwierciedlajg podejscie stosowane w arteterapii, ktadgc nacisk na bezpieczeristwo emocjonalne,
doswiadczenie cielesne i komunikacje symboliczna. Sq one zgodne z celami terapeutycznymi,
takimi jak regulacja emocjonalna, samoswiadomos¢ i integracja traumy, szczegélnie w przypadku
0s6b z doswiadczeniami neurodywergentnymi. Dzieki tym interaktywnym metodom sztuka
moze tworzy¢ przestrzenie do eksploracji emocjonalnej, nawigzywania kontaktéw i uzdrawiania.

Wazne jest, aby docenic artystow, ktorzy projektujg dotykowe i immersyjne srodowiska specjalnie
dla mtodych odbiorcéw, gdzie poprzez kreatywng interakcje moze nastapi¢ rozwdj emocjonalny,
fizyczny i psychiczny. Godnym uwagi przyktadem jest japonsko-kanadyjska artystka Toshiko
Horiuchi MacAdam?®?, znana z wielkoformatowych placéw zabaw wykonanych na szydetku. Jedna
Z jej niezwyktych prac, Knitted Wonder Space 2%, zostata wykonana z 650 kilograméw nylonowej
przedzy, ktorg artystka recznie szydetkowata przez rok. Pod wptywem hiszpanskiego architekta
Antoniego Gaudiego®, ktdry czerpatinspiracjezmiekkichkrzywizniorganicznychksztattéw natury,
MacAdam stworzyta zywe, miekkie struktury z wtékien, przeznaczone dla dzieci do wspinania sie,
hustania i odkrywania. Te catkowicie recznie wykonane i zawieszone jak sieci instalacje zachecaja
do swobodnego ruchu i odkrywania zmystow, sprzyjajac nauce dotykowej dzieci.

Celem jej prac jest stworzenie Srodowiska sprzyjajacego aktywnosci fizycznej, zaangazowaniu
zmystow i rado$ci emocjonalnej. Dzieki tej interaktywnej zabawie dzieci sg zachecane do rozwijania
koordynacji ruchowej, Swiadomosci przestrzenneji ekspresji emocjonalnej. Jej prace sg przyktadem
tego, jak przestrzenie artystyczne mogg sprzyja¢ dobremu samopoczuciu psychicznemu poprzez
bezpieczng, niewerbalng i integracyjng interakcje.

31 Toshiko Horiuchi MacAdam (b.d.), Whammock!. The New Children’s Museum.[za:] https://thinkplaycreate.org/explore/art-
installations/whammock/ [dostep: 21.07.2025] [ttum. z jez. ang. Autorka]

32 . Penfold (b.d.), Children’s tactile learning: Toshiko Horiuchi MacAdam. [za:] https://louisapenfold.com/childrens-tactile-
learning-toshiko-horiuchi-macadam/ [dostep: 21.07.2025] [ttum. z jez. ang. Autorka]

3 Collins, G. R. (2025, 13 Sierpnia ). Antoni Gaudi. Encyclopaedia Britannica. [za:] https://www.britannica.com/biography/
Antoni-Gaudi [dostep: 21.07.2025] [ttum. z jez. ang. Autorka]
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Another example is Tay Bee Aye*, a Singaporean multidisciplinary visual artist and educator
known for her public installations and innovative, interactive projects for children. Her work
often addresses social themes through soft-sculpture installations and community-based
workshops. Using fabric and recycled materials, she creates playful, tactile environments that
invite children to engage directly in the creative process. By encouraging hands-on participation,
her work fosters emotional connection, creative expression, and social interaction—aligning
core principles of art therapy such as building confidence, enhancing sensory awareness, and
fostering empathy. Her practice emphasizes inclusivity and provides a safe, supportive space for
emotional growth through art.

Her project Weave, Knot and Play (2010)%, developed for the Playeum event Me and
My World at Reflections at Bukit Chandu, invited participants to co-create a large netted
playground. Inspired by memories of a peaceful kampong and the lost sounds of children at
play, the installation served as a symbolic and tactile response to wartime trauma. The act of
knotting required balance, tension, and collaboration, turning the process into a therapeutic
and communal experience. Children and parents actively participated, reinforcing emotional
bonds and community through shared creativity.

As Pablo Helguera notes, the typical community art project (for instance, a children’s mural
project) is able to fulfill its purpose of strengthening a community’s sense of self by lessening
or suspending criticality regarding the form and content of the product and, often, promoting
feel-good positive social values.

In thelate 2000s, British architect and Royal Academician Will Alsop(1947-2018)*led a series
of weekly workshops with psychiatric patients at St Charles Hospital in London. Under
Alsop’s guidance, patients worked collaboratively on large communal artworks, which he
would take to the hospital for display. St Charles - A Work is one such example. Alsop’s
interest in these workshops stemmed from his curiosity about the aesthetics of captive
environments, places such as schools, hospitals, and prisons, where people are not there by
choice. He believed that working closely with others was essential to opening up such
environments through collaborative creative practice.

Alsop was also a patron of The Nightingale Project, a charity based at South Kensington and
Chelsea Mental Health Centre, which uses the arts to enhance hospital environments and
support therapeutic care. In 2010, Alsop exhibited several previously unseen works to raise funds
for the organization. Some of these works became part of the centre’s permanent collection,
such as Belsay Wall, continuing to decorate hospital spaces with colour and imagination.

Tay Bee Aye (n.d.), Tay Bee Aye. Alchetron. [after:] https://alchetron.com/Tay-Bee-Aye [access: 21.07.2025]

% Tay Bee Aye (n.d.), Weave, Knot and Play. CCD Singapore. [after:] https://ccd.sg/portfolio/weave-knot-and-play/
[access: 21.07.2025]

*F. Doble (n.d.), A7t as therapy: Highlighting artworks in NHS collections. Art UK. [after:] https://artuk.org/discover/
stories/art-as-therapy-highlighting-artworks-in-nhs-collections [access: 21.07.2025]
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Innym przyktadem jest Tay Bee Aye®*, singapurska multidyscyplinarna artystka wizualna i pedagog
znana z instalacji publicznych oraz innowacyjnych, interaktywnych projektéw dla dzieci. Jej prace
czestoporuszajgtematy spoteczne poprzezinstalacje zmiekkichrzezbiwarsztaty spotecznosciowe.
Wykorzystujac tkaniny i materiaty z recyklingu, tworzy zabawne, dotykowe $rodowiska, ktoére
zachecajg dzieci do bezposredniego zaangazowania sie w proces tworczy. Poprzez zachecanie
do praktycznego udziatu, jej prace sprzyjaja tworzeniu wiezi emocjonalnych, ekspresji tworczej
i interakcji spotecznych, co jest zgodne z podstawowymi zasadami arteterapii, takimi jak budowanie
pewnoscisiebie, zwiekszanie Swiadomosci sensorycznejirozwijanie empatii. Jej praktykaktadzie nacisk
na inkluzywnos$¢ i zapewnia bezpieczna, sprzyjajaca rozwdj emocjonalny przestrzen poprzez sztuke.

Jej projekt Weave, Knot and Play (2010)%, opracowany na potrzeby wydarzenia Playeum Me and
My World w Reflections at Bukit Chandu, zaprosit uczestnikéw do wspélnego stworzenia duzego
placu zabaw z siatki. Inspirowana wspomnieniami spokojnej wioski i utraconych dzwiekow
bawiacych sie dzieci, instalacja stanowita symboliczng i dotykowa odpowiedz na traume wojenna.
Czynno$¢ wigzania wymagata rownowagi, napiecia i wspotpracy, zamieniajac proces w terapeutyczne
i wspoélnotowe doswiadczenie. Dzieci i rodzice aktywnie uczestniczyli w projekcie, wzmacniajac
wiezi emocjonalne i spotecznosé poprzez wspdlng kreatywnoscé.

Jak zauwaza Pablo Helguera, typowy projekt artystyczny realizowany w spotecznosci (na przyktad
projekt muralu dla dzieci) jest w stanie spetni¢ swoj cel, jakim jest wzmocnienie poczucia tozsamosci
spotecznosci poprzez zmniejszenie lub zawieszenie krytycznego podejscia do formy i tresci produktu,
a czesto takze promowanie pozytywnych wartosci spotecznych , ktére poprawiajg samopoczucie.

Pod koniec pierwszej dekady XXI wieku brytyjski architekt i cztonek Kroélewskiej Akademii Sztuk
Pieknych Will Alsop (1947-2018)% poprowadzit serie cotygodniowych warsztatéw z pacjentami
szpitala psychiatrycznego St Charles Hospital w Londynie. Pod kierunkiem Alsopa pacjenciwspdlnie
pracowali nad duzymi dzietami sztuki, ktére nastepnie zabierat do domu, aby dalej je rozwijac.
Obrazy, ktére przetrwaty ten proces, zostaty oprawione i zwrdcone do szpitala w celu wystawienia.
St Charles - A Work jest jednym z takich przyktadéw. Zainteresowanie Alsopa tymi warsztatami
wynikato z jego ciekawosci estetyki srodowisk zamknietych, takich jak szkoty, szpitale i wiezienia,
gdzie ludzie nie przebywajg z wtasnej woli. Uwazat, ze $cista wspdtpraca z innymi jest niezbedna do
otwarcia takich Srodowisk poprzez wspdlng praktyke twoércza.

Alsop byt réwniez patronem The Nightingale Project, organizacji charytatywnej z siedzibg w South
Kensington and Chelsea Mental Health Centre, ktéra wykorzystuje sztuke do poprawy warunkéw
panujgcych w szpitalach i wspierania opieki terapeutycznej. W 2010 roku Alsop zaprezentowata
kilka niepokazywanych wczesniej prac, aby zebra¢ fundusze dla organizacji. Niektore z tych dziet,
takie jak Belsay Wall, staty sie czescia statej kolekcji centrum i nadal zdobig pomieszczenia szpitalne,
wprowadzajac do nich kolor i fantazje.

34Tay Bee Aye (b.d.), Tay Bee Aye. Alchetron. [za:] https://alchetron.com/Tay-Bee-Aye [dostep: 21.07.2025]

35 Tay Bee Aye (b.d.), Weave, Knot and Play. CCD Singapore. [za:] https://ccd.sg/portfolio/weave-knot-and-play/ [dostep:
21.07.2025] [ttum. z jez. ang. Autorka]

3¢ F. Doble (b.d.), Art as therapy: Highlighting artworks in NHS collections. Art UK. [za:] https://artuk.org/discover/stories/
art-as-therapy-highlighting-artworks-in-nhs-collections [dostep: 21.07.2025] [ttum. z jez. ang. Autorka]
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Textile artist Seiko Kinoshita (b. 1971)* has contributed significantly to the integration of art
and healing through her collaboration with Shefhield Children’s Hospital, where staff actively
support the belief that art plays a meaningful role in recovery and well-being. Known for her
calm, nature-inspired textile works, Kinoshita was invited to install 17 framed pieces in the
hospital’s Intensive Care Unit, an area where patients and families often experience high levels
of stress and anxiety.

Her work aligns with therapeutic principles, offering not only visual comfort but also an
opportunity for creative engagement. Inspired by the sea and its calming presence, her
compositions feature brightly coloured boards intricately woven with rope and string to
resemble tapestries. In one of the central works, Blue Weaving®, Kinoshita collaborated
directly with young patients, inviting them to paint the individual boards before she assembled
the final piece. This participatory process offered children a sense of agency and self-expression
during a time when they might otherwise feel powerless, echoing the goals of art therapy: to
foster emotional resilience, reduce anxiety, and create space for nonverbal communication. Her
installation transforms the sterile medical environment into a more human and emotionally
supportive space, demonstrating how textile art can contribute to holistic healing.

Another compelling example is British installation artist Rebecca Louise Law?”’, whose large-
scale foral environments offer a meditative, sensory experience rooted in nature and community
participation. “I like my works to be site specific and for me this includes the people of the land.
I believe that consciousness comes from valuing both place and community. My installations
invite local people to contribute, often from schools and community groups, creating an
opportunity for neighbours to meet neighbours. Art becomes a platform of communication
when we open it up. I like involving others in the process, sharing a sense of ownership
and starting relationships that can continue once the artwork has gone. Those relationships
are the legacy.” Best known for her suspended installations composed of thousands of dried
flowers, Rebecca Louise Law transforms exhibition spaces into immersive environments that
invite emotional reflection and sensory engagement. In Community (2018-2019), exhibited at
the Toledo Museum of Art, she collaborated with local volunteers, who contributed over 1,800
hours to help assemble the installation using flora grown and foraged from the Toledo landscape.
This process of shared, repetitive handwork reflects therapeutic principles such as mindfulness,
embodiment, and connection through making. Law also incorporated repurposed flowers from
her previous global installations, emphasizing sustainability and the cyclical nature of materials.
Drawing inspiration from artists like Mark Rothko, her work explores the interaction of color,

77 Ben Uri Research Unit (n.d.), Seiko Kinoshita. [after:] https://www.buru.org.uk/contributor/seiko-kinoshita [access:
21.07.2025]

3 S. Kinoshita (2010), Becton Centre [Installation]. Seiko Kinoshita. [after:] https://www.seikokinoshita.com/work/becton.
php [access: 21.07.2025]

% Toledo Museum of Art (2018, June 16), Rebecca Louise Law: Community. Toledo Museum of Art. [after:] https://toledo
museum.org/exhibitions/rebecca-louise-law-community [access: 21.07.2025]

“ Rebecca Louise Law (n.d.), About. Rebecca Louise Law. [after:] https://www.rebeccalouiselaw.com/about [access: 04.08.2025]
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Artystka tekstylna Seiko Kinoshita (ur. 1971)%” wniosta znaczacy wktad w integracje sztuki
i leczenia poprzez wspédtprace z Sheffield Children's Hospital, gdzie personel aktywnie wspiera
przekonanie, ze sztuka odgrywa znaczaca role w powrocie do zdrowia i dobrym samopoczuciu.
Znana ze swoich spokojnych, inspirowanych naturg prac tekstylnych, Kinoshita zostata zaproszona
do zainstalowania 17 oprawionych dziet na oddziale intensywnej terapii szpitala, gdzie pacjenciiich
rodziny czesto doswiadczajg wysokiego poziomu stresu i niepokoju.

Jej prace sg zgodne z zasadami terapii, oferujac nie tylko komfort wizualny, ale takze mozliwos$¢
kreatywnegozaangazowania.Zainspirowane morzemijegouspokajajgcgobecnoscia,jejkompozycje
sktadaja sie z kolorowych desek misternie splecionych ling i sznurkiem, przypominajacych gobeliny.
W jednej z centralnych prac, Blue Weaving® , Kinoshita wspotpracowata bezposrednio z mtodymi
pacjentami, zapraszajac ich do pomalowania poszczegolnych desek przed ztozeniem ostatecznej
kompozycji. Ten proces partycypacyjny dat dzieciom poczucie sprawczosci i mozliwosci wyrazenia
siebie w czasie, kiedy mogty czuc¢ sie bezsilne, odzwierciedlajac cele arteterapii: wzmacnianie
odpornosci emocjonalnej, zmniejszanie niepokoju i tworzenie przestrzeni dla komunikacji
niewerbalnej. Jej instalacja przeksztatca sterylne sSrodowisko medyczne w bardziej ludzka
i wspierajacg emocjonalnie przestrzen, pokazujac, jak sztuka tekstylna moze przyczyni¢ sie do
holistycznego uzdrowienia.

Innym fascynujgcym przyktadem jest brytyjska artystka instalacji Rebecca Louise Law®,
ktorej wielkoformatowe kwiatowe instalacje oferujg medytacyjne, sensoryczne doswiadczenie
zakorzenione w naturze i uczestnictwie spotecznosci. ,Lubie, gdy moje prace sg dostosowane
do konkretnego miejsca, a dla mnie obejmuje to rowniez mieszkancow tej okolicy. Wierze, ze
Swiadomos¢ wynika z doceniania zaréwno miejsca, jak i spotecznosci. Moje instalacje zachecajg
lokalnych mieszkancéw, czesto ze szkét i grup spotecznych, do udziatu w tworzeniu dzieta, dajac
sgsiadom okazje do spotkania sie. Sztuka staje sie platforma komunikacji, gdy ja otwieramy. Lubie
angazowac innych w ten proces, dzieli¢ sie poczuciem wspotwtasnosci i nawigzywac relacje,
ktéore mogg trwac po zakonczeniu wystawy. Te relacje sg dziedzictwem”, Rebecca Louise Law,
przeksztatca przestrzenie wystawowe w immersyjne srodowiska, ktére zachecajg do emocjonalnej
refleksji i zaangazowania zmystow. W pracy Community (2018-2019), wystawionej w Toledo
Museum of Art, wspoétpracowata z lokalnymi wolontariuszami, ktérzy poswiecili ponad 1800 godzin
na pomoc w montazu instalacji przy uzyciu ros$lin wyhodowanych i zebranych w okolicy Toledo.
Ten proces wspodlnej, powtarzalnej pracy recznej odzwierciedla terapeutyczne zasady, takie
jak uwaznos$¢, ucielesnienie i potaczenie poprzez tworzenie. Law wykorzystata rowniez kwiaty
zpoprzednichinstalacjizcategoswiata,podkreslajaczréwnowazonyrozwdjicykliczno$é materiatéw.
Czerpiac inspiracje od artystow takich jak Mark Rothko, jej prace badajg interakcje koloru, formy

37BenUriResearch Unit (b.d.), Seiko Kinoshita.[za:] https://www.buru.org.uk/contributor/seiko-kinoshita[dostep: 21.07.2025]
% S. Kinoshita (2010), Becton Centre [Installation]. Seiko Kinoshita. [za:] https://www.seikokinoshita.com/work/becton.php
[dostep: 21.07.2025] [ttum. z jez. ang. Autorka]

% Toledo Museum of Art (2018, 16 Czerwca), Rebecca Louise Law: Community. Toledo Museum of Art. [za] https://toledo
museum.org/exhibitions/rebecca-louise-law-community [dostep: 21.07.2025] [ttum. z jez. ang. Autorka]

“0Rebecca Louise Law (b.d.), About. Rebecca Louise Law. [za:] https://www.rebeccalouiselaw.com/about [dostep: 04.08.2025]
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form, and movement, merging painting, sculpture, and immersive installation. By involving
the community in both the creation and experience of the work, Community fosters personal
reflection and social empathy, illustrating how participatory art can support emotional awareness
and healing across all ages. “My artwork is for sharing. I make these installations to allow people
to interact with nature, to give time to observe and be moved by the beauty of creation.”!

These examples represent just a portion of a broader movement of artists who use creative
practices to cultivate emotional safety, sensory engagement, and therapeutic environments.
Whether through tactile participation, guided workshops, or emotionally evocative imagery,
these approaches reflect the goals of art therapy by fostering healing, embodiment, and symbolic
communication. Many of these artists engage directly with others, aiming to create meaningful
social impact or to evoke emotional resonance in people’s lives.

2.3. Insights into Artistic Healing Practices

Artists engaging in art therapy, whether for personal self-reflection or in service of others,
demonstrate the profound potential of creativity as a tool for emotional growth and human
connection. As they enter therapeutic realms, important questions emerge around boundaries,
ethics, and responsibility. While art can be powerfully healing, it is essential to acknowledge the
limits of the artist’s role. Not all artistic work constitutes therapy, and not all artists are trained
therapists. However, by creating environments that emphasize care, emotional presence, and
respect for vulnerability, artists can meaningfully contribute to individual and collective well-
being. Their work expands the possibilities of what art can be: not only a mirror of personal
and social experience, but also a vessel for healing, empathy, and shared transformation.

In my own practice, drawing on traditional Thai handicrafts has served as both a personal
method of introspection and a way to provide children with opportunities for emotional and
sensory exploration. The workshops I conducted at Klub Promyk in Wroctaw were designed
to offer children spaces where they could feel safe, curious, and emotionally engaged. Through
the use of handmade crafts and culturally significant materials, I sought to foster environments
that encourage sensory learning, cultural exchange, and quiet reflection.

This practice places my work within the wider field of artist-led therapeutic engagement.
Rooted in tactile interaction, it draws upon cultural memory, personal experience, and
shared human connection. Through soft sculptures, layered textures, hand-sewn forms, and
interactive installations, I aim to extend the healing qualities of art into spaces where others can
experience connection, comfort, and self-discovery.

“'Rebecca Louise Law (n.d.), Commaunity. Rebecca Louise Law. [after:] https://www.rebeccalouiselaw.com/community
[access: 04.08.2025]
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i ruchu, taczac malarstwo, rzezbe i immersyjng instalacje. Angazujgc spotecznos$é zaréwno
w tworzenie, jak i doswiadczanie dzieta, Community sprzyja osobistej refleksji i empatii spotecznej,
ilustrujac, w jaki sposéb sztuka partycypacyjna moze wspiera¢ swiadomos$¢ emocjonalng
i uzdrawianie w kazdym wieku. ,Moje dzieta sg przeznaczone do dzielenia sie. Tworze te
instalacje, aby umozliwi¢ ludziom interakcje z natura, da¢ im czas na obserwacje i poruszenie
sie pieknem stworzenia”*

Przyktady te stanowig jedynie utamek szerszego ruchu artystow, ktoérzy wykorzystujg kreatywne
praktyki do kultywowania bezpieczenstwa emocjonalnego, zaangazowania sensorycznego
i tworzenia s$rodowisk terapeutycznych. Niezaleznie od tego, czy odbywa sie to poprzez
udziat zmystowy, warsztaty z przewodnikiem, czy tez wywotujagce emocje obrazy, podejscia te
odzwierciedlajg cele arteterapii poprzez wspieranie uzdrawiania, ucielesniania i komunikacji
symbolicznej. Wielu z tych artystow angazuje sie bezposrednio w interakcje z innymi, dazac do
wywarcia znaczacego wptywu spotecznego lub wywotania emocjonalnego rezonansu w zyciu ludzi.

2.3. Wglad w artystyczne praktyki lecznicze

Artysci zajmujacy sie arteterapia, czy to w celu osobistej refleksji, czy w stuzbie innym, pokazuja
gteboki potencjat kreatywnosci jako narzedzia rozwoju emocjonalnego i budowania wiezi
miedzyludzkich. Wkraczajac w sfere terapii, pojawiaja sie wazne pytania dotyczace granic, etyki
i odpowiedzialnosci. Chociaz sztuka moze mie¢ silne dziatanie terapeutyczne, nalezy pamietac
o ograniczeniach roli artysty. Nie kazda twérczos$¢ artystyczna ma charakter terapeutyczny, a nie
wszyscy artysci sa wykwalifikowanymi terapeutami. Jednak tworzac $rodowisko, w ktérym ktadzie
sie nacisk na troske, obecnos¢ emocjonalng i szacunek dla wrazliwosci, artysci moga w znaczacy
sposéb przyczyni¢ sie do poprawy dobrostanu jednostki i spotecznosci. Ich praca poszerza
mozliwosci sztuki: nie jest ona tylko zwierciadtem doswiadczen osobistych i spotecznych, ale takze
narzedziem uzdrawiania, empatii i wspdlnej transformacji.

W mojej praktyce czerpanie z tradycyjnego rzemiosta tajskiego stuzyto mi zaréwno jako
osobista metoda introspekcji, jak i sposéb na zapewnienie dzieciom mozliwosci eksploracji
emocjonalnej i sensorycznej. Warsztaty, ktére prowadzitam w Klubie Promyk we Wroctawiu,
miaty na celu stworzenie dzieciom przestrzeni, w ktérej mogtyby czu¢ sie bezpiecznie, byty
ciekawe i zaangazowane emocjonalnie. Poprzez wykorzystanie recznie wykonanych przedmiotéw
rzemieslniczychimateriatéw o znaczeniu kulturowym staratam sie stworzyc¢ srodowisko sprzyjajace
nauce sensorycznej, wymianie kulturowej i spokojnej refleks;ji.

Praktyka ta umieszcza mojg prace w szerszym kontekscie artystycznych dziatan terapeutycznych.
Opiera sie ona na interakcji dotykowej i czerpie z pamieci kulturowej, osobistych doswiadczen
oraz wspolnych wiezi miedzyludzkich. Poprzez miekkie rzezby, warstwowe tekstury, recznie szyte
formy i interaktywne instalacje staram sie rozszerzy¢ lecznicze wtasciwosci sztuki na przestrzenie,
w ktérych inni moga doswiadczy¢ wiezi, komfortu i odkrywania siebie.

“1Rebecca Louise Law (b.d.), Community. Rebecca Louise Law. [za:] https://www.rebeccalouiselaw.com/community
[dostep: 04.08.2025] [ttum. z jez. ang. Autorkal]



3.

Artistic-research Exploration: Workshops and Experiments

3.1. Children’s Workshops

The author Tom Bower (1983) argues that our perceptual system becomes more specified in
the course of its development, operating in an increasingly restricted range of stimulation, but
with a compensating increase in efficiency that allows more refined and precise discriminations
with maturity. He believes, that perceptual development holds an important place in the overall
framework of child development stating, the more we grow away from the perceptual world
(towards the world of the mind), the more we are compelled to return to primitive certainties of
])erceptz'on.l

Sensation is the process through which sensory receptors detect information and transmit this
information to our brains. Sensation is our ability to access information by responding to external
stimulation via one or more of the sensory systems. Information (or data if you prefer) is sent to
the brain to be interpreted and becomes perception.”

I was born and raised amidst my Thai roots. Therefore, there is a strong desire to pass on

the art of Thai cultural traditions to other people of different ages, races, and socio-cultural
backgrounds in order to learn, share knowledge, and understand the differences of this nation

'T. G. R. Bower (1983), The perceptual world of the child (p. 85). Harvard University Press.
*]. Doherty & M. Hughes (2009), Child development: Theory and practice 0-11 (p. 223). Pearson Education.
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3.

Eksploracja artystyczno-badawcza: warsztaty artystyczne i eksperymenty

3.1. Warsztaty dla dzieci

Autor Tom Bower (1983) twierdzi, ze nasz system percepcyjny staje sie bardziej wyspecjalizowany
w trakcie swojego rozwoju, funkcjonujac w coraz bardziej ograniczonym zakresie bodzcéw, ale
z kompensujacym wzrostem wydajnosci, ktéry pozwala na bardziej wyrafinowane i precyzyjne
rozréznienia wraz z dojrzatos$cia. Uwaza on, ze rozwoj percepcji zajmuje wazne miejsce w ogolnych
ramach rozwoju dziecka, stwierdzajac, ze im bardziej oddalamy sie od swiata percepcji (w kierunku
swiata umystu), tym bardziej jeste$my zmuszeni powracaé do prymitywnych pewnikéw percepcji®.

Zmystowe postrzeganie to proces, w ktérym receptory zmystowe wykrywajq informacje i przekazujq je do
naszego mozgu. Zmystowe postrzeganie to nasza zdolnos¢ do uzyskiwania dostepu do informacji poprzez
reagowanie na bodzce zewnetrzne za posrednictwem jednego lub kilku uktadéw zmystowych. Informacje
(lub dane, jesli wolisz) sq wysytane do mézgu w celu interpretacji i stajq sie percepcjq®.

Urodzitam sie i wychowatam w srodowisku tajskim. Dlatego tez odczuwam silng potrzebe
przekazywania tajskiej tradycji kulturowej innym ludziom w réznym wieku, réznych ras i Srodowisk
spoteczno-kulturowych, aby mogli sie uczy¢, dzieli¢ wiedzg i zrozumieé réznice miedzy tym narodem
a innymi kulturami. Wykorzystuje jg réwniez podczas zajec z arteterapii, pomagajac leczy¢ ludzkie

1T. G. R. Bower (1983), The perceptual world of the child (s. 85). Harvard University Press. [ttum. z jez. ang. Autorka]
2], Doherty & M. Hughes (2009), Child development: Theory and practice 0-11 (s. 223). Pearson Education.
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and culture. I also use them when incorporating art therapy activities helping heal people’s
minds. Thai art and culture has created new perspectives and attitudes. It can encourage people
to learn and be open to new and different persons and cultures. The process of looking across
cultural traditions can help us become more aware of cultural regularities in our own as well
as other people’s lives, no matter which communities are most familiar to us. Cultural research
can help us understand cultural aspects of our own lives that we take for granted as natural, as
well as those that surprise ns.’

I used to focus on healing and self-improvement. Pursuing doctoral studies has provided me
with new approaches and directions to explore in my research project. As I lacked experience
working with people, I came up with and carried out art workshops as a first step towards
starting my own research. Through creative activities, such as working with paper and other
materials, I aim to understand how people feel.

Recognizing my limited experience in facilitating group activities, I initiated a series of
workshops to embark on my own research journey. These sessions incorporated creative tasks,
such as workingwith paper and various materials, aiming to delve into participants’ emotional
experiences. Drawing inspiration from traditional Thai handicrafts, I sought to integrate local
cultural elements into the workshops. I had started the investigation of my beginning of research
and this approach was implemented across four sessions at Klub Promyk in Wroctaw (This is
a cultural institution that operates within the ‘Cichy Kacik’ Housing Cooperative), tailored
for children of varying ages. I believe that childhood is one of the most significant periods and
impact to development in perception of humans. Although as Labouvie-Vief claims, 7 the
life-span view, no end state of cognition is assumed. Therefore, cognitive change and other types of
development are viewed as continuing throughout life. Furthermore, cognitive growth and decline
can occur during any period of development — infancy, childhood, adolescence, or adulthood.*

I designed and conducted four workshops, selecting folk crafts that are suitable for Polish children
of participants across a wide age range through engaging activities. The workshops were attended
by 10 children of different genders, aged 10 to 15. Touch sensitivity is different for boys and girls’,
(Eliot, 1999). The investigation of Eliot studies on sensation and perception frequently examine
gender-related differences in skin sensitivity to touch. That’s why I wanted children of different
genders to participate in the workshops and thanks to that I could observe their reactions.
I have adopted the art of folk handicrafts from Thailand. It is used to incorporate local traditions
into the medium of workshops. The nature of creating these four handicrafts were not
complicated and took a short time to create, they were appropriate to the stages of the variations
through neurobiological factors of the brain and allowed effective concentration practice.

’B. Rogoft, (2003), The cultural nature of buman development (pp. 7-8). Oxford University Press.

*G. Labouvie-Vief (1982), Dynamic development and mature autonomy: A theoretical prologue. Human Development
(p-161-191). 25(3). [after:] https://doi.org/10.1159/000272784 [access: 06.03.2025]

> L. Eliot (1999), What's going on in there? How the brain and mind develop in the first five years of life. Bantam Books.
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umysty. Sztuka i kultura tajska stworzyty nowe perspektywy i postawy. Mogg zacheci¢ ludzi do
nauki i otwartosci na nowe i inne osoby oraz kultury. Proces poznawania tradycji kulturowych moze
pomdc nam stac sie bardziej Swiadomymi regut kulturowych w naszym zyciu, jak réwniez w zyciu
innych ludzi, niezaleznie od tego, ktére spotecznosci s3 nam najblizsze. Badania kulturowe mogg
pomdc nam zrozumieé aspekty kulturowe naszego zycia, ktére uwazamy za naturalne, a takze te, ktdre
nas zaskakujq®.

Kiedys$ skupiatam sie na uzdrawianiu i samodoskonaleniu. Studia doktoranckie daty mi nowe
podejscie i kierunki do zgtebienia w moim projekcie badawczym. Poniewaz brakowato mi
doswiadczenia w pracy z ludzmi, jako pierwszy krok do rozpoczecia wtasnych badan wymyslitam
i przeprowadzitam warsztaty artystyczne. Poprzez kreatywne dziatania, takie jak praca z papierem
i innymi materiatami, staram sie zrozumie¢, co czujg ludzie.

Zdajac sobie sprawe z mojego ograniczonego doswiadczenia w prowadzeniu zaje¢ grupowych,
zainicjowatam serie warsztatéw, aby rozpocza¢ wtasng podréz badawcza. Sesje te obejmowaty
zadania tworcze, takie jak praca z papierem i réznymi materiatami, majace na celu zgtebienie
emocjonalnych doswiadczen uczestnikow. Czerpiac inspiracje z tradycyjnego tajskiego rzemiosta
artystycznego, staratam sie wtgczy¢é dowarsztatow elementy lokalnejkultury. Rozpoczetam badania
nad poczatkami mojej pracy badawczej, a podejécie to zostato wdrozone podczas czterech sesji
wKlubie Promykwe Wroctawiu (instytucjikulturalnejdziatajgcejwramach SpétdzielniMieszkaniowe;j
,Cichy Kacik”), dostosowanych do potrzeb dzieci w réznym wieku. Uwazam, Ze dziecinstwo jest
jednym z najwazniejszych okreséw i ma ogromny wptyw na rozwéj percepcji cztowieka. Chociaz,
jak twierdzi Labouvie-Vief, w ujeciu catego zycia nie zaktada sie osiggniecia stanu koricowego poznania.
Dlatego zmiany poznawcze i inne rodzaje rozwoju sq postrzegane jako procesy trwajqce przez cate zycie.
Ponadto wzrost i spadek zdolnosci poznawczych mogq wystgpi¢ w kazdym okresie rozwoju - w okresie
niemowlecym, dziecitistwie, okresie dojrzewania lub w wieku dorostym*.

Zaprojektowatam i przeprowadzitam cztery warsztaty, wybierajac rekodzieto ludowe odpowiednie
dla polskich dzieci z odmiennym niz moje srodowiskiem kulturowym. Celem byto rozbudzenie
zainteresowan i pasji uczestnikdbw w szerokim przedziale wiekowym poprzez angazujace zajecia.
W warsztatach wzieto udziat 10 dzieci réznej ptci w wieku od 10 do 15 lat. Wrazliwos¢ dotykowa
jest rézna u chtopcéw i dziewczqt®, (Eliot, 1999). Badania Eliota nad wrazliwoscig i percepcja
czesto analizujg zwigzane z ptcig réznice w wrazliwosci skory na dotyk. Dlatego chciatam, aby
w warsztatach wziety udziat dzieci réznej pfci, dzieki czemu mogtam obserwowac ich reakcje.
Wykorzystatam sztuke rekodzieta ludowego z Tajlandii. Stuzy ona wtaczeniu lokalnych tradycji
do warsztatéw. Tworzenie tych czterech rekodziet nie byto skomplikowane i zajmowato niewiele
czasu, byto odpowiednie dla etapéw zmian zachodzacych w mézgu pod wptywem czynnikéw
neurobiologicznych i pozwalato na skuteczng praktyke koncentraciji.

3B. Rogoff, (2003), The cultural nature of human development (s. 7- 8). Oxford University Press. [ttum. z jez. ang. Autorka]

4G. Labouvie-Vief (1982), Dynamic development and mature autonomy: A theoretical prologue. Human Development (s.161-
191). 25(3). [za:] https://doi.org/10.1159/000272784 [dostep: 06.03.2025] [ttum. z jez. ang. Autorka]

5L. Eliot (1999), What'’s going on in there? How the brain and mind develop in the first five years of life. Bantam Books.
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Reflecting on the work of artists who create tactile and immersive experiences for children has
significantlyinfluenced my approach to conducting workshops. Forexample, Japanese Canadian
artist Toshiko Horiuchi MacAdam is known for her large-scale crocheted playgrounds, which
are vibrant, hand-crafted structures that invite children to climb, swing, and explore through
free movement and sensory discovery. Similarly, Singaporean artist and educator Tay Bee Aye
engages children through soft sculpture installations and community-based workshops using
fabric and recycled materials. I have discussed both artists in the previous chapter, Arists
Engaging in Art Therapy for Self and Others, in the section titled, From Self to Society: Artists
Facilitating Healing Through Participation and Engagement.

These examples illustrate how artists can facilitate healing and development through hands-on,
sensory engagement and participatory art. Their work shows that artistic environments can
foster psychological well-being by providing safe, inclusive, and nonverbal spaces. Participatory
projects encourage emotional connection, creative expression, and social interaction, aligning
with core principles of art therapy such as empathy, confidence-building, and sensory
awareness. This supports the broader understanding that artistic practice, even when not
formally therapeutic, holds significant emotional and developmental value, especially in work
involving children.

In my own practice, working with traditional Thai handicrafts has been both a personal
form of self-reflection and a way to provide children opportunities for emotional and sensory
exploration. The workshops I conducted at Klub Promyk in Wroctaw were intentionally
designed to create a space where children could feel secure, curious, and emotionally present.
By incorporating handmade crafts and culturally meaningful materials, I aimed to foster
environments that promote sensory learning, cultural exchange, and quiet reflection.

3.1.1. Phuang Mahot — Thai Folk Paper Cutting

A workshop on Phuang Mahot, a traditional Thai folk paper-cutting technique, was
held. The art of cutting cellophane in Thailand has existed since ancient times and is still
practiced today. Local styles of cellophane cutting are easy to learn and can be mastered in
a short time. This craft is often used to decorate spaces during merit-making ceremonies,
celebrations, and also mourning events. Thai people commonly use colored cellophane to
enhance the beauty of a place, whether by stringing it across event spaces, crafting it into
garlands, shaping it into zodiac symbols, or using it as window decorations instead of curtains.
It is also popular for decorating parade floats to make them more vibrant and eye-catching.

Cellophane decorations are a familiar sight at temple fairs, housewarmings, weddings,
baby showers, and various other occasions. The technique is especially popular in the
northern regions of Thailand, where each province may have its own local name and style.
Provinces such as Phetchaburi, Chiang Mai, Nan, and Nakhon Sawan are known for their
widespread use of this art during annual festivals. In Thai-Chinese communities, cellophane
cutting often follows Chinese styles and patterns. Similar paper-cutting traditions can
also be found in neighboring countries such as Myanmar, Laos, China, and Cambodia.

fleksjanad pracgartystow, ktérzy tworzg dotykowe i immersyjne doswiadczeniadladzieci,znaczaco
wptyneta na moje podejscie do prowadzenia warsztatéw. Na przyktad japonsko-kanadyjska
artystka Toshiko Horiuchi MacAdam znana jest z wielkoformatowych placéw zabaw wykonanych
na szydetku, ktére sg kolorowymi, recznie wykonanymi konstrukcjami zachecajacymi dzieci do
wspinania sie, hustania i odkrywania poprzez swobodny ruch i doznania sensoryczne. Podobnie
singapurska artystka i pedagog Tay Bee Aye angazuje dzieci poprzez instalacje z miekkich rzezb
i warsztaty spotecznosciowe z wykorzystaniem tkanin i materiatéw pochodzacych z recyklingu.
O obu artystkach wspomniatam w poprzednim rozdziale, Artysci angazujqcy sie w arteterapie dla
siebie i innych, w sekcji zatytutowanej, Od siebie do spoteczenstwa: artysci utatwiajqcy proces leczenia
poprzez uczestnictwo i zaangazowania.

Przyktady te ilustrujg, w jaki sposob artysci mogg utatwia¢ procesy uzdrawiania i rozwoju
poprzez praktyczne, sensoryczne zaangazowanie i sztuke partycypacyjna. Ich prace pokazujg,
ze Srodowisko artystyczne moze sprzyja¢ dobremu samopoczuciu psychicznemu, zapewniajac
bezpieczng, integracyjna i niewerbalng przestrzen. Projekty partycypacyjne sprzyjaja tworzeniu
wiezi emocjonalnych, kreatywnej ekspres;ji i interakcji spotecznych, co jest zgodne z podstawowymi
zasadami arteterapii, takimi jak empatia, budowanie pewnosci siebie i Swiadomos¢ sensoryczna.
Potwierdza to powszechne przekonanie, ze praktyka artystyczna, nawet jesli nie ma charakteru
terapeutycznego, ma znaczng wartos¢ emocjonalng i rozwojowa, zwtaszcza w pracy z dzie¢mi.

W mojej witasnej praktyce praca z tradycyjnym tajskim rekodzietem byta zaréwno osobistg formg
autorefleksji, jak i sposobem na zapewnienie dzieciom mozliwosci eksploracji emocjonalnej
i sensorycznej. Warsztaty, ktére przeprowadzitam w Klubie Promyk we Wroctawiu, zostaty
celowo zaprojektowane tak, aby stworzy¢ przestrzen, w ktérej dzieci mogty czuc sie bezpiecznie,
byty ciekawe i emocjonalnie obecne. Poprzez wykorzystanie recznie wykonanych przedmiotow
i materiatéw o znaczeniu kulturowym chciatam stworzy¢ srodowisko sprzyjajace nauce sensoryczne;j,
wymianie kulturowej i spokojnej refleksji.

3.1.1. Phuang Mahot - tajskie ludowe wycinanki

Zorganizowatam warsztaty poswiecone Phuang Mahot, tradycyjnej tajskiej technice wycinania
papieru. Sztuka wycinania celofanu w Tajlandii istnieje od czaséw starozytnychi jest praktykowana
do dzis. Lokalne style wycinania celofanu s tatwe do nauczenia i mozna je opanowaé w krétkim
czasie. Rzemiosto to jest czesto wykorzystywane do dekoracji przestrzeni podczas ceremonii
zastug, uroczystosci, a takze wydarzen Zzatobnych. Tajowie czesto uzywajg kolorowego celofanu,
aby upiekszy¢ otoczenie, nawlekajac go wzdtuz przestrzeni eventowych, tworzac z niego girlandy,
ksztattujac symbole zodiaku lub wykorzystujac jako dekoracje okienne zamiast zaston. Jest on
rowniez popularny do ozdabiania platform paradnych, aby byty bardziej zywe i przyciggaty wzrok.

Dekoracje z celofanu sg powszechnie spotykane na jarmarkach $wiatynnych, parapetéwkach,
weselach, baby shower i réznych innych okazjach. Technika ta jest szczegdlnie popularna
w poétnocnych regionach Tajlandii, gdzie kazda prowincja moze mieé swojg lokalng nazwe i styl.
Prowincje takie jak Phetchaburi, Chiang Mai, Nan i Nakhon Sawan s3 znane z powszechnego
stosowania tej sztuki podczas corocznych festiwali. W spotecznosciach tajsko-chinskich wycinanie
celofanu czesto nawigzuje do chifskich stylow i wzoréw. Podobne tradycje wycinania papieru
mozna réowniez znalez¢ w sasiednich krajach, takich jak Birma, Laos, Chiny i Kambodza.
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The art of cellophane cutting is not just about decoration; it brings spaces to life. As the wind
blows, the colorful pieces flutter and sparkle, adding joy and movement to festive occasions.
This tradition reflects the spirit of Thai communities since ancient times, where during merit-
making events or ceremonies, everyone would come together to help. Those skilled in cooking
would prepare food, while those talented in decoration would embellish the space. Even today,
at temple festivals, brightly colored and beautifully cut cellophane decorations continue to play
a central role in creating lively, celebratory environments.

Phuang Mahot is known by different names across various regions of Thailand, although the
shapes, cutting methods, and uses remain similar. It can be found in the eastern, central, and
northern parts of the country and is considered a valuable handicraft and a form of long-standing
local wisdom. Studies show that the name Phuang Mahot is still commonly used in some upper
central provinces, particularly in Sukhothai and Phitsanulok. In the eastern and lower central
regions, especially among the Thai Phuan lineage group, it is referred to as Phuang Tao Rang
or Phuang Tao Raang (with alonger tone). In the northern region, it is mainly called Tung Sai
Muu, though some provinces use other names, such as Tung Phya Yor and Tung Sai Chﬂng.6

In the past, temples were considered the central spaces of community life, where collective
activities were held. A large number of bouquets were typically needed for such events, which
led to a communal effort in their production. Community members would gather to assist
one another, allowing many bouquets to be made quickly. This practice reflected cooperation,
love, and harmony within the community. Today, this custom has become rare and is gradually
disappearing from Thai society. Younger generations, particularly in urban areas, are often
unfamiliar with this tradition. However, it continues to be preserved in some village temples.

The workshop required a variety of basic crafting tools and materials. Colored cellophane sheets
were used to achieve translucent visual effects. Cardboard or recycled cardboard boxes were cut
into round shapes to serve as structural bases. Scissors, along with a pencil, eraser, and ruler,
were essential for accurate cutting and marking. Paper clips were used to hold templates in place
during cutting to ensure precision. Leftover yarn or string was used to thread and suspend the
circular cardboard elements for display, and wooden skewer sticks served as support, structure,
or alignment tools within the installation.

¢ A. Gibbins (2023), Phuang Mahot. The Coexistence of Paper Cutting Art across the Regions of Thailand (p. 78). Khwaeng
Phanya, 28 Nov. [Translation from Thai by Author]
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Sztuka wycinania celofanu to nie tylko dekoracja; ozywia ona przestrzen. Pod wptywem wiatru
kolorowe kawatki fruwajg i btyszcza, dodajac radosci i ruchu uroczystym okazjom. Tradycja ta
odzwierciedla ducha tajskich spotecznosci od czaséw starozytnych, kiedy to podczas uroczystosci
lub ceremonii wszyscy zbierali sie, aby poméc. Osoby uzdolnione w gotowaniu przygotowywaty
potrawy, a te utalentowane w dekorowaniu upiekszaty przestrzen. Nawet dzisiaj, podczas swiat
swigtynnych, kolorowe i pieknie wyciete dekoracje z celofanu nadal odgrywaja centralng role
w tworzeniu zywej, uroczystej atmosfery.

Phuang Mahot jest znany pod réznymi nazwami w réznych regionach Tajlandii, chociaz ksztatty,
metody ciecia i zastosowania pozostajg podobne. Mozna go znalezé we wschodniej, srodkowej
i potnocnej czesci kraju i jest uwazany za cenne rekodzieto oraz forme dtugoletniej lokalnej
madrosci. Badania pokazuja, ze nazwa Phuang Mahot jest nadal powszechnie uzywanaw niektoérych
prowincjach gérnej czesci Srodkowej Tajlandii, szczegdlnie w Sukhothai i Phitsanulok. We
wschodnich i potudniowo-srodkowych regionach, zwtaszcza wséréd grupy pochodzacej z rodu
Thai Phuan, nazywane jest Phuang Tao Rang lub Phuang Tao Raang (z dtuzszym tonem). W regionie
pétnocnym nazywane jest gtéwnie Tung Sai Muu, cho¢ w niektdrych prowincjach uzywa sie innych
nazw, takich jak Tung Phya Yor i Tung Sai Chang®.

W przesztosci $wiatynie byty uwazane za centralne miejsca zycia spotecznego, gdzie odbywaty
sie wspdlne uroczystosci. Na takie okazje potrzebna byta zazwyczaj duza liczba bukietéw, co
wymagato wspdlnego wysitku. Cztonkowie spotecznosci zbierali sie, aby pomagac sobie nawzajem,
dzieki czemu mozna byto szybko wykonaé wiele bukietéw. Praktyka ta odzwierciedlata wspotprace,
mitos¢ i harmonie panujaca w spotecznosci. Obecnie zwyczaj ten stat sie rzadkoscig i stopniowo
zanika w tajskim spoteczenstwie. Mtodsze pokolenia, szczegdélnie w miastach, czesto nie znaja tej
tradycji. Jednak w niektérych $wiatyniach wiejskich jest ona nadal kultywowana.

Warsztaty wymagaty réznych podstawowych narzedzi i materiatéw rzemiesIniczych. Aby uzyskac
potprzezroczyste efekty wizualne, uzyto kolorowych arkuszy celofanu. Karton lub pudetka
z recyklingu zostaty pociete na okragte ksztatty, ktore postuzyty jako podstawy konstrukcyjne.
Nozyczki, otéwek, gumka i linijka byty niezbedne do doktadnego ciecia i zaznaczania. Spinacze
biurowe stuzyty do przytrzymywania szablonéw podczas ciecia, aby zapewnic precyzje. Resztki
przedzy lub sznurka zostaty wykorzystane do nawlekania i zawieszenia okragtych elementéow
kartonowych w celu ekspozycji, a drewniane patyczki stuzyty jako podpory, elementy konstrukcyjne
lub narzedzia do wyréwnywania instalacji.

¢ A. Gibbins (2023), Phuang Mahot. The Coexistence of Paper Cutting Art across the Regions of Thailand (s. 78). Khwaeng
Phanya, 28 listopada. [ttum. z jez. taj. Autorka]

34



35

Fig. 1-3. Thai crafts workshop with children — Phuang Mahot (Thai folk paper cutting). Klub Promyk, Wroctaw.
Photos: Klub Promyk, 2023.

Ryc. 1-3. Warsztaty rzemiosta tajskiego z udziatem dzieci - Phuang Mahot (tajskie ludowe wycinanki z papieru). Klub Promyk,
Wroctaw. Fot. Klub Promyk, 2023.
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3.1.2. Paper Fish Weaving — Thai Craft

The Paper Fish Weaving workshop focused on traditional Thai craft adapted for contemporary
use. In the early days of weaving, humans used natural materials readily available to them, such
as leaves, branches, and vines, and wove them into various shapes to serve practical purposes.
These included containers, sheets for use as cushions or mattresses, and other simple items.
Over time, these techniques evolved into more sophisticated forms of weaving. Weaving is an
art form that humans have developed in diverse ways to create everyday tools and utensils.
By interlacing materials into thread-like structures, they shaped objects based on their intended
[functions, influenced by geographical conditions as well as local customs, traditions, beliefs,
religions, and available resou rees.”

Playing with toys is natural for a child and has traditionally accompanied people because it
brings joy. It allows creativity and develops imagination. Children’s play begins when they start
to see or hear sounds. In the old days, Thais would often hang things or objects in different
colours for children to play with. For example, bunches of woven fish were hung on the bed so
that children could see movement and colour. Local wisdom was used to bring up children so
that they would enjoy and be happy. Leftover materials that can be woven or made into toys
come from locally available natural materials such as leaves, branches, stems, flowers, and fruit.
These materials are cut and woven into different shapes. In particular, sugar palm leaves, fan
palm leaves, coconut leaves, and other types of leaves are woven into the shape of toy animals,
so all the materials come from nature.

Thai wisdom toys refer to toys made from natural materials, invented and developed through
playing and passing on the past, or toys that are newly made according to the ideas and
imagination of the makers to allow players to learn, develop, and be creative. The concept of
inventing and developing Thai wisdom toys starts from observing the environment, nature, and
resources around us, combined with the imagination of Thai people and the selection of materials
and tools to create various types of toys.®

Toys woven from various types of plant leaves showcase the delicate craftsmanship of the
participants. When multiple generations take part in the activity, it not only strengthens
intergenerational bonds but also fosters meaningful connections between adults and children.
Adults create toys using materials readily available at home or in the environment, providing
children with unique and engaging play experiences. Adults will then teach children how to
make the toys themselves, helping them develop manual dexterity and memory skills while
fostering creativity and imagination. This hands-on process not only enhances fine motor skills
but also instills a love for craftsmanship, beauty, order, and focus.

7 D. Phanphuchon (2015), Lanna auspicious basketry: Knowledge of box (p. 18). [translation from Thai by Author]
$P. Kanhadilok (2019), Science in traditional Thai toys (p. 8). Science and Technology Book Series. [Translation from Thai by
Author]
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3.1.2. Tkanie ryb z papieru - tajskie rzemiosto

Warsztaty tkania ryb z papieru skupiaty sie na tradycyjnym tajskim rzemiosle dostosowanym do
wspotczesnych potrzeb. W poczatkach tkactwa ludzie wykorzystywali naturalne materiaty, ktore
byty tatwo dostepne, takie jak liscie, gatezie i pnacza, i tkali z nich rézne ksztatty do praktycznych
zastosowan. Byty to miedzy innymi pojemniki, przescieradta stuzace jako poduszki lub materace
oraz inne proste przedmioty. Z biegiem czasu techniki te ewoluowaty w bardziej wyrafinowane
formy tkania. Tkanie jest forma sztuki, ktérg ludzie rozwineli na rézne sposoby, aby tworzy¢
narzedzia i przedmioty codziennego uzytku. Przeplatajgc materiaty w struktury przypominajqce nici,
ksztattowali przedmioty zgodnie z ich przeznaczeniem, pod wptywem warunkéw geograficznych, a takze
lokalnych zwyczajow, tradycji, wierzen, religii i dostepnych zasobéw’.

Zabawa zabawkami jest naturalna dla dziecka i tradycyjnie towarzyszy ludziom, poniewaz sprawia
rados$¢. Pozwala na kreatywnos¢ i rozwija wyobraZnie. Zabawa dzieci zaczyna sie, gdy zaczynaja
widziec¢ lub stysze¢ dzwieki. W dawnych czasach Tajowie czesto wieszali przedmioty w réznych
kolorach, aby dzieci mogty sie nimi bawié. Na przyktad na tézkach wieszano wigzki plecionych ryb,
aby dzieci mogty obserwowac ruch i kolory. Wychowywanie dzieci opierato sie na lokalnej madrosci,
aby byty szczesliwe i czerpaty rados¢ z zycia. Resztki materiatow, ktére mozna utkac lub przerobié
na zabawki, pochodzg z lokalnie dostepnych surowcow naturalnych, takich jak liscie, gatezie, todygi,
kwiaty i owoce. Materiaty te sg ciete i tkane w rézne ksztatty. W szczegdlnosciliscie palmy cukrowe;j,
liscie palmy wachlarzowej, liscie kokosowe i inne rodzaje lisci sg tkane w ksztatty zwierzatek, wiec
wszystkie materiaty pochodza z natury.

Tajskie zabawki mqdrosci to zabawki wykonane z naturalnych materiatéw, wymyslone i opracowane
poprzez zabawe i przekazywanie tradycji, lub zabawki nowo wykonane zgodnie z pomystami i wyobrazniq
tworcéw, aby umozliwi¢ graczom nauke, rozwdj i kreatywnosé. Koncepcja wymyslania i opracowywania
tajskich zabawek mqdrosci zaczyna sie od obserwacji otoczenia, natury i zasobéw wokét nas, w potgczeniu
Z wyobrazniq Tajéw oraz doborem materiatéw i narzedzi do tworzenia réznych rodzajéw zabawek®.

Zabawki tkane z réznych rodzajéw lisci roslin pokazujg delikatne rzemiosto uczestnikéw. Gdy
w zajeciach bierze udziat kilka pokolen, wzmacnia to nie tylko wiezi miedzypokoleniowe, ale
takze sprzyja tworzeniu znaczacych relacji miedzy dorostymi a dzieémi. Doro$li tworza zabawki
z materiatow tatwo dostepnych w domu lub w otoczeniu, zapewniajac dzieciom wyjatkowe
i angazujace doswiadczenia zabawowe. Nastepnie dorosli ucza dzieci, jak samodzielnie wykonac
zabawki, pomagajac im rozwija¢ zrecznos¢ manualng i pamieé, a jednoczesnie pobudzajac
kreatywnos¢ i wyobrazZnie. Ten praktyczny proces nie tylko poprawia zdolnosci motoryczne, ale
takze zaszczepia mitos$¢ do rzemiosta, piekna, porzadku i skupienia.

7 D. Phanphuchon (2015), Lanna auspicious basketry: Knowledge of box (s. 18). [ttum. z jez. taj. Autorka]
8P. Kanhadilok (2019), Science in traditional Thai toys (s. 8). Science and Technology Book Series. [ttum. z jez. taj. Autorka]
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Toys woven from plant leaves symbolize more than just play. They represent the deep
connections between generations. They reflect the loving relationships between adults and
children, both at home and within the community. In Thailand, weaving toys from sugar
palm leaves is considered a cultural art and a cherished part of the country’s rural heritage.
Using locally available materials, this traditional craft continues to serve practical and artistic
purposes in everyday life.

In this workshop, I have provided children with the opportunity to learn how to weave carps
by using paper straps. As there are no original natural materials available in Poland, they cannot
be used in this creative workshop activity. I had the idea to replace them with other materials
that can be found. Instead of traditional Thai natural materials, we used paper from waste or
reused ones. The papers are therefore an appropriate basic material for the collaboration and
exercises in this workshop.

By nature, the carp is considered a peaceful aquatic animal, likes to be in groups, and is a nimble
and agile fish that does not stay still and likes to swim all the time. It is also a fish that can adapt
well to various environments. Therefore, ancient Thais believed that if you hang a carp, it
will be an auspicious symbol for the child and help that child grow up healthy, wealthy, and

prosperous, like a carp in the rice-growing season, when it is fully grown.

Some people believe that a carp is an auspicions symbol that attracts money. Some say that if a carp
is bung in front of a house, it will make that bouse prosperous and successful. In addition, the carp
also symbolizes diligence and perseverance.’

This project used a selection of simple tools and materials suitable for handcrafting. Paper
strips measuring approximately 1.5 cm in width were prepared in various colors to create
visual interest and texture. Scissors were used to cut the paper to the desired size and shape.
Large needles or cross-stitch needles were required for threading and assembling the materials.
Threads or yarns, which varied in thickness and color, were used to stitch, tie, or weave the
paper elements together, contributing both structural and decorative qualities to the work.

?N. Siriwetchakul (2008), Discussion post about Thai culture. Dek-D. [after:] https://www.dek-d.com/board/view/1017802/
[access: 06.03.2025] [translation from Thai by Author]

Zabawki tkane z lisci roslin symbolizujg co$ wiecej niz tylko zabawe. Reprezentujg gtebokie wiezi
miedzy pokoleniami. Odzwierciedlajg petne mitosci relacje miedzy dorostymi a dzie¢mi, zaréwno
w domu, jak i w spotecznosci. W Tajlandii tkanie zabawek z lisci palmy cukrowej jest uwazane za
sztuke kulturowg i ceniong czes¢ wiejskiego dziedzictwa kraju. Wykorzystujac lokalnie dostepne
materiaty, totradycyjne rzemiosto nadal stuzy praktycznymiartystycznym celomw zyciu codziennym.

W ramach warsztatéow datam dzieciom mozliwos¢ nauczenia sie tkania karpi przy uzyciu
papierowych paskéw. Poniewaz w Polsce nie ma dostepnych oryginalnych materiatéw naturalnych,
nie mozna ich wykorzysta¢ w tych kreatywnych warsztatach. Wpadtam na pomyst, aby zastgpic je
innymi materiatami, ktére mozna znalez¢. Zamiast tradycyjnych tajskich materiatéw naturalnych
uzylismy papieru z odpaddéw lub papieru z recyklingu. Papier jest zatem odpowiednim materiatem
podstawowym do wspotpracy i éwiczen w ramach tych warsztatow.

Z natury karp jest uwazany za spokojne zwierze wodne, lubi przebywaé w grupach, jest zwinny, nie
pozostaje w miejscu lubi ptywac przez caty czas. Jest to réwniez ryba, ktéra dobrze przystosowuje
sie do réznych srodowisk. Dlatego starozytni Tajowie wierzyli, ze zawieszenie karpia bedzie
pomysinym symbolem dla dziecka i pomoze mu dorosnaé¢ w zdrowiu, bogactwie i dobrobycie, tak
jak karp w sezonie uprawy ryzu, kiedy osigga petng dojrzatosc.

Niektérzy uwazajq, ze karp jest pomysinym symbolem przyciggajqgcym pienigdze. Niektorzy twierdzq, ze
jesli karp zostanie zawieszony przed domem, zapewni mu to dobrobyt i sukces. Ponadto karp symbolizuje
réwniez pracowitosc i wytrwatosc’.

W warsztatach wykorzystano proste narzedzia i materiaty odpowiednie do recznego wykonania.
Aby uzyskac ciekawy efekt wizualny i teksture, przygotowano paski papieru o szerokosci okoto 1,5
cm,wroéznychkolorach. Nozyczki postuzyty do przyciecia papierudo pozadanegorozmiaruiksztattu.
Do nawlekania i tagczenia materiatéw potrzebne byty duze igty lub igty do haftu krzyzykowego. Nici
lub wtdczki o réznej grubosci i kolorze postuzyty do zszywania, wigzania lub tkania elementow
papierowych, nadajac pracy zaréwno walory strukturalne, jak i dekoracyjne.

? N. Siriwetchakul (2008), Discussion post about Thai culture. Dek-D. [za:] https://www.dek-d.com/board/view/1017802/
[dostep: 06.03.2025] [ttum. z jez. taj. Autorka]
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Fig. 4-5. Thai crafts workshop with children — Paper fish weaving (Thai folk technique). Klub Promyk, Wroctaw.
Photos: Klub Promyk, 2023.

Ryc. 4-5. Warsztaty rzemiosta tajskiego z dzie¢mi - Tkanie rybek z papieru (tajna technika ludowa). Klub Promyk, Wroctaw.
Fot. Klub Promyk, 2023.
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3.1.3. Paper Lotus — Paper Folding Craft

This workshop is inspired by the Loy Krathong Festival. I organized it for the first time. Loy
Krathong tradition is a ceremony to honor the Goddess of the river. In Thailand, it is annually
held on the full moon day in November. Krathongs are small vessels or cups often made of
cut banana stems, leaves, and contain flowers, candles, and joss sticks. They are released in the
rivers and left to float downstream. Upon releasing the Krathongs, people ask for forgiveness
from the Goddess of the river for polluting her. It is one of the religious customs in Thailand.

During this period, at the end of the rainy season, most areas around rivers and canals are flooded.
This occurrence sparked an old Thai saying: in the 11th lunar month there is flooding, and in the
12th lunar month the (stagnant) floodwaters are retreating. This period is a time for rejoicing
as the weather is changing for the better. The rainy season is more or less over, and the winter or
cool season is beginning. The moon is also at its brightest this time of the year. At present, Loy
Krathong Tradition is a major celebration in Thailand."

In Buddhist and Thai traditions, the lotus flower symbolizes purity, devotion, and spiritual
enlightenment. Growing from the mud and reaching toward the light, it represents the journey
of spiritual development and the pursuit of enlightenment. The meaning of the lotus can also
vary depending on its color, each carrying its own significance. Additionally, the lotus holds
a deep connection to Buddha himself. Due to its strong religious symbolism, the lotus plays
asignificant role in Buddhist offerings in Thailand. Offering lotus flowers is a common way for
Thai people to make merit, reflecting their faith and spiritual dedication.

Since ancient times, Loy Krathong has been deeply rooted in Thai culture and spiritual beliefs.
Traditionally, itis a festival to pay respect and express gratitude to the water, an essential resource
for life. The beautifully decorated krathongs, often made from natural materials and adorned
with flowers, incense, and candles, are floated on rivers and canals during the full moon night
of the twelfth lunar month, celebrating the end of the rainy season. The act of floating the
krathong symbolizes letting go of sorrow, bad luck, and misfortune, allowing them to drift
away with the current. It is also seen as an expression of thanks and apology to the water
goddess, Phra Mae Khongkha (associated with the Hindu goddess Ganga), acknowledging

humans’ deep reliance on water.

While Loy Krathong incorporates some Buddhist elements, such as making wishes or prayers,
itis not primarily a ceremony for worshiping the Buddha. Instead, it reflects a blend of animist,
Hindu, and Buddhist traditions, emphasizing respect for nature, spiritual renewal, and
purification. Thais will bring their homemade krathongs into the river on Loy Krathong Day
to express their wishes and blessings. Flowers, incense, candles, or other objects are placed in
various non-drowning artifacts, such as boats, rafts, lotus flowers, etc., and floated along the
river with different purposes and beliefs.

1 Department of Cultural Promotion, Ministry of Culture (2014), Loy Krathong Festival (p. 22). [translation from Thai by
Author]
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3.1.3. Papierowy lotos - sztuka sktadania papieru

Warsztaty te sg inspirowane festiwalem Loy Krathong. Tradycja Loy Krathong to ceremonia ku czci
bogini rzeki. W Tajlandii odbywa sie ona co roku w dniu petni ksiezyca w listopadzie. Krathongi to
mate naczynia lub kubki, czesto wykonane z wycietych todyg bananowca i lisci, zawierajgce kwiaty,
Swieczki i kadzidetka. Sg one wypuszczane na rzeki i pozostawiane, aby ptynety z pradem. Po
wypuszczeniu krathongoéw ludzie prosza boginie rzeki o przebaczenie za zanieczyszczenie jej wody.
Jest to jeden z religijnych zwyczajow w Tajlandii.

W tym okresie, pod koniec pory deszczowej, wiekszosc¢ terendw wokodt rzek i kanatéw jest zalana. Zjawisko
to dato poczgtek staremu tajskiemu powiedzeniu: w 11. miesigcu ksiezycowym sq powodzie, a w 12.
miesigcu ksiezycowym (stagnacja) wody powodziowe cofajq sie. Jest to czas radosci, poniewaz pogoda
Zmienia sie na lepsze. Pora deszczowa dobiega korca, a zaczyna sie zima lub pora chtodna. O tej porze
roku ksiezyc jest réwniez najjasniejszy. Obecnie tradycja Loy Krathong jest jednym z najwazniejszych swiqgt
w Tajlandii®®.

W tradycji buddyjskiej i tajskiej kwiat lotosu symbolizuje czysto$¢, oddanie i duchowe oswiecenie.
Whyrastajac z btota i siegajac ku swiattu, reprezentuje droge rozwoju duchowego i dazenie do
os$wiecenia. Znaczenie lotosu moze sie rowniez réznic¢ w zaleznosci od jego koloru, z ktérych kazdy
ma swoje wtasne znaczenie. Ponadto lotos ma gteboki zwigzek z samym Budda. Ze wzgledu na
silng symbolike religijng lotos odgrywa wazna role w buddyjskich ofiarach w Tajlandii. Ofiarowanie
kwiatéw lotosu jest powszechnym sposobem zdobywania zastug przez Tajéw, odzwierciedlajgcym
ich wiare i oddanie duchowe.

Od czaséw starozytnych Loy Krathong jest gteboko zakorzeniony w tajskiej kulturze i wierzeniach
duchowych. Tradycyijnie jest to $wieto oddania czci i wyrazenia wdziecznosci wodzie, niezbednemu
zrédtu zycia. Pieknie udekorowane krathongi, czesto wykonane z naturalnych materiatéw
i ozdobione kwiatami, kadzidtem i $wiecami, s3 wypuszczane na rzeki i kanaty podczas petni
ksiezycaw dwunastym miesigcu ksiezycowym, Swietujac koniec pory deszczowej. Akt wypuszczania
krathongéw symbolizuje pozbycie sie smutku, pecha i nieszczescia, pozwalajacim odptynaé z pradem.
Jest to rowniez wyraz wdziecznosci i przeprosin skierowanych do bogini wody, Phra Mae Khongkha
(zwiazanej z hinduska boginiag Ganga), uznajac gtebokie uzaleznienie ludzi od wody.

Chociaz Loy Krathong zawiera pewne elementy buddyjskie, takie jak sktadanie zyczen lub modlitwy,
nie jest to przede wszystkim ceremonia oddawania czci Buddzie. Odzwierciedla ona raczej
potaczenie tradycji animistycznych, hinduskich i buddyjskich, ktadac nacisk na szacunek dla natury,
odnowe duchowa i oczyszczenie. W dniu Loy Krathong Tajowie wynoszg swoje domowe krathongi
nad rzeke, aby wyrazi¢ swoje zyczenia i btogostawienstwa. Kwiaty, kadzidta, swieczki i inne
przedmioty umieszcza sie w réznych nie tonacych artefaktach, takich jak todki, tratwy, kwiaty
lotosu itp., a nastepnie wypuszcza sie je na rzeke w réznych celach i z réznych wierzen.

10 Department of Cultural Promotion, Ministry of Culture (2014), Loy Krathong Festival (s. 22). [ttum. z jez. taj. Autorka]
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During the session of this activity, the children were briefly introduced to the Loy Krathong
tradition. We reused paper sheets from Klub Promyk, Wroctaw, instead of using banana leaves,
which are more expensive in Poland than in Asia. I taught the children how to fold the lotus
petals, basically in the traditional and aesthetic way that I had learnt from the locals. This is not
only a way to fold lotus flowers but also to pass on to them the spiritual aspect of this tradition.

This activity required a combination of basic crafting tools and recycled materials. A stapler and
scissors are essential for cutting and securing paper elements. Adhesives such as latex glue and
aglue gun are used to attach different components firmly and neatly. The main material includes
colored paper or pages from disused magazines, which are repurposed and cut into rectangular
pieces measuring 5 x 14 cm. These paper strips are attached to a circular piece of carton paper
with a diameter of 16 cm, which serves as the base or foundation of the composition.

Fig. 6-8. Thai crafts workshop with children — Paper lotus folding (Thai folk tradition). Klub Promyk, Wroctaw.
Photos: Klub Promyk, 2023.
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Podczas zajec¢ krétko pokazatam dzieciom tradycje Loy Krathong. Zamiast lisci bananowca, ktoére
w Polsce sg drozsze niz w Azji, uzyliSmy kartek papieru. Nauczytam dzieci, jak sktadac ptatki lotosu,
w tradycyjny i estetyczny sposéb, ktérego nauczytam sie od mojej spotecznosci. Jest to nie tylko
sposéb na ztozenie kwiatéw lotosu, ale takze przekazanie dzieciom duchowego wymiaru tej tradycji.

Zajecia wymagaty potaczenia podstawowych narzedzi rzemiesIniczych i materiatéw z recyklingu.
Zszywacz i nozyczki s niezbedne do ciecia i mocowania elementéw papierowych. Kleje, takie jak
klej lateksowy i pistolet do klejenia, stuzg do mocowania réznych elementéw w sposéb trwaty
i estetyczny. Gtdwnym materiatem jest kolorowy papier lub strony z nieuzywanych czasopism, ktére
sg ponownie wykorzystywane i ciete na prostokatne kawatki o wymiarach 5 x 14 cm. Paski papieru
sg przymocowane do okragtego kawatka kartonu o srednicy 16 cm, ktéry stuzy jako podstawa lub
fundament kompozyciji.

-
¥ )
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Ryc. 6-8. Warsztaty rzemiosta tajskiego z dziec¢mi - Sktadanie papierowego lotosu (tajskie tradycje ludowe). Klub Promyk,
Wroctaw. Fot. Klub Promyk, 2023.
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3.1.4. Origami Garland

I conducted an activity inspired by the Thai tradition of garland-making. A garland, or Phuang
Malai, is a Thai term for an artificial wreath made by combining flowers and leaves. It is
traditionally used to pay homage to gods and sacred objects, as well as to create fresh flower
garlands for honoring parents and elderly relatives during festivals.

Garlands were especially popular during the reign of King Rama V, when they were an
important part of various ceremonies. The art of making garlands symbolized the cultural
refinement of society at that time and often became a way for women to compete in skill and
creativity. In that era, women were expected to be highly skilled housewives, and the ability to
arrange flowers beautifully was seen as a valuable talent, enriching women in a predominantly
male-dominated society.

The tradition of garland-making has been passed down through generations and was even
taught at the Royal Palace School, eventually spreading to public schools and professional
institutions. Today, garlands remain an importantelementin many auspicious events, including
weddings and formal receptions. They continue to symbolize respect, joy, and goodwill.

Garlands are given to loved ones such as parents, teachers, and elders as a gesture of respect, and
they are also used in paying homage to sacred objects. This enduring tradition highlights the
deep cultural significance of the garland in Thai society as a symbol of honor, celebration, and
positive intentions from the giver to the recipient.

In this workshop, paper has been adapted to replace fresh flowers, involving simple materials.
Various colored papers are used as the primary medium to introduce visual interest through
color and layering. Scissors are essential for cutting the paper into desired shapes and sizes.
A glue gun and double-sided tape are used for securely attaching paper elements together,
offering both quick bonding and clean finishes.

The history of paper folding is probably as old as paper itself and likely originated in China.
Then, several centuries later in Japan, origami developed as a ceremonial art form within the
Shinto tradition. Originally a form of artistic expression, origami soon became a practical art
form. Boxes were created to hold small offerings. Zigzag folds made from white paper held spices
and medicines and could be used to wrap small objects such as combs, fans, and bairpins. As paper
became a more accessible commodity, origami became something of a hobby. In France under
Henry IV, napkin folding was an important aspect of ceremonial dinners, and the art developed
a following among the courts of Europe. We know that Leonardo da Vinci used folding to study
geometry and acrodynamics.™

' D. Boursin (2000), Advanced origami: More than 60 fascinating and challenging projects for the serious folder (p. 4). Sterling
Publishing.
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3.1.4. Origami - girlanda

Przeprowadzitam zajecia inspirowane tajskg tradycjg tworzenia girland. Girlanda, czyli Phuang
Malai, to tajskie okreslenie sztucznego wienca wykonanego z kwiatéw i lisci. Tradycyjnie uzywana
jest do oddawania hotdu bogom i przedmiotom swietym, a takze do tworzenia girland ze $wiezych
kwiatow, ktorymi honoruje sie rodzicéw i starszych krewnych podczas $wiat.

Girlandy byty szczegdlnie popularne za panowania kréla Ramy V, kiedy to stanowity wazny element
réznych ceremonii. Sztuka tworzenia girland symbolizowata kulturalne wyrafinowanie éwczesnego
spoteczenstwa i czesto stawata sie dla kobiet okazjg do rywalizacji w zakresie umiejetnosci
i kreatywnosci. W tamtych czasach od kobiet oczekiwano, ze beda doskonatymi gospodyniami
domowymi, a umiejetnos¢ pieknego uktadania kwiatow byta postrzegana jako cenny talent,
wzbogacajacy kobiety w spoteczenstwie zdominowanym przez mezczyzn.

Tradycja tworzenia girland byta przekazywana z pokolenia na pokolenie, a nawet nauczana w szkole
patacowej, by ostatecznie rozprzestrzenic¢ sie na szkoty publiczne i instytucje zawodowe. Dzisiaj
girlandy pozostajg waznym elementem wielu uroczystych wydarzen, w tym slubdw i oficjalnych
przyjec. Nadal symbolizujg szacunek, rados¢ i dobrg wole.

Girlandy wreczane s3 bliskim, takim jak rodzice, nauczyciele i starsi, jako wyraz szacunku, a takze
stuza oddawaniu czci przedmiotom $wietym. Ta trwata tradycja podkresla gtebokie znaczenie
kulturowe girlandy w spoteczenstwie tajskim jako symbolu honoru, $wietowania i pozytywnych
intencji darczyncy wobec obdarowanego.

W ramach warsztatow sSwieze kwiaty zostaty zastgpione papierem, wykorzystujac proste
materiaty. R6znokolorowy papier stanowi gtéwny materiat, ktéry pozwala uzyskac efekt wizualny
dzieki kolorom i warstwom. Nozyczki sg niezbedne do wyciecia papieru w pozadanych ksztattach
i rozmiarach. Pistolet do klejenia i tasma dwustronna stuzg do trwatego taczenia elementéw
papierowych, zapewniajac szybkie klejenie i estetyczne wykonczenie.

Historia sktadania papieru jest prawdopodobnie tak stara jak sam papier i prawdopodobnie wywodzi sie
z Chin. Kilka wiekéw pézniej w Japonii origami rozwineto sie jako ceremonialna forma sztuki w tradycji
shinto. Pierwotnie forma artystyczna, origami szybko stato sie praktyczng formq sztuki. Tworzono
pudetka do przechowywania matych ofiar. Zygzakowate fatdy wykonane z biatego papieru stuzyty do
przechowywania przypraw i lekarstw oraz do pakowania matych przedmiotdw, takich jak grzebienie,
wachlarze i spinki do wtoséw. Wraz z upowszechnieniem sie papieru origami stato sie czyms w rodzaju
hobby. We Francji za panowania Henryka IV sktadanie serwetek byto waznym elementem uroczystych
kolacji, a sztuka ta zyskata popularnosé¢ na dworach europejskich. Wiemy, Ze Leonardo da Vinci
wykorzystywat sktadanie papieru do studiowania geometrii i aerodynamiki*.

11 D. Boursin (2000), Advanced origami: More than 60 fascinating and challenging projects for the serious folder (s. 4). Sterling
Publishing. [ttum. z jez. ang. Autorka]
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Today, children and adults the world over enjoy the ancient art of paper folding. Modern
creators have passed on the tradition and enriched it with their own folds. Professionals such as
architects and engineers use folding to belp them develop new structures. Mathematicians use it
to study geometry, teachers use it as an educational tool, and occupational therapists use it for the

rebabilitation of hands and fingers."?

During the final workshop with this group of children, the garland project was designed to be
both engaging and meaningful. The garland was divided into two main components: a circular
base made from folded origami paper and a decorative floral tassel, also created using origami
techniques. The goal was to guide the children through the entire process so they could
complete a full garland by the end of the session.

Initially, I had hoped the children would be able to finish both parts. However, once the
workshop began, it became clear that the time was too limited for such a detailed task. Each
element, especially the tassel, required fine motor skills, patience, and close attention to detail,
which proved to be quite challenging within the session’s timeframe.

As I observed their progress, I realized that asking them to complete both parts might lead to
frustration rather than enjoyment. So, I made the decision to simplify the activity by having
them focus only on the circle portion of the garland. This part was more manageable and still
allowed them to express their creativity through color and folding techniques.

By narrowing the focus, the children were able to complete their pieces with a sense of
accomplishment and pride. Although they didn’t make the full garland, the workshop still
provided a valuable hands-on experience in crafting, teamwork, and the cultural meaning
behind the Phuang Malai. It also reminded me of the importance of flexibility in planning
creative activities, especially when working with young participants.

12D. Boursin (2000), Advanced origami: More than 60 fascinating and challenging projects for the serious folder (p. 4). Sterling
Publishing.

Dzisiaj dzieci i dorosli na catym Swiecie cieszg sie starozytng sztuka sktadania papieru. Wspétczesni
tworcy przekazujq tradycje i wzbogacajq jg o wtasne techniki sktadania. Profesjonalisci, tacy jak architekci
i inZynierowie, wykorzystujq sktadanie do opracowywania nowych konstrukgcji. Matematycy uzywajg go
do studiowania geometrii, nauczyciele jako narzedzie edukacyjne, a terapeuci zajeciowi do rehabilitacji
rgk i palcow*?.

Podczas ostatnich warsztatéw z tg grupa dzieci projekt girlandy miat by¢ zaréwno angazujacy, jak
i znaczacy. Girlanda zostata podzielona na dwa gtéwne elementy: okragta podstawe wykonang
ze ztozonego papieru origami oraz ozdobnym kwiatowym fredzlem, réwniez stworzona technika
origami. Celem byto przeprowadzenie dzieci przez caty proces, tak aby pod koniec zaje¢ mogty
ukonczy¢ cata girlande.

Poczatkowo miatam nadzieje, ze dzieci bedg w stanie wykonac obie czesci. Jednak po rozpoczeciu
warsztatéw stato sie jasne, ze czas jest zbyt ograniczony na tak szczegétowe zadanie. Kazdy
element, zwtaszcza fredzel, wymagat umiejetnosci motorycznych, cierpliwosci i duzej dbatosci
0 szczegoty, co okazato sie dosé trudne w ramach czasowych ses;ji.

Obserwujac postepy dzieci, zdatam sobie sprawe, ze poproszenie ich o wykonanie obu czesci moze
spowodowac frustracje zamiast radosci. Postanowitam wiec uprosci¢ zadanie i poprositam dzieci,
aby skupity sie tylko na czesci girlandy w ksztatcie koét. Ta czes¢ byta tatwiejsza do wykonania
i nadal pozwalata dzieciom wyrazi¢ swoja kreatywnos¢ poprzez doboér koloréw i techniki sktadania.

Dzieki zawezeniu zakresu zadania dzieci byty w stanie ukonczyé swoje prace z poczuciem
spetnienia i dumy. Chociaz nie udato im sie wykonac catej girlandy, warsztaty byty dla nich cennym
doswiadczeniem praktycznym w zakresie rekodzieta, pracy zespotowej i kulturowego znaczenia
Phuang Malai. Przypomniaty mi réwniez o tym, jak wazna jest elastycznos¢ w planowaniu zajec
kreatywnych, zwtaszcza w przypadku pracy z mtodymi uczestnikami.

12 D, Boursin (2000), Advanced origami: More than 60 fascinating and challenging projects for the serious folder (s. 4). Sterling
Publishing. [ttum. z jez. ang. Autorka]
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Fig. 9 —11. Thai crafts workshop with children — Origami garland circle (Thai folk technique). Klub Promyk, Wroctaw.
Photos: Klub Promyk, 2023.

Ryc. 9-11. Warsztaty rekodzieta tajskiego z dzie¢mi - Girlanda origami (technika ludowa Tajlandii). Klub Promyk, Wroctaw.
Fot. Klub Promyk, 2023.
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3.1.5. Workshop Summary

These four workshops were held once a week throughout March 2023. The first session,
Phuang Mahot - Thai Folk Paper Cutting, took place on 8 March 2023. The second, Paper
Carp Weaving: Traditional Toy — Thai Handicraft, was held on 15 March 2023. The third
workshop, Paper Lotus — Paper Folding Craft, was conducted on 22 March 2023. The final
session, Origami Garland Circle, was carried out on 29 March 2023.

The children who took part in the workshops belonged to the same group, which allowed
me to closely follow their progress and the development of their skills over time. Each session
was guided by a simple structure. I began with a short introduction to the Thai folk tradition
behind the craft and its cultural meaning, followed by an explanation of the materials and how
they would be used. I then demonstrated the technique step by step, making sure it was clear
and easy to follow, carefully showing how to fold, cut, or weave depending on the activity.
After that, the children engaged in hands-on making. In a workshop activity, alongside visual
creation, conversation is the main tool for achieving the intended goals. Its essence is social
interaction established face-to-face®. In this form, it occurs in two stages of activity — artistic
creation and discussion of the resulting works. During the creative process, I moved among
them, offering individual guidance, encouragement, and small demonstrations whenever they
needed extra support. This gave me an opportunity not only to provide technical help but also
to engage them in conversation, encouraging them to reflect on their own choices and ideas.
The conversations that unfolded, and the situations in which they took place, always reflected
the wider social context shaped by culture, while the inspirations that emerged revealed the
individual context, shaped by the children’s own inner experiences.

The essence of artistic creation here was not only the production of a visual form, but the expression
of experiences evoked during the training. Each child’s work became a space for internal dialogue,
reflected in their choices of color, form, and technique. The accompanying reflections and exchanges
corresponded to subtle transformations in the visual form, revealing new contexts and meanings.
In this sense, artistic creation became a process of uncovering new aspects of reality and creating
[fresh ways of understanding it, inspired by the shared workshop experience."*

The sessions often included moments when the children were encouraged to explore
independently. They chose their own paper colors, experimented with forms, and sometimes
deviated from the model to add personal touches. At the end of each workshop, we gathered
to view both the individual creations and the collective outcome. The activity concluded with
a discussion of the works, carried out with the principle of voluntary expression.” The children
were invited tocomment first, followed by the author of the piece, which created a sense of

BE. Jézefowski (2012), ARTETERAPIA W SZTUCE I EDUKAC]I Praktyka oddziatywarn arteterapeutycznych z zastosowaniem
kreacji plastyczne (p. 24). Uniwersytet im. Adama Mickiewicza w Poznaniu, Wydawnictwo Naukowe UAM. [after:] https://
jozefowski.art/pl/wp-content/uploads/2020/01/EUGENIUSZ-J%C3%93EZEFOWSKI-ARTETER APIA-W-SZTUCE-I-
EDUKAC]I_.pdf [access: 06.03.2025] [Translation from Polish by Author]

“Ibid,, p. 23

5 Ibid.

44

3.1.5. Podsumowanie warsztatow

Czterywarsztaty odbyty siewmarcu 2023r. Pierwsza sesja, Phuang Mahot - tajskie ludowe wycinanki,
miata miejsce 8 marca 2023 r. Druga, Tkanie ryb z papieru - tajskie rzemiosto, odbyta sie 15 marca
2023 r.Trzeci warsztat, Papierowy lotos - sztuka sktadania papieru, przeprowadzono 22 marca 2023r.
Ostatnia sesja, Origami - girlanda kotowa, odbyta sie 29 marca 2023 r.

Dzieci, ktore wziety udziat w warsztatach, nalezaty do tej samej grupy, co pozwolito mi doktadnie
Sledzi¢ ich postepy i rozwdj umiejetnosci w miare uptywu czasu. Kazda sesja miata prostg
strukture. Zaczynatam od krétkiego wprowadzenia do tajskiej tradycji ludowej, z ktérej wywodzi
sie to rzemiosto, oraz jego znaczenia kulturowego, a nastepnie wyjasniatam, jakie materiaty bedg
potrzebne i jak bedg uzywane. Nastepnie pokazywatam technike krok po kroku, dbajac o to, aby
byta jasna i tatwa do nasladowania, starannie pokazujac, jak sktada¢, cig¢ lub splata¢ w zaleznosci
od zadania. Potem dzieci zabieraty sie do pracy. W warsztatach, obok tworzenia wizualnego,
gtownym narzedziem stuzacym osiggnieciu zamierzonych celéw jest rozmowa. Jej istotg jest
interakcja spoteczna nawigzywana twarzq w twarz*3. W tej formie wystepuje ona w dwaéch etapach
dziatalnosci - tworzeniu artystycznym i dyskusji nad powstatymi pracami. Podczas procesu
tworczego poruszatam sie miedzy uczestnikami, oferujgc indywidualne wskazowki, zachecajac
i demonstrujagc na matg skale, gdy potrzebowali dodatkowego wsparcia. Dato mi to mozliwos$¢
nie tylko udzielenia pomocy technicznej, ale takze zaangazowania ich w rozmowe, zachecajac do
refleksji nad wtasnymi wyborami i pomystami. Rozmowy, ktére sie toczyty, oraz sytuacje, w ktorych
miaty miejsce, zawsze odzwierciedlaty szerszy kontekst spoteczny uksztattowany przez kulture,
a pojawiajace sie inspiracje ujawniaty kontekst indywidualny, uksztattowany przez wewnetrzne
doswiadczenia dzieci.

Istotq kreacji artystycznej jest ekspresja plastyczna przezy¢ wywotanych podczas treningu. Jej przestrzeniq
jest wewnetrzny dialog prowadzony podczas tworzenia pracy; towarzyszqcym mu refleksjom, ustaleniom
odpowiadajgtransformacjeformywizualnej, tezasujawniajgnowekonteksty ocenyrozwazanychzagadnien.
Kreacja plastyczna jest wiec procesem ujawniania nowych aspektéw posiadanego obrazu rzeczywistosci,
kreowania nowego sposobu jej rozumienia, do czego inspiracje stanowiq doswiadczenia warsztatowe4.

Sesje czesto obejmowaty momenty, w ktérych dzieci byty zachecane do samodzielnej eksploracji.
Wybieraty wtasne kolory papieru, eksperymentowaty z formami, a czasem odchodzity od wzoru,
aby dodac¢ osobiste akcenty. Na koniec kazdego warsztatu zbieraliSmy sie, aby obejrze¢ zaréwno
indywidualne prace, jak i wspdlny efekt. Zajecia konczyta dyskusja na temat prac, prowadzona
zgodnie z zasadg dobrowolnej wypowiedzi'>. Najpierw dzieci byty proszone o komentarz, co stworzyto
atmosfere otwartosci i zachecato je do wymiany opinii. Refleksje te czesto ujawniaty aspekty

18E, Jbzefowski (2012), ARTETERAPIA W SZTUCE | EDUKACJI Praktyka oddziatywan arteterapeutycznych z zastosowaniem kreacji
plastycznej (s. 24). Uniwersytet im. Adama Mickiewicza w Poznaniu, Wydawnictwo Naukowe UAM. [za:]https://jozefowski.
art/pl/wp-content/uploads/2020/01/EUGENIUSZ-J%C3%93EZEFOWSKI-ARTETERAPIA-W-SZTUCE-I-EDUKACIJI_.pdf
[dostep: 06.03.2025]

4|bid.,s. 23

5 |bid.
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openness and encouraged feedback among peers. These reflections often revealed aspects
of the experience that the maker might not have verbalized, yet were the result of their own
intentional choices during the workshop, showing how personal feelings and ideas could be
consciously expressed through form. This process of sharing not only fostered pride in both
individual creativity and group effort but also ensured that every creation was valued within
the group dynamic. Each session ended with a group photo, a simple gesture that celebrated
the children’s achievements and highlighted the connection between individual expression and
collective experience.

From the very first workshop on 8 March, the children showed great excitement and enthusiasm
for engaging in activities that introduced them to another cultural tradition, particularly Thai
folk arts and handicrafts. I began with Thai folk paper cutting, choosing it as the first activity
because it was the simplest and least complicated among the four workshops planned. Starting
with an accessible craft helped me to assess their abilities and thoughtfully plan the subsequent
workshops to be progressively more challenging and suitable.

In each session, I noticed clear improvements in their skills. The children developed faster
than I had anticipated, eagerly embracing each new challenge. Each workshop sparked fresh
ideas and encouraged independent thinking. For example, the children confidently selected
their own paper colors and made creative decisions about the direction of their projects, which
contributed to a genuine sense of fulfillment throughout the creative process. Through hands-
on experimentation and exploration, the children made new discoveries that were reflected in
the final works presented at the end of each workshop. Their growing and evolving creativity,
along with their willingness to take risks, not only shaped their individual artworks but also
deeply influenced the development of my own research and project.

Observing their engagement across all four workshops revealed more than just enthusiasm
for learning about Thai cultural traditions; it demonstrated the value of experience-based,
responsive learning in nurturing creativity and skill. These experiences not only motivated
and challenged me, but also helped define and clarify the future direction of my project,
emphasizing the importance of creating spaces that encourage exploration and creativity, while
guiding my research toward producing work that can be shared with and contribute to others.

In this way, each stage of the workshop carried an essential role. None could be omitted without
diminishing the intended outcome. The responsibility of the workshop leader was not only to

ensure technical success but also to cultivate an environment in which social interaction, reflection,

and creativity could unfold as part of the art therapeutic process. The relationship between myself
as facilitator and the children as participants became part of the essence of the change witnessed in

their confidence, creativity, and shared emotional experiences."

1 E. Jozefowski (2012), ARTETERAPIA W SZTUCE I EDUKAC]I Praktyka oddzialywari arteterapeutycznych z
zastosowaniem kreacji plastycznej (p. 23). Uniwersytet im. Adama Mickiewicza w Poznaniu, Wydawnictwo Naukowe UAM.
[after:] https://jozefowski.art/pl/wp-content/uploads/2020/01/EUGENIUSZ-J%C3%93EZEFOWSKI-ARTETER APIA-
W-SZTUCE-I-EDUKAC]I_.pdf [access: 06.03.2025] [Translation from Polish by Author]

doswiadczenia, ktérych tworca nie byt w stanie wyrazi¢ stowami, a ktére byty wynikiem jego
Swiadomych wyboréw podczas warsztatdw, pokazujac jak osobiste uczuciaiidee mozna swiadomie
wyrazi¢ poprzez forme. Proces dzielenia sie wrazeniami nie tylko wzmocnit dume z indywidualnej
kreatywnosci i wysitku grupy, ale takze zapewnit, ze kazda praca zostata doceniona w ramach
dynamiki grupy. Kazda sesja konczyta sie zdjeciem grupowym, prostym gestem, ktéry celebrowat
osiggnieciadzieciipodkreslatzwigzek miedzyindywidualngekspresjaazbiorowymdoswiadczeniem.

Od pierwszych warsztatow, ktore odbyty sie 8 marca, dzieci wykazaty ogromne zainteresowanie
i entuzjazm do udziatu w zajeciach, ktére zapoznaty je z inng tradycja kulturowa, a w szczegélnosci
z tajska sztuka ludowg i rekodzietem. Zaczetam od tajskiego wycinania z papieru, wybierajac
te technike jako pierwsza, poniewaz byta najprostsza i najmniej skomplikowana sposréd czterech
zaplanowanych warsztatéw. Rozpoczecie od tatwej techniki pomogto mi oceni¢ umiejetnosci
dzieci i starannie zaplanowac¢ kolejne warsztaty, tak aby byty coraz trudniejsze i bardziej
odpowiednie dla uczestnikow.

Podczaskazdejsesjizauwazytamwyrazng poprawe umiejetnoscidzieci. Rozwijaty sie szybciej, niz sie
spodziewatam, chetnie podejmujac kazde nowe wyzwanie. Kazde warsztaty byty Zzrédtem nowych
pomystow i zachecaty do samodzielnego myslenia. Na przyktad dzieci pewnie wybieraty kolory
papieru i podejmowaty kreatywne decyzje dotyczace kierunku swoich projektéw, co przyczynito
sie do prawdziwego poczucia spetnienia podczas catego procesu tworczego. Dzieki praktycznym
eksperymentom i odkrywaniu dzieci dokonaty nowych odkry¢, ktore znalazty odzwierciedlenie
w pracach koncowych prezentowanych na zakonczenie kazdego warsztatu. Ich rosngcaiewoluujgca
kreatywnos¢, a takze gotowos¢ do podejmowania ryzyka, nie tylko uksztattowaty ich indywidualne
prace, ale takze gteboko wptynety na rozwéj moich wtasnych badan i projektu.

Obserwacja zaangazowania dzieci podczas wszystkich czterech warsztatéw ujawnita cos wiecej
niz tylko entuzjazm do poznawania tajskich tradycji kulturowych, pokazata wartos¢ opartego
na doswiadczeniu, responsywnego uczenia sie w rozwijaniu kreatywnosci i umiejetnosci.
Doswiadczenia te nie tylko zmotywowaty mnie i rzucity wyzwanie, ale takze pomogty mi okresli¢
i wyjasni¢ przyszty kierunek mojego projektu, podkreslajagc znaczenie tworzenia przestrzeni
sprzyjajacych eksploracji i kreatywnosci, jednoczesnie kierujac moje badania w strone tworzenia
prac, ktére mozna dzieli¢ sie zinnymi i ktére moga wnies¢ cos do ich Zycia.

Kazdy ze wskazanych etapéw dziatania warsztatowego ma przypisang specyficzng role, istotng dla
realizacji zamierzonego celu. Zaden nie moze zostac pominiety anirealizowany z nizszym zaangazowaniem.
Odpowiedzialnos¢ za przebieg i efektywnosc dziatan spoczywa na prowadzqcym warsztat. Mozna pokusic¢
sie o stwierdzenie, ze relacja pomiedzy arteterapeutq a osobami uczestniczqgcymi w arteterapii sktada sie
w czesci na istote arteterapeutycznej zmiany*®.

16E, J6zefowski(2012), ARTETERAPIAW SZTUCE | EDUKACJI Praktyka oddziatywar arteterapeutycznych z zastosowaniem kreacji
plastycznej (s. 23). Uniwersytet im. Adama Mickiewicza w Poznaniu, Wydawnictwo Naukowe UAM. [za:] https://jozefowski.
art/pl/wp-content/uploads/2020/01/EUGENIUSZ-J%C3%93EZEFOWSKI-ARTETERAPIA-W-SZTUCE-I-EDUKACJI_.pdf
[dostep: 06.03.2025]
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Overall, these workshops played a crucial role in shaping the development of my research.
The insights gained, emotional responses observed, and rich sensory interactions experienced
became both the foundation and a continuous source of inspiration for my artistic practice.
Fach artwork I created emerged from this shared journey of exploration, embodying the
therapeutic and connective power of touch. Through these collaborative experiences,
BLOOM grew into more than just an art project. It became a space for empathy, inclusion,
and emotional transformation. It reflects not only my personal growth as an artist but also the
profound impact of collective creative engagement.

3.2.Integration of EEG Technology with Tactile Art Practices: Self-Experimentation

This research explored the intersection of neuroscience and art therapy through the integration
of EEG, or electroencephalogram, technology into creative, touch-focused artistic processes.
At the core of this investigation is a self-led experiment using the EMOTIV EPOC X, a 14-
channel wireless EEG headset. This device was used during the preparation of tactile materials,
specifically crocheted and clay balls, between April and May 2023. These materials would
later serve as the central objects in haptics-based workshops involving participants. The aim of
this experiment was to examine how brain activity responds to different tactile stimuli during

the artistic process, using myself as the initial subject.

To deepen the understanding of how the brain responds to tactile stimulation, I began with
a self-led experiment using EEG technology during the creative preparation of materials. This
decision stemmed from a personal curiosity about the emotional and neurological eftects of
touch-based artmaking. By wearing an EEG headset while preparing and interacting with
materials such clay and crocheted balls, I was able to observe and record real-time brain activity.
The materials used included soft crocheted balls filled with polyester stuffing and clay balls
that transitioned from wet and pliable to dry and rigid through the firing process. These
contrasting sensory experiences created an opportunity for an in-depth exploration of how
texture and touch affect perception, emotion, and cognitive engagement. This foundational
self-experimentation laid the groundwork for subsequent workshops, where participants
interacted with the same objects to further investigate the connection between touch, brain
activity, and emotional response.

The EMOTIV system?, which includes proprietary software, records and analyzes six mental
performance indicators: engagement, excitement, focus, interest, relaxation, and stress. These
metrics provide a detailed picture of how the brain responds during creative, sensory tasks. The
system is designed to adapt to the user’s typical mental state by learning their baseline responses.
This makes the recorded data highly specific to each individual and suitable for observing shifts
in emotional and cognitive states over time.

' Emotiv (n.d.), Performance metrics. Emotiv. [after:] https://www.emotiv.com/tools/knowledge-base/performance-metrics/
performance-metrics [access: 14.03.2025]

Ogolnie rzecz biorac, warsztaty te odegraty kluczowa role w ksztattowaniu rozwoju moich badan.
Zdobyta wiedza, zaobserwowane reakcje emocjonalne i bogate interakcje sensoryczne staty sie
zaréwno podstawa, jak i nieustannym Zrédtem inspiracji dla mojej praktyki artystycznej. Kazda
z moich prac powstata w wyniku tej wspdlnej podrézy odkrywczej, ucielesniajac terapeutyczng
itaczaca site dotyku. Dzieki tym wspdlnym doswiadczeniom BLOOM stato sie czyms wiecej niz tylko
projektem artystycznym. Stato sie przestrzenig empatii, integracji i transformacji emocjonalne;.
Odzwierciedla nie tylko moj osobisty rozwdj jako artystki, ale takze gteboki wptyw zbiorowego
zaangazowania twdrczego.

3.2. Integracja technologii EEG z praktykami sztuki dotykowej: eksperymenty wtasne

W niniejszym badaniu zbadano punkty styku neuronaukiiarteterapii poprzez integracje technologii
EEG, czyli elektroencefalogramu, z kreatywnymi procesami artystycznymi skupionymi na dotyku.
Istotg badania jest samodzielnie przeprowadzony eksperyment z wykorzystaniem 14-kanatowego
bezprzewodowego zestawu stuchawkowego EEG EMOTIV EPOC X. Urzadzenie to zostato
wykorzystane podczas przygotowywania materiatéw dotykowych, a konkretnie szydetkowanych
i glinianych kulek, w okresie od kwietnia do maja 2023 r. Materiaty te postuzyty pdzniej jako gtéwne
obiekty w warsztatach opartych na haptyce, w ktérych uczestniczyli zainteresowani. Celem
eksperymentu byto zbadanie, w jaki sposob aktywnos$é mézgu reaguje na rézne bodzce dotykowe
podczas procesu artystycznego, wykorzystujac siebie jako pierwszy obiekt badan.

Aby pogtebi¢ zrozumienie reakcji mézgu na bodzce dotykowe, rozpoczetam samodzielny
eksperyment zwykorzystaniem technologii EEG podczas twdérczego przygotowywania materiatéw.
Decyzja ta wynikata z osobistej ciekawosci dotyczacej emocjonalnych i neurologicznych skutkéow
tworzenia sztuki opartej na dotyku. Noszac zestaw stuchawkowy EEG podczas przygotowywania
materiatéw, takich jak glina i szydetkowane kulki, oraz podczas interakcji z nimi, mogtam obserwowac
i rejestrowacé aktywnos¢ mozgu w czasie rzeczywistym. Wykorzystane materiaty obejmowaty
miekkie szydetkowane kulki wypetnione wypetnieniem poliestrowym oraz kulki z gliny, ktére
w procesie wypalania przechodzity od stanu mokrego i plastycznego do suchego i sztywnego. Te
kontrastujace doznania sensoryczne stworzyty okazje do dogtebnej eksploracji wptywu tekstury
i dotyku na percepcje, emocje i zaangazowanie poznawcze. Te podstawowe eksperymenty na
sobie samej potozyty podwaliny pod kolejne warsztaty, podczas ktérych uczestnicy wchodzili
w interakcje z tymi samymi przedmiotami, aby dalej bada¢ zwigzek miedzy dotykiem, aktywnoscig
mozgu i reakcjami emocjonalnymi.

System EMOTIV?, ktéry obejmuje autorskie oprogramowanie, rejestruje i analizuje szes¢
wskaznikéw wydajnosci umystowej: zaangazowanie, podekscytowanie, skupienie, zainteresowanie,
relaksacje i stres. Wskazniki te zapewniajg szczegdtowy obraz reakcji mézgu podczas zadan
kreatywnych i sensorycznych. System jest zaprojektowany tak, aby dostosowywac sie do typowego
stanu psychicznego uzytkownika poprzez uczenie sie jego podstawowych reakcji. Dzieki temu
zarejestrowane dane sg wysoce specyficzne dla kazdej osoby i nadajg sie do obserwacji zmian
stanéw emocjonalnych i poznawczych w czasie.

t Emotiv (b.d.), Performance metrics. Emotiv. [za:] https://www.emotiv.com/tools/knowledge-base/performance-metrics/
performance-metrics [dostep: 14.03.2025] [ttum. z jez. ang. Autorka]
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Each performance metric serves a distinct role. Engagement reflects alertness and attentiveness
to the task at hand, while focus indicates how consistently attention is maintained. Excitement
measures short-term physiological arousal, such as heart rate and muscle tension, which are
often linked to emotional stimulation. Interest captures how drawn or repelled the brain feels
toward the currentactivity. Relaxation measures the ability to mentally recover or enter a restful
state, while stress represents the level of mental strain experienced in response to difficulty or
uncertainty. Together, these measurements reveal how the brain navigates different stages of
artistic creation involving tactile interaction.

In terms of technical background, EEG is a method used to observe generalized electrical
activity in the cerebral cortex. [zs roots trace back to 1875 when English physiologist Richard Caton
recorded brain signals in animals. The first human EEG was described in 1929 by Austrian
psychiatrist Hans Berger, who identified differences in brain activity between wakefulness and
sleep. Today, the EEG is primarily used to help diagnose certain neurological conditions, especially
the seizures of epilepsy, and for research purposes, notably to study sleep.” In this study, EEG is
applied as a creative research tool to investigate how tactile interaction within art therapy
settings influences neurological and emotional responses.

The somatosensory system®, which governs the sense of touch, plays a central role in this
exploration. It enables the body to detect pressure, temperature, pain, texture, and the position
of body parts. This system is not only crucial for physical awareness but also for emotional
regulation and memory. The way touch is experienced can significantly shape mental and
emotional states. For instance, soft textures may evoke comfort and calm, while harder materials
might trigger alertness or tension. These insights directly inform the choice of materials and
the structure of the workshops.

The connection between the EEG and the somatosensory system lies in how both reflect
and respond to sensory input. While the somatosensory system receives and transmits tactile
information from the body to the brain, the EEG records the electrical signals produced by
the brain as it processes these sensations. In this way, the EEG data helps visualize how the
brain interprets the sensory signals detected by the somatosensory system. This relationship is
fundamental to understanding the role of touch in emotional experience and cognitive response.

To further investigate how tactile engagement affects the brain, EEG technology was employed
throughout both individual and group experiments. While the somatosensory system transmits
touch-related signals from the body to the brain, the EEG records the electrical patterns
generated as the brain processes these inputs. This allows for a dual perspective: one from the
body’s sensory reception, and the other from the brain’s interpretation of these signals. In
combination, they offer a fuller understanding of how tactile experiences influence emotional
and cognitive responses during artistic activities.

*M.F. Bear, B. W. Connors, & M. A. Paradiso (2007), Neuroscience: Exploring the brain (3rd ed., p. 586). Lippincott Williams & Wilkins.
? Dana Foundation (2023, September 20), The senses: The somatosensory system. [after:] https://dana.org/resources/the-senses-the-
somatosensory-system/ [access: 14.03.2025]
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Kazdy wskaznik wydajnosci petni odrebng role. Zaangazowanie odzwierciedla czujnos¢ i uwage
poswiecong wykonywanemu zadaniu, natomiast koncentracja wskazuje na stopien utrzymania
uwagi. Podekscytowanie mierzy krétkotrwate pobudzenie fizjologiczne, takie jak tetno i napiecie
miesni, ktére czesto wigze sie ze stymulacja emocjonalng. Zainteresowanie odzwierciedla
stopien przyciggania lub odpychania mézgu przez biezacg czynnos¢. Relaksacja mierzy zdolnosé
do psychicznej regeneracji lub wejscia w stan odpoczynku, natomiast stres reprezentuje poziom
napiecia psychicznego odczuwanego w odpowiedzi natrudnoscilub niepewnosc. £3cznie pomiary te
pokazuja, w jaki sposdb mézg porusza sie po réznych etapach tworczosci artystycznej wymagajace;j
interakcji dotykowe;.

Pod wzgledem technicznym EEG jest metodg stuzacg do obserwacji ogdélnej aktywnosci
elektrycznej kory moézgowej. Jej poczqtki siegajg 1875 roku, kiedy to angielski fizjolog Richard Caton
zarejestrowat sygnaty mézgowe u zwierzqt. Pierwsze EEG u cztowieka zostato opisane w 1929 roku
przez austriackiego psychiatre Hansa Bergera, ktéry zidentyfikowat réznice w aktywnosci mézgu miedzy
stanem czuwania a snem. Obecnie EEG jest stosowany gtéwnie w diagnostyce niektorych schorzen
neurologicznych, zwtaszcza napaddéw padaczkowych, oraz w celach badawczych, w szczegdlnosci do
badania snu?. W niniejszym badaniu EEG jest stosowany jako kreatywne narzedzie badawcze do
analizy wptywu interakcji dotykowych w ramach arteterapii na reakcje neurologiczne i emocjonalne.

System somatosensoryczny?, ktory reguluje zmyst dotyku, odgrywa kluczowa role w tych badaniach.
Umozliwia on ciatu wykrywanie nacisku, temperatury, bélu, tekstury i pozycji czesci ciata. System
ten ma kluczowe znaczenie nie tylko dla $wiadomosci fizycznej, ale takze dla regulacji emocjonalnej
i pamieci. Sposéb odczuwania dotyku moze znaczgco wptywacé na stan psychiczny i emocjonalny.
Na przyktad miekkie tekstury moga wywotywac uczucie komfortu i spokoju, podczas gdy twardsze
materiaty mogg wywotywac czujnosé lub napiecie. Te spostrzezenia majg bezposredni wptyw na
wybdr materiatéw i strukture warsztatow.

Zwigzek miedzy EEG a uktadem somatosensorycznym polega na tym, jak oba odzwierciedlajg
i reaguja na bodzce sensoryczne. Podczas gdy ukfad somatosensoryczny odbiera i przekazuje
informacje dotykowe z ciata do mézgu, EEG rejestruje sygnaty elektryczne wytwarzane przez moézg
podczas przetwarzania tych bodzcéw. W ten sposéb dane EEG pomagajg wizualizowac sposdb,
w jaki mozg interpretuje sygnaty sensoryczne wykryte przez uktad somatosensoryczny. Zaleznos¢
ta ma fundamentalne znaczenie dla zrozumienia roli dotyku w doswiadczeniach emocjonalnych
i reakcjach poznawczych.

Aby doktadniej zbada¢ wptyw bodzcéw dotykowych na moézg, w eksperymentach indywidualnych
i grupowych wykorzystano technologie EEG. Podczas gdy uktad somatosensoryczny przekazuje sygnaty
dotykowe z ciata do mdzgu, EEG rejestruje wzorce elektryczne generowane podczas przetwarzania tych
bodzZcéw przez mdzg. Pozwalato nauzyskanie podwojnej perspektywy: jednejz punktu widzeniareceptorow
sensorycznych ciata, a drugiej z punktu widzenia interpretacji tych sygnatéw przez moézg. W potaczeniu
zapewniajg one petniejsze zrozumienie wptywu doswiadczen dotykowych na reakcje emocjonalne
i poznawcze podczas czynnosci artystycznych.

2 M. F. Bear, B. W. Connors, & M. A. Paradiso (2007), Neuroscience: Exploring the brain (wyd. 3, s. 586). Lippincott Williams &
Wilkins. [ttum. z jez. ang. Autorkal

3 Dana Foundation (2023, September 20), The senses: The somatosensory system. [za:] https://dana.org/resources/the-senses-
the-somatosensory-system/ [dostep: 14.03.2025] [ttum. z jez. ang. Autorka]
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The somatic sensory system brings us some of life’s most enjoyable experiences, as well as some of the

most aggravating. It enables the body to feel, to ache, to chill, and to understand what its various

parts are doing. It is highly sensitive to many kinds of stimuli: the pressure of objects against the skin,

the position of joints and muscles, distension of the bladder, and the temperature of the limbs and of
the brain itself. When stimuli become so strong that they may be damaging, somatic sensation is
also responsible for the feeling that is most offensive, but vitally important, pain.*

As part of my self-experimentation using EEG technology, I conducted two practices focused
on different tactile processes: crocheting soft balls and shaping clay balls. I measured my brain
activity only at the beginning of each practice, with each recording lasting approximately 20 minutes.
This time frame was sufficient to capture the initial responses during the creative process. After this
period, I continued working and completed the production without the EEG device, as the
experiment was primarily driven by personal curiosity

In the clay practice, I decided to divide the activity into two separate time blocks to compare how
repeating the same task with the same material might influence brain responses. This approach
allowed me to observe whether increased familiarity with the process would lead to different
patterns in mental performance and engagement.

3.2.1. Results of Self-Experimentation with EEG in Tactile-Based Clay Practice:
Clay Activity (EEG Results Summary)

In the first session, which involved working with clay, my initial levels of stress and engagement
were both high, starting above 90 percent. As the session progressed, stress levels began to decrease
but remained unstable, fluctuating between approximately 75 and 25 percent. Engagement
stayed steady for a period but gradually declined as I began to feel tired. Toward the end of the
session, engagement continued to rise and fall, hovering around 50 to 60 percent until the session
was completed.

Similarly, my focus fluctuated throughout the activity, ranging mostly between 40 and 60 percent.
It eventually dropped to 36 percent at the point when I lost concentration. Since the clay activity
was more calming than stimulating, the level of excitement remained relatively low, between 18
and 44 percent. However, during the last four minutes of the session, there was a sharp increase
to 85 percent, followed by a quick drop to about 14 percent, and then another rise, continuing to
vary between 20 and 60 percent.

As this was my first attempt using EEG with this type of activity, my relaxation levels also showed
inconsistency, ranging from 10 to 60 percent. These results suggest that both the nature of the
activity and my emotional state had a significant impact on brain performance. The session
revealed how strongly external tasks and internal moods can influence focus, engagement, and
mental balance.

“ M. F. Bear, B. W. Connors, & M. A. Paradiso (2007), Neuroscience: Exploring the brain (3rd ed., p. 388). Lippincott
Williams & Wilkins.
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Uktad somatosensoryczny dostarcza nam niektérych z najprzyjemniejszych doswiadczen zyciowych, ale
takze niektérych z najbardziej irytujgcych. Umozliwia ciatu odczuwanie, bél, uczucie chtodu i zrozumienie,
co robiq jego rézne czesci. Jest bardzo wrazliwy na wiele rodzajéw bodZcéw: nacisk przedmiotéw na skére,
pozycje stawdw i miesni, rozcigganie pecherza moczowego oraz temperature koriczyn i samego moézgu.
Kiedy bodZce stajq sie tak silne, Ze mogq byc¢ szkodliwe, czucie somatyczne jest rowniez odpowiedzialne za
najbardziej nieprzyjemne, ale niezwykle wazne uczucie, jakim jest bol*.

W ramach mojego eksperymentu z wykorzystaniem technologii EEG przeprowadzitam dwa
¢wiczenia skupiajace sie na réznych procesach dotykowych: szydetkowaniu miekkich pitek
i formowaniu kulek z gliny. Aktywnos$¢ mézgu mierzytam tylko na poczatku kazdego ¢wiczenia,
a kazdy pomiar trwat okoto 20 minut. Ten czas byt wystarczajacy, aby uchwyci¢ poczatkowe
reakcje podczas procesu twoérczego. Po tym okresie kontynuowatam prace i ukonczytam zadanie
bez urzadzenia EEG, poniewaz eksperyment byt przede wszystkim wynikiem osobistej ciekawosci.

W przypadku ¢wiczen z gling postanowitam podzieli¢ aktywnos¢ na dwa oddzielne bloki czasowe,
aby poréwnad, jak powtarzanie tego samego zadania z tym samym materiatem moze wptywac
na reakcje mézgu. Takie podejscie pozwolito mi zaobserwowac, czy wieksza znajomosc procesu
prowadzi do réznych wzorcow w zakresie sprawnosci umystowej i zaangazowania.

3.2.1. Wyniki eksperymentéw wtasnych z wykorzystaniem EEG w praktyce
plastycznej z uzyciem gliny (wyniki EEG)

W pierwszejsesji, ktéraobejmowata prace zgling, moje poczatkowe poziomy stresuizaangazowania
byty wysokie, zaczynajac od ponad 90 procent. W miare postepu sesji poziom stresu zaczat spadac,
ale pozostawat niestabilny, wahajac sie miedzy okoto 75 a 25 procent. Zaangazowanie pozostawato
na statym poziomie przez pewien czas, ale stopniowo spadato, gdy zaczetam odczuwac zmeczenie.
Pod koniec sesji zaangazowanie nadal rosto i spadato, oscylujagc wokdét 50-60 procent az do
zakonczenia ses;ji.

Podobnie moja koncentracja wahata sie przez caty czas trwania zajec¢, gtdwnie miedzy 40 a 60
procent. Ostatecznie spadta do 36 procent w momencie, gdy stracitam koncentracje. Poniewaz
zajecia z gling byty bardziej uspokajajace niz stymulujace, poziom podekscytowania pozostawat
stosunkowo niski, miedzy 18 a 44 procent. Jednak w ciggu ostatnich czterech minut sesji nastapit
gwattowny wzrost do 85 procent, po czym nastgpit szybki spadek do okoto 14 procent, a nastepnie
kolejny wzrost, utrzymujacy sie w granicach od 20 do 60 procent.

Poniewaz byto to moje pierwsze doswiadczenie z EEG podczas tego typu aktywnosci, poziom
relaksacji rowniez byt niestabilny i wahat sie od 10 do 60 procent. Wyniki te sugeruja, ze zaréwno
charakter aktywnosci, jak i méj stan emocjonalny miaty znaczacy wptyw na funkcjonowanie mézgu.
Sesja pokazata, jak silny wptyw na koncentracje, zaangazowanie i réwnowage psychiczng moga
miec zadania zewnetrzne i nastréj wewnetrzny.

4 M. F. Bear, B. W. Connors, & M. A. Paradiso (2007), Neuroscience: Exploring the brain (wyd. 3, s. 388). Lippincott Williams &
Wilkins. [ttum. z jez. ang. Autorka]
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In the second session, the activity also involved working with clay. The EEG data showed high
excitement and elevated stress levels at the beginning. This response was likely related to using
the EEG device again, combined with personal expectations and feelings of nervousness. As
I settled into the activity and concentrated more deeply, the data showed a steady increase in
engagement, reaching 95 percent. This was the highest value recorded among all performance
indicators during both sessions.

Other measurements such as excitement, interest, relaxation, and stress, fluctuated rapidly and
showed instability throughout. Focus maintained a relatively steady level between 30 and 45
percent during the first 9 minutes.Interest varied significantly, ranging from 35 to 86 percent.
Relaxation began at 53 percent, dropped to 18 within the first five minutes, and then gradually
increased, although inconsistently, reaching 70 percent by the end of the session.

These results suggest that when I was struggling with the task, a moment of difficulty was
directly linked to higher stress and reduced relaxation. This pattern indicates that these
emotional and physical states may influence each other. Stress peaked at 93 percent, briefly
dropped to 28, and then fluctuated between 40 and 63 percent until the session concluded.

Although I worked with the same material in both sessions, my emotional state differed each
time. These creative activities appeared to support emotional regulation at certain moments.
However, whenever I felt tired or faced difficulty, the EEG data clearly reflected shifts in my
mental state, indicating that emotional strain directly influenced how my brain responded
cognitively during the task.

This self-experiment was designed to explore the emotional and neurological effects of
touch in artistic practice. The findings indicate that combining tactile exploration with EEG
technology’s observation can provide meaningful insights into how physical interaction with
materials affects mental and emotional well-being. This approach highlights the importance
of embodied experience in art therapy and opens new possibilities for future research in both
creative and therapeutic fields.
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W drugiej sesji aktywnos¢ réwniez obejmowata prace z gling. Dane EEG wykazaty wysoki poziom
podekscytowania i podwyzszony poziom stresu na poczatku. Reakcja ta byta prawdopodobnie
Zwigzanaz ponownymuzyciemurzadzenia EEG w potaczeniuz osobistymioczekiwaniamiiuczuciem
zdenerwowania. Gdy oswoitam sie z aktywnoscia i skoncentrowatam sie gtebiej, dane wykazaty
staty wzrost zaangazowania, osiggajac 95 procent. Byta to najwyzsza wartos¢ odnotowana wsréd
wszystkich wskaznikow wydajnosci podczas obu ses;ji.

Inne pomiary, takie jak podekscytowanie, zainteresowanie, relaksacja i stres, ulegaty szybkim
wahaniomiwykazywaty niestabilnos¢ przez caty czas. Koncentracjautrzymywatasie nastosunkowo
statym poziomie miedzy 30 a 45 procentami przez pierwsze 9 minut. Zainteresowanie ulegato
znacznym wahaniom, wahajac sie od 35 do 86 procent. Relaksacja rozpoczeta sie na poziomie 53
procent, spadta do 18 procent w ciggu pierwszych pieciu minut, a nastepnie stopniowo wzrastata,
cho¢ niejednolicie, osiggajac 70 procent pod koniec sesji.

Whyniki te sugeruja, ze kiedy zmagatam sie z zadaniem, moment trudnosci byt bezposrednio
powigzany zwyzszym poziomem stresu i zmniejszonym poziomem relaksacji. Tenwzorzec wskazuje,
ze stany emocjonalne i fizyczne moga na siebie wzajemnie wptywad. Stres osiggnat szczytowy
poziom 93 procent, po czym na krétko spadt do 28 procent, a nastepnie wahat sie miedzy 40 a 63
procentami do konca sesji.

Chociaz podczas obu sesji pracowatam z tym samym materiatem, méj stan emocjonalny byt
za kazdym razem inny. Te kreatywne dziatania wydawaty sie wspiera¢ regulacje emocjonalng
w okreslonych momentach. Jednak za kazdym razem, gdy czutam sie zmeczona lub napotykatam
trudnosci, dane EEG wyrazZnie odzwierciedlaty zmiany w moim stanie psychicznym, wskazujac,
Ze napiecie emocjonalne miato bezposredni wptyw na reakcje poznawcze mojego mézgu podczas
wykonywania zadania.

Ten eksperyment na sobie miat na celu zbadanie emocjonalnych i neurologicznych skutkéw dotyku
w praktyce artystycznej. Wyniki wskazuja, ze potaczenie eksploracji dotykowej z obserwacja
za pomoca technologii EEG moze dostarczy¢ znaczacych informacji na temat tego, jak fizyczna
interakcja z materiatamiwptywa nasamopoczucie psychiczne i emocjonalne. Podejscie to podkresla
znaczenie doswiadczen cielesnych w arteterapii i otwiera nowe mozliwosci dla przysztych badan
zaréwno w dziedzinie twoérczosci, jak i terapii.
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Fig. 12-13. Employing EEG device during the creation
of tactile materials (crochet and clay balls), April - May,
2023. Photos: Author's Archive.
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Ryc. 12-13. Wykorzystanie urzadzenia EEG podczas tworzenia
materiatow dotykowych (szydetkowanie i kulki z gliny), kwiecien
- maj 2023. Fot. Archiwum Autorki.
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Fig. 14-15. EEG Performance Metrics recorded with
EMOTIVPRO during two tactile-based self experiments:
Saitip Clay Balls Experiments 1 and 2. The sessions measured
engagement, excitement, focus, interest, relaxation, and
stress levels over 17-20 minutes of clay ball activities. Touch
Research project, 09.05.2023. Source: Author’s Archive.
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Ryc. 14-15. Wskazniki wydajnosci EEG zarejestrowane za
pomocg EMOTIVPRO podczas dwodch eksperymentow
dotykowych: eksperymenty Saitip 1 i 2 z kulkami glinianymi.
Podczas sesji mierzono poziom zaangazowania, podekscyto-
wania, skupienia, zainteresowania, relaksacji i stresu w ciggu
17-20minut zaje¢zkulkamiglinianymi. Projekt Touch Research,
09.05.2023. Zrédto: Archiwum Autorki.
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3.2.2. Summary of Crochet Practice (EEG Observation)

The crocheting practice revealed results similar to those observed during the clay activities. At
the start, EEG data showed elevated stress and excitement levels, likely because participants
were working with unfamiliar materials, such as yarn and crochet tools, while also using the
EEG device. Personal pressure from high expectations to perform well may have contributed
further to these responses.

As I gradually focused on the repetitive motion of crocheting, engagement levels became
steady, the highest among all indicators. Other metrics such as focus and relaxation fluctuated
during the session, showing a sensitive response to emotional shifts, especially during moments
of difficulty or fatigue. These observations reinforce the idea that tactile activities such as
crocheting can provide both mental stimulation and emotional regulation. The experience
highlighted the potential of these creative processes to support concentration and calmness,
even when initial emotional tension is present.

To expand this investigation beyond self-observation, I later conducted workshops where
participants were invited to interact with the same materials, crocheted and clay balls. These
objects, originally made during my own experimentation, became shared tools in a group
exploration of sensory perception. Participants used their hands to touch, hold, and manipulate
the objects, allowing for a direct engagement with the materials, experiencing the contrast
in texture and form. In selected cases, participants also wore the EEG headset, generating
comparative data that added new dimensions to the study. This approach oftered deeper
insight into the collective relationship between tactile experience, neural response, and
emotional engagement in a shared creative space.

The integration of this technology into an artistic context brings new opportunities for
exploring human perception. My artistic practice emphasizes the value of tangible interaction,
particularly through the sense of touch. Touch is deeply connected to emotional experience
and bodily awareness. This EEG experience plays one of fundamental roles in my art therapy
practice, where sensory engagement can facilitate healing, reflection, and connection. Through
the use of EEG, I seck to reveal how the brain processes these tactile experiences, and how such
data can inform both artistic expression and emotional understanding.

3.2.2. Podsumowanie praktyki szydetkowania (obserwacje EEG)

Praktykaszydetkowaniaprzyniostawynikipodobnedotychzaobserwowanych podczas zaje¢ zgling.
Na poczatku dane EEG wykazaty podwyzszony poziom stresu i podekscytowania, prawdopodobnie
dlatego, ze pracowatam z nieznanymi materiatami, takimi jak wtdczka i narzedzia do szydetkowania,
ajednoczesnie korzystatam z urzadzenia EEG. Dodatkowym czynnikiem wptywajgcym na te reakcje
mogta byc¢ presja wynikajaca z wysokich oczekiwan dotyczacych wykonania zadania.

W miare jak stopniowo skupiatam sie na powtarzajgcych sie ruchach szydetkowania, poziom
zaangazowania ustabilizowat sie, osiggajac najwyzszy sposrod wszystkich wskaznikéw. Inne
wskazniki, takie jak koncentracjairelaksacja, ulegaty wahaniom w trakcie sesji, wykazujgc wrazliwg
reakcje na zmiany emocjonalne, zwtaszcza w momentach trudnosci lub zmeczenia. Obserwacje
te potwierdzajg teze, ze czynnosci dotykowe, takie jak szydetkowanie, moga zapewnié zaréwno
stymulacje umystowa, jak i regulacje emocjonalna. Doswiadczenie to podkreslito potencjat
tych kreatywnych proceséw w zakresie wspierania koncentracji i spokoju, nawet w przypadku
poczatkowego napiecia emocjonalnego.

Aby rozszerzy¢ to badanie poza samoobserwacje, przeprowadzitam pdzniej warsztaty, podczas
ktorych uczestnicy zostali zaproszeni do interakcji z tymi samymi materiatami, szydetkiem i kulkami
z gliny. Przedmioty te, pierwotnie wykonane podczas moich wtasnych eksperymentdw, staty sie
wspolnyminarzedziamiw grupowejeksploracji percepcji sensorycznej. Uczestnicy dotykali, trzymali
imanipulowali przedmiotami, co pozwolitoim na bezposrednikontakt zmateriatamiidoswiadczenie
kontrastu faktur i form. W wybranych przypadkach uczestnicy mieli réwniez na gtowach czujniki
EEG, co pozwolito uzyskaé dane poréwnawcze, ktore dodaty nowy wymiar do badania. Podejscie
to zapewnito gtebszy wglad w zbiorows relacje miedzy doswiadczeniem dotykowym, reakcjg
neuronows i zaangazowaniem emocjonalnym we wspélnej przestrzeni tworczej.

Wiaczenie tej technologii do kontekstu artystycznego stwarza nowe mozliwosci badania ludzkiej
percepcji. Moja praktyka artystyczna ktadzie nacisk na wartos¢ namacalnej interakcji, szczegdlnie
poprzez zmyst dotyku. Dotyk jest gteboko powigzany z doswiadczeniami emocjonalnymi
i Swiadomoscig ciata. Doswiadczenie EEG odgrywa jedng z fundamentalnych rél w mojej praktyce
arteterapii, gdzie zaangazowanie zmystéw moze utatwic procesy leczenia, refleksji i nawigzywania
wiezi. Poprzez wykorzystanie EEG staram sie odkryé, w jaki sposéb mozg przetwarza te
doswiadczenia dotykowe i jak takie dane mogg wptywac zaréwno na ekspresje artystyczng, jak
i zrozumienie emocji.
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3.3. Haptic Signals Workshop

The concept for these workshops was inspired by Social-Haptic Communication', an approach
often practiced with individuals who experience sensory impairments. It involves conveying
information through touch on the body in socially meaningful ways. Building on this principle,
I concentrated on using physical gestures, such as drawing or tracing on the back, as the central
method of interaction. As noted, “Haptics is realistic. The intention of haptic perception is
directed towards the material content and not towards the ideal form.”

I divided the Haptic Signals workshop into two separate sessions of tactile practice:

Session 1: Crocheted Balls (15.06.2023) and Session 2: Clay Balls (22.06.2023). Both sessions
were conducted with the same group of participants: Pat, a 41-year-old Thai, and Xuan,
a 23-year-old Vietnamese.

The use of different surface materials— crocheted balls and clay balls— played a crucial role in
shaping the sensory experience during the two workshop sessions. Each material offered
a distinct tactile quality that directly influenced how participants perceived and responded to
touch. By working with these contrasting materials, participants could explore how different
tactile surfaces affect perception, emotional response, and sensory communication. The material
diversity enriched the haptic experience and emphasized the importance of texture in fostering
mindfulness, sensitivity, and connection through touch.

The crocheted balls, with their soft, fibrous texture and slight irregularities, provided a warm
and gentle sensation. This softness encouraged a slower, more reflective interaction, allowing
participants to engage with subtle variations in surface and pressure. The texture invited
comfort and familiarity, helping ease participants into the experience of haptic communication.
Using the crocheted balls allowed participants to investigate how softer, fibrous materials
impact sensory communication differently than coarser textures. This material diversity added
richness to the workshops and highlighted how varying tactile surfaces shape emotional and
SeNnsory responses.

To ensure accessibility and engagement, especially considering the limited time and participants’
busy schedules, I kept the structure of the workshop simple and straightforward. Each session
lasted approximately 1 to 2 hours, providing enough time for participants to understand the
concept, participate in the activity, and reflect on their experience without feeling rushed.
Participants explored tactile communication by drawing or tracing on each other’s backs and
upper arms, engaging in an intimate sensory exchange through touch. Each session involved two
participants. Initially, both quietly sketched their own drawings without viewing each other’s
work. This step encouraged concentration and grounded the participants, creating a calm
mindset before the tactile part. These sketches became the source material for the haptic activity.

! Able Australia (2020), Social haptic communication [PDF]. Able Australia. [after:] https://ableaustralia.org.au/wp-content/
uploads/2020/01/Social-Haptic_Communication_sample_for_website_v2.pdf [access: 13.07.2025]
> G. Révész (1950), Psychology and art of the blind (p. 171). Longmans, Green.

3.3. Warsztaty sygnaty haptyczne

Koncepcja tych warsztatéw zostata zainspirowana komunikacjq spoteczno-haptyczng*, podej$ciem
czesto stosowanymw pracy z osobami z zaburzeniami sensorycznymi. Polega ona na przekazywaniu
informacji poprzez dotyk ciata w sposéb majacy znaczenie spoteczne. Opierajac sie na tej zasadzie,
skoncentrowatam sie na wykorzystaniu gestéw fizycznych, takich jak rysowanie lub $ledzenie
linii na plecach, jako gtéwnej metody interakcji. Jak zauwazono, haptyka jest realistyczna. Percepcja
haptyczna jest skierowana na tres¢ materialng, a nie na idealnqg forme>.

Warsztaty Sygnaty haptyczne podzielitam na dwie oddzielne sesje ¢wiczen dotykowych:
Sesja 1: Szydetkowane kulki (15.06.2023) i Sesja 2: Kulki z gliny (22.06.2023). Obie sesje zostaty
przeprowadzone z tg samg grupa uczestnikdw: Pat, 41-letni Taj i Xuan, 23-letni Wietnamczyk.

Zastosowanie roznych materiatéw powierzchniowych - szydetkowanych kulek i kulek z gliny
- odegrato kluczowa role w ksztattowaniu doznan sensorycznych podczas dwaéch sesji warsztatowych.
Kazdy materiat oferowat odmienne wtasciwosci dotykowe, ktore bezposrednio wptywaty na sposob
postrzegania i reagowania uczestnikow na dotyk. Pracujagc z tymi kontrastowymi materiatami,
uczestnicy mogli zbadaé, jak rézne powierzchnie dotykowe wptywaja na percepcje, reakcje
emocjonalne i komunikacje sensoryczna. Réznorodnosé materiatéw wzbogacita doswiadczenia
haptycznei podkreslitaznaczenie tekstury w rozwijaniu uwaznosci, wrazliwosci i wiezi poprzez dotyk.

Szydetkowane kulki, dzieki swojej miekkiej, wtdknistej teksturze i niewielkim nieréwnosciom,
dawaty ciepte i delikatne wrazenie. Ta miekko$¢ zachecata do wolniejszej, bardziej refleksyjnej
interakcji, pozwalajac uczestnikom na dostrzezenie subtelnych réznic w powierzchni i nacisku.
Tekstura sprawiata, ze kulki byty przyjemne i znajome, pomagajac uczestnikom w wejsciu
w doswiadczenie komunikacji haptyczne;.

Wykorzystanie szydetkowanych kulek pozwolito uczestnikom zbadaé, w jaki sposéb bardziej
miekkie, wtdkniste materiaty wptywajg na komunikacje sensoryczng w sposéb odmienny od tekstur
grubszych. R6znorodnos¢ materiatéw wzbogacita warsztaty i podkreslita, jak ré6zne powierzchnie
dotykowe ksztattujg reakcje emocjonalne i sensoryczne.

Aby zapewnic dostepnosé i zaangazowanie, zwtaszcza biorgc pod uwage ograniczony czas i napiety
harmonogram uczestnikéw, struktura warsztatéw byta prosta i przejrzysta. Kazda sesja trwata
okoto 1-2 godzin, co dato uczestnikom wystarczajgco duzo czasu na zrozumienie koncepcji,
udziat w zajeciach i refleksje nad doswiadczeniami bez poczucia pospiechu.Uczestnicy zgtebiali
komunikacje dotykowa, rysujac lub $ledzac kontury na plecach i ramionach innych oséb, angazujac
sie w intymng wymiane sensoryczng poprzez dotyk. W kazdej sesji brato udziat dwoje uczestnikéw.
Na poczatku oboje po cichu szkicowali wtasne rysunki, nie ogladajac prac drugiej osoby. Ten krok
sprzyjat koncentracji i ugruntowat uczestnikéw, tworzac spokojny nastroj przed czescia dotykowa.
Szkice te staty sie materiatem Zzrédtowym do ¢wiczen haptycznych.

t Able Australia (2020), Social haptic communication [PDF]. Able Australia. [za:] https://ableaustralia.org.au/wp-content/
uploads/2020/01/Social-Haptic_Communication_sample_for_website_v2.pdf [dostep: 13.07.2025] [ttum. z jez. ang. Autorka]

2G. Révész (1950), Psychology and art of the blind (s. 17 1). Longmans, Green.
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To begin, both participants were asked to quietly sketch their own drawings without viewing
each other’s work as references. This initial step served two purposes: it encouraged personal
concentration and helped participants feel more grounded and at ease, creating a calm mindset
before moving into the tactile component of the workshop. These sketches later became the
source material for the haptic activity.

In the second stage, one participant used their finger to trace the lines of their initial sketch
onto the back of the other participant. This process conveyed the sketch’s structure through
touch, allowing the second participant to perceive the drawing without seeing it. Based on
this tactile perception, the participant then created a three-dimensional piece, translating the
physical sensations into a visual form. This method emphasizes the connection between sensory
perception and artistic creation, highlighting how participants can interpret and transform
touch into a tangible artwork.

The gesture of tracing on the back was adapted from Haptic Communication®, a method
originally developed to support communication for visually impaired individuals through touch
on different parts of the body to convey information. In my workshops, however, I chose to focus
specifically on the back as the main site of interaction. The broad surface of the back functions
almost like a canvas, offering enough space for gestures to be clearly perceived, while also making
it easier for participants to follow and respond to the tactile signals. This adaptation made the
process both practical and symbolically meaningful, as the act of tracing on the back resembled
painting or drawing on a large surface, creating an intimate bodily dialogue between participants.

This experimental method of transmitting visual information through touch allowed the
receiving participant to interpret and recreate an artwork based solely on the tactile input they
perceived. The approach not only served as a creative process but also opened up a deeper
inquiry into the role of touch as a powerful and underexplored sensory modality.

In contrast, the clay balls were intentionally mixed with fine sand grains, giving them arough and
gritty surface. This coarser texture heightened tactile awareness, making the participants more
conscious of the sensations on their fingertips and palms. The resistance and unevenness of the
clay demanded a more attentive engagement, awakening the sensitive skin of the hands and
prompting a more focused interaction. This heightened awareness helped participants become
more attuned to the physical nuances of touch, encouraging a deeper level of concentration
and embodiment during the workshop.

By working with the clay balls, participants explored how a textured, uneven surface influences
perception and emotional response. The material’s distinctive qualities enriched the haptic
experience and reinforced the significance of texture in cultivating mindfulness, sensory
sensitivity, and emotional connection through touch.

3S. Lee, (2025, May 24). Haptics in communication theory: Exploring the power of touch in human interaction. Number Analytics.
[after:] https://www.numberanalytics.com/blog/ultimate-guide-haptics-communication-theory [access: 13.07.2025]

Na poczatek oboje uczestnicy zostali poproszeni o ciche naszkicowanie wtasnych rysunkéw bez
ogladania prac drugiej osoby. Ten pierwszy krok miat dwa cele: zachecit do osobistej koncentracji
i pomodgt uczestnikom poczuc sie bardziej ugruntowanymi i swobodnymi, tworzac spokojny nastrgj
przed przejSciemdo czesciwarsztatow poswieconej dotykowi. Szkice te staty sie péZniejmateriatem
zrédtowym dla éwiczen haptycznych.

W drugim etapie jeden z uczestnikéw palcem przesledzit linie swojego wstepnego szkicu na plecach
drugiego uczestnika. Proces ten pozwolit przekazad strukture szkicu poprzez dotyk, umozliwiajac
drugiemu uczestnikowi postrzeganie rysunku bez patrzenia na niego. Na podstawie tego wrazenia
dotykowego uczestnik stworzyt nastepnie tréjwymiarowg prace, przektadajac fizyczne doznania
na forme wizualng. Metoda ta podkresla zwigzek miedzy percepcja zmystowa a twodrczoscia
artystyczng, pokazujac, w jaki sposéb uczestnicy moga interpretowac dotyk i przeksztatcaé go
w namacalne dzieto sztuki.

Gest rysowania na plecach zostat zaadaptowany z komunikacji haptycznej®, metody opracowanej
pierwotnie w celu wspierania komunikacji oséb niedowidzacych poprzez dotyk réznych czesci ciata
w celu przekazania informacji. W moich warsztatach postanowitam jednak skupi¢ sie konkretnie
na plecach jako gtéwnym miejscu interakcji. Szeroka powierzchnia plecéw funkcjonuje niemal jak
ptétno, oferujac wystarczajgco duzo miejsca, aby gesty byty wyraznie widoczne, a jednoczesnie
utatwiajac uczestnikom sledzenie i reagowanie na sygnaty dotykowe. To dostosowanie sprawito,
Ze proces stat sie zaréwno praktyczny, jak i symbolicznie znaczacy, poniewaz czynnosc rysowania
na plecach przypominata malowanie lub rysowanie na duzej powierzchni, tworzac intymny dialog
cielesny miedzy uczestnikami.

Ta eksperymentalna metoda przekazywania informacji wizualnych poprzez dotyk pozwolita
uczestnikowi odbierajagcemu interpretowad i odtworzyé¢ dzieto sztuki wytacznie na podstawie
bodZcéw dotykowych, ktére wyczuwat. Podejscie to nie tylko stuzyto jako proces tworczy, ale takze
otworzyto gtebsza refleksje nad rolg dotyku jako poteznej i niedocenianej zmystowosci.

Natomiast kulki gliny zostaty celowo zmieszane z drobnymi ziarnami piasku, nadajac im szorstka
i ziarnistg powierzchnie. Ta grubsza tekstura zwiekszyta wrazliwo$¢ dotykowa, sprawiajac, ze
uczestnicy byli bardziej Swiadomi wrazen na opuszkach palcéw i dtoniach. Opdr i nieréwnosci gliny
wymagaty wiekszego zaangazowania, pobudzajac wrazliwg skore dtoni i sktaniajac do bardziej
skupionej interakcji. Ta zwiekszona $wiadomos¢ pomogta uczestnikom lepiej dostroi¢ sie do
fizycznych niuanséw dotyku, sprzyjajac gtebszej koncentracji i ucielesnieniu podczas warsztatéw.

Pracujac z kulkami gliny, uczestnicy odkrywali, jak teksturowana, nieréwna powierzchnia wptywa
na percepcje i reakcje emocjonalne. Charakterystyczne wtasciwosci materiatu wzbogacity doznania
dotykowe i wzmocnity znaczenie tekstury w kultywowaniu uwaznosci, wrazliwosci sensorycznej
i emocjonalnej wiezi poprzez dotyk.

3S. Lee, (2025, 24 Maja). Haptics in communication theory: Exploring the power of touch in human interaction. Number Analytics.
[za:] https://www.numberanalytics.com/blog/ultimate-guide-haptics-communication-theory [dostep: 13.07.2025]
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This session followed the same working process as the previous one. To make sure the activity
was accessible and easy to engage with, especially given the participants’ limited availability,
I intentionally maintained a simple and clear structure. Like the earlier session, it lasted
approximately 1 to 2 hours, allowing enough time for understanding, hands-on exploration,
and reflection.

In the Haptic Signals workshop, after exploring this form of social-haptic communication and
the technique of using fingers to transmit messages through skin contact, which is typically
applied when working with individuals who are visually or hearing impaired, I integrated this
knowledge into my own methodology and structured the procedures accordingly. Participants
explored tactile communication by drawing or tracing on each other’s backs and upper arms,
engaging in an intimate sensory exchange through touch. This activity created a quiet, focused
exchange rooted in physical sensation and intuitive connection.

Each session involved two participants. In this workshop, they explored the possibilities of
tactile communication, learning how touch could function as a meaningful and expressive tool
for connection, perception, and creative interpretation. I, myself, also took part in this process
alongside the participants, deepening my own investigation into the expressive potential of
tactile interaction. Tactile passive perception refers to the stimulation of a stationary finger or
hand by a moving or static external stimulus, whereas the term baptic perception refers to the
active exploration and manipulation of surfaces and objects with our hands.*

By involving unimpaired individuals in this form of non-verbal, haptic-based communication,
the workshops demonstrated that touch can serve not only as a passive sensory channel but
as an active means of expression, understanding, and artistic creation. The resulting artworks
reflected not only the accuracy of sensory perception but also the emotional and imaginative
interpretations of the participants, highlighting touch as a meaningful pathway for connection,
creativity, and perception.

“M. Grunwald (2008), Human haptic perception: Basics and applications (p. 207). Birkhiuser.

S4

Sesja ta przebiegata zgodnie z tym samym schematem co poprzednia. Aby zapewni¢ dostepnosé
i tatwos¢ uczestnictwa, zwtaszcza bioragc pod uwage ograniczong dostepnos$é uczestnikéw, celowo
zachowatam prostg i przejrzysta strukture. Podobnie jak poprzednia sesja, trwata ona okoto 1-2
godzin, zapewniajac wystarczajacg ilos¢ czasu na zrozumienie, praktyczne odkrywanie i refleksje.

Podczas warsztatow Sygnaty haptyczne, po zgtebieniu tej formy komunikacji spoteczno-haptycznej
oraz techniki przekazywania wiadomosci za pomocg palcow poprzez kontakt ze skéra, zazwyczaj
stosowanej w pracy z osobami niedowidzacymi lub niedostyszacymi, wtaczytam te wiedze do
mojej wtasnej metodologii i odpowiednio ustrukturyzowatam procedury. Uczestnicy zgtebiali
komunikacje dotykowa, rysujac lub $ledzac wzory na plecach i ramionach innych oséb, angazujac
sie w intymna wymiane sensoryczng poprzez dotyk. Cwiczenie to stworzyto atmosfere ciszy
i skupienia, zakorzeniona w fizycznych doznaniach i intuicyjnej wiezi.

W kazdej sesji brato udziat dwoje uczestnikéw. Podczas warsztatow odkrywali oni mozliwosci
komunikacji dotykowej, uczac sie, jak dotyk moze funkcjonowac jako znaczace i ekspresyjne
narzedzie taczenia sie, percepcji i kreatywnej interpretacji. Ja sama réwniez wzietam udziat w tym
procesie wraz z uczestnikami, pogtebiajgc wtasne badania nad ekspresyjnym potencjatem interakcji
dotykowej. Dotykowa percepcja bierna odnosi sie do stymulacji nieruchomego palca lub dtoni przez
ruchomy lub statyczny bodziec zewnetrzny, natomiast termin percepcja haptyczna odnosi sie do aktywnego
badania i manipulowania powierzchniami i przedmiotami za pomocq rgk*.

Angazujac osoby petnosprawne w te forme niewerbalnej komunikacji opartej na haptyce, warsztaty
pokazaty, ze dotyk moze stuzy¢ nie tylko jako pasywny kanat sensoryczny, ale takze jako aktywny
Srodek wyrazu, zrozumienia i twdrczosci artystycznej. Powstate dzieta odzwierciedlaty nie tylko
doktadnosé percepcjisensorycznej, ale takze emocjonalne i wyobrazeniowe interpretacje uczestnikow,
podkreslajac dotyk jako znaczaca $ciezke do nawigzywania kontaktéw, kreatywnosci i percepcji.

4M. Grunwald (2008), Human haptic perception: Basics and applications (s. 207). Birkhduser. [ttum. z jez. ang. Autorka]
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Fig. 16-17. Crocheted balls for tactile practice during Ryc. 16-17. Szydetkowane kulki do ¢wiczer dotykowych

Haptic Signals workshop, 2023. Photos: Author's Archive. podczas warsztatéw Sygnaty haptyczne, 2023. Fot. Archiwum
Autorki.
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Fig. 18-21. Haptic signals workshop was divided into two separate sessions of tactile practice, both conducted with the
same participants: Pat, a 41-year-old Thai, and Xuan, a 23-year-old Vietnamese. Session 1: Crocheted Balls. Wroctaw,
2023. Photos: Author's Archive.

Ryc. 18-21. Warsztaty dotyczace sygnatéow haptycznych zostaty podzielone na dwie oddzielne sesje ¢wiczen dotykowych,
przeprowadzone z udziatem tych samych uczestnikow: 41-letniego Tajlandczyka Pata i 23-letniej Wietnamki Xuan. Sesja 1:
Szydetkowane kulki. Wroctaw, 2023. Fot. Archiwum Autorki.
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Fig. 22-23. Clay balls for tactile practice during Haptic
Signals workshop, 2023. Photos: Author's Archive.

Ryc. 22-23. Gliniane kulki do ¢wiczen dotykowych podczas
warsztatéw Sygnaty haptyczne, 2023. Fot. Archiwum Autorki.

57



S8

Fig. 24-27. Haptic signals workshop, Session 2: Clay balls. Wroctaw, 2023. Photos: Author's Archive.

Ryc. 24-27. Warsztaty, Sygnaty haptyczne, sesja 2: Kulki z gliny. Wroctaw, 2023. Fot. Archiwum Autorki.
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3.4. Individual Workshops

After the challenges of the Haptic Signals workshop, I intended to create the individual
workshops in which there were two sessions. The first session, focusing on crocheted balls, took
place on 15 June 2023 with two participants and again on 21 June 2023 with one participant.
The second session, centered around clay balls, was held on 22 June 2023 with two participants.

The participants included:
Pat, a 41-year-old Thai, Xuan, a 23-year-old Vietnamese and Magda, a 39-year-old Polish.

The workshop began by inviting participants to create sketch drawings, offering them a quiet
and judgment-free space to focus without any instruction from me as the conductor or from
other participants. This initial step was essential, as it encouraged the participants to connect
with their imagination, memories, and lived experiences while channeling their thoughts
through hand movements onto paper. The process encouraged spontaneous creativity,
challenging the brain to respond quickly and intuitively in the moment. The resulting sketches
provided a glimpse into the participants’ inner thoughts and emotions at that time.

Of the three participants, one joined only the Crocheted Balls session as a solo activity. She
began by creating a new sketch to start the session. The other two participants took part in both
sessions and worked together simultaneously. In the Crocheted Balls session, participants used
the original sketches created during the Haptic Signals workshop as a reference point, whereas
in the Clay Balls session, they began by drawing new sketches at the start of the workshop.

Once the sketches were complete, participants were introduced to the hands-on activities.
In the Crocheted Balls session, they were presented with a variety of colored yarn balls, all
similar in size. They had full freedom to choose their preferred colors, compositions, and
creative methods without any imposed guidelines or artistic constraints. Each participant was
encouraged to interpret and translate their sketches into tactile, three-dimensional forms by
connecting the balls through yarn stitching.

The goal of this session emphasized self-directed learning and sensory exploration to
participants. Rather than guiding them step-by-step, I provided a space where they could learn
through doing and engaging directly with materials, textures, and their own creative instincts.
The open-ended structure allowed each individual to respond intuitively to both their sketches
and the tactile materials, encouraging personal expression and a deeper emotional and sensory
connection to the creative process aspects of touch. Through this hands-on, self-directed
process, participants became more attuned to the nuances of tactile experience. The act of
working with the soft, textured surface of crocheted yarn, combined with the memory of
their haptic sketches, helped to strengthen a mindful connection between sensation, memory,
and artistic interpretation. This form of embodied learning not only supported their creative
confidence, but also emphasized the value of personal discovery in art-making as a therapeutic
and reflective practice.
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3.4. Warsztaty indywidualne

Powyzwaniach zwigzanych zwarsztatami Sygnaty haptyczne, postanowitam stworzyc¢ indywidualne
warsztaty, ktére sktadaty sie z dwdch sesji. Pierwsza sesja, poswiecona szydetkowanym kulkom,
odbyta sie 15 czerwca 2023 r. z udziatem dwdch uczestnikéw, a nastepnie 21 czerwca 2023 r.
z udziatem jednego uczestnika. Druga sesja, poswiecona kulkom z gliny, odbyta sie 22 czerwca 2023 .
z udziatem dwoch uczestnikow.

W warsztatach wzieli udziat:
Pat, 41-letni Taj, Xuan, 23-letni Wietnamka, oraz Magda, 39-letnia Polka.

Warsztaty rozpoczety sie od zaproszenia uczestnikdéw do stworzenia szkicow, zapewniajac im cichg
przestrzen wolng od ocen, w ktérej mogli skupié sie bez zadnych wskazéwek ze strony prowadzace;j
ani innych uczestnikéw. Ten pierwszy krok byt niezbedny, poniewaz zachecit uczestnikéw do
potaczenia sie ze swojg wyobraznig, wspomnieniami i doswiadczeniami zyciowymi, jednoczesnie
przekazujac swoje mysli za pomoca ruchéw rak na papier. Proces ten pobudzat spontaniczng
kreatywnos¢, zmuszajac mozg do szybkiej i intuicyjnej reakcji w danej chwili. Powstate szkice daty
wglad w wewnetrzne mysli i emocje uczestnikéw w tym momencie.

Z trzech uczestnikéow jedna osoba wzieta udziat tylko w sesji Szydetkowane kulki jako zajecie
indywidualne. Rozpoczeta od stworzenia nowego szkicu, aby rozpocza¢ sesje. Pozostali dwaj
uczestnicy wzieli udziat w obu sesjach i pracowali razem jednoczesnie. W sesji, Szydetkowane kulki
uczestnicy wykorzystali oryginalne szkice stworzone podczas warsztatow, Sygnaty haptyczne jako
punkt odniesienia, natomiast w sesji Kulki z gliny rozpoczeli od narysowania nowych szkicéw na
poczatku warsztatow.

Po ukonczeniu szkicow uczestnicy zostali zapoznani z praktycznymi zadaniami. Podczas sesji
Szydetkowane kulki ,otrzymali réznokolorowe kulki z widczki, wszystkie podobnej wielkosci.
Mieli petng swobode wyboru ulubionych koloréw, kompozycji i metod twérczych, bez zadnych
narzuconych wytycznych ani ograniczen artystycznych. Kazdy uczestnik byt zachecany do
interpretacji i przetozenia swoich szkicow na dotykowe, tréjwymiarowe formy poprzez taczenie
kulek za pomocg szydetka.

Celem tej sesji byto podkreslenie znaczenia samodzielnej nauki i eksploracji zmystéw przez
uczestnikow. Zamiast prowadzi¢ ich krok po kroku, zapewnitam im przestrzen, w ktérej mogli
uczyc sie poprzez dziatanie i bezposredni kontakt z materiatami, fakturami i wtasng kreatywnoscia.
Otwarta struktura pozwolita kazdemu z uczestnikéw intuicyjnie reagowaé zaréwno na swoje
szkice, jak i na materiaty dotykowe, zachecajac do osobistej ekspresji i gtebszego emocjonalnego
i sensorycznego potaczenia z procesem tworczym. Dzieki temu praktycznemu, samodzielnemu
procesowi uczestnicy stali sie bardziej wyczuleni na niuanse wrazen dotykowych. Praca z miekka,
teksturowang powierzchnig szydetkowanej przedzy w potaczeniu z pamiecig ich szkicow
haptycznych pomogta wzmocnié swiadomy zwigzek miedzy wrazeniami, pamiecig i interpretacja
artystyczna. Ta forma uczenia sie poprzez doswiadczenie nie tylko wzmocnita ich kreatywng
pewnos¢ siebie, ale takze podkreslita wartosc osobistych odkry¢ w tworzeniu sztuki jako praktyki
terapeutycznej i refleksyjne;j.
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In the second session of this individual workshop, held the following day, participants were
provided with clay balls as the primary material for creating their own work. While the clay
balls had a similar rounded shape to the crocheted balls used in the previous session. The
clay balls session offered smaller, uncolored balls made of clay mixed with fine sand. These
had a rough texture and presented more physical challenges when constructing the artwork.
Their texture, weight, temperature, and tactile properties were quite different. The clay was
intentionally mixed with fine grains of sand, creating a rough, uneven surface that heightened
tactile sensitivity. This grainy texture contrasted with the soft, fibrous feel of yarn, combined
with the clay’s natural density and cooler temperature which was noticeably colder than the
warmth of the participants’ hands. Thermal touch refers to the perception of temperature of
objects in contact with the skin. When the hand contacts an object, the temperatures of the object
and the skin change at a rate that is determined by the thermal properties of the object and skin
and their initial temperatures." This experience provided a striking sensory contrast that could
be perceived even with the eyes closed.

This deliberate change in material was intended to deepen participants’ sensory awareness
and encourage a more reflective engagement with touch through their hands in a different
kind of tactile experience. The touch is an essential sense to the human because it allows the
contact with our environment, the perception of wind, humidity, temperature changes, relief,
roughness, softness, grip.* Working with the clay balls, which differed significantly from the soft,
lightweight crochet yarn, required participants to apply more physical pressure and attention.

In this session these two participants created new artwork using natural jute rope or yarn to
tie and join the clay balls, which required careful handling. Because the clay balls were heavier,
especially when combined into a single piece, participants had to ensure their structures were
secure and well-supported. Each individual approached this task in their own way, making
personal decisions throughout the process. I intentionally gave them full self-determination,
offering assistance only when requested. This approach aimed to build their confidence and trust
in their own abilities, supporting a sense of independence and freedom in their creative process.

These physical differences prompted participants to become more attuned to their tactile
environment. The earthy texture and subtle resistance of the clay invited a slower, more
deliberate interaction, often triggering and evoking subconscious associations or memories,
allowing participants to connect the physical sensations to personal memories or emotional
responses, inviting participants to connect the tactile process to familiar experiences in their
lives. By confronting the unfamiliar and raw qualities of clay, participants not only discovered
new ways of perceiving through touch, but also accessed personal reflections rooted in the
material experience itself.

!'University of Minnesota Libraries Publishing (n.d.), Thermal receptors. In Sensation and perception (Ch.5) p. 44. [after:]
https://open.lib.umn.edu/sensationandperception/chapter/S-4-thermal-receptors/ [access: 11.04.2025]
*K. Barnett (1972), A theoretical construct of the concepts of touch as they relate to nursing (p. 102-110). Nurs. Res. 21.

Podczas drugiej sesji indywidualnych warsztatéw, ktéra odbyta sie nastepnego dnia, uczestnicy
otrzymali kulki gliny jako gtéwny materiat do tworzenia wtasnych prac. Kulki gliny miaty podobny
okragty ksztatt do szydetkowanych kulek uzytych podczas poprzedniej sesji. Jednak kulki gliny
byty mniejsze, niebarwione i wykonane z gliny zmieszanej z drobnym piaskiem. Miaty szorstka
teksture i stanowity wieksze wyzwanie fizyczne podczas tworzenia dziet sztuki. Ich tekstura, waga,
temperaturaiwtasciwosci dotykowe byty zupetnie inne. Glina zostata celowo zmieszana zdrobnymi
ziarnami piasku, tworzac szorstka, nierowna powierzchnie, ktéra zwiekszata wrazliwosé dotykowa.
Ta ziarnista tekstura kontrastowata z miekkg, wtdknista fakturg przedzy, w potaczeniu z naturalng
gestoscia gliny i jej temperatura, ktéra byta zauwazalnie nizsza od ciepta dtoni uczestnikéw. Dotyk
termiczny odnosi sie do postrzegania temperatury przedmiotéw stykajqcych sie ze skérg. Kiedy dton
styka sie z przedmiotem, temperatura przedmiotu i skory zmienia sie w tempie zaleznym od wtasciwosci
termicznych przedmiotu i skory oraz ich temperatury poczqgtkowej'. Doswiadczenie to zapewnito
uderzajacy kontrast sensoryczny, ktéry mozna byto odczuc¢ nawet przy zamknietych oczach.

Ta celowa zmiana materiatu miata na celu pogtebienie swiadomosci sensorycznej uczestnikdw
i zachecenie ich do bardziej refleksyjnego zaangazowania sie w dotyk poprzez dtonie w ramach
innego rodzaju doswiadczenia dotykowego. Dotyk jest zmystem niezbednym dla cztowieka, poniewaz
umozliwia kontakt z otoczeniem, odczuwanie wiatru, wilgotnosci, zmian temperatury, reliefu, szorstkosci,
miekkosci, przyczepnosci?. Praca z kulkami gliny, ktore znacznie réznity sie od miekkiej, lekkiej
przedzy szydetkowej, wymagata od uczestnikdéw wiekszego nacisku fizycznego i uwagi.

Podczas tej sesji dwojka uczestnikow stworzyta nowe dzieta sztuki, uzywajac naturalnego sznurka
jutowego lub przedzy do wigzania i taczenia kulek gliny, co wymagato ostroznego obchodzenia sie
z materiatem. Poniewaz kulki gliny byty ciezsze, zwtaszcza po potaczeniu w jedng catosé, uczestnicy
musieli zadbac o to, aby konstrukcje byty stabilne i dobrze podparte. Kazdy z uczestnikéw podszedt
do tego zadania na swdj wtasny sposdb, podejmujac osobiste decyzje w trakcie catego procesu.
Celowo datam im petng swobode decyzyjnosci, oferujac pomoc tylko na prosbe. Podejscie to miato
na celu budowanie ich pewnosci siebie i zaufania do wtasnych umiejetnosci, wspierajac poczucie
niezaleznosci i swobody w procesie tworczym.

Te fizyczne rdznice skionity uczestnikow do wiekszego dostosowania sie do $rodowiska
dotykowego. Ziemistateksturaisubtelny opor gliny zachecaty dowolniejszej, bardziej przemyslanej
interakcji, czesto wywotujac i przywotujac podswiadome skojarzenia lub wspomnienia, pozwalajac
uczestnikom potaczyc fizyczne doznaniaz osobistymiwspomnieniamilub reakcjami emocjonalnymi,
zachecajacichdo powigzania procesu dotykowego z znanymi doswiadczeniami z zycia. Konfrontujac
sie z nieznanymi i surowymi wtasciwosciami gliny, uczestnicy nie tylko odkryli nowe sposoby
postrzegania poprzez dotyk, ale takze uzyskali dostep do osobistych refleksji zakorzenionych
w samym doswiadczeniu materiatu.

tUniversity of Minnesota Libraries Publishing (b.d.), Thermal receptors. In Sensation and perception (Ch.5) s. 44. [za:] https://
open.lib.umn.edu/sensationandperception/chapter/5-4-thermal-receptors/ [dostep: 11.04.2025] [ttum. z jez. ang. Autorka]
2K. Barnett (1972), A theoretical construct of the concepts of touch as they relate to nursing (s. 102-110). Nurs. Res. 21.

60



In summary, this embodied, self-directed engagement was central to the goal of the workshop:
to use the sense of touch as a bridge between material, memory, and mindful creativity. By
introducing a material that was both challenging and grounding, the sessions of workshop
encouraged a deeper exploration of how tactile interaction can evoke memory, sharpen
awareness, and inspire creative engagement. It reinforced the core purpose of the workshop:
to enable personal discovery through the sensory richness of hands-on, embodied experience.
This experience required a grounded, physical presence-encouraging participants to explore the
emotional and psychological connections that arose through physical sensation and to become
more attuned to their tactile environment, thereby stimulating their memory and imagination.
Touching some inanimate objects and textures can also be associated with pleasant feelings, while
touching others induces unpleasant ones.* Concerning roughness, previous studies showed that soft
and gentle touch sensations are associated with pleasantness, while roughness is correlated with
unpleasantness.*

In contrast to the gentle softness of the previous session, which may benefit from the stabilising
influence of perceptual constancy during the assessment and manipulation of external objects,
affective touch is presumably subject to fewer such demands and influenced more by people’s own
preferences and the way they interact with an object.’

For example, a soft object may feel much more pleasant than a hard object to some people, while
other people may perceive only a slight difference between the two.5 Thus, there may be more
individual differences in the effect of compliance on pleasantness than on softness’, as far as the
magjority of textures that we interact with on a daily basis are concerned, it is very complex to
analyze how their physical attributes vary (e.g., smoothness, softness) and consequently how they
affect individuals’ perceptual responses.®

*R. Etzi, C. Spence & A. Gallace (2014), Textures that we like to touch: An experimental study of aesthetic preferences for tactile
stimuli (p. 178-188). Consciousness and Cognition, 29. [after:] https://doi.org/10.1016/j.concog.2014.08.002 [access:
11.04.2025]

“M. Zampini, S. Guest, & C. Spence (2003), The role of auditory cues in modulating the perceived crispness and staleness of
potato chips (p. 347-356). Journal of Sensory Studies, 18(5). [after:] https://doi.org/10.1111/j.1745-459X.2003.tb00391.x
[access: 16.04.2025]

5 R. Kitada, N. Sadato & S. J. Lederman (2012), Tactile perception of nonpainful unpleasantness in relation to perceived
roughness: effects of inter-element spacing and speed of relative motion of rigid 2-D raised-dot patterns at two body loci (p.
204-220). Perception 41.

¢A. Pasqualotto, M. Ng, Z. Y. Tan, & R. Kitada (2020), Tactile perception of pleasantness in relation to perceived softness (p. 2).
Scientific Reports, 10, Article 11189. [after:] https://doi.org/10.1038/541598-020-68034-x [access: 22.04.2025]

7Ibid.

$C. Spence & A. Gallace (2008), Tactile aesthetics: Towards a definition of its characteristics and neural correlates (p. 639-658).
Social Semiotics, 18(4). [after:] https://doi.org/10.1080/10350330802490866 [access: 23.04.2025]
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Podsumowaujac, to uciele$nione, samodzielne zaangazowanie byto kluczowe dla osiggniecia celu
warsztatéw: wykorzystania zmystu dotyku jako pomostu miedzy materiatem, pamiecia i Swiadoma
kreatywnoscia. Dzieki wprowadzeniu materiatu, ktory byt zaréwno wymagajacy, jak i ugruntowujacy,
sesje warsztatéw zachecaty do gtebszej eksploracji tego, w jaki sposéb interakcja dotykowa moze
wywotywaé wspomnienia, wyostrza¢ swiadomos$¢ i inspirowaé kreatywne zaangazowanie.
Wzmocnito to gtéwny cel warsztatéw: umozliwienie osobistych odkry¢ poprzez bogactwo
sensoryczne praktycznego, ucielesnionego doswiadczenia. Doswiadczenie to wymagato ugruntowanej,
fizycznej obecnosci, zachecajacej uczestnikdw do zgtebiania emocjonalnych i psychologicznych
powiazan, ktére powstaty poprzez fizyczne doznania, oraz do wiekszego dostrojenia sie do swojego
dotykowego otoczenia, stymulujagc w ten sposéb pamiec i wyobraznie. Dotykanie niektérych
przedmiotéw nieozywionych i tekstur moze réwniez kojarzy¢ sie z przyjemnymi odczuciami, podczas gdy

dotykanie innych wywotuje nieprzyjemne wrazenia®. Jesli chodzi o szorstkos¢, poprzednie badania
wykazaty, ze miekkie i delikatne wrazenia dotykowe kojarzq sie z przyjemnosciq, podczas gdy szorstkos¢
jest powigzana z nieprzyjemnoscig*.

W przeciwienstwie do delikatnej miekkosci poprzedniej sesji, ktéra moze korzystac ze stabilizujgcego
wptywu statosci percepcyjnej podczas oceny i manipulacji przedmiotami zewnetrznymi, dotyk afektywny
jest prawdopodobnie mniej podatny na takie wymagania i bardziej podlega wptywom wtasnych preferencji
ludzi oraz sposobu, w jaki wchodzq w interakcje z przedmiotem?.

Na przyktad miekki przedmiot moze byc¢ dla niektorych oséb znacznie przyjemniejszy niz twardy,
podczas gdy inne osoby mogq dostrzegac jedynie niewielkq réznice miedzy nimi¢. W zwiqgzku z tym mogq
wystepowac wieksze réznice indywidualne w wptywie podatnosci na przyjemnosc niz na miekkos¢’, jesli
chodzi o wiekszosc tekstur, z ktérymi mamy do czynienia na co dzien, bardzo trudno jest przeanalizowac, w
jaki sposob zmieniajq sie ich wtasciwosci fizyczne (np. gtadkosé, miekkosc), a co za tym idzie, jak wptywajq
one ha reakcje percepcyjne poszczegolnych osob®.

3R. Etzi, C. Spence & A. Gallace (2014), Textures that we like to touch: An experimental study of aesthetic preferences for tactile
stimuli (s. 178-188). Consciousness and Cognition, 29. [za:] https://doi.org/10.1016/j.concog.2014.08.002 [dostep:
11.04.2025] [ttum. z jez. ang. Autorka]

4M. Zampini, S. Guest, & C. Spence (2003), The role of auditory cues in modulating the perceived crispness and staleness of potato
chips (s. 347-356). Journal of Sensory Studies, 18(5). [za] https://doi.org/10.1111/j.1745-459X.2003.tb00391.x [dostep:
16.04.2025] [ttum. z jez. ang. Autorka]

5R.Kitada, N. Sadato & S. J. Lederman (2012), Tactile perception of nonpainful unpleasantness in relation to perceived roughness:
effects of inter-element spacing and speed of relative motion of rigid 2-D raised-dot patterns at two body loci (s. 204-220).
Perception 41. [ttum. z jez. ang. Autorkal]

¢A. Pasqualotto, M. Ng, Z. Y. Tan, & R. Kitada (2020), Tactile perception of pleasantness in relation to perceived softness (s. 2).
Scientific Reports, 10, Article 11189. [za:] https://doi.org/10.1038/s41598-020-68034-x [dostep: 22.04.2025]

7 Ibid.

8C. Spence & A. Gallace (2008), Tactile aesthetics: Towards a definition of its characteristics and neural correlates (s. 639-658).
Social Semiotics, 18(4). [za:] https://doi.org/10.1080/10350330802490866 [dostep: 23.04.2025] [ttum. zjez. ang. Autorka]
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Fig. 28-29. Individual workshop, focused on crocheted balls. Session 1: Two participants. Wroctaw, 2023. Photos:
Author's Archive.
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Ryc. 28-29. Indywidualne warsztaty poswiecone szydetkowanym kulkom. Sesja 1: Dwdch uczestnikdw. Wroctaw, 2023.

Fot. Archiwum Autorki.
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Fig. 30-31. Individual workshop, focused on crocheted
balls. Session 1: One participant. Wroctaw, 2023. Photos:
Author's Archive.

Ryc. 30-31. Indywidualne warsztaty poswiecone kulkom
szydetkowym. Sesja 1: Jeden uczestnik. Wroctaw, 2023. Fot.
Archiwum Autorki.

- 1 . ’
>
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Fig.32.Individual workshop, focused on clay balls. Session 2:
Two participants. Wroctaw, 2023. Photo: Author's Archive.

Ryc. 32. Indywidualne warsztaty poswiecone kulkom
z gliny. Sesja 2: Dwdch uczestnikéw. Wroctaw, 2023. Fot.
Archiwum Autorki.
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3.5. EEG Headset Workshops

This workshop is an adaptation of the idea explored in the Haptic Signals workshop. Through
my close observation during the process in each session, I decided to work with the same group
of participants, as I had done previously in the workshops involving the brain EEG headsets.

In this case, the EEG headset was used in the crochet balls workshop as part of an experiment
with two Asian adult participants. On 21 June 2023, Pat, a 41-year-old Thai participant, took
part in the session. The following day, on 22 June 2023, the session continued with Xuan,
a 23-year-old Vietnamese participant.

Workshop Design: Develop activities that incorporate touch and EEG monitoring, ensuring
they are engaging and informative. The workshops aimed to enable participants to focus on
the tasks assigned to them. Additionally, they had the freedom to employ their own methods,
drawing on experiences from previous workshops, to enhance the creativity of their artwork.
During the process, I required them to wear EEG headsets to measure and analyze their brain
activity as my own curiosity. Electroencephalography (EEG) records the electrical activity in
the brain and captures data on various cognitive and emotional states. Integrating EEG into
artistic endeavors allows participants to visualize their neural responses, creating a tangible
link between internal experiences and external expressions. Using an EEG headset provides
real-time insights into brain activity, offering a deeper understanding of how touch and the
somatosensory system influence emotion and mental health.

There is growing neurological evidence in favor of using creative art therapies, specifically for
trauma, which is based on the visual and sensational nature of traumatic memories stored in
the brain without translation into the narrative." Malchiodi emphasized that the main benefit
of expressive approaches is their sensory quality- kinesthetic, auditory, and visual- and their
relationship to neurological functioning, and neurological development. Expressive arts and play
activities also served as a_form of brief dissociation from anxieties or fears for both children and
adults. This suggests that expressive arts therapies can create positive change, growth, and healing
on various levels, which highlights the powerful nature of the arts when used in therapy.?

In each session, participants had access to their own individual practice and personal creative
space which I have organized for them. They used sketches from the haptic workshop held
on 15.06.2023 as references to recreate artworks, with Xuan working from Pat’s sketch and
Pat interpreting Xuan’s. While participants wore EEG headsets, I ensured that participants
were informed about how EEG technology works and felt comfortable using the device. Also
this was able to observe their brain responses to touch sensory and creative stimuli, providing
insights into how the process could promote mindfulness, individuals interested in exploring
the intersection of art, neuroscience, and mental health and self-reflection.

'N. Van Westrhenen & E. Fritz (2014), Creative arts therapy as treatment for child tranma: An overview (p. 527). The Arts in
Psychotherapy, 41(5). [after:] https://doi.org/10.1016/j.aip.2014.10.001 [access: 24.04.2025]
> W. Steele & C. A. Malchiodi (2012), Trauma-informed practices with children and adolescents. Routledge.
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3.5. Warsztaty z wykorzystaniem zestawu stuchawkowego EEG

Warsztaty te sg adaptacja pomystu omoéwionego podczas warsztatéw Sygnaty haptyczne. Dzieki
uwaznej obserwacji przebiegu kazdej sesji postanowitam pracowac z tg samg grupa uczestnikéw,
co podczas poprzednich warsztatéw z wykorzystaniem zestawdw stuchawkowych EEG.

W tym przypadku zestaw stuchawkowy EEG zostat wykorzystany podczas warsztatéw
z szydetkowania pitek w ramach eksperymentu z udziatem dwoch dorostych uczestnikéw z Azji.
21 czerwca 2023 r. w sesji wzieta udziat Pat, 41-letnia uczestnik z Tajlandii. Nastepnego dnia, 22
czerwca 2023 r., sesja byta kontynuowana z udziatem Xuan, 23-letniej uczestniczki z Wietnamu.

Projekt warsztatow: opracowanie ¢wiczen taczacych dotyk i monitorowanie EEG, zapewniajacych
zaangazowanie i przekazanie wiedzy. Warsztaty miaty na celu umozliwienie uczestnikom
skupienie sie na przydzielonych im zadaniach. Dodatkowo mieli oni swobode stosowania
wtasnych metod, czerpigc z doswiadczen zdobytych podczas poprzednich warsztatéow, aby
zwiekszy¢ kreatywnos¢ swoich prac. Podczas warsztatéw poprositam uczestnikow o zatozenie
zestawow stuchawkowych EEG w celu pomiaru i analizy aktywnosci mozgu, kierujac sie wtasng
ciekawoscia. Elektroencefalografia (EEG) rejestruje aktywnos¢ elektryczng mozgu i zbiera dane
dotyczace réznych stanéw poznawczych i emocjonalnych. Wtgczenie EEG do dziatan artystycznych
pozwala uczestnikom wizualizowa¢ swoje reakcje neuronalne, tworzac namacalny zwigzek
miedzy doswiadczeniami wewnetrznymi a zewnetrznymi przejawami. Korzystanie z zestawu
stuchawkowego EEG zapewnia wglad w aktywno$¢ mdzgu w czasie rzeczywistym, oferujac gtebsze
zrozumienie wptywu dotyku i uktadu somatosensorycznego na emocje i zdrowie psychiczne.

Istnieje coraz wiecej dowoddw neurologicznych przemawiajgcych za stosowaniem terapii sztukq
kreatywnq, szczegdlnie w przypadku traumy, ktéra opiera sie na wizualnym i sensorycznym charakterze
traumatycznych wspomnien przechowywanych w mozgu bez przektadania ich na narracjet. Malchiodi
podkreslit, ze gtéwng zaletq podejscia ekspresyjnego jest jego jakos¢ sensoryczna - kinestetyczna,
stuchowaiwzrokowa - oraz zwiqzek z funkcjonowaniem neurologicznym i rozwojem neurologicznym. Sztuki
ekspresyjne i zabawy stuzyty réwniez jako forma krétkotrwatego odciecia sie od lekéw i obaw zaréwno dla
dzieci, jak i dorostych. Sugeruje to, ze terapie sztukami ekspresyjnymi mogq wywotac pozytywne zmiany,
rozwdj i uzdrowienie na réznych poziomach, co podkresla potezny charakter sztuki stosowanej w terapii?.

Podczas kazdej sesji uczestnicy mieli dostep do indywidualnych éwiczen i osobistej przestrzeni
tworczej, ktéra dla nich zorganizowatam. Wykorzystali szkice z warsztatéw haptycznych, ktére
odbyty sie 15 czerwca 2023 r., jako punkt odniesienia do odtworzenia dziet sztuki, przy czym Xuan
pracowata na podstawie szkicéw Pat, a Pat interpretowat prace Xuan. Podczas gdy uczestnicy
mieli na gtowach czujniki EEG, upewnitam sie, Zze zostali poinformowani o dziataniu technologii
EEG i czuli sie komfortowo podczas korzystania z urzadzenia. Pozwolito to rowniez zaobserwowac
reakcje mézgu na bodzce dotykowe i tworcze, dostarczajac informacji na temat tego, w jaki sposob
proces ten moze sprzyja¢ uwaznosci, o0sobom zainteresowanym badaniem powigzan miedzy sztuka,
neuronaukg, zdrowiem psychicznym i autorefleksja.

IN. Van Westrhenen & E. Fritz (2014), Creative arts therapy as treatment for child trauma: An overview (s. 527). The Arts in
Psychotherapy, 41(5).[za:] https://doi.org/10.1016/j.aip.2014.10.001 [dostep: 24.04.2025] [ttum. z jez. ang. Autorka]
2W. Steele & C. A. Malchiodi (2012), Trauma-informed practices with children and adolescents. Routledge.
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In this series of EEG headset workshops, participants engaged in the same creative structure
and methods that I had previously applied in my self-experimentation project with EEG
technology. These methods involved the preparation and use of tactile materials such as
crocheted and clay balls, initially developed for exploring touch-based therapeutic activities
between April and May 2023.

During the workshops, participants wore EMOTIV EEG headsets, allowing me to monitor
and analyze their brain activity in real time as they progressed through various stages of artistic
creation. The EEG system measured six core emotional and cognitive states: engagement,
excitement, focus, interest, relaxation, and stress. This data provided valuable understanding
into tactile and sensory-based artistry also for participants. This assisted me to observe how the
act of creating art through touch processes and sensory involvement affected and influenced
their mental and emotional responses.

At the start of the sessions, both participants showed exceptionally high levels of engagement
and stress, each exceeding 90%, closely aligning with my own initial EEG readings. As the
workshops continued, stress levels gradually declined while engagement remained consistently
high. Meanwhile, both focus and interest increased steadily, reflecting the participants’
indicating a deepening of attention and personal investment in the task of the creative process.
Excitement remained stable at around 30% throughout the session. Relaxation fluctuated,
rising and falling in response to moments of ease or difficulty, depending on the moment.
For instance, when participants encountered creative blocks, difficulties or became stuck, stress
levels rose while relaxation decreased.

These patterns highlight the dynamic cognitive and emotional journey experienced by
participants during the workshops. The findings suggest that creative engagement, especially
when involving sensory-rich, hands-on methods can promote emotional regulation, sustained
attention, and a deeper state of mindfulness. This aligns with previous research indicating that
tactile and sensory experiences in art-making can enhance emotional regulation and overall well
being.? By integrating these findings, the workshops not only fostered creativity but also provided
a platform for participants to explore their emotional landscapes in a supportive environment.

3 P. Deo (2022), The impact of remote arts on prescription: Changes in mood, attention and loneliness during art workshops as
mechanisms for wellbeing change. [after:] https://doi.org/10.31219/0sf.io/cxy2n [access: 24.04.2025]

W tej serii warsztatow z wykorzystaniem zestawéw stuchawkowych EEG uczestnicy zaangazowali
sie w te samg strukture twdrczg i metody, ktére wczesniej zastosowatam w moim projekcie
eksperymentalnym z wykorzystaniem technologii EEG. Metody te obejmowaty przygotowanie
i wykorzystanie materiatow dotykowych, takich jak szydetkowane i gliniane kulki, opracowanych
pierwotnie w celu zbadania terapeutycznego dziatania bodzcéw dotykowych w okresie od kwietnia
do maja 2023r.

Podczas warsztatow uczestnicy nosili zestawy stuchawkowe EMOTIV EEG, co pozwolito mi
monitorowac i analizowac ich aktywnos$¢ moézgu w czasie rzeczywistym, w miare jak przechodzili
przez rézne etapy tworzenia artystycznego. System EEG mierzyt sze$¢ podstawowych stanow
emocjonalnych i poznawczych: zaangazowanie, podekscytowanie, skupienie, zainteresowanie,
relaksacje i stres. Dane te dostarczyty cennych informacji na temat sztuki opartej na dotyku
i zmystach, réwniez dla uczestnikéw. Pomogto mi to zaobserwowac, jak tworzenie sztuki poprzez
procesy dotykowe i zaangazowanie zmystéw wptywato na ich reakcje psychiczne i emocjonalne.

Na poczatku sesji oboje uczestnicy wykazywali wyjatkowo wysoki poziom zaangazowania i stresu,
przekraczajacy 90%, co byto zgodne z moimi wstepnymi odczytami EEG. W miare trwania
warsztatow poziom stresu stopniowo spadat, podczas gdy zaangazowanie pozostawato na statym,
wysokim poziomie. Jednoczesnie koncentracja i zainteresowanie stale rosty, co $wiadczyto
0 pogtebieniu uwagi i osobistym zaangazowaniu uczestnikoéw w proces tworczy. Podekscytowanie
utrzymywato sie na statym poziomie okoto 30% przez catg sesje. Relaksacja ulegata wahaniom,
wzrastajac i malejac w zaleznosci od momentu, w zaleznosci od tego, czy uczestnicy doswiadczali
tatwosci czy trudnosci. Na przyktad, gdy uczestnicy napotykali blokady twércze, trudnosci lub
utkneli w martwym punkcie, poziom stresu wzrastat, a relaksacja malata.

Wozorcete podkreslajgdynamiczng podrdz poznawczgiemocjonalng, ktérejdoswiadczyliuczestnicy
podczas warsztatéw. Wyniki sugeruja, ze zaangazowanie tworcze, zwtaszcza gdy obejmuje bogate
wrazenia sensoryczne i praktyczne metody, moze sprzyja¢ regulacji emocjonalnej, utrzymaniu
uwagi i gtebszemu stanowi uwaznosci. Jest to zgodne z wczedniejszymi badaniami wskazujgcymi,
ze doswiadczenia dotykowe i sensoryczne w tworzeniu sztuki mogq poprawiac regulacje emocjonalng
i 0g6Ine samopoczucie®. Dzieki potaczeniu tych wynikéw warsztaty nie tylko sprzyjaty kreatywnosci,
ale takze stanowity platforme dla uczestnikéw do odkrywania swoich emocjonalnych krajobrazéw
W sprzyjajgcym otoczeniu.

3 P. Deo (2022), The impact of remote arts on prescription: Changes in mood, attention and loneliness during art workshops as
mechanisms for wellbeing change. [za:] https://doi.org/10.31219/osf.io/cxy2n [dostep: 24.04.2025] [ttum. z jez. ang. Autorka]
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Fig. 33. Pat, a 41-year-old Thai participant, wearing an
EEG headset during working on the crocheted balls as
part of an experimental study. Wroctaw, 2023. Photo:
Author's Archive.
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Ryc. 33. Pat, 41-letni uczestnik z Tajlandii, noszacy zestaw
stuchawkowy EEG podczas pracy nad szydetkowanymi
kulkami w ramach badania eksperymentalnego. Wroctaw,
2023. Fot. Archiwum Autorki.

Fig. 34. On the left: the final piece made by Pat during
the EEG workshop. On the right: the final piece from the
haptic workshop made by Pat based on Xuan’s drawing.
Wroctaw, 2023. Photo: Author's Archive.

Ryc. 34. Po lewej: koncowy efekt pracy Pat podczas
warsztatow EEG. Po prawej: koncowy efekt pracy Pat
podczas warsztatow haptycznych, oparty na rysunku Xuan.
Wroctaw, 2023. Fot. Archiwum Autorki.
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Fig. 35. Xuan, a 23-year-old Vietnamese participant,
wearing an EEG headset during the crocheted balls
workshop as part of an experimental study. Wroctaw,
2023. Photo: Author's Archive.
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Ryc. 35. Xuan, 23-letnia uczestniczka z Wietnamu,
noszaca zestaw stuchawkowy EEG podczas warsztatow
szydetkowania kulek w ramach badania eksperymentalnego.
Wroctaw, 2023. Fot. Archiwum Autorki.

Fig. 36. The final work from the EEG workshop by Xuan.
Wroclaw, 2023. Photo: Author's Archive.

Ryc. 36. Koicowa praca Xuan z warsztatow EEG. Wroctaw,
2023. Fot. Archiwum Autorki.
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3.6. Glass and Crocheted Balls Experimental: Exploring Tactile Contrast Through
Material Experimentation

During the preparation phase of crafting crocheted and clay balls as key materials for my
workshop I began to search for a material that would contrast sharply with these soft and
textured elements. Motivated by personal curiosity, I wanted to explore how different surfaces
could influence the sense of touch. This tactile investigation not only deepened my sensory
understanding but also sparked new ideas that I could adapt and integrate into my research
project, eventually becoming a starting point for my artistic creation.

Among the materials considered, I chose glass for its distinct sensory and symbolic qualities.
Glass is clear and transparent, with a solid, smooth surface that feels cool to the touch. While it
appears rigid and fragile, glass becomes malleable when exposed to extremely high temperatures,
a transformation that fascinated me and offered metaphorical richness for my exploration.

As part of this phase of my project, I collaborated with the glass studio, where we discussed
my ideas and reviewed initial sketches. This collaboration led to a series of glass experiments
conducted both in the glass studio and the doctoral studio at ASP Wroctaw between March
and June 2023. I explored the potential of reshaping glass using a kiln to create gentle, wave-like
curves that would emphasize a sense of fluidity within an otherwise rigid material.

I began with test pieces, two long rectangular sheets of glass to experiment with how the
material responded to heat and to observe the resulting forms. This initial testing helped me to
guide the direction of the project. Building on these insights, I further developed the concept
by cutting the glass into cloud-like shapes before placing them into the kiln. These shapes
added a more organic and symbolic dimension to the work, enhancing the contrast between
softness in form and hardness in material. Next stage was handmade crocheted balls filled with
polyester filler stuffing process, in which there were different sizes and a variety of colors. This
strategy provides the feeling of the softness. These glass elements were then joined with the
soft, crocheted balls. The combination of two materials for artistic creative expression between
hard and softness, rigid and delicate glass with soft and pliable yarn, formed the basis of an
individual artistic project centered on tactile experience as an individual project.

The project aimed to investigate how contrasting materials could engage the senses differently
and convey emotional depth through physical form. The fusion of hard and soft materials
symbolized the interplay between vulnerability and strength, as well as the tension between
discomfort and comfort. These partial results opened up new perspectives on how materiality
can be used in expressive art, especially in relation to touch-based exploration.
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3.6. Szklane i szydetkowane kulki: odkrywanie kontrastéow dotykowych poprzez
eksperymenty z materiatami

Podczas przygotowan do warsztatéw, ktérych gtéwnym materiatem byty szydetkowane i gliniane
kulki, zaczetam szuka¢ materiatu, ktéry kontrastowatby z tymi miekkimi i teksturowanymi
elementami. Motywowana osobistg ciekawoscia, chciatam zbadac, jak rézne powierzchnie mogg
wptywac na zmyst dotyku. Te badania dotykowe nie tylko pogtebity moje zrozumienie zmystéw, ale
takze zainspirowaty mnie do nowych pomystéw, ktére mogtam dostosowac i wtaczy¢ do mojego
projektu badawczego, a ostatecznie staty sie punktem wyjscia dla mojej tworczosci artystycznej.

Sposrod rozwazanych materiatdw wybratam szkto ze wzgledu na jego wyjatkowe wtasciwosci
sensoryczne i symboliczne. Szkto jest przezroczyste i przejrzyste, ma solidng, gtadkg powierzchnie,
ktora jest chtodna w dotyku. Chociaz wydaje sie sztywne i kruche, pod wptywem bardzo wysokich
temperatur staje sie plastyczne, co mnie zafascynowato i stanowito bogate Zrédto metafor dla
moich poszukiwan.

W ramach tej fazy projektu wspétpracowatam z pracownia szklarskga, gdzie omawialiSmy moje
pomysty i przegladaliSmy wstepne szkice. Wspdtpraca ta zaowocowata serig eksperymentow
ze szktem, przeprowadzonych zaréwno w pracowni szklarskiej, jak i w pracowni doktorskiej ASP
we Wroctawiu w okresie od marca do czerwca 2023 r. Zbadatam mozliwosci przeksztatcania
szkta za pomoca wysokiej temperatury (w pieca), aby uzyskac¢ delikatne, faliste krzywizny, ktore
podkreslatyby ptynnosé tego sztywnego materiatu.

Zaczetam od probek, dwaéch diugich prostokatnych tafli szkta, aby sprawdzi¢, jak materiat reaguje
a ciepto i obserwowac powstate formy. Te wstepne testy pomogty mi wytyczy¢ kierunek projektu.
Opierajac sie na tych spostrzezeniach, rozwinetam koncepcje, wycinajagc szkto w ksztatty
przypominajace chmury, a nastepnie umieszczajac je w piecu. Ksztatty te nadaty pracy bardziej
organiczny i symboliczny wymiar, podkreslajac kontrast miedzy miekkoscig formy a twardoscig
materiatu. Kolejnym etapem byto reczne wykonanie szydetkowych kulek z wypetnieniem
poliestrowym, ktére miaty rézne rozmiary i byty dostepne w wielu kolorach. Strategia ta zapewnia
wrazenie miekkosci. Elementy szklane zostaty nastepnie potaczone z miekkimi, szydetkowymi
kulkami. Potaczenie dwdch materiatow w celu artystycznej ekspresji miedzy twardoscig a miekkoscia,
sztywnym i delikatnym szktem oraz miekka i gietka przedza, stanowito podstawe indywidualnego
projektu artystycznego skupionego na wrazeniach dotykowych jako projekcie indywidualnym.

Projekt miat na celu zbadanie, w jaki sposéb kontrastujagce materiaty moga w rézny sposob
oddziatywaé na zmysty i przekazywaé emocjonalng gtebie poprzez fizyczng forme. Potaczenie
twardych i miekkich materiatéw symbolizowato wzajemne oddziatywanie miedzy wrazliwoscig
a sita, a takze napiecie miedzy dyskomfortem a komfortem. Te czesciowe wyniki otworzyty nowe
perspektywy na wykorzystanie materialnosci w sztuce ekspresyjnej, zwtaszcza w odniesieniu do
eksploracji dotykowej.
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Fig. 37-38. Exploring tactile contrast through material experimentation. This series of composition combines
undulating glass forms with clusters of crocheted balls in varying colours, 2023. Photos: Author’s Archive.

Ryc. 37-38. Badanie kontrastu dotykowego poprzez eksperymenty z materiatami. Ta seria kompozycji taczy faliste formy
szklane z grupami szydetkowych kulek w réznych kolorach, 2023. Fot. Archiwum Autorki.
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Fig. 39-40. Exploring tactile contrast through material experimentation. This series of composition combines
undulating glass forms with clusters of crocheted balls in varying colours, 2023. Photos: Author's Archive.
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Ryc. 39-40. Badanie kontrastu dotykowego poprzez eksperymenty z materiatami. Ta seria kompozycji taczy faliste formy
szklane z grupami szydetkowych kulek w réznych kolorach, 2023. Fot. Archiwum Autorki.
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3.7. Embossed Woodcut Prints Inspired by Ancient Greek Pottery: Tactile Work
for the Visually Impaired.

This project began with my visit to the Tactual Museum in Athens, where I engaged in
meaningful conversations with the museum staff about their approach to accessibility for
blind and visually impaired individuals. These exchanges sparked the idea of collaboration and
strengthened my belief that my Artistic Embossed Book' could serve as a valuable educational
tool. I describe the book in Chapter 4, titled Artistic-Research Projects as Installation Art:
Individual Works, An Artistic Embossed Book with Ancient Greek Patterns from The Pottery.
Through this work, I recognized the potential to contribute to the museum’s mission by
aligning my artistic practice with educational experiences for blind audiences, particularly in
the context of Greek art and cultural history.

This opportunity led to the development of a second project as part of my ongoing artistic and
research practice in the Printmaking Department at the Athens School of Fine Arts, March-
May 2024. In partnership with the Tactual Museum, the project focused on creating embossed
woodcut prints inspired by ancient Greek patterns. It holds both educational and therapeutic
purposes, aiming to explore the cognitive and sensory abilities of blind and visually impaired
individuals. The central goal is to investigate how they recognize, interpret, and engage with
shapes through the sense of touch.

The Tactual Museum played an essential role in this collaboration. Known for its inclusive
approach, the museum provides blind and partially sighted visitors, both from Greece and
abroad, with meaningful access to cultural heritage through tactile exploration. This ethos
closely aligns with the aims of the project, which seeks to demonstrate how tactile-based artistic
experiences can promote learning, strengthen memory, and support emotional connection.

All prints of the book were hand-produced in Athens using traditional woodcut engraving
techniques. In response to the museum’s requirements, special attention was given to the clarity
and accessibility of each pattern. The aim was to ensure that the tactile designs would be easily
understandable, as each blind or visually impaired individual has a unique way of learning and
perceiving through touch. To support this, I engraved each pattern individually onto its own
wooden matrix, allowing for focused exploration of form and structure. This method helped
simplify the experience without losing the essence of the design, creating a more inclusive and
effective tool for tactile engagement.

The collection consists of four editions, with twenty-four individual prints per set. Each print
measures 25 by 35 centimeters and was specifically designed to be explored through touch. In May
2024, the prints were tested and evaluated by volunteers at the Lighthouse for the Blind of Greece.
This evaluation provided valuable insights into how the prints were received and perceived.

'Embossed Woodcut Printmaking: An artistic embossed book with ancient Greek patterns from the Pottery

3.7.Drzeworyty inspirowane starozytng ceramika grecka: dzieta dotykowe dla oséb
niedowidzacych

Projekt ten rozpoczat sie od mojej wizyty w Muzeum Dotykowym w Atenach, gdzie odbytam
znaczace rozmowy z pracownikami muzeum na temat ich podejscia do dostepnosci dla oséb
niewidomychiniedowidzacych. Wymiana pogladéw zainspirowata mnie dowspotpracy i utwierdzita
w przekonaniu, ze moja artystyczna ksigzka z wyttoczeniami* moze stuzy¢ jako cenne narzedzie
edukacyjne. Ksigzke opisatam w rozdziale 4, zatytutowanym Projekty artystyczno-badawcze jako
sztuka instalacji: prace indywidualne, artystyczna ksigzka z ttoczonymi wzorami ze starozytnej greckiej
ceramiki. Dzieki tej pracy dostrzegtam potencjat, jaki ma moje podejscie do sztuki w kontekscie
edukacji oséb niewidomych, zwtaszcza w kontekscie sztuki greckiej i historii kultury, i uznatam, ze
moge w ten sposob przyczynic sie do realizacji misji muzeum.

Ta okazja doprowadzita do powstania drugiego projektu w ramach mojej biezacej praktyki
artystycznej i badawczej na Wydziale Grafiki Szkoty Sztuk Pieknych w Atenach w okresie od
marca do maja 2024 r. We wspo6tpracy z Muzeum dotykowym méj projekt skupiat sie na tworzeniu
drzeworytéw inspirowanych starozytnymi greckimi wzorami z ceramiki. Ma cechy edukacyjne,
jak i terapeutyczne, dazg do zbadania zdolnosci poznawczych i sensorycznych oséb niewidomych
i niedowidzacych. Gtéwnym celem jest zbadanie, w jaki sposéb osoby te rozpoznaja, interpretuja
i wchodza w interakcje z ksztattami za pomocg zmystu dotyku.

Muzeum odegrato istotng role w tej wspotpracy. Znane ze swojego integracyjnego podejscia,
zapewnia niewidomym i niedowidzacym zwiedzajacym, zaréwno z Gregcji, jak i z zagranicy, znaczacy
dostep do dziedzictwa kulturowego poprzez eksploracje dotykowa. Ta filozofia jest $cisle zgodna
z celami projektu, ktéry ma na celu pokazanie, w jaki sposéb doswiadczenia artystyczne oparte na
dotyku mogg promowac nauke, wzmacnia¢ pamiec i wspiera¢ wiezi emocjonalne.

Wszystkie wydruki ksigzki zostaty wykonane recznie w Atenach przy uzyciu tradycyjnych technik
drzeworytu. W odpowiedzi na wymagania muzeum szczegdlng uwage zwrdcono na przejrzystosé
i dostepnosc¢ kazdego wzoru. Celem byto zapewnienie, aby wzory dotykowe byty tatwo zrozumiate,
poniewaz kazda osoba niewidoma lub niedowidzaca ma unikalny sposéb uczenia sie i postrzegania
poprzez dotyk. Aby to osiggnaé, kazdy wzér zostat wygrawerowany indywidualnie na osobnej
drewnianej matrycy, co pozwolito na skupienie sie na formie i strukturze. Metoda ta pomogta
uprosci¢ doswiadczenie bez utraty istoty projektu, tworzac bardziej inkluzywne i skuteczne
narzedzie do angazowania zmystu dotyku.

Kolekcja sktada sie z czterech edycji, po dwadziescia cztery pojedyncze odbitki w zestawie. Kazda
odbitkamawymiary 25x 35cmizostataspecjalnie zaprojektowanado eksploracjiza pomocag dotyku.
W maju 2024 roku odbitki zostaty przetestowane i ocenione przez wolontariuszy z Lighthouse for
the Blind of Greece (Latarnia dla greckich niewidzacych). Ocena ta dostarczyta cennych informacji
na temat tego, jak wydruki zostaty odebrane i postrzegane.

tArtystyczna ksigzka z odbitkami ttoczonymi z wzorami inspirowanymi ceramikg starozytnej Grecji.

71



After submitting my tactile prints to the Tactual Museum in Athens, I received thoughtful
and constructive feedback from the institution. They expressed appreciation for the project
and recognized its potential, describing the overall approach as promising and worthwhile.
However, they also noted that the designs needed further refinement to improve their tactile
readability. While some prints were clearly perceivable by touch, others, especially those with
more intricate or detailed elements, were more difficult to detect. The museum recommended
simplifying these patterns and introducing more curved forms to enhance accessibility forblind
and visually impaired users.

The feedback collected from participants during the tactile sessions reinforced the value and
relevance of the project while also highlighting areas for improvement. Many participants
responded positively to the overall experience and successfully interpreted most of the designs.
It became evident that simpler forms with curved lines were significantly easier to perceive
through touch. In contrast, more detailed or intricate patterns were often harder to detect and
less accessible for blind or visually impaired users.

This insight, supported by the observations of the collaborating institute, confirmed the
project’s potential but also emphasized the need for refinement. The recommendation was to
simplify certain shapes and enhance their tactile clarity to ensure a more inclusive and effective
sensory experience. These findings will guide the next phase of development and contribute
to the broader aim of making art more accessible through touch-based engagement. Although
the current prints could not be incorporated into the museum’s existing thematic educational
programs, the institution acknowledged the value of the work and returned the materials, which
consisted of two sets of twenty-four prints, for further development. This feedback confirmed
the relevance of the project while highlighting areas where improvement was necessary.
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Po przekazaniu moich odbitek do Muzeum Dotykowego w Atenach otrzymatam przemyslane
i konstruktywne opinie od tej instytucji. Wyrazono w nich uznanie dla projektu i doceniono jego
potencjat, opisujac ogdlne podejscie jako obiecujace i wartosciowe. Zauwazyli jednak réwniez, ze
projekty wymagajg dalszego dopracowania, aby poprawic ich czytelnosé¢ dotykowsa. Podczas gdy
niektore wydruki byty wyraznie wyczuwalne dotykiem, inne, zwtaszcza te zawierajgce bardziej
skomplikowane lub szczegétowe elementy, byty trudniejsze do wykrycia. Muzeum zalecito
uproszczenie tychwzoréw i wprowadzenie bardziej zakrzywionych form, aby zwiekszy¢ dostepnosc
dla 0séb niewidomych i niedowidzacych.

Opinie zebrane od uczestnikéw podczas sesji dotykowych potwierdzity warto$c¢iznaczenie projektu,
wskazujac jednoczesnie obszary wymagajgce poprawy. Wielu uczestnikéw pozytywnie ocenito
ogolne wrazenia i z powodzeniem zinterpretowato wiekszos¢ odbitek. Okazato sie, ze prostsze
formy z zakrzywionymi liniami byty znacznie tatwiejsze do wyczucia dotykiem. Natomiast bardziej
szczegotowe lub skomplikowane wzory byty czesto trudniejsze do wykrycia i mniej dostepne dla
0s06b niewidomych lub niedowidzacych.

Whioski te, poparte obserwacjami wspétpracujacego instytutu, potwierdzity potencjat projektu,
ale takze podkreslity potrzebe jego udoskonalenia. Zalecono uproszczenie niektorych ksztattéw
i poprawe ich wyrazistosci dotykowej, aby zapewnié¢ bardziej integracyjne i skuteczne doznania
sensoryczne. Wyniki te bedg stanowic¢ wytyczne dla kolejnego etapu rozwoju i przyczynia sie do
realizacji szerszego celu, jakim jest utatwienie dostepu do sztuki poprzez interakcje dotykowa.
Chociaz obecne odbitki nie mogty zosta¢ wtaczone do istniejacych programéw edukacyjnych
muzeum, instytucjadocenitawartosc pracy i zwrdécitamateriaty, sktadajgce sie zdwéch zestawodw po
dwadziescia cztery wydruki, w celu dalszego rozwoju. Informacje zwrotne potwierdzity znaczenie
projektu, wskazujac jednoczesnie obszary wymagajace poprawy.
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3.7.1. Experimental Workshop: Testing the Tactile Prints for the Blind
Project with Thanasis

As T describe in a previous chapter, I submitted a set of 24 tactile woodcut prints for
evaluation by the Tactual Museum in Athens. These works were created to explore sensory
engagement for individuals who are blind or visually impaired. While the museum accepted
the prints and tested them with participants, I was not informed of the specific procedures
used during their internal evaluations. What I did receive was helpful feedback emphasizing
the importance of clarity and simplicity in tactile design. The museum suggested that each
sheet should ideally include only one pattern, and that highly detailed or complex designs may
be difficult for blind participants to interpret through touch. Due to time limitations while
I was in Athens, I was unable to revise the prints based on this feedback before returning to
Poland. The museum’s response was also delayed, which limited my ability to make real-time
improvements. Therefore, in order to gain a more direct and personal understanding of how
the prints could be experienced by a blind individual, I arranged an independent tactile session
with a participant named Thanasis, which took place on 13 May 2024.

This was an individual workshop conducted with Thanasis, a participant who was a blind man

in his early fifties who has been blind since birth. It needs no argument that the description of
the spatial images of those born blind must be undertaken independently of that of sighted people.

The spatial image of the former differs from the baptic spatial image of the sighted in the first
instance in the total lack of visual experiences and images. It represents the so-called haptic space
and the haptomorphic spatial forms in their original character.?

He was accompanied by his wife, who assisted with communication and translated into English
when needed. This one-on-one workshop gave me the opportunity to engage directly with a
participant and observe his process of tactile exploration. Unlike the institutional setting of
the museum, this session allowed for open conversation, real-time feedback, and emotional
responses that added depth to the research. Thanasis had a strong sense of cognitive touch and
demonstrated confidence while exploring each print. Many of the designs were based on Greek
patterns, some of which he recognized from everyday life. His familiarity with these forms
came from his interest in furniture design, where he had previously encountered similar mortifs
through touch. His response was enthusiastic and thoughtful. He referred to these tactile
impressions as signs, reflecting his unique way of interpreting shape and form through touch.

However, some prints were based on ancient Greek motifs and contained abstract or unfamiliar
forms. In those cases, I provided additional explanations to help him understand the historical
and cultural context of the images. Despite the difficulty, he remained curious and engaged.
He expressed particular interest in tactile artworks that are imaginative or unexpected. While
he valued designs connected to his daily experiences, he preferred artwork that challenged him
and invited deeper engagement. For him, the process of interpreting unfamiliar tactile forms
was both challenging and enjoyable. This workshop highlighted the importance of combining

familiar forms with more abstract or creative ones to stimulate curiosity and provide a richer

2G. Révész (1950), Psychology and art of the blind (p. 158). Longmans, Green.
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3.7.1. Warsztaty eksperymentalne: testowanie odbitek drzeworytniczych dla
0s6b niewidomych — projekt z Thanasisem

Jak opisatam w poprzednim rozdziale, przestatam zestaw 24 odbitek drzeworytniczych do oceny
przez Muzeum Dotykowe w Atenach. Prace te zostaty stworzone w celu zbadania zaangazowania
sensorycznego 0s6b niewidomych lub niedowidzacych. Muzeum przyjeto grafiki i przetestowato je
z udziatem uczestnikéw, ale nie poinformowano mnie o szczegdétowych procedurach stosowanych
podczas wewnetrznej oceny. Otrzymatam jednak pomocne uwagi podkreslajgce znaczenie
przejrzystosci i prostoty w projektowaniu dotykowym. Muzeum zasugerowato, ze kazdy arkusz
powinien zawierac tylko jeden wzér, a bardzo szczegdtowe lub ztozone projekty moga by¢ trudne
do interpretacji przez osoby niewidome za pomoca dotyku. Ze wzgledu na ograniczenia czasowe
podczas pobytu w Atenach nie mogtam wprowadzi¢ poprawek do wydrukéw przed powrotem do
Polski. Odpowiedz muzeumréwniez byta opdzniona, co ograniczyto moje mozliwosci wprowadzenia
poprawek w czasie rzeczywistym. Dlatego tez, aby uzyskac bardziej bezposrednie i osobiste
zrozumienie tego, jak wydruki moga by¢ odbierane przez osobe niewidomga, zorganizowatam
niezalezna sesje dotykowa z uczestnikiem o imieniu Thanasis, ktora odbyta sie 13 maja 2024 r.

Byty to indywidualne warsztaty przeprowadzone z Thanasisem, uczestnikiem, ktory byt niewidomym
mezczyznag w wieku okoto piecdziesieciu lat, niewidomym od urodzenia. Nie ulega waqtpliwosci, ze
opis obrazéw przestrzennych oséb niewidomych od urodzenia musi by¢ niezalezny od opisu 0séb widzgcych.
Obraz przestrzenny oséb niewidomych rézni sie od haptycznego obrazu przestrzennego oséb widzqcych
przede wszystkim catkowitym brakiem doswiadczen wzrokowych i obrazéw. Reprezentuje on tak zwang
przestrzen haptyczng i haptonimiczne formy przestrzenne w ich pierwotnym charakterze?.

Towarzyszyta mu zona, ktéra pomagata w komunikacji i w razie potrzeby ttumaczyta na jezyk
angielski. Warsztaty indywidualne daty mi mozliwos¢ bezposredniego kontaktu z uczestnikiem
i obserwacji procesu jego eksploracji dotykowej. W przeciwienstwie do instytucjonalnej atmosfery
muzeum, sesja ta pozwolita na swobodng rozmowe, uzyskanie informacji zwrotnych w czasie
rzeczywistym oraz emocjonalnych reakcji, ktére nadaty badaniu gtebie. Thanasis miat silne wyczucie
dotykowe i wykazywat sie pewnoscig siebie podczas eksploracji kazdego wydruku. Wiele wzoréw
opierato sie na greckich motywach, z ktérych czes¢ rozpoznat z zycia codziennego. Jego znajomosé
tych form wynikata z zainteresowania projektowaniem mebli, gdzie wczesniej zetknat sie z podobnymi
motywami poprzez dotyk. Jego reakcja byta entuzjastyczna i przemyslana. Te wrazenia dotykowe
nazwat znakami, odzwierciedlajac swéj wyjatkowy sposdb interpretaciji ksztattu i formy poprzez dotyk.

Jednak niektére wydruki (oparte na starozytnych motywach greckich) zawieraty abstrakcyjne lub
nieznane formy. W takich przypadkach udzielatam dodatkowych wyjasnien, aby poméc mu zrozumiec
historyczny i kulturowy kontekst obrazéw. Pomimo trudnosci pozostat ciekawy i zaangazowany.
Whyrazit szczegblne zainteresowanie dzietami sztuki dotykowej, ktére sg pomystowe lub
nieoczekiwane. Chociaz cenit projekty zwigzane z jego codziennymi do$wiadczeniami, preferowat
dzieta sztuki, ktore stanowity dla niego wyzwanie i zachecaty do gtebszego zaangazowania. Proces
interpretacji nieznanych form dotykowych byt dla niego zaréwno trudny, jak i przyjemny. Warsztaty
te podkreslity znaczenie taczenia znanych form z bardziej abstrakcyjnymi lub kreatywnymi,

2G. Révész (1950), Psychology and art of the blind (s. 158). Longmans, Green. [ttum. z jez. ang. Autorkal]
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tactile experience for visually impaired participants. I wanted to emphasize Thanasis’s responses
during our tactile session provided valuable insights into the perceptual and cognitive processes
involved in exploring embossed prints through touch. His reactions revealed how individual
experiences, interests, and prior knowledge shape tactile interpretation.

For instance, when he touched the print featuring a bird, he immediately identified the form
by focusing on the curve of the neck and the positioning of the eye. He remarked that the
long neck and specific eye shape were familiar indicators. This demonstrated his ability to
connect tactile elements with real-life references from memory, how detailed memory can
guide understanding through tactile experience, especially when the form reflects something
already known in his daily life.

Another notable moment occurred with a print that combined two elements on the same page,
a water wave and a water drop or teardrop shape. Thanasis recognized the wave with ease, but
he hesitated with the second element. Initially he guessed it was a pear. With some guidance
and explanation from me and his wife, including its placement beside the wave. He understood
that it was intended to represent a drop of water. This moment became a significant learning
experience for him. He shared that throughout his life, he had only imagined water drops as
being round. This interaction expanded his understanding, showing how visual forms can
convey motion, that water could take on other shapes, such as falling rain or a droplet from
a faucet through shape. It was new and surprising to him. This moment reflects the power of
tactile art not only to confirm familiar objects but also to reshape assumptions and expand
understanding.

One of the more challenging patterns for Thanasis was an image of an octopus, based on ancient
Greek design.The stylization of the form did not reflect a realistic and accurate proportions
representation. He struggled to identify and confused it at first. To support him, his wife gently
guided his fingers along the tentacle-like shapes, helping him trace the form. We discussed
how the artist who created the image may have drawn from imagination or from a limited
understanding of proportion and dimension, which was common in historical depictions.
While a sighted viewer could immediately recognize the octopus, Thanasis found it unfamiliar,
as it differed from the version stored in his memory of tactile encounters with real-life objects.
Thanasis explained that the version of an octopus he knows from his daily experiences has
avery different shape and structure compared to the one represented in the print. This showed
the difficulty that blind individuals may face when interpreting abstract or stylized artworks
without sufficient context or explanation.

When exploring the print of a lily flower, Thanasis also responded positively to a print. He
expressed joy and genuine excitement at learning about botanicals, the forms of flowers through
touch. While I had included several floral motifs in the series, his curiosity extended beyond
the shape itself. He suggested that I should provide more additional information to support
learning, such as the name of the flower, where it grows, and what colors it might have. This
feedback was valuable and the matter of how educational materials for blind audiences benefit
from a multi-sensory and informative approach.
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aby pobudzi¢ ciekawo$c¢ i zapewnic¢ bogatsze doznania dotykowe uczestnikom z dysfunkcjg wzroku.
Chciatbym podkresli¢, ze reakcje Thanasisa podczas sesji dotykowej dostarczyty cennych informacji
na temat proceséw percepcyjnych i poznawczych zwigzanych z odkrywaniem reliefowych grafik
poprzez dotyk. Jego reakcje ujawnity, w jaki sposéb indywidualne doswiadczenia, zainteresowania
i wczesdniejsza wiedza ksztattujg interpretacje dotykowa.

Na przyktad, kiedy dotknat wydruku przedstawiajgcego ptaka, natychmiast rozpoznat forme,
skupiajac sie na krzywiznie szyi i potozeniu oczu. Zauwazyt, ze dtuga szyja i specyficzny ksztatt
oczu byty znanymi mu cechami. Pokazato to jego zdolnos$¢ do taczenia elementéw dotykowych
z rzeczywistymi odniesieniami z pamieci oraz to, jak szczegétowa pamie¢ moze pomdc w zrozumieniu
poprzez doswiadczenie dotykowe, zwtaszcza gdy forma odzwierciedla co$, co jest juz znane
z codziennego zycia.

Kolejny wazny moment nastgpit, gdy na jednej odbitce pojawity sie dwa elementy: fala i kropla
wody lub tza. Thanasis bez problemu rozpoznat fale, ale miat watpliwosci co do drugiego elementu.
Na poczatku pomyslat, ze to gruszka. Po kilku wskazéwkach i wyjasnieniach ode mnie i jego Zony,
w tym o tym, gdzie znajduje sie ten element w stosunku do fali, zrozumiat, ze to kropla wody. Ten
moment byt dla niego waznym doswiadczeniem edukacyjnym. Powiedziat, Zze przez cate zycie
wyobrazat sobie krople wody jako okragte. Ta interakcja poszerzyta jego wiedze, pokazujac, jak
formy wizualne mogg przekazywac ruch, ze woda moze przybieraé inne ksztatty, takie jak padajacy
deszcz lub kropla z kranu. Byto to dla niego nowe i zaskakujace. Ten moment odzwierciedla site
sztuki dotykowej, ktéra nie tylko pozwala potwierdzi¢ znajomos¢ obiektow, ale takze zmienia
zatozeniai poszerza wiedze.

Jednym z trudniejszych wzoréw dla Thanasisa byt obraz o$miornicy oparty na starozytnym greckim
wzornictwie. Stylizacja formy nie odzwierciedlata realistycznego i doktadnego odwzorowania
proporcji. Poczatkowo miat trudnosci z rozpoznaniem i byt zdezorientowany. Aby mu pomac,
zona delikatnie poprowadzita jego palce wzdtuz ksztattow przypominajacych macki, pomagajac
mu przesledzi¢ forme. Dyskutowali$my o tym, jak artysta, ktéry stworzyt ten obraz, mégt czerpac
inspiracje z wyobrazZni lub ograniczonego zrozumienia proporcji i wymiardw, co byto powszechne
w historycznych przedstawieniach. Podczas gdy widzacy odbiorca mégt natychmiast rozpoznaé
o$miornice, Thanasis uznat jg za nieznang, poniewaz réznita sie od wersji zapisanej w jego pamieci
dotykowej z rzeczywistych spotkan z przedmiotami. Thanasis wyjasnit, ze wersja osSmiornicy,
ktora zna z codziennych doswiadczen, ma zupetnie inny ksztatt i strukture niz ta przedstawiona na
grafice. Pokazato to trudnosci, z jakimi mogg borykac sie osoby niewidome podczas interpretacji
abstrakcyjnych lub stylizowanych dziet sztuki bez wystarczajacego kontekstu lub wyjasnienia.

Podczas ogladania grafiki przedstawiajacej kwiat lilii Thanasis réwniez zareagowat pozytywnie.
Wyrazit rados¢ i autentyczne podekscytowanie mozliwoscig poznania roslin i ksztattow kwiatow
poprzez dotyk. Chociaz w serii umiescitam kilka motywow kwiatowych, jego ciekawos$é wykroczyta
poza sam ksztatt. Zasugerowat, zebym podata wiecej dodatkowych informacji utatwiajacych
nauke, takich jak nazwa kwiatu, miejsce jego wystepowania i kolory, w jakich moze wystepowac.
Ta informacja zwrotna byta bardzo cenna i pokazata, jak bardzo materiaty edukacyjne dla oséb
niewidomych mogg skorzystac z podejscia wielozmystowego i informacyjnego.
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In terms of production, there were some imperfections in the prints due to technical challenges.
During the printing process, I needed to apply heavy pressure to ensure the images were
clearly embossed, which occasionally led to issues such as double lines or minor tearing on
the paper. These flaws were subtle and visible only upon close inspection. I had experimented
with different types of paper to find a balance between flexibility and strength, one that could
handle the press without compromising the clarity of the image or without tearing under
a heavy relief printing press. What was most surprising was Thanasis’s ability to detect these
minor flaws through touch alone. He quickly noticed irregularities in the texture, such as
a slight misalignment or excess pressure marks. His ability to sense such minor differences on
the surface of the paper deeply impressed me. This observation was particularly meaningful
for me. It revealed the incredible sensitivity and cognitive awareness he possesses through his
hands and fingertips. It showed how much detailed perception can occur without sight and
how refined his tactile awareness is.

This workshop demonstrated that not all visually impaired individuals interpret tactile art
in the same way. Personal background, lived experiences, and cognitive development play
asignificant role in shaping how each person engages with touch. Through this session, I gained
a deeper understanding of how tactile art can operate both as a sensory and cognitive process.
Thanasis’s input revealed the importance of acknowledging individual differences in memory,
perception, and interpretation. His responses also reinforced the potential of tactile prints
to serve not only as art objects, artistic expressions but also they can function as meaningful
tools for discovery, emotional engagement, and inclusive education. In the sighted the majority
of their haptic perceptions have come into being and developed under the influence and with
the constant cooperation of the sense of vision. When we touch some common object, the tactile
impression is al ways permmted with visual experiences. It is true that it is not easy to demonstrate
the visual components in the phenomenal impression of the object ; but there are experimental
conditions under which it is possible to demonstrate the visual elements operative in the process of
haptic perception.’

When compared with the formal feedback received from the Tactual Museum, this personal
interaction offered a more nuanced and human-centered perspective. The museum emphasized
the need to simplify shapes and use more curved lines for clearer tactile recognition. In contrast,
Thanasis showed that challenging designs can also generate curiosity and engagement,
especially when supported by thoughtful explanation. His interest in abstract or imaginative
forms suggested that complexity can be stimulating, rather than alienating, when approached
with care.

This experience confirmed the importance of including a range of tactile forms in future design
improvements. It also demonstrated the need for flexible methods in creating tactile art that can
accommodate both learning and emotional connection. Direct interaction with participants
provided insight that extended beyond general evaluation. These observations will help to
further strengthen the inclusive potential of the project and contribute to its development as
a sensitive and meaningful artistic practice.

>G. Révész (1950), Psychology and art of the blind (p. 156). Longmans, Green.

Jesli chodzi o techniczne aspekty odbitek pojawity sie na nich pewne niedoskonatosci spowodowane
problemami technicznymi. Podczas drukowania musiatam wywiera¢ duzy nacisk, aby obrazy
byty wyraznie wyttoczone, co czasami powodowato takie problemy, jak podwodjne linie lub
niewielkie rozdarcia papieru. Wady te byty subtelne i widoczne tylko przy doktadnym przyjrzeniu
sie. Wyprébowatam rézne rodzaje papieru, aby znalezé réwnowage miedzy elastycznosciag
a wytrzymatoscia, taka, ktéra pozwolitaby na drukowanie bez utraty wyrazistosci obrazu i bez
rozrywania sie pod naciskiem prasy drukarskiej. Najbardziej zaskakujgca byta zdolno$¢ Thanasisa
do wykrycia tych drobnych niedoskonatosci wytgcznie za pomoca dotyku. Szybko zauwazat
nieregularnosci w fakturze, takie jak niewielkie przesuniecia lub nadmierne slady nacisku. Jego
zdolnoséwyczuwaniatak drobnychréznic napowierzchnipapieru zrobitana mnie ogromne wrazenie.
Ta obserwacja byta dla mnie szczegdlnie znaczaca. Ujawnita niesamowita wrazliwos¢ i sSwiadomosé
poznawczy, jaka posiada dzieki swoim dtoniom i opuszkach palcéw. Pokazata, jak szczegétowa
percepcja moze wystepowac bez wzroku i jak wyrafinowana jest jego swiadomos¢ dotykowa.

Warsztaty te pokazaty, ze nie wszystkie osoby z dysfunkcjg wzroku interpretujg sztuke dotykowg
w ten sam sposob. Osobiste doswiadczenia, przezycia i rozwéj poznawczy odgrywajg znaczacy
role w ksztattowaniu sposobu, w jaki kazda osoba odbiera dotyk. Dzieki tej sesji uzyskatam
gtebsze zrozumienie tego, jak sztuka dotykowa moze funkcjonowac zaréwno jako proces
sensoryczny, jak i poznawczy. Wktad Thanasisa ujawnit znaczenie uznania indywidualnych réznic
W pamieci, percepcji i interpretacji. Jego odpowiedzi potwierdzity rowniez potencjat wydrukéw
dotykowych, ktére moga stuzyc¢ nie tylko jako obiekty artystyczne i forma ekspresji artystyczne;j,
ale takze jako znaczace narzedzia odkrywania, angazowania emocjonalnego i edukacji integracyjnej.
U osdb widzqcych wiekszos¢ percepcji dotykowych powstata i rozwineta sie pod wptywem i przy statej
wspdtpracy zmystu wzroku. Kiedy dotykamy jakiegos przedmiotu, wrazenia dotykowe sq zawsze
przenikniete doswiadczeniami wzrokowymi. Prawdq jest, Ze nie jest tatwo wykazac elementy wizualne
w fenomenalnym wrazeniu przedmiotu, ale istniejg warunki eksperymentalne, w ktérych mozna wykazaé
elementy wizualne dziatajgce w procesie percepcji dotykowej®.

W poréwnaniu z formalnymi opiniami otrzymanymi od Muzeum Dotykowego, ta osobista interakcja
zapewnita bardziej zniuansowang i zorientowang na cztowieka perspektywe. Muzeum podkreslato
potrzebe uproszczenia ksztattow i zastosowania bardziej zakrzywionych linii w celu uzyskania
wyrazniejszego rozpoznawania dotykowego. Natomiast Thanasis pokazat, ze ambitne projekty
moga rowniez wzbudzac ciekawosc¢ i zaangazowanie, zwtaszcza gdy sg poparte przemyslanym
wyjasnieniem. Jego zainteresowanie abstrakcyjnymi lub fantazyjnymi formami sugerowato, ze
ztozonos¢ moze by¢ stymulujaca, a nie alienujaca, jesli podchodzi sie do niej z rozwaga.

To doswiadczenie potwierdzito znaczenie uwzglednienia réznych form dotykowych w przysztych
ulepszeniach projektu. Wykazato réwniez potrzebe stosowania elastycznych metod tworzenia
sztuki dotykowej, ktéra moze uwzgledniaé¢ zaréwno proces uczenia sie, jak i wiez emocjonalna.
Bezposrednia interakcja z uczestnikami dostarczyta spostrzezen wykraczajgcych poza ogélng ocene.
Obserwacje te pomogg jeszcze bardziej wzmocnic¢ integracyjny potencjat projektu i przyczynia
sie do jego rozwoju jako wrazliwej i znaczacej praktyki artystyczne;.

3G. Révész (1950), Psychology and art of the blind (s. 156). Longmans, Green. [ttum. z jez. ang. Autorka]
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Fig. 41-42. Saitip Majewska, Greek motifs, woodcut, 25 x 36 cm each, complete set include 24 prints in handmade box
25 x 36 cm, 2024. Photos: Author's Archive.

Ryc. 41-42. Saitip Majewska, Motywy greckie, drzeworyt, kazdy o wymiarach 25 x 36 cm, kompletny zestaw zawiera 24
grafiki w recznie wykonanym pudetku o wymiarach 25 x 36 cm, 2024. Fot. Archiwum Autorki.
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Fig. 43—-44. Independent tactile session based on Greek Motifs with Thanasis, a blind participant. Athens, 2024. Photos:
Author's Archive.
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Ryc. 43-44. Niezalezna sesja dotykowa oparta na Motywach greckich z Thanasisem, niewidomym uczestnikiem. Ateny, 2024.
Fot. Archiwum Autorki.
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3.8. Creative Workshop During Solo Exhibition for Adults: Phuang Mahot-Thai
Paper Cutting

The workshop was organized by Saitip Majewska and took place during the individual
exhibition, The Transparency of Joyfulness at the Sztuka na Miejscu Gallery in Wroctaw on
August 11, 2024.

Phuang Mahot is a traditional Thai craft that involves creating decorative wreaths, typically
made from brightly colored cellophane. Historically, Phuang Mahot was closely connected
to temple life, as temples served as important communal spaces for both religious and social
activities. The production of these wreaths was a collective effort, bringing community
members together in a spirit of cooperation and unity.

This craft is briefly introduced in the section on the children’s workshop in the previous
chapter and is discussed in more detail in the chapter titled Spatial Forms from Cut Paper
based on traditional Thai Paper Cutting Techniques: The Transparency of Joyfulness.

The decoration of these temples with Phuang Mahot wreaths required a large number of
wreaths, which meant that many community members had to work together in creating them.
This collaborative effort encouraged a strong sense of unity and mutual support within the
community. People would come together, helping one another to complete the wreaths quickly
and in sufficient quantity to meet the demand of the events. This tradition of communal
craft-making not only provided beautiful decorations but also symbolized love, harmony, and
the unity of the people in the community. Unfortunately, in modern times, the practice of
making Phuang Mahot wreaths has become rare and is slowly disappearing from Thai society.
However, it can still be found in some rural temples where traditions are preserved.

The practice of community handicrafts like Phuang Mahot can be understood as a form of
art therapy. It serves as a meaningful connection between people and their cultural heritage.
Similar to meditation, the process involves the integration of body and mind, requiring focus,
patience, and mindfulness during the activity. It promotes self-awareness and peace. Engaging
in handicrafts encourages participants to be fully present in the moment, aware of each action
they take. This focused engagement can support emotional well-being and help individuals
reconnect with themselves on a deeper level.

On August 11, 2024, I conducted a workshop during my solo exhibition, The Transparency of
Joyfulness at the Sztuka na Miejscu Gallery in Wroctaw. The exhibition featured an installation
of Phuang Mahot wreaths, reinterpreted from Thai tradition into contemporary art. I created
these works in sequences, beginning with small sets of one to one hundred wreaths, and later
expanding to more than three hundred pieces. The workshop invited participants to engage
directly with this practice by making their own Phuang Mahot wreaths. It was not only a lesson
in traditional craft but also an opportunity to slow down, reflect, and explore how touch and
creativity can shape emotions and states of mind. Through the tactile, hands-on process,
participants experienced new moods and thoughts that emerged during the act of making.
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3.8. Warsztaty twércze podczas wystawy indywidualnej dla dorostych: Phuang Mahot -
tajskie wycinanki

Warsztatyzostatyzorganizowane przez Saitip Majewskaiodbyty sie podczaswystawyindywidualnej
The Transparency of Joyfulness, w galerii Sztuka na Miejscu we Wroctawiu 11 sierpnia 2024 r.

Phuang Mahot to tradycyjne tajskie rzemiosto polegajace na tworzeniu ozdobnych wiencow,
zazwyczaj wykonanych z kolorowego celofanu. Historycznie rzecz biorac, Phuang Mahot byto
scisle zwigzane z zyciem sSwigtynnym, poniewaz swiatynie petnity wazna role jako miejsca spotkan
spotecznosci lokalnej, zaréwno w celach religijnych, jak i towarzyskich. Produkcja tych wiencéw
byta wspdlnym wysitkiem, ktéry jednoczyt cztonkéw spotecznosci w duchu wspétpracy i jednosci.

Rzemiosto to zostato pokrétce przedstawione w sekcji poswieconej warsztatom dla dzieci
w poprzednim rozdziale, a bardziej szczegétowo omoéwiono je w rozdziale zatytutowanym, Formy
przestrzenne oparte na tradycyjnych tajskich technikach wycinania papieru: The Transparency of Joyfulness.

Dekoracja swiatyn wiencami Phuang Mahot wymagata duzej liczby wiencéw, co oznaczato, ze
wielu cztonkdw spotecznosci musiato wspodtpracowac przy ich tworzeniu. Ta wspdlna praca
sprzyjata silnemu poczuciu jednosci i wzajemnego wsparcia w spotecznosci. Ludzie zbierali sie,
pomagajac sobie nawzajem w szybkim wykonaniu wystarczajacej ilosci wiencéw, aby zaspokoic
zapotrzebowanie zwigzane z uroczystosciami. Ta tradycja wspolnego tworzenia rekodzieta nie tylko
zapewniata piekne dekoracje, ale takze symbolizowata mitos¢, harmonie i jedno$¢ mieszkancéw
spotecznosci. Niestety, w dzisiejszych czasach praktyka tworzenia wiencow Phuang Mahot stata sie
rzadkoscig i powoli zanika w tajskim spoteczenstwie. Nadal mozna ja jednak spotkac w niektoérych
wiejskich $wiatyniach, gdzie zachowaty sie tradycje.

Praktyka wspolnego rekodzieta, taka jak Phuang Mahot, moze byc¢ rozumiana jako forma terapii
sztuka. Stanowi ona znaczace potaczenie miedzy ludzmi a ich dziedzictwem kulturowym. Podobnie
jak medytacja, proces ten wymaga integracji ciata i umystu, skupienia, cierpliwosci i uwaznosci
podczas wykonywania czynnosci. Promuje samoswiadomos¢ i spokoj. Angazowanie sie w rekodzieto
zacheca uczestnikdéw do petnej obecnosci w danej chwili, Swiadomosci kazdego wykonywanego
ruchu. Takie skupienie moze wspiera¢ dobre samopoczucie emocjonalne i pomdéc jednostkom
ponownie potaczyc sie z samym sobg na gtebszym poziomie.

11 sierpnia 2024 r. poprowadzitam warsztaty podczas mojej indywidualnej wystawy, The
Transparency of Joyfulness w galerii Sztuka na Miejscu we Wroctawiu. Wystawa obejmowata
instalacje wiencéw Phuang Mahot, ktére zostaty zinterpretowane na nowo z tradycji tajskiej
i przeksztatcone w dzieta sztuki wspétczesnej. Prace te tworzytam sekwencyjnie, zaczynajac od
matych zestawow od jednego do stu wiencéw, a nastepnie rozszerzajac je do ponad trzystu sztuk.
Warsztaty zaprosity uczestnikow do bezposredniego zaangazowania sie w te praktyke poprzez
wykonanie wtasnych wiencéw Phuang Mahot. Byta to nie tylko lekcja tradycyjnego rzemiosta, ale
takze okazja do zwolnienia tempa, refleksji i odkrycia, jak dotyk i kreatywnos¢ moga ksztattowac
emocje i stan umystu. Dzieki dotykowemu, praktycznemu procesowi uczestnicy doswiadczyli
nowych nastrojow i mysli, ktore pojawity sie podczas tworzenia.
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Their creations became part of the installation itself, woven into the gallery space as elements
of a shared artwork. This gesture emphasized my intention to create a sense of belonging,
where both artist and participants were connected through the same place and process. Phuang
Mahot participants experienced more than just learning a craft. The activity broadened their
perspectives and influenced their thoughts and emotions. Through the hands-on process,
participants were able to explore new feelings and moods that arose during the creative experience.

During the cutting and folding process, I usually began with two layers of paper when
working with children. This allowed them to explore the potential of the technique without
overwhelming their motor skills. Once they became familiar with the method, I gradually
introduced more complex tasks that matched and gently challenged their physical abilities. For
adult participants, who typically had stronger hand coordination and cutting strength, the
process involved folding and cutting three layers of paper.

Each adult participant was encouraged to choose their own color combinations, which became
an engaging part of the creative decision-making. Although a variety of colors was available, the
number of options remained somewhat limited, which encouraged participants to think more
carefully and creatively about how to compose their designs. They thoughtfully considered
which colors should appear in the center and which should frame the outer layers of the wreath.
This step not only required aesthetic judgment but also inspired imagination and problem-
solving. The activity combined both physical movement and visual creativity. It helped develop
fine motor skills, supported spatial awareness, and encouraged artistic expression. The act of
selecting colors, folding layers, and handling delicate materials required focus and attention,
guiding participants to remain present and engaged throughout the process.

Another meaningful outcome was the social interaction among participants. They shared
advice and encouraged new participants, creating a welcoming and supportive atmosphere. This
sense of camaraderie resembled a small community within the workshop, filled with laughter
and enjoyment. When it came to spreading out the thin, delicate sheets of paper, everyone
demonstrated careful concentration and gentleness, showing respect for the materials and the
craft. One participant shared that the workshop made her feel like a child again, reconnecting
with a sense of playfulness and joy. Another participant described the experience as valuable
and enriching. These responses highlight the emotional and psychological benefits of engaging
in traditional crafts in a community setting.

At the conclusion of the workshop, participants completed a survey to evaluate the activity
from various aspects. The feedback was overwhelmingly positive. All participants expressed
openness and enthusiasm for learning about this new cultural tradition from folk craft.
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Ich dzieta staty sie czeScig samej instalacji, wplecione w przestrzen galerii jako elementy wspdlnego
dzieta sztuki. Gest ten podkreslit mojg intencje stworzenia poczucia przynaleznosci, w ktérym
zaréwno artysta, jak i uczestnicy byli potaczeni poprzez to samo miejsce i proces. Uczestnicy Phuang
Mahot do$wiadczyli czegos$ wiecej niz tylko nauki rzemiosta. Zajecia poszerzyty ich perspektywy
i wptynety naich mysli i emocje. Dzieki praktycznemu procesowi uczestnicy mogli odkrywac nowe
uczucia i nastroje, ktére pojawiaty sie podczas twérczego doswiadczenia.

Podczas procesu ciecia i sktadania, pracujac z dzie¢mi, zazwyczaj zaczynatam od dwdoch warstw
papieru.Pozwalatoimtoodkrywacpotencjattejtechnikibez przecigzaniaichzdolnoscimotorycznych.
Gdy juz oswoili sie zmetoda, stopniowo wprowadzatam bardziej ztozone zadania, ktére odpowiadaty
ich mozliwosciom fizycznym i stanowity dla nich delikatne wyzwanie. W przypadku dorostych
uczestnikow, ktérzy zazwyczaj mieli lepsza koordynacje ruchowa rak i wiekszg site ciecia, proces
obejmowat sktadanie i ciecie trzech warstw papieru.

Kazdy dorosty uczestnik byt zachecany do wybrania wtasnych kombinacji koloréw, co stato sie
angazujaca czescig kreatywnego procesu podejmowania decyzji. Chociaz dostepna byta szeroka
gama kolorow, liczba opcji pozostawata nieco ograniczona, co zachecato uczestnikéw do bardziej
przemyslanych i kreatywnych decyzji dotyczacych kompozycji swoich projektéw. Uczestnicy
starannie rozwazali, ktére kolory powinny pojawic¢ sie w $rodku, a ktére powinny stanowi¢ rame
zewnetrznych warstw wienca. Ten etap wymagat nie tylko oceny estetycznej, ale takze pobudzat
wyobraZnie i umiejetnosci rozwigzywania problemow. Zajecia taczyty ruch fizyczny i kreatywnosé
wizualna. Pomogty rozwingc¢ zdolnosci motoryczne, wspieraty orientacje przestrzenng i zachecaty
do artystycznej ekspresji. Wybér koloréw, sktadanie warstw i obchodzenie sie z delikatnymi
materiatami wymagaty skupienia i uwagi, co sprawiato, ze uczestnicy byli obecni i zaangazowani
w caty proces.

Kolejnym znaczacym rezultatem byta interakcja spoteczna miedzy uczestnikami. Dzielili sie radami
i zachecali nowych uczestnikéw, tworzac przyjazna i wspierajaca atmosfere. To poczucie wspdlnoty
przypominato matgspoteczno$éwramachwarsztatow, petng$miechuiradosci. Podczasrozktadania
cienkich, delikatnych arkuszy papieru wszyscy wykazali sie starannoscia i delikatnoscig, okazujac
szacunek dla materiatow i rzemiosta. Jedna z uczestniczek powiedziata, ze warsztaty sprawity, ze
poczuta sie znéw jak dziecko, odzyskujac poczucie radosci i zabawy. Inna uczestniczka opisata to
doswiadczenie jako cenneiwzbogacajgce. Odpowiedzi te podkreslaja emocjonalnei psychologiczne
korzysci ptynace z angazowania sie w tradycyjne rzemiosto w srodowisku spotecznosciowym.

Na zakonczenie warsztatéw uczestnicy wypetnili ankiete, aby ocenic zajecia pod réznymi wzgledami.
Opinie byty w przewazajacej wiekszosci pozytywne. Wszyscy uczestnicy wyrazili otwartosé i entuzjazm
do poznawania tej nowej tradycji kulturowej poprzez rzemiosto ludowe.
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Fig. 45-48. Tactile workshop organized by the Author accompanying my solo exhibition, The Transparency of Joyfulness,
Sztuka na Miejscu Gallery, Wroctaw, 2024. Photos: Author’s Archive.

Ryc. 45-48. Warsztaty dotykowe zorganizowane przez Autorake towarzyszace mojej wystawie indywidualnej, The
Transparency of Joyfulness, galeria Sztuka na Miejscu, Wroctaw, 2024. Fot. Archiwum Autorki.
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4.

Artistic-Research Projects as Installation Art: individual works

InA Natural History of the Senses, Diane Ackerman emphasized that touch is the most directand
intimate of all the senses, forming our first connection to the world. She describes how human
skin, with its thousands of nerve endings, allows us to experience pressure, texture, temperature,
and pain. Touch is essential for survival, communication, and emotional well-being. Ackerman
also described touch as an intimate and immediate sense, one that connects us both physically
and emotionally to our surroundings.

In art, this connection is reflected in multiple ways: through the texture of materials, the physical
act of creating with one’s hands, and the sensory interaction between viewer and object. Works
such as sculptures, textiles, and immersive installations often go beyond visual aesthetics to invite
full-body, sensory engagement. This embodied interaction forms the foundation of my artistic-
research project, developed during the final phase of my doctoral work, from 2023 to 2025.

Informed by Ackerman’s insights, my individual works investigate how tactile experience supports
emotional expression and healing. The creative process was shaped not only by visual or conceptual
concerns but also by the way materiality and surface qualities could invite touch and evoke
emotional responses. Each work aimed to encourage sensory awareness and physical interaction,
fostering a connection between body, material, and the emotional resonance of memory.

4.

Projekty artystyczno-badawcze jako sztuka instalacji:
prace indywidualne

W ksigzce, A Natural History of the Senses Diane Ackerman podkreslita, ze dotyk jest najbardziej
bezposrednim i intymnym ze wszystkich zmystéw, stanowigcym nasze pierwsze potaczenie ze
Swiatem. Opisuje, w jaki sposob ludzka skora, dzieki tysigcom zakonczen nerwowych, pozwala nam
odczuwac nacisk, fakture, temperature i bol. Dotyk jest niezbedny do przetrwania, komunikacji
i dobrego samopoczucia emocjonalnego. Ackerman opisata rowniez dotyk jako zmyst intymny
i bezposredni, ktory taczy nas fizycznie i emocjonalnie z otoczeniem.

W sztuce zwigzek ten znajduje odzwierciedlenie na wiele sposobdw: poprzez fakture materiatow,
fizyczny akt tworzenia wtasnymi rekami oraz interakcje sensoryczng miedzy widzem a obiektem.
Dzieta takie jak rzezby, tkaniny i instalacje immersyjne czesto wykraczajg poza estetyke wizualna,
angazujac cate ciatoi zmysty. Tauciele$nionainterakcja stanowi podstawe mojego projektu badawczo-
artystycznego, opracowanego w ostatniej fazie mojej pracy doktorskiej, w latach 2023-2025.

W oparciu o spostrzezenia Ackerman, moje indywidualne prace badajg, w jaki sposob doswiadczenia
dotykowe wspierajg ekspresje emocjonalng i procesy zdrowienia. Proces tworczy byt ksztattowany
nie tylko przez kwestie wizualne lub koncepcyjne, ale takze przez sposob, w jaki materialnos¢
iwtasciwosci powierzchni mogga zachecac do dotyku i wywotywacé reakcje emocjonalne. Kazda praca
miata na celu pobudzenie $wiadomosci sensorycznej i interakcji fizycznej, sprzyjajagc potaczeniu
miedzy ciatem, materiatem i emocjonalnym rezonansem pamieci.

81



4.1, Textile Works

This part of my project was inspired by German designer Lilly Reich?, whose pioneering use of
textiles transformed the way we understand space. Drawing from her approach, I created textile
artworks that do more than occupy space, they shape it. These works, developed and exhibited
during my second and third years (2023-2025), respond to their surroundings and form their
own quiet, tactile presence.

Reich was a pioneering modernist designer known for her innovative approach to textiles and
spatial composition. Her work blurred the boundaries between soft materials and architectural
space, using textiles notjustas decorative elements butas structural, spatial tools. One of her most
iconic projects, the Velvet and Silk Café (1927)?, used layers of suspended fabric to define space
and create atmosphere, transforming the environment into an immersive, sensory experience.
This design emphasized tactility, elegance, and fluidity, offering a gentle yet powerful spatial
narrative driven by materials.

Her collaboration with architect Ludwig Mies van der Rohe on influential modernist interiors,
including the Barcelona Pavilion (1929).2 Her contribution focused on integrating soft materials
like curtains and upholstery with hard architectural elements, crafting spaces that balanced
function, minimalism, and emotional warmth through thoughtful material use.

Her ability to turn textiles into spatial experiences deeply inspired my own work. In my
installation, I adopt similar principles, using soft fabrics, layered forms, and tactile materials
to shape space, evoke emotion, and invite touch. Guided by Reich’s work, my exploration of
textile-based structures emphasizes their potential to create healing environments, integrating
artistic expression with therapeutic and sensory-embodied experiences.

As part of my creative process, the experimental workshops had a significant impact on my
practice. I began developing this series through the Haptic Signals workshops, one of which
was particularly influential, centering on the creation of crocheted balls stuffed with polyester
filling by participants. These tactile workshops explored sensory engagement through materials
and touch, examining how touch can inform emotional and sensory responses. This experience
became one of the foundational elements in the development of my tactile installation work.

'A. Bas (2024, January 22), “No, it wasn’t Mies, it was Lilly Reich”: A conversation with Christiane Lange,art historian.
Architektura i Biznes. [after:] https://www.architekturaibiznes.pl/en/lilly-reich,32243.html?srsltid=AfmBOopq7VbCXX
SCv3p_lAXeU71sJEulf84iUE530e_BD_cDhtdGiv4d [access: 03.06.2025]

> Hidden Architecture (n.d.), Velver and Silk Café. [after:] https://hiddenarchitecture.net/velvet-and-silk-cafe/ [access:
03.06.2025]

* Fundaci6 Mies van der Rohe (n.d.), The Pavilion. [after:] https://miesben.com/the-pavilion/ [access: 03.06.2025]
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4.1. Prace tekstylne

Ta cze$¢ mojego projektu zostata zainspirowana niemiecka projektantka Lilly Reich?, ktorej
pionierskie wykorzystanie tkanin zmienito sposéb, w jaki postrzegamy przestrzen. Czerpiac z jej
podejscia, stworzytam dzieta sztuki tekstylnej, ktére nie tylko zajmujg przestrzen, ale jg ksztattuja.
Prace te, opracowane i wystawione w drugim i trzecim roku studidow (2023-2025), reaguja na
otoczenie i tworzg wtasng dyskretng, dotykowa obecnoscé.

Reich byta pionierska modernistyczna, projektantka znang z innowacyjnego podejscia do tkanin
i kompozycji przestrzennej. Jej prace zacieraty granice miedzy miekkimi materiatami a przestrzenia
architektoniczna, wykorzystujac tkaniny nie tylko jako elementy dekoracyjne, ale takze jako
narzedzia strukturalne i przestrzenne. Jednym z jej najbardziej znanych projektéw jest Velvet and
Silk Café (1927)?, w ktorym wykorzystata warstwy zawieszonych tkanin do wyznaczenia przestrzeni
i stworzenia atmosfery, przeksztatcajac otoczenie w wciaggajace, sensoryczne doswiadczenie.
Projekt ten podkreslat dotykowosé, elegancje i ptynnosé, oferujac delikatng, ale silng narracje
przestrzenng oparta na tkaninach.

Wspobtpracowata z architektem Ludwigiem Miesem van der Rohe przy tworzeniu wptywowych
modernistycznych wnetrz, w tym pawilonu w Barcelonie (1929)%. Jej wktad skupiat sie na integracji
miekkich materiatéw, takich jak zastony i tapicerka, z twardymi elementami architektonicznymi,
tworzac przestrzenie, ktére dzieki przemyslanemu wykorzystaniu materiatéw taczyty funkcjonalnosg,
minimalizm i emocjonalne ciepfto.

Jej umiejetnos$c przeksztatcania tkanin w doswiadczenia przestrzenne gteboko zainspirowata
moja wtasng tworczos¢é. W mojej instalacji stosuje podobne zasady, wykorzystujac miekkie tkaniny,
warstwowe formy i materiaty dotykowe, aby ksztattowac przestrzen, wywotywac emocje i zachecac
do dotyku. Kierujac sie pracami Reich, moje badania nad strukturami tekstylnymi podkreslajg
ich potencjat w tworzeniu Srodowisk sprzyjajacych uzdrowieniu, taczac ekspresje artystyczng
z doswiadczeniami terapeutycznymi i sensorycznymi.

W ramach mojego procesu twdérczego duzy wptyw na moja praktyke miaty warsztaty eksperymentalne.
Rozpoczetam prace nad tg serig podczas warsztatow Sygnaty haptyczne, z ktérych jeden byt szczegélnie
istotny, skupiajac sie na tworzeniu przez uczestnikéw szydetkowanych kul wypetnionych poliestrem.
Te warsztaty dotykowe badaty zaangazowanie zmystéw poprzez materiaty i dotyk, analizujac, w jaki
sposob dotyk moze wptywac na reakcje emocjonalneisensoryczne. To doswiadczenie stato sie jednym
z podstawowych elementéw rozwoju mojej pracy nad instalacjami dotykowymi.

tA. Bas (2024, 22 stycznia), “No, it wasn’t Mies, it was Lilly Reich”: A conversation with Christiane Lange, art historian. Architektura
i Biznes. [za:] https://www.architekturaibiznes.pl/en/lilly-reich,32243.html?srsltid=AfmBOopq7VbCXXSCv3p_IAXeU7 1sJEu
1f84iUE530e_BD_cDhtdGiv4d [dostep: 03.06.2025]

2Hidden Architecture (b.d.), Velvet and Silk Café. [za:] https://hiddenarchitecture.net/velvet-and-silk-cafe/ [dostep: 03.06.2025]
3 Fundacié Mies van der Rohe (b.d.), The Pavilion. [za:] https://miesbcn.com/the-pavilion/ [dostep: 03.06.2025]
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Through these sessions, I discovered how soft, repetitive textures, varying weights, and organic
forms could generate calm, reflection, and emotional presence. Participants were invited to
interact with yarn-based crocheted objects, which allowed for meditative engagement and
a subtle dialogue between hand, material, and memory. This experience deepened my interest
in the sensory language of materials and led to further experimentation. I began combining
the softness and repetition of yarn with the hardness and fragility of glass, creating contrasts,
soft and hard, warm and cold, pliable and fixed. This exploration evolved into individual textile
artworks that became central to my ongoing practice.

Following this experience, I expanded the concept by experimenting with crocheted balls
integrated with other materials, such as fabrics, threads, and hand-sewing techniques. I
developed the idea further, drawing direct inspiration from Lilly Reich’s spatial fabric work,
particularly her use of textiles within architectural spaces. Her approach to fabric as not merely
a surface treatment but as an active spatial element greatly influenced how I imagined my own
soft sculptures extending into architectural environments. Her methods and ability to create
dynamic spatial experiences through hanging textiles, folds, transparency, and suspension
inspired me to think of textiles as active spatial agents, not just components. My fabric-based
works could therefore extend beyond object-making into spatial installations.

I continued to explore how these soft elements could interact with architecture. How they
might respond to the structure of a room, how they could create intimacy, movement, or
division within a space. The way fabric responds to light, gravity, and air currents gives my work
new energy and flexibility. This shift transformed my textile practice into something more
immersive, inviting audiences not only to touch, but also to move around, through, and with
the work. These are environments designed for sensory exploration and emotional reflection.
They are spaces meant not only for looking, but for feeling, slowing down, and being present.
By merging soft materials with architectural awareness, I aim to create environments that
reflect the emotional depth of sensory experience. Reich’s legacy has guided my exploration of
how textiles can be more than adornment: they can be carriers of emotion, structure, memory,
and connection.

My approach to textiles emphasizes adaptability and flexibility. Each piece is intentionally
designed to shift and reshape itself in response to the spatial context it inhabits. This fluidity
is not only a physical quality of the work but also a deeply personal reflection of my lived
experience, particularly the feeling of constant relocation and movement, which has often
brought a sense of instability and insecurity that often accompanies such transitions.

This concept is rooted in a reflection inspired by Alan Watts, who once asked, how are we
to find security and peace of mind in a world whose very nature is insecurity, impermanence,
and unceasing change? This question resonates deeply with me and underpins the emotional
narrative of my textile work. Through these textile forms, I explore the emotional landscape of
impermanence. The softness, the ability to fold, stretch, or hang in different ways mirrors the
necessity of adapting to new surroundings, much like I have had to do repeatedly in my own
life. There’s a vulnerability in this movement, yet also resilience.

Dzieki tym sesjom odkrytam, jak miekkie, powtarzalne tekstury, zréznicowana waga i organiczne
formy moga wywotywac spokdj, refleksje i emocjonalng obecnosé. Uczestnicy zostali zaproszeni
do interakcji z obiektami wykonanymi na szydetku z przedzy, co pozwolito na medytacyjne
zaangazowanie i subtelny dialog miedzy dtonia, materiatem i pamiecig. To doswiadczenie
pogtebito moje zainteresowanie sensorycznym jezykiem materiatow i doprowadzito do dalszych
eksperymentéw. Zaczetam tgczyé miekkosc i powtarzalnos¢ przedzy z twardoscig i kruchoscig
szkta, tworzac kontrasty: miekkie i twarde, ciepte i zimne, gietkie i sztywne. Te poszukiwania
przeksztatcity sie w indywidualne dzieta sztuki tekstylnej, ktére staty sie centralnym elementem
mojej praktyki artystyczne;.

Po tym doswiadczeniu rozszerzytam koncepcje, eksperymentujac z szydetkowanymi kulkami
potaczonymi z innymi materiatami, takimi jak tkaniny, nici i techniki recznego szycia. Rozwinetam
ten pomyst, czerpigc bezposrednia inspiracje z przestrzennych prac Lilly Reich, a zwtaszcza z jej
wykorzystania tkanin w przestrzeniach architektonicznych. Jej podejscie do tkaniny nie tylko
jako wykonczenia powierzchni, ale jako aktywnego elementu przestrzennego, miato ogromny
wptyw na to, jak wyobrazatam sobie moje wtasne miekkie rzezby rozciggajace sie w Srodowisku
architektonicznym. Jej metody i umiejetno$é tworzenia dynamicznych doswiadczen przestrzennych
poprzez wiszace tkaniny, fatdy, przezroczystos$¢ i zawieszenie zainspirowaty mnie do postrzegania
tkanin jako aktywnych elementéw przestrzennych, a nie tylko komponentéw. Moje prace oparte na
tkaninach mogty zatem wykroczy¢ poza tworzenie obiektéw i stac sie instalacjami przestrzennymi.

Kontynuowatam badania nad tym, jak te miekkie elementy moga wspotgrac z architektura. Jak moga
reagowac na strukture pomieszczenia, jak moga tworzyc¢ intymnosc, ruch lub podziat przestrzeni.
Sposdb, w jaki tkanina reaguje na Swiatto, grawitacje i prady powietrza, nadaje moim pracom
nowa energie i elastyczno$é. Ta zmiana przeksztatcita mojg praktyke tekstylng w co$ bardziej
weciggajacego, zachecajagcego widzow nie tylko do dotykania, ale takze do poruszania sie wokot,
przeziwraz z dzietem. Sg to Srodowiska zaprojektowane z myslg o eksploracji zmystowej i refleksji
emocjonalnej. S3 to przestrzenie przeznaczone nie tylko do ogladania, ale takze do odczuwania,
zwolnienia tempa i bycia obecnym. £3czac miekkie materiaty ze swiadomoscig architektoniczna,
daze do stworzenia srodowisk, ktére odzwierciedlajg emocjonalng gtebie doznan sensorycznych.
Dziedzictwo Reich kierowato moimi poszukiwaniami tego, jak tkaniny moga by¢ czyms wiecej niz
tylko ozdoba: moga by¢ nosnikami emocji, struktury, pamieci i potgczen.

Moje podejscie do tkanin ktadzie nacisk na adaptacyjnosé i elastycznosc. Kazdy element jest celowo
zaprojektowany tak, aby zmieniaé sie i przeksztatca¢ w odpowiedzi na kontekst przestrzenny,
w ktorym sie znajduje. Ta ptynnosc jest nie tylko fizyczna cecha dzieta, ale takze gteboko osobistg
refleksjg na temat moich doswiadczen zyciowych, w szczegélnosci poczucia ciggtej zmiany miejsca
iruchu, ktére czestotowarzyszyto mipodczas takich przemianiwywotywato poczucie niestabilnosci
i niepewnosci.

Koncepcja ta wywodzi sie z refleksji zainspirowanej pytaniem Alana Wattsa: Jak mozemy znalez¢
bezpieczenstwo i spokéjducha w swiecie, ktdrego naturq jest niepewnosc, nietrwatosé i nieustanna zmiana?
Pytanie to gteboko rezonuje w mojej Swiadomosci i stanowi podstawe emocjonalnej narracji moich
prac tekstylnych. Poprzez te formy tekstylne badam emocjonalny krajobraz nietrwatosci. Miekkos¢,
mozliwos$¢ sktadania, rozciggania lub zawieszania na rézne sposoby odzwierciedla koniecznos¢
dostosowania sie do nowego otoczenia, podobnie jak musiatam to robi¢ wielokrotnie w swoim
zyciu. W tym ruchu jest wrazliwos¢, ale takze odpornosc.
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While the work embodies a state of flux, it also represents mental strength, a kind of emotional
elasticity. It speaks to the human capacity to live with fear or uncertainty and still remain
grounded. This is not about resisting change, but about learning to exist within it bouncing
back, adjusting, and continuing forward with awareness and openness.

As Watts observed, to understand that there is no security is far more than to agree with the theory
that all things change, more even than to observe the transitoriness of life.* He further noted, for
the greater part of human activity is designed to make permanent those experiences and joys which
are only lovable because they are changing.’ This realization drives my commitment to creating
textile works that respond to change, works that invite viewers to engage with forms in flux, to
embrace transformation rather than resist it.

Looking back to my undergraduate years studying sculpture, I began to develop a deep interest
in working with fabric-based materials. This interest was rooted in my personal history. I grew
up surrounded by textiles, as my parents have run a tailoring business for over forty years. Being
raised in an environment filled with cloth, thread, and handcrafting left a lasting impression
on me. Fabric became more than just a material, it became a symbol of memory, warmth, and
familiarity. It reminded me of home. Even when I was far from my family, working with fabric
gave me a sense of calm and emotional closeness. This deep connection has shaped the way
I create art. Fabric is often the first material I reach for, not only because of its texture and
softness, but because it brings comfort and emotional grounding. It carries a personal narrative
that naturally flows into my creative process. Through it, I can reconnect with parts of myself
that are otherwise distant.

This background has strongly influenced both the material and conceptual direction of my
practice. I focus on creating tactile and flexible artworks that respond to their surroundings.
These adaptive forms reflect emotional transformation and the quiet strength found in
softness. The physical act of working with fabric, cutting, stitching, tying, layering, becomes
a meditative process. It helps me process personal emotions and reflect inwardly. At the same
time, my textile works invite viewers into their own emotional space. The soft surfaces and
shifting forms ofter moments of reflection on themes such as change, comfort, and resilience.
In using fabric, I try to build a space where healing can begin gently, where the act of touch
opens a path to emotional presence and memory.

My process is not just artistic but therapeutic. Drawing from principles of psychological
flexibility, I aim to create pieces that reflect the capacity to adapt. In doing so, I hope to help
others reconnect with what matters most, to recognize when they’re being pulled away from it,
and to gently return, just as my textiles do, shifting and re-forming with every new space they
inhabit. As Dr. Rob Archer writes, by building psychological flexibility, we can learn to build
our lives around what is most meaningful to us, notice when we are being hooked away from this
direction, and ‘course correct’if necessary.®

* A. Watts (1951), The wisdom of insecurity: A message for an age of anxiety (p. 80). Pantheon Books. [after:] https://archive.
%/deta11s/WattszsdomInsecurlty [access: 03.06.2025]

R. Archer (2020), Thriving in uncertainty [E-book] (p. 13). Working with ACT. [after:] https://workingwithact.com/2020
/11/26/new-e-book-thriving-in-uncertainty/ [access: 05.05.2025]
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Chociaz prace te ucielesniajg stan ptynnosci, reprezentuja réwniez site psychiczng, rodzaj
emocjonalnej elastycznosci. Méwig o ludzkiej zdolnosci do zycia w strachu lub niepewnosci
izachowaniaréwnowagi.Nie chodzituoopieranie sie zmianom, ale o nauke zyciaw nich, podnoszenie
sie po upadkach, dostosowywanie sie i kontynuowanie drogi ze swiadomoscia i otwartoscia.

Jak zauwazyt Watts, zrozumienie, ze nie ma bezpieczeristwa, to znacznie wiecej niz zgoda z teoriq, ze
wszystko sie zmienia, a nawet wiecej niz obserwowanie przemijalnosci zycia*. Dalej zauwazyt, ze wiekszosé¢
ludzkiej dziatalnosci ma na celu utrwalenie tych doswiadczen i radosci, ktére sq kochane tylko dlatego, ze
sie zmieniajg°. Ta Swiadomos¢ napedza moje zaangazowanie w tworzenie dziet tekstylnych, ktére
reaguja na zmiany, dziet, ktére zachecaja widzéw do zaangazowania sie w zmieniajace sie formy, do
zaakceptowania transformacji, a nie do opierania sie je;j.

Wracajac do czaséw studiow licencjackich, kiedy studiowatam rzezbe, zaczetam gteboko interesowac
sie pracg z materiatami tekstylnymi. Zainteresowanie to miato swoje korzenie w mojej osobistej
historii. Dorastatam w otoczeniu tkanin, poniewaz moi rodzice prowadzili zaktad krawiecki przez
ponad czterdziesci lat. Wychowanie w Srodowisku petnym tkanin, nici i rekodzieta wywarto na mnie
niezatarte wrazenie. Tkanina stata sie czyms wiecej niz tylko materiatem, stata sie symbole pamieci,
ciepta i bliskosci. Przypominata mi dom. Nawet gdy bytam daleko od rodziny, praca z tkaninami
dawata mi poczucie spokoju i emocjonalnej bliskosci. To gtebokie potaczenie uksztattowato sposéb,
w jakitworze sztuke. Tkaninajest czesto pierwszym materiatem, po ktéry siegam, nie tylko ze wzgledu
najejfaktureimiekkos¢,aletakzedlatego, ze daje mipoczucie komfortuiemocjonalnegougruntowania.
Niesie ze sobg osobista narracje, ktéra w naturalny sposéb wptywa na moj proces twérczy. Dzieki niej
moge ponownie potaczyc sie z czesciami siebie, ktdére w innym przypadku bytyby odlegte.

To doswiadczenie silnie wptyneto zaréwno na wyboér materiatéw, jak i kierunek koncepcyjny mojej
tworczosci. Skupiam sie na tworzeniu dziet sztuki, ktére sg przyjemne w dotyku i elastyczne,
reaguja na otoczenie. Te adaptacyjne formy odzwierciedlaja przemiany emocjonalne i cicha site
tkwigca w miekkosci. Fizyczny akt pracy z tkaning, ciecie, szycie, wigzanie, naktadanie warstw staje
sie procesem medytacyjnym. Pomaga mi przetworzy¢ osobiste emocje i zastanowi¢ sie nad soba.
Jednoczesnie moje prace tekstylne zapraszajg widzéw do ich wtasnej przestrzeni emocjonalne;j.
Miekkie powierzchnieizmieniajace sie formy oferuja chwile refleksji nad takimitematami, jak zmiana,
komfort i odpornosc. Uzywajac tkaniny, staram sie stworzy¢ przestrzen, w ktorej mozna delikatnie
rozpoczac¢ proces uzdrawiania, gdzie dotyk otwiera droge do emocjonalnej obecnosci i pamieci.

Moj proces ma charakter nie tylko artystyczny, ale takze terapeutyczny. Czerpigc z zasad elastycznosci
psychologicznej, staram sie tworzy¢ dzieta, ktére odzwierciedlajg zdolno$¢ adaptacji. Mam nadzieje,
ze w ten sposéb pomoge innym ponownie potaczy€ sie z tym, co najwazniejsze, rozpoznad, kiedy s od
tego odciagani, i delikatnie powrdci¢, tak jak moje tkaniny, zmieniajac sie i przeksztatcajgc wraz z kazda
nowg przestrzenia, w ktérej sie znajduja. Jak pisze dr Rob Archer: Budujgc elastycznos¢ psychologiczng,
mozemy nauczyc¢ sie budowac nasze zycie wokot tego, co jest dla nas najbardziej znaczqce, zauwazac, kiedy
jesteSmy odciggani od tego kierunku, i w razie potrzeby korygowac kurs®.

4 A. Watts (1951), The wisdom of insecurity: A message for an age of anxiety (s. 80). Pantheon Books. [za:] https://archive.org/
details/WattsWisdomlnsecurity [dostep: 03.06.2025] [ttum. z jez. ang. Autorka]

5 |bid., s. 32

¢R. Archer (2020), Thriving in uncertainty [E-book] (s. 13). Working with ACT. [za:] https://workingwithact.com/2020/11/26/
new-e-book-thriving-in-uncertainty/ [dostep:05.05.2025] [ttum. z jez. ang. Autorka]
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I have a deep fascination with shadows and lighting in my artwork because I believe they hold
the power to convey more than just visual detail. These elements are tools that I use to arouse
emotions in my audience. Shadows, in particular, can stir a range of feelings from mystery to
introspection, and they serve as more than just the absence of light. They are symbols that
help tell a story, adding emotional depth and complexity to my work. We already know the
importance of light in a space, but the shadow, which is inseparable from it, is equally important
in the perception and experience of space. These shadows create mood and interests depending
on how we perceive them. Iz creates a desive to explore what is bebind it, the darkness, depth, and
wholly another world. It evokes our imaginative power to fantasize about the surface behind it

Apart from that, the shadows cast on the wall remind us of the shadows within us. It gives us a
chance to appreciate the darkness in our lives and teaches us, the contrasts in our lives - struggles
and peace, happiness and sadness, and success and failure that changes like the cycles of nature. It
gives us a space to sit and think in solitude and reminds us of the realities of life that in order to see
the light, shadows need to be experienced.® Deep shadows and darkness are essential, because they
dim the sharpness of vision, make depth and distance, and invite unconscious peripheral vision
and tactile fantasy’, Juhani Pallasmaa.

All our senses get engaged when we perceive the shadows through vision, providing a unique
sensory experience. This creates a deeper spatial awareness of the space and keeps us constantly
communicating with the space, making us feel the essence of the architectural environment.
Every buman perceives these shadows differently, either positively or negatively, which creates an
impact on the emotional levels."

This connection between art and psychology helps build resilience and opens up a conversation
about the value of accepting life’s natural uncertainty. Through my work, I want to challenge
the common belief that things should remain fixed or unchanging, and instead highlight that
uncertainty and constant change are natural parts of both art and life. I invite viewers to think
about their own experiences with change. By showing how beauty can be found in things that
shift and adapt, I hope to encourage a deeper understanding of how the way we respond to
uncertainty affects our emotional well-being.

’Rethinking The Future (2020), Shadows: How do they affect us psychologically. [after:] https://www.re-thinkingthefuture.
com/rtf-fresh-perspectives/a2946-shadows-how-do-they-affect-us-psychologically/ [access: 07.05.2025]

$Ibid.

?J. Pallasmaa (1996), The eyes of the skin: Architecture and the senses (p. 46). Academy Editions.

1" Rethinking The Future (2020), Shadows: How do they affect us psychologically. [after:] https://www.re-thinkingthefuture.
com/rtf-fresh-perspectives/a2946-shadows-how-do-they-affect-us-psychologically/ [access: 07.05.2025]
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W mojej twodrczosci fascynujg mnie cienie i oSwietlenie, poniewaz wierze, Zze majg one moc
przekazywania czego$ wiecej niz tylko szczegdtow wizualnych. Elementy te sg narzedziami, ktorych
uzywam, aby wzbudzi¢ emocje u odbiorcow. Cienie w szczegdlnosci moga wywotywac szereg uczuc,
od tajemnicy po introspekcje, i sg czym$ wiecej niz tylko brakiem $wiatta. Sg symbolami, ktére
pomagaja opowiedzie¢ historie, dodajac moim pracom emocjonalnej gtebi i ztozonosci. Wiemy juz,
jak wazne jest Swiatto w przestrzeni, ale cien, ktory jest z nim nierozerwalnie zwigzany, jest
réwnie wazny dla postrzegania i doswiadczania przestrzeni. Cienie te tworzg nastroj i wzbudzaja
zainteresowanie w zaleznosci od tego, jak je postrzegamy. Budzq chec odkrywania tego, co sie za nimi
kryje, ciemnosci, gtebi i zupetnie innego swiata. Pobudzajg naszq wyobraznie do fantazjowania o powierzchni,
ktéra sie za nimi kryje’.

Poza tym cienie rzucane na Sciane przypominajg nam o cieniach w nas samych. Dajg nam szanse
docenié ciemnos$¢ w naszym zyciu i ucza nas, kontrastow - zmagan i spokoju, szczescia i smutku, sukcesow
i porazek, ktére zmieniajqg sie jak cykle natury. Dajg nam przestrzert do samotnej refleksji i przypominajq
nam o realiach Zycia, ze aby zobaczy¢ swiatto, trzeba doswiadczy¢ cienia®. Gtebokie cienie i ciemnos¢ sq
niezbedne, poniewaz ostabiajq ostros¢ widzenia, tworzq gtebie i odlegtos¢ oraz pobudzajq nieswiadome
widzenie peryferyjne i fantazje dotykowq’, Juhani Pallasmaa.

Kiedy postrzegamy cienie za pomocg wzroku, angazuja sie wszystkie nasze zmysty, zapewniajac
nam wyjatkowe doznania sensoryczne. Tworzy to gtebszg swiadomos¢ przestrzeni i sprawia, ze
pozostajemy w ciggtej komunikacji z otoczeniem, pozwalajac nam poczué istote architektury. Kazdy
cztowiek postrzega te cienie inaczej, pozytywnie lub negatywnie, co ma wptyw na poziom emocjonalny®.

Ten zwigzek miedzy sztuka a psychologig pomaga budowac odpornos¢ i otwiera dyskusje na temat
wartosci akceptacji naturalnej niepewnosci zycia. Poprzez swoja prace chce podwazy¢ powszechne
przekonanie, ze rzeczy powinny pozostaé niezmienne, i zamiast tego podkresli¢, ze niepewnos¢
i ciggta zmiana sg naturalng czescig zaréwno sztuki, jak i zycia. Zachecam widzéw do refleksji
nad wtasnymi doswiadczeniami zwigzanymi ze zmianami. Pokazujac, jak piekno mozna odnalez¢
w rzeczach, ktore sie zmieniajg i dostosowujg, mam nadzieje zacheci¢ do gtebszego zrozumienia,
w jaki sposdb nasza reakcja na niepewnos¢ wptywa na nasze samopoczucie emocjonalne.

7 Rethinking The Future (2020), Shadows: How do they affect us psychologically. [za:] https://www.re-thinkingthefuture.com/rtf-
fresh-perspectives/a2946-shadows-how-do-they-affect-us-psychologically/ [dostep:07.05.2025] [ttum. z jez. ang. Autorka]
81bid.

7 ). Pallasmaa (1996), The eyes of the skin: Architecture and the senses (s. 46). Academy Editions.

10 Rethinking The Future. (2020). Shadows: How do they affect us psychologically. [za:] https://www.re-thinkingthefuture.com/
rtf-fresh-perspectives/a2946-shadows-how-do-they-affect-us-psychologically/ [dostep:07.05.2025]
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4.1.1. Translucent Physique I-IV

I began developing the Translucent Physique I-IV series in 2023 and completed the works
in February 2024. This body of work explores the relationship between physical presence
and emotional vulnerability through semi-transparent textiles, colorful crocheted balls, and
suspended forms such as large sheets of glass.

The series was featured in, Love + T7me, an international group exhibition of doctoral students
from the Doctoral School of ASP Wroctaw, comprising colleagues from my year of study. I
curated the exhibition in collaboration with my supervisor, Malgorzata Kaczmarska, Assoc.
Prof., PhD in Fine Arts, who served as coordinator. It was held at the Sztuka na Miejscu Gallery
in Wroctaw and ran from S to 19 February 2024. For this exhibition, I assembled the completed
works based on the original concept.

Additionally, the series was presented in Perception / Integrated Forms, an exhibition showcasing
the artistic research of doctoral students. It took place at Bulvary Art Space in Wroctaw from 9
to 26 May 2024, where I participated as one of the exhibiting artists. As I was not in Poland at
the time, I granted permission to the curator to install the work without the glass sheets. This
decision was made for safety and logistical reasons, as hanging the glass components posed
technical challenges and potential risks within the exhibition space.

Concept: In this series of artworks, I expanded upon my earlier experiments that combined
glass with crocheted balls. The central idea explores the contrast between materials, hard versus
soft, fragile versus flexible and how these differences engage our sense of touch. By placing
smooth, rigid glass with textile, hand-stitched fabric forms, I invite viewers to reflect on how
materials shape emotional and sensory experiences.

At its core, the work investigates impermanence and the beauty of transformation. Inspired
by Alan Watts’ reflections on insecurity and the transient nature of life, the series embraces
uncertainty as a creative force. The interplay between soft and hard materials mirrors emotional
dualities: resilience and fragility, control and surrender. By allowing each piece to physically
shift and adapt to the space it occupies, I underscore the value of flexibility, not only in art, but
also in how we navigate life. The work becomes a quiet meditation on change, inviting viewers
to consider how adaptability can serve as a form of life.

Colours have the ability to evoke feelings and emotions through their shades and harmonious
combinations. This parallels human relationships whether familial, friendly, or romantic which
create emotional dynamics and allow us to immerse ourselves in society. These relationships
generate emotional responses and shape the way we engage with the social world around us. The
atmosphere among people, and the personalities of those close to me, present a range of colours
that I can perceive. I imagine their bodies as transparent containers filled with unique shades of
colour. The presence and personalities of those around me create emotional atmospheres that I
perceive as colours. I imagine each person as a transparent vessel, subtly glowing with their own
unique shade subtle, shifting, and deeply individual. These inner colours not only reflect how

4.1.1. Translucent physique I-1V

SeriaTranslucent Physique I-1V powstawataw 2023r., a prace zostaty ukonczone w lutym 2024 r. Cyk
ten bada zwigzek miedzy fizyczng obecnoscia a emocjonalng wrazliwoscig poprzez pétprzezroczyste
tkaniny, kolorowe szydetkowane kulki i zawieszone formy, takie jak duze tafle szkta.

Seria zostata zaprezentowana na miedzynarodowej wystawie zbiorowej doktorantéw Akademii
Sztuk Pieknych we Wroctawiu, zatytutowanej, Love + Time, w ktérej wzieli udziat moi koledzy z roku.
Wystawe kuratorowatam we wspdtpracy z mojg promotorka, dr Matgorzatg Kaczmarska, ktéra
petnita funkcje koordynatorki. Odbyta sie ona w Galerii Sztuka na Miejscu we Wroctawiu w dniach
5-19 lutego 2024 r. Na potrzeby wystawy zgromadzitam ukonczone prace zgodnie z pierwotng
koncepcja.

Dodatkowo seria zostata zaprezentowana na wystawie Perception / Integrated Forms, prezentujacej
badania artystyczne doktorantéow. Wystawa odbyta sie w Bulvary Art Space we Wroctawiu
w dniach 9-26 maja 2024 r., gdzie uczestniczytam jako jedna z artystow. Poniewaz nie byto mnie
wtedy w Polsce, wyrazitam zgode na instalacje pracy bez tafli szkta. Decyzja ta zostata podjeta ze
wzgledow bezpieczenstwa i logistycznych, poniewaz zawieszenie elementéw szklanych stanowito
wyzwanie techniczne i potencjalne zagrozenie w przestrzeni wystawiennicze;.

Koncepcja: W tej serii prac rozwinetam moje wczesniejsze eksperymenty taczace szkto
z szydetkowanymi kulkami. Gtéwnym motywem jest kontrast miedzy materiatami - twardymi
i miekkimi, kruchymi i elastycznymi - oraz sposdb, w jaki te réznice oddziatujg na nasze zmysty.
Umieszczajac gtadkie, sztywne szkto obok recznie szytych form tekstylnych, zachecam widzéw do
refleksji nad tym, jak materiaty ksztattuja doswiadczenia emocjonalne i sensoryczne.

W swej istocie praca bada nietrwatos¢ i piekno transformacji. Zainspirowana refleksjami Alana
Wattsa na temat niepewnosci i przemijalnosci zycia, seria ta traktuje niepewnos¢ jako site tworcza.
Interakcja miedzy miekkimiitwardymimateriatamiodzwierciedlaemocjonalng dwoistosé: odpornosé
i krucho$¢, kontrole i poddanie sie. Pozwalajac kazdej pracy fizycznie zmieniac sie i dostosowywac do
przestrzeni, ktora zajmuje, podkreslam wartosc elastycznosci nie tylko w sztuce, ale takze w sposobie,
w jaki poruszamy sie przez zycie. Praca staje sie cichg medytacjg nad zmiang, zachecajac widzéw do
zastanowienia sie, w jaki sposdb zdolnos$¢ adaptacji moze stuzyc jako forma zycia.

Kolory maja zdolnos$¢ wywotywania uczué i emocji poprzez swoje odcienie i harmonijne potaczenia.
Odzwierciedla to relacje miedzyludzkie, czy to rodzinne, przyjacielskie, czy romantyczne, ktére
tworza emocjonalng dynamike i pozwalajg nam zanurzy¢ sie w spoteczenstwie. Relacje te wywotuja
reakcje emocjonalne i ksztattujg sposéb, w jaki angazujemy sie w otaczajacy nas $wiat spoteczny.
Atmosfera miedzy ludZmiiosobowosci bliskich mi osob tworzg game koloréw, ktére moge dostrzec.
Wyobrazam sobie ich ciata jako przezroczyste pojemniki wypetnione unikalnymi odcieniami
koloréw. Obecnosc i osobowosci 0séb z mojego otoczenia tworzg emocjonalng atmosfere, ktérg
postrzegam jako kolory. Wyobrazam sobie kazda osobe jako przezroczyste naczynie, delikatnie
Swiecace wtasnym, niepowtarzalnym odcieniem, subtelnym, zmiennym i gteboko indywidualnym.
Te wewnetrzne kolory odzwierciedlajg nie tylko to, jak postrzegaminnych, ale takze to, jak odnajduje
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I see others but also how I find my place within the constantly changing landscape of human
interaction. Through this lens, colour becomes both an emotional language and a way of
understanding connection, presence, and identity.

Materials and Techniques: For this series, I explored the tension between contrasting materials
by combining transparent glass with crocheted balls filled with polyester stuffing. Each piece,
approximately 80 x 180 cm in size, incorporates fabric, colorful yarns, and soft filling alongside
kiln-formed glass. The crocheted elements, made in varying sizes, are hand-stitched and filled
with polyester to create soft, rounded forms.

While fabric is manipulated through thread-tying techniques and padded with the polyester
filling to produce gentle, voluminous curves. The glass components are reshaped by cutting their
outlines and firing them in a kiln, allowing for subtle warping and flowing shapes reminiscent
of waves. These labor-intensive processes, crocheting, hand sewing, tying, and kiln-forming
to reflect themes of impermanence and emotional adaptability. Together, the materials form
compositions that physically shift and respond to their environment, emphasizing the interplay
between rigidity and softness, fragility and resilience.

Interaction with Space or Audience: These works are designed to be adaptable and responsive
to their surroundings. Rather than remaining static, each piece is flexible in form and can be
reshaped depending on how it is displayed whether hanging, draped, clustered, or spread out.
This flexibility allows every installation to respond uniquely to the space it inhabits. Depending
on the presentation, the work can expand outward into a space or curl inward, emphasizing
movement and transformation.

In each exhibition I participated in, I have adjusted the way of presentation to my pieces that
can align with both the environment and the core concept of the exhibition. One particular
challenge I encountered involved the use of glass. Many people are hesitant to touch glass due
to its perceived fragility. The delicate appearance of the material, combined with the common
belief that it can easily break and fragile, often creates a sense of insecurity and emotional
distance for viewers.

To address this, I adapted my installations in certain exhibitions by removing the glass
components and creating new environments that felt more friendly and approachable. This
adjustment allowed visitors to feel more at ease, encouraging closer interaction and physical
engagement with the work.

swoje miejsce w nieustannie zmieniajgcym sie krajobrazie interakcji miedzyludzkich. Dzieki
temu spojrzeniu kolor staje sie zaréwno jezykiem emocji, jak i sposobem rozumienia wiezi,
obecnosci i tozsamosci.

Materiaty i techniki: W tej serii badatam napiecie miedzy kontrastujagcymi materiatami, taczac
przezroczysteszktozszydetkowanymikulkamio poliestrowymwypetnieniu.Kazdapraca,owymiarach
okoto 80 x 180 cm, zawiera tkanine, kolorowe wtdczki i miekkie wypetnienie oraz szkto formowane
w piecu. Szydetkowane elementy, wykonane w réznych rozmiarach, sg recznie szyte i wypetnione
poliestrem, aby uzyskac¢ miekkie, zaokraglone formy.

Tkanina jest manipulowana za pomoca technik wigzania nici i wypetniana poliestrem, aby uzyskac
delikatne,obszerne krzywizny. Elementy szklane sg przeksztatcane poprzez wycinanie ich konturéw
i wypalanie w piecu, co pozwala uzyska¢ subtelne wygiecia i ptynne ksztatty przypominajace
fale. Te pracochtonne procesy, takie jak szydetkowanie, reczne szycie, wigzanie i formowanie
w piecu, odzwierciedlajg motywy nietrwatosci i emocjonalnej adaptacji. Razem materiaty
tworza kompozycje, ktére fizycznie zmieniaja sie i reaguja na otoczenie, podkreslajac wzajemne
oddziatywanie sztywnosci i miekkosci, kruchosci i odpornosci.

Interakcja z przestrzenig lub publicznos$cia: Prace te zostaty zaprojektowane tak, aby byty
elastyczne i reagowaty na otoczenie. Kazda z nich ma elastyczng forme i moze by¢ przeksztatcana
w zaleznosci od sposobu ekspozycji - zawieszona, drapowana, skupiona lub roztozona. Ta
elastycznos¢ pozwala kazdej instalacji w unikalny sposéb reagowaé na przestrzen, w ktorej
sie znajduje. W zaleznosci od prezentacji, praca moze rozszerzac sie na zewnatrz lub zwija¢ do
wewnatrz, podkreslajac ruch i transformacje.

Na kazdej wystawie, w ktorej bratam udziat, dostosowywatam sposéb prezentacji moich dziet
tak, aby byty one zgodne zaréwno z otoczeniem, jak i gtéwng koncepcjg wystawy. Szczegélnym
wyzwaniem byto dla mnie uzycie szkta. Wiele oséb waha sie przed dotknieciem szkta ze wzgledu
na jego postrzegang kruchosc¢. Delikatny wyglad tego materiatu w potaczeniu z powszechnym
przekonaniem, ze tatwo sie ttucze i jest kruchy, czesto wywotuje u widzéw poczucie niepewnosci
i emocjonalnego dystansu.

Aby temu zaradzi¢, w niektérych wystawach dostosowatam swoje instalacje, usuwajac elementy
szklane i tworzac nowe srodowiska, ktore wydawaty sie bardziej przyjazne i przystepne. Dzieki tej
zmianie zwiedzajacy czuli sie bardziej swobodnie, co zachecato ich do blizszej interakcji i fizycznego
kontaktu z dzietem.
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Fig. 49-52. A view of the works from the series, Translucent physique I-IV by Saitip Majewska. Love + Time, a group
exhibition in Sztuka na Miejscu Gallery 05-19.02.2024. Individual 4 artworks, 2023. Each piece is approximately 80
x 180 cm. Materials: Fabrics, yarns, polyester filling and glass. Photos: Author's Archive.

Ryc. 49-52. Widok prac z serii, Translucent physique I-1V, autorstwa Saitip Majewskiej. Wystawa zbiorowa, LOVE + TIME
w galerii Sztuka na Miejscu, 05-19.02 2024. Cztery indywidualne prace, 2023. Kazda praca ma wymiary okoto 80 x 180 cm.
Materiaty: tkaniny, przedza, wypetnienie poliestrowe i szkto. Fot. Archiwum Autorki.
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Fig. 53-56. A view of the works from the series, Translucent physique I-IV by Saitip Majewska, Doctoral students
exhibition, Perception/Integrated forms, 09-26.05.2024, Bulwary Art Space, Wroctaw. Photos: Katerina Kouzmitcheva.

Ryc. 53-56. Widok prac z cyklu, Translucent physique I-1V, autorstwa Saitip Majewskiej, wystawa doktorantéw, Percepcja/
Formy zintegrowane, 09-26.05.2024, Bulwary Art Space, Wroctaw. Fot. Katerina Kouzmitcheva.
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4.1.2. Nocturnal Urban

Concept: The places I experienced in Greece and the emotions I faced had a significant impact
on my artistic production. This project took about two months, from March to April 2024,
and involved the pressure and challenge of the creative process. Constant relocation and the
transient nature of my surroundings contributed to a growing sense of instability and a feeling
of not fully belonging. City life, with its constant movement from place to place and the
overwhelming presence of crowds, left me feeling anxious and emotionally disoriented. This
unease, deeply rooted in my memory, feels like a dark shadow that quietly lingers. I often find
myself caught in the question: Should I fight or flee?

Asnightfalls, something shifts. The chaos of the day gives way to stillness, and the human senses
begin to recalibrate and regenerate the nerves to be more calm. In the darkness, our perception
sharpens, our eyes adjust, our skin becomes more sensitive which is intimately related to being
close to our bodies itself, and our ears attune to the sounds of the night. This heightened
awareness reflects a primal instinct, similar to nocturnal animals, especially birds of prey. Like
owls navigating the night in search of sustenance, we move through silence guided by both fear
and intuition. Visions form in the shadows, in these quiet hours, blurring the line between
what s real and what is imagined. The mind and physical senses give rise to a consciousness that
conjures images, illusions, or visions, perhaps reflections of reality or unconscious dreams born
from the deepest layers of memory. These nighttime experiences reveal our most instinctive
ways of feeling and perceiving.

Birds serve as a central symbol in this artwork, creatures that embody both freedom and danger
as hunters. This is related to my emotional state at the moment I began this creation, when I
was feeling both positive and negative. In my thoughts, birds can represent either liberation
or threat. A bird in flight into the sky may suggest being independent and self-sufficient,
while a bird of prey in the dark becomes a figure of fear and pursuit. This duality mirrors my
own emotional state: the tension between secking freedom and confronting the shadows of
instability and fear.

Materials and Techniques: The artwork measures approximately 150 x 200 cm. I used the
shape of my own hand as a prototype for cutting the fabric, using white and purple colors. I
selected a type of fabric that visually appears soft and fluffy, inviting to the touch but when
touched directly, it actually feels rough. This contrast represents the difficult situation I was
emotionally challenging. The sewing process, each hand shape was sewn together using both
machine and hand stitching to form gestures resembling birds, like those seen in shadows.

This piece is accompanied by a sound element I created, lasting 1 minute and 22 seconds, which
narratesastory connected to the conceptof the work. Itincludes thesound of a train, representing
my regular metro rides in Athens, along with footsteps, someone running, and the distant cry
of an owl at night. These layered sounds express the emotional state I was in and reflect the
inner experiences I was facing during that time, adding a sensory dimension to the installation.

4.1.2. Nocturnal Urban

Koncepcja: Miejsca, ktére odwiedzitam w Grecji, oraz emocje, ktérych tam doswiadczytam,
miaty znaczacy wptyw na mojg tworczosé artystyczna. Projekt ten trwat okoto dwdch miesiecy,
od marca do kwietnia 2024 r. i wigzat sie z presja i wyzwaniami procesu twoérczego. Ciaggte
przemieszczanie sie i tymczasowy charakter otoczenia przyczynity sie do narastania poczucia
niestabilnosci i braku przynaleznosci. Zycie w miescie, z ciagtym przemieszczaniem sie z miejsca
na miejsce i przyttaczajacg obecnoscig ttuméw, wywotywato u mnie niepokéj i emocjonalng
dezorientacje. Ten niepokdj, gteboko zakorzeniony w mojej pamieci, jest jak ciemny cien, ktory
cicho sie unosi. Czesto zadaje sobie pytanie: walczy¢ czy uciekac?

Gdy zapada noc, cos sie zmienia. Chaos dnia ustepuje miejsca ciszy, a ludzkie zmysty zaczynajg sie
kalibrowac i regenerowac nerwy, aby osiggnac¢ spokoj. W ciemnosci nasze zmysty wyostrzajg sie,
oczy dostosowuja sie, skora staje sie bardziej wrazliwa, co jest $cisle zwigzane z bliskoscig naszego
ciata, a uszy dostrajaja sie do dzwiekdw nocy. Ta zwiekszona swiadomos¢ odzwierciedla pierwotny
instynkt, podobny do instynktu zwierzat nocnych, zwtaszcza ptakéw drapieznych. Podobnie jak
sowy przemierzajace noc w poszukiwaniu pozywienia, poruszamy sie w ciszy, kierowani zaréwno
strachem, jak i intuicja. W cieniu, w tych cichych godzinach, powstaja wizje, zacierajace granice
miedzy tym, co rzeczywiste, a tym, co wyobrazone. Umyst i zmysty fizyczne budzg swiadomos¢,
ktoéra wyczarowuje obrazy, iluzje lub wizje, by¢ moze odbicia rzeczywistosci lub nieswiadome sny
zrodzone z najgtebszych warstw pamieci. Te nocne doswiadczenia ujawniajg nasze najbardziej
instynktowne sposoby odczuwania i postrzegania.

Ptaki sg centralnym symbolem w tej pracy, stworzeniami uosabiajgcymi zaréwno wolnos¢, jak
i niebezpieczenstwo jako towcy. Jest to zwigzane z moim stanem emocjonalnym w momencie
rozpoczecia tworzenia tej pracy, kiedy odczuwatam zaréwno pozytywne, jak i negatywne emocje.
W moich myslach ptaki moga symbolizowac zaréwno wyzwolenie, jak i zagrozenie. Ptak szybujacy
w niebie moze sugerowac niezalezno$¢ i samowystarczalnos$é, podczas gdy drapiezny ptak
w ciemnosci staje sie postacig budzaca strach i przesladujaca. Ta dwoisto$¢ odzwierciedla moj
stan emocjonalny: napiecie miedzy dgzeniem do wolnosci a konfrontacjg z cieniami niestabilnosci
i strachu.

Materiaty i techniki: Praca ma wymiary okoto 150 x 200 cm. Jako wzér do wyciecia tkaniny
uzytam ksztattu wtasnej dtoni, uzywajac biatego i fioletowego koloru. Wybratam rodzaj tkaniny,
ktéra wizualnie wydaje sie miekka i puszysta, zachecajaca do dotkniecia, ale w rzeczywistosci jest
szorstka w dotyku. Kontrast ten odzwierciedla trudng sytuacje, z ktérg zmagatam sie emocjonalnie.
Podczas szycia kazdy ksztatt dtoni zostat zszyty zaréwno maszynowo, jak i recznie, tworzac gesty
przypominajace ptaki, takie jak te widoczne w cieniu.

Praca jest uzupetniona stworzonym przeze mnie elementem dZzwiekowym trwajagcym 1 minute
i 22 sekundy, ktory opowiada historie zwigzang z koncepcja dzieta. Zawiera odgtos pociagu,
symbolizujagcy moje regularne przejazdy metrem w Atenach, a takze odgtosy krokéw, biegu
i odlegtego krzyku sowy w nocy. Te warstwy dzwiekdw wyrazajg stan emocjonalny, w jakim sie
znajdowatam, i odzwierciedlaja moje wewnetrzne doswiadczenia z tamtego okresu, nadajac
instalacji wymiar sensoryczny.
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Interaction with Space or Audience: This installation invites viewers to engage with it both
physically and emotionally into a space where sound, shadow, and form come together to evoke
emotional presence. The hand-shaped fabric pieces, sewn into bird-like gestures, are suspended
or arranged to cast shadows, subtly transforming the surrounding space depending on lighting.
The dim lighting creates a contemplative atmosphere, mirroring the calm that often settles over
a city at night. As these fabric forms cast shadows under specific lighting conditions, also the
viewers themselves become part of the shifting visuals, creating new shadows, perspectives, and
gestures through their own presence.

The sewn textures of the textile surface invites close observation and subtle physical engagement.
Visitors are welcome to approach closely, gently touch the fabric. Their soft visual appearance
contrasts with its unexpectedly rougher material feel, offering a moment of sensory surprise
that evokes the sensitivity of skin.

Complementing thesensory experience, theaccompanying soundscape fills the space, immersing
the audience in a layered environment. It blends familiar daily sounds, such as walking and
running footsteps and the noises of the metro with instinctive, emotional elements, such as
the distant screech of an owl. These sounds heighten a sense of emotional unease and echo
intrusive thoughts from moments of anxiety and vulnerability.

The layered soundscape plays throughout the space, draws attention to the act of listening,
encouraging the audience to tune into quiet details, much like how our ears become more
attuned. Surrounding the audience with familiar and haunting elements: metro trains,
footsteps, and the distant cry of an owl. These sounds deepen the immersive experience,
linking personal memory with collective imagination. In this way, the installation becomes
a meditative pause in the flow of daily life, inviting each person to explore their own emotional
and sensory landscape in the dimness.

This work was presented as part of the event under the honorary patronage of Ministry of
Culture and National Heritage Republic of Poland NON/PRESENCE, or about the
DESUBLIMATION OF ART, organized by the Eugeniusz Geppert Academy of Art and
Design in Wroctaw, Poland, through the Department of Art Mediation at the Faculty of
Sculpture and Art Mediation. It was included in the group exhibition titled Evidence of
ABSENCE, held at the Geppart Gallery from 4 to 26 July 2024.

Additionally, the piece was shown during the international group exhibition Migration of
Ideas, curated by ac. prof. Jakub Jernajczyk, prof. ASP, and organized by the Doctoral School
at the Eugeniusz Geppert Academy of Art and Design in Wroctaw. This exhibition took place
at Hayy Open Space in [zmir, Ttrkiye, from 14 November to 5 December 2024.

92

Interakcja z przestrzenig lub publicznoscia: Instalacja zacheca widzéw do fizycznego i emocjonalnego
zaangazowania sie w przestrzen, w ktorej dZzwiek, cien i forma tacza sie, wywotujac emocjonalng
obecnos¢. Kawatki tkaniny w ksztatcie dtoni, zszyte w gesty przypominajace ptaki, sg zawieszone
lub utoZone tak, aby rzucaty cienie, subtelnie zmieniajac otaczajaca przestrzen w zaleznosci od
oswietlenia. Przyttumione Swiatto tworzy atmosfere sprzyjajaca kontemplacji, odzwierciedlajac
spokdj, ktory czesto ogarnia miasto noca. Gdy te tkaniny rzucajg cienie w okreslonych warunkach
o$wietleniowych, réwniez widzowie stajg sie czescig zmieniajacej sie wizualizacji, tworzac nowe
cienie, perspektywy i gesty poprzez swojg obecnosc.

Szyta faktura powierzchni tkaniny zacheca do doktadnej obserwacji i subtelnego fizycznego
zaangazowania. Zwiedzajacy moga zblizy¢ sie do instalacji i delikatnie dotknac tkaniny. Jej miekki
wyglad kontrastuje z nieoczekiwanie szorstka fakturg, oferujgc chwile sensorycznej niespodzianki,
ktora pobudza wrazliwosc skory.

Dopetnieniem wrazen zmystowych jest towarzyszaca instalacji przestrzen dzwiekowa, ktéra
wypetnia pomieszczenie, zanurzajac publiczno$¢ w wielowarstwowym $rodowisku. taczy ona
znane codzienne dzwieki, takie jak odgtosy krokéw i biegania oraz hatas metra, z instynktownymi,
emocjonalnymi elementami, takimi jak odlegty skrzek sowy. Dzwieki te potegujg poczucie
emocjonalnego niepokoju i odbijaja sie echem natretnych mysli z chwil niepokoju i bezbronnosci.

Wielowarstwowa przestrzen dzwiekowa rozbrzmiewa w catej przestrzeni, zwracajgc uwage na akt
stuchania i zachecajac publicznos$¢ do wstuchania sie w ciche szczegoty, podobnie jak nasze uszy
staja sie bardziej wyczulone. Otaczajg publicznos¢ znane i natretne elementy: pociagi metra, kroki
i odlegty krzyk sowy. DZwieki te pogtebiajg wrazenia immersyjne, taczac osobiste wspomnienia
z kolektywna wyobraznig. W ten sposéb instalacja staje sie medytacyjng przerwa w codziennym
Zyciu, zapraszajac kazdg osobe do odkrywania wtasnego emocjonalnego i sensorycznego krajobrazu
w potmroku.

Praca zostata zaprezentowana w ramach wydarzenia pod honorowym patronatem Ministerstwa
Kultury i Dziedzictwa Narodowego Rzeczypospolitej Polskiej NIE/OBECNOSC, czylio DESUBLIMACJI
SZTUKI, zorganizowanego przez Akademie Sztuk Pieknych im. Eugeniusza Gepperta we Wroctawiu,
przez Katedre Mediacji Sztuki na Wydziale Rzezby i Mediacji Sztuki. Zostata ona wtaczona do wystawy
zbiorowej zatytutowanej Dowody NIEOBECNOSCI, ktéra odbyta sie w Galerii Geppart w dniach 4-26
lipca 2024 r.

Ponadto praca zostata zaprezentowana podczas miedzynarodowej wystawy zbiorowej Migration of
Ideas, ktérej kuratorem byt dr. hab. Jakub Jernajczyk, prof. ASP, a organizatorem Szkota Doktorska
Akademii Sztuk Pieknych im. Eugeniusza Gepperta we Wroctawiu. Wystawa odbyta sie w Hayy
Open Space w Izmirze w Turcji w dniach 14 listopada - 5 grudnia 2024 r.
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Fig. 57-58. Saitip Majewska, Nocturnal Urban (2024),
140 x 200 cm, sewn on fabrics. Exhibited at Geppert
Gallery, Wroctaw, 2024. Photos: Dominic Leix.

Ryc. 57-58. Saitip Majewska, Nocturnal Urban (2024), 140
x 200 cm, przeszycia na tkaninach. Wystawiane w Galeria
Geppert, Wroctaw, 2024. Fot. Dominic Leix.
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Ryc. 59-60. Nocturnal Urban (2024), wystawiane w Hayy Open Space, Izmir, Turcja, 2024. Fot. Hayy Open Space Gallery.

Fig. 59-60. Nocturnal Urban(2024), Exhibited at Hayy Open Space, Izmir, Ttirkiye, 2024. Photos: Hayy Open Space Gallery.
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4.1.3. Escape Playground

Concept: This project also marks another chapter in my personal journey as an artist during
my stay in Greece, reﬂecting a similar period in my creative process as in my previous artwork,
Nocturnal Urban. 1 reflected on a period of isolation and self-reconnection during my time
studying in Athens, where I created the piece between April and early June 2024. Greece was
a place entirely unfamiliar to me. Immersed in a new culture and environment, I was physically
distant from my past yet emotionally closer to myself than I had been in years. Without the
usual distractions, I found myself surrounded by silence and solitude. These conditions
gradually allowed me to listen inwardly and engage with emotions I had long set aside.

That time became a turning point in how I learned to value myself not through productivity
or external validation, but through stillness, presence, and emotional honesty. I began
to understand healing not as a destination, but as a dialogue between my past and present
selves, who I used to be and who I am now. Through this work, I attempt to visualize that
quiet bonding with my younger self: a version of me who once felt overwhelmed, unseen, or
emotionally fragile.

Drawing from my own experiences as an adult learning to regulate psychological stress and
emotional pain, the artwork represents a gentle moment of self-soothing and introspection.
The soft, colorful forms act as physical representations of care, presence, and emotional
tenderness. Viewers are invited to pause and breathe from the harshness of daily pressures.
Also interact with the work through both sight and touch.

As an adult, I have learned to manage emotional challenges without collapsing under pressure
and to distract myself from pain without resorting to breakdowns. I am still on a journey of
healing and self-understanding, and this artwork reflects that ongoing process of recovery and
well-being. It is intended to provide a brief respite from the pressures of daily life by allowing
and encouraging individuals to focus on the colors and softness of the stuffed fabric tubes,
which are designed to evoke comfort and calm to momentarily step away from external
stress. The soft, hand-sewn forms are not fixed, they can be touched, moved, and reshaped.
By engaging the senses that particularly through tactile interaction, this combined with visual
harmony, creates space for both personal reflection and shared sensory experience.

The work offers a moment of mental clarity, emotional grounding and improves cognitive
function for a viewer’s reconnection with themselves through mindfulness, presence, and
Sensory awareness.

Materials and Techniques: The primary material for this project is fabric, chosen for its
portability and ease of transport while traveling. The work consists of two large fabric panels
(each measuring 200 x 250 cm) in contrasting colors, serving as the base or main structure for
the installation.

4.1.3. Escape Playground

Koncepcja: Projekt ten stanowi kolejny rozdziat w mojej osobistej podrézy artystycznej podczas
pobytu w Grecji, odzwierciedlajagc podobny okres w moim procesie twoérczym, jak w mojej
poprzedniej pracy Nocturnal Urban. Zastanawiatam sie nad okresem izolacji i ponownego potaczenia
sie z samym soba podczas studiéw w Atenach, gdzie stworzytam te prace miedzy kwietniem
a poczatkiem czerwca 2024 r. Grecja byta dla mnie zupetnie obcym miejscem. Zanurzona
w nowej kulturze i otoczeniu, bytam fizycznie oddalona od swojej przesztosci, ale emocjonalnie
blizsza sobie niz kiedykolwiek wczesniej. Bez zwyktych rozrywek znalaztam sie w otoczeniu ciszy
i samotnosci. Warunki te stopniowo pozwolity mi wstuchaé sie w siebie i zmierzy¢ sie z emocjami,
ktore od dawna odktadatam na bok.

Ten czas stat sie punktem zwrotnym w nauce doceniania siebie nie poprzez produktywnosc lub
zewnetrzna akceptacje, ale poprzez spokdj, obecnosc i emocjonalng szczerosé. Zaczetam rozumied
uzdrowienie nie jako cel, ale jako dialog miedzy moja przesztoscia a terazniejszoscia, miedzy tym,
kim bytam, a kim jestem teraz. Poprzez te prace prébuje wizualizowac te cichg wiez z mojg mtodsza
wersja: wersjg mnie, ktéra kiedys czuta sie przyttoczona, niewidzialna i emocjonalnie krucha.

Czerpiac z whasnych doswiadczen jako osoba dorosta uczaca sie regulowac stres psychiczny i bol
emocjonalny, dzieto przedstawia delikatng chwile uspokojenia i introspekcji. Miekkie, kolorowe
formy sa fizycznym odzwierciedleniem troski, obecnosci i emocjonalnej czutosci. Widzowie sg
zaproszeni do zatrzymania sie i odetchniecia od codziennych presji. Moga réwniez wchodzié
w interakcje z dzietem zaréwno poprzez wzrok, jak i dotyk.

Jako osoba dorosta nauczytam sie radzi¢ sobie z wyzwaniami emocjonalnymi bez zatamania sie
pod presja i odwraca¢ uwage od bolu bez uciekania sie do zataman nerwowych. Wciaz jestem
w trakcie procesu uzdrawiania i zrozumienia siebie, a ta praca odzwierciedla ten trwajacy proces
powrotu do zdrowia i dobrego samopoczucia. Ma ona na celu zapewnienie krétkiej przerwy od
presji codziennego zycia, pozwalajac i zachecajac osoby do skupienia sie na kolorach i miekkosci
wypetnionych tkaning rurek, ktére majg wywotywac poczucie komfortu i spokoju, pozwalajac na
chwile oderwac sie od zewnetrznego stresu. Miekkie, recznie szyte formy nie sg sztywne, mozna je
dotykac, przesuwac i zmieniac ksztatt. Angazujac zmysty, zwtaszcza poprzez interakcje dotykowa,
w potaczeniu z harmonig wizualng, tworza one przestrzen zaréwno do osobistej refleksji, jak
i wspdélnego doswiadczania zmystow.

Praca zapewnia chwile jasnosci umystu, emocjonalnego ugruntowania i poprawia funkcje
poznawcze, umozliwiajgc widzowi ponowne potaczenie sie z samym sobg poprzez uwaznosé,
obecnos¢ i Swiadomosc¢ sensoryczna.

Materiaty i techniki: Gtéwnym materiatem uzytym w tym projekcie jest tkanina, wybrana ze
wzgledu na swojg przenosnos¢ i tatwosé transportu podczas podrézy. Praca sktada sie z dwoch
duzych paneli z tkaniny (kazdy o wymiarach 200 x 250 cm) w kontrastujacych kolorach, ktére stuza
jako podstawa lub gtéwna konstrukcja instalacji.
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In addition to these panels, I created approximately 40 fabric tubes, each around 4 x 25 cm,
which were sewn and filled with polyester stufting. This process began during my time abroad
and was completed in Poland. Each tube is hand-stitched with Velcro, allowing them to be
attached, detached, and rearranged. This modular system encourages interaction: viewers can
reshape the piece by reconfiguring the elements in new ways. The installation can be mounted
or draped within a space, highlighting its flexibility and tactile qualities as a soft, evolving, and
touchable artwork.

Interaction with Space or Audience: This installation is meant to invite visual attention,
physical interaction, and emotional engagement. It is designed to be hung, draped, or installed
in a space where people can approach, touch, and even shape it slightly with their hands.
Viewers are encouraged to enjoy the act of recreating shapes from the soft, stuffed tubes,
with the freedom to arrange and reconfigure them. They become part of the work’s ongoing
transformation, depending on how the pieces are handled.

This physical engagement invites a quiet, meditative moment of connection and grounding as
a playful playground, inviting environment for anyone who enters the space. By encouraging
viewers to handle the materials, the installation breaks down traditional boundaries between
artwork and audience. It built a welcoming and approachable atmosphere that promotes
comfort, mindfulness, and a sense of presence. The act of touching and rearranging the
forms offers a moment of stillness and reflection, encouraging participants to slow down
and reconnect with themselves. In doing so, the installation becomes a gentle space for self-
awareness and shared emotional presence.

This work was presented in the exhibition Evidence of PRESENCE, part of the event under
the honorary patronage of Ministry of Culture and National Heritage Republic of Poland
NON/PRESENCE, or about the DESUBLIMATION OF ART, organized by the Eugeniusz
Geppert Academy of Art and Design in Wroctaw through the Department of Art Mediation
at the Faculty of Sculpture and Art Mediation. The exhibition was held at the Struga Palace
from 8 to 23 June 2024.

Opracz tych paneli stworzytam okoto 40 tkaninowych rurek o wymiarach okoto 4 x 25 cm, ktére
zostaty zszyte i wypetnione wypetnieniem poliestrowym. Proces ten rozpoczat sie podczas mojego
pobytu za granicg i zostat zakonczony w Polsce. Kazda rurka jest recznie zszyta z rzepem, co
pozwalanaich mocowanie, odtaczanie i zmiane uktadu. Ten modutowy system zacheca do interakgji:
widzowie mogg zmienia¢ ksztatt dzieta, konfigurujac elementy na nowe sposoby. Instalacje mozna
zamontowac lub zawiesi¢ w przestrzeni, podkreslajac jej elastycznosé¢ i wiasciwosci dotykowe jako
miekkiego, ewoluujgcego i dotykowego dzieta sztuki.

Interakcja z przestrzenia lub publicznoscia: Instalacja ma przycigga¢ uwage, zachecac¢ do fizycznej
interakcji i emocjonalnego zaangazowania. Jest przeznaczona do zawieszenia, drapowania lub
instalacji w przestrzeni, gdzie ludzie moga sie do niej zblizy¢, dotknaé, a nawet lekko uksztattowac
ja rekami. Widzowie sg zachecani do czerpania przyjemnosci z odtwarzania ksztattéw z miekkich,
wypetnionych rur, majac swobode ich uktadania i rekonfigurowania. Staja sie oni czescig ciagtej
transformacji dzieta, w zaleznosci od tego, jak obchodzg sie z jego elementami.

To fizyczne zaangazowanie zaprasza do spokojnej, medytacyjnej chwili potaczenia i ugruntowania,
tworzac zabawny plac zabaw i przyjazne Srodowisko dla kazdego, kto wejdzie do przestrzeni.
Zachecajac widzéw do dotykania materiatéw, instalacja przetamuje tradycyjne granice miedzy
dzietem sztuki a publicznoscia. Tworzy przyjazna i przystepng atmosfere, ktéra sprzyja komfortowi,
uwaznosci i poczuciu obecnosci. Dotykanie i przestawianie form daje chwile ciszy i refleks;ji,
zachecajacuczestnikowdozwolnieniatempaiponownego potaczeniasiezsamymsoba. Wtensposéb
instalacja staje sie delikatng przestrzeniag samoswiadomosci i wspélnej emocjonalnej obecnosci.

Praca zostata zaprezentowana na wystawie Dowody OBECNOSCI, bedacej cze$cia wydarzenia
pod honorowym patronatem Ministerstwa Kultury i Dziedzictwa Narodowego Rzeczypospolitej
Polskiej NIE/OBECNOSC, czyli o DESUBLIMACIJI SZTUKI, zorganizowanego przez Akademie
Sztuk Pieknych im. Eugeniusza Gepperta we Wroctawiu poprzez Katedre Mediacji Artystycznej na
Wydziale Rzezby i Mediacji Sztuki. Wystawa odbyta sie w Patacu Struga w dniach 8-23 czerwca
2024r.
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Fig. 61-63. Saitip Majewska, Escape Playground (2024), Sewing on fabrics and stuffed polyester filling, 200 x 250 cm/
two pieces. Exposed at an international collective exhibition: Evidence of Presence, 08-23.06.2024, Struga Palace,
Struga. Photos: Aurelia Tymiriska.

Ryc. 61-63. Saitip Majewska, Escape Playground (2024), szycie na tkaninach i wypetnienie poliestrowe, 200 x 250 cm/ dwie

czesci. Wystawione na miedzynarodowej wystawie zbiorowej: Dowody OBECNOSCI, 08-23.06.2024, Patac Struga, Struga.
Fot. Aurelia Tyminska.
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4.1.4. Spherical Flow I-IV

Concept: T have observed that circles and rounded shapes appear everywhere in life, from nature
to man-made objects and I find myself instinctively drawn to them. Whether 'm sketching or
creating artwork, rounded forms always seem to emerge in my process. This pattern made me
pause and reflect: why do these shapes feel so important to me? Over time, I have come to realize
that they carry an unconscious emotional memory, something quietly embedded within me.

For me, rounded forms provide a sense of comfort, warmth, and welcome. They are soft,
non-threatening, and emotionally approachable. A circle feels safe, like a space without harsh
corners or edges, offering quiet reassurance. I also see the circle as a protective boundary, like
an eggshell shielding the delicate life inside, or a cocoon guarding transformation. There is
something nurturing in its completeness, its wholeness.

This connection became especially clear to me during a time of homesickness, when I was far
away from the familiar embrace of home and loved ones. In that emotional space, I started to
recognize how these forms, circles, spheres, curves were not just aesthetic choices, but vessels
for emotional grounding. They symbolized reunion, protection, and the quiet desire to return
to the people and places that feel like home.

Home is a metaphor for beginnings and endings, for inner journeys, for the body and soul, for
union and relationship, for a search for safety and belonging. In a larger more abstract sense,
home with its comings and goings, is a circle.!

By using circles and rounded shapes in my art, I'm reaching toward a sense of emotional
reunion, a gentle reconnection with the ones I love, with comfort, and with the part of myself
that secks wholeness. These forms are not just visual, they are deeply personal, carrying a quiet
story of longing, memory, and emotional refuge.

Rounded shapes tend to lean towards feelings of community and the more social aspects
of life, hence ‘circle of friends’ or ‘social circle’. Circles can also be used to create feelings of
protection and perfection by appearing bubble-like and without harsh edges."> Circular shapes
evoke feelings of harmony, unity, and inclusivity in the mind because of their symmetry and lack
of hard edges. The smooth, flowing nature of circles creates a sense of completeness that can be
calming and reassuring. As such, they have silbouettes that create feelings of warmth and welcome
though often at the cost of structure and order.”

" R. J. Landy (2017), Why do I make circles? Psychology Today. [after:] https://www.psychologytoday.com/us/blog/couch-
and-stage/201707/why-do-i-make-circles [access: 07.05.2025]

"2 Iron Dragon Design (n.d.), Shape psychology - circles. Iron Dragon Design. [after:] https://www.irondragondesign.com/
shape-psychology-circles/ [access: 07.05.2025]

3 Ibid.
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4.1.4. Spherical Flow I-1V

Koncepcja: Zauwazytam, ze kota i zaokraglone ksztatty pojawiajg sie wszedzie w zyciu, od natury
po przedmioty stworzone przez cztowieka, i instynktownie mnie do nich przyciagaja. Niezaleznie
od tego, czy szkicuje, czy tworze dzieta sztuki, zaokraglone formy zawsze pojawiajg sie w moim
procesie tworczym. Ten wzor sktonit mnie do zastanowienia sie: dlaczego te ksztatty sa dla mnie
tak wazne? Z czasem zdatam sobie sprawe, ze niosg one ze sobg nieSwiadomg pamie¢ emocjonalng,
cos cicho zakorzenionego we mnie.

Zaokraglone ksztatty dajg mi poczucie komfortu, ciepta i przyjaznosci. Sg miekkie, niegrozne
i emocjonalnie przystepne. Okrag daje poczucie bezpieczenstwa, jak przestrzen bez ostrych
naroznikéw i krawedzi, zapewniajaca cichg pewnosc. Postrzegam okrag réwniez jako ochronnag
granice, jak skorupka jajka chronigca delikatne zycie w Srodku lub kokon strzegacy przemiany.
W jego kompletnosci, catos$ciowosci jest co$ pielegnujacego.

Zwiazek ten stat sie dla mnie szczegélnie jasny w okresie tesknoty za domem, kiedy bytam z dala od
znanego mi otoczenia i bliskich. W tej emocjonalnej przestrzeni zaczetam dostrzegaé, ze te formy,
kota, kule, krzywe nie sg tylko wyborem estetycznym, ale naczyniami emocjonalnego ugruntowania.
Symbolizowaty one ponowne spotkanie, ochrone i ciche pragnienie powrotu do ludzi i miejsc, ktére
czuje jak dom.

Dom jest metaforg poczqtkéw i koncéw, wewnetrznych podrézy, ciatai duszy, jednosciirelacji, poszukiwania
bezpieczenstwa i przynaleznosci. W szerszym, bardziej abstrakcyjnym sensie dom, z jego przyjsciami
i odejsciami, jest kotem*?,

Uzywajac okregdéw i zaokraglonych ksztattow w swojej sztuce, daze do poczucia emocjonalnego
ponownego potaczenia, delikatnego ponownego nawigzania kontaktu z tymi, ktorych kocham,
z komfortem i z tg czescig siebie, ktéra poszukuje petni. Te formy nie sg tylko wizualne, s3 gteboko
osobiste, niosg ze sobg cichg historie tesknoty, pamieci i emocjonalnego schronienia.

Zaokraglone ksztatty kojarza sie z poczuciem wspélnoty i bardziej spotecznymi aspektami zycia,
stad ,krag przyjaciot” lub ,krag spoteczny”. Kota moga réwniez stuzy¢ do tworzenia poczucia
ochrony i doskonatosci, poniewaz wygladaja jak banki i nie majg ostrych krawedzi®. Okrqggte ksztatty
wywotujq w umysle poczucie harmonii, jednosci i inkluzywnosci dzieki swojej symetrii i braku ostrych
krawedzi. Gtadka, ptynna natura két tworzy poczucie kompletnosci, ktére moze dziata¢ uspokajajgco
i dodawac otuchy. Dzieki temu majg one sylwetki, ktére wywotujq uczucie ciepta i goscinnosci, cho¢ czesto
kosztem struktury i porzqgdku®3.

11 R, J. Landy (2017), Why do | make circles? Psychology Today. [za:] https://www.psychologytoday.com/us/blog/couch-and-
stage/201707/why-do-i-make-circles [dostep:07.05.2025] [ttum. z jez. ang. Autorka]

12 lron Dragon Design (b.d.), Shape psychology - circles. Iron Dragon Design. [za:] https://www.irondragondesign.com/shape-
psychology-circles/ [dostep: 07.05.2025] [ttum. z jez. ang. Autorka]

13 bid.
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Materials and Techniques: In these four artworks, I intentionally combined hard and soft
materials to offer visitors a diverse tactile experience. While the primary forms appear soft and
inviting, made from fabric, polyester fiberfill, and hand-crocheted elements. The inclusion
of hard clay balls introduces a contrasting sensation of weight and firmness when touched.
This interplay between textures encourages viewers to engage more deeply through physical
interaction, challenging their initial perceptions of softness.

The works are created using techniques such as hand sewing, crocheting, and thread tying,
each method contributing to the handcrafted, intimate quality of the pieces. As site-responsive
installations dimension, each artwork can be adapted to different exhibition spaces.

Interaction with Space or Audience: This installation is designed to invite a hands-on, sensory
experience where visitors connect with the work through sight, touch, and movement. The
soft forms are made from hand-sewn and crocheted yarn in a range of colors, polyester-filled.
Additionally, balls stuffed shapes that are tied between fabric sheets are hung throughout
the exhibition space. This arrangement attracted viewers and created an atmosphere that
encouraged them to walk around and explore the works from multiple angles. Viewers were
able to physically engage with the pieces, noticing the varied surfaces and textures, exploring
how they feel in the hand, and deepening their sensory connection to the work through touch.

On the fabrics, the soft rounded shapes are a mix of light polyester stuffing and some were
solid clay balls, which brings an unexpecting tactile contrast. Some parts feel light and squishy,
while others feel firm and heavy. This mix was added and invited people to notice the changes
in texture and weight as they interact with the fabrics.

As lights flowed through the room and around the art piece, it created shadow forms on the
walls and floor. These shadows become part of the piece, an extension of the artwork, and
the movement when the audience viewed them from different angles. Together, the textures,
shadows, and quiet atmosphere create a space for personal reflection, offering a calm, intimate
moment that allows people to feel, observe, and reconnect with themselves through touch and
their visual rhythm.

This body of work, which I developed from June to December 2024, consists of four individual
pieces titled, Spherical Flow I-1V. It was presented as part of the international group exhibition
Asian Stories. The exhibition was organized and curated by dr hab. Malgorzata Kaczmarska
under the patronage of the Doctoral School of the Eugeniusz Geppert Academy of Art and
Design in Wroctaw. It was held at the Sztuka na Miejscu Gallery in Wroctaw from 18 December
2024 to 6 January 2025.

Materiaty i techniki: W tych czterech dzietach celowo potaczytam twarde i miekkie materiaty, aby
zapewni¢ zwiedzajacym réznorodne doznania dotykowe. Podstawowe formy wydaja sie miekkie
i zachecajace, poniewaz zostaty wykonane z tkaniny, wypetnienia z wtdkna poliestrowego i recznie
szydetkowanych elementéw. Dodanie twardych glinianych kulek wprowadza kontrastujace
wrazenie ciezaru i twardosci w dotyku. Ta gra tekstur zacheca widzéw do gtebszego zaangazowania
poprzez fizyczng interakcje, podwazajac ich poczatkowe postrzeganie miekkosci.

Prace zostaty wykonane przy uzyciu technik takich jak szycie reczne, szydetkowanie i wigzanie
nici, a kazda z tych metod przyczynia sie do recznego wykonania i intymnego charakteru dziet.
Jako instalacje reagujace na otoczenie, kazda z prac moze by¢ dostosowana do réznych przestrzeni
wystawienniczych.

Interakcja z przestrzenia lub publicznoscia: Instalacja zostata zaprojektowana tak, aby zachecic¢
do praktycznego, sensorycznego doswiadczenia, w ktérym zwiedzajacy taczg sie z dzietem poprzez
wzrok, dotyk i ruch. Miekkie formy sg wykonane z recznie szytej i szydetkowanej przedzy w réznych
kolorach, wypetnionej poliestrem. Dodatkowo w catej przestrzeni wystawowej zawieszono kulki
wypetnione materiatem, ktére sg przywigzane miedzy arkuszami tkaniny. Taki uktad przyciggat
widzéw i tworzyt atmosfere zachecajaca do spacerowania i odkrywania dziet pod réznymi katami.
Widzowie mogli fizycznie obcowaé z dzietami, dostrzegajac réznorodnosé powierzchni i faktur,
odkrywajac ich dotyk i pogtebiajac sensoryczng wiez z dzietem poprzez dotyk.

Na tkaninach miekkie, zaokraglone ksztatty sg mieszankg lekkiego wypetnienia poliestrowego
i niektérych solidnych kulek glinianych, co daje nieoczekiwany kontrast dotykowy. Niektore czesci
sg lekkie i miekkie, a inne twarde i ciezkie. Ta mieszanka zostata dodana, aby zachecic¢ ludzi do
dostrzegania zmian tekstury i wagi podczas interakcji z tkaninami.

Swiatto przeptywajace przez pomieszczenie i wokét dzieta tworzyto cienie na $cianach i podtodze.
Cienie te staty sie czescig dzieta, jego przedtuzeniem, a takze ruchem, gdy widzowie ogladali je
pod réznymi katami. Tekstury, cienie i spokojna atmosfera tworzg przestrzen do osobistej refleks;ji,
oferujac chwile spokoju i intymnosci, ktora pozwala ludziom czué, obserwowac i ponownie potaczyé
sie ze sobg poprzez dotyk i rytm wzrokowy.

Cykl prac, ktory stworzytam w okresie od czerwca do grudnia 2024 r., sktada sie z czterech
indywidualnych dziet zatytutowanych, Spherical Flow [-1V. Zostat zaprezentowany w ramach
miedzynarodowej wystawy zbiorowej Asian Stories. Wystawa zostata zorganizowana i kuratorowana
przezdr hab. Matgorzate Kaczmarska pod patronatem Szkoty Doktorskiej Akademii Sztuk Pieknych
im. Eugeniusza Gepperta we Wroctawiu. Odbyta sie w galerii Sztuka naMiejscu we Wroctawiu
w dniach 18 grudnia 2024 r. - 6 stycznia 2025r.
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Fig. 64-66. Saitip Majewska, Spherical Flow I-IV (2023-2024). Dimensions variable. Fabrics, polyester fiberfill, Ryc. 64-66. Saitip Majewska, Spherical Flow -1V (2023-2024). Wymiary zmienne. Tkaniny, wypetnienie z wtékna
crocheted balls, and clay balls. Techniques: sewing, thread tying, and crocheting. Exposed at an international collective poliestrowego, szydetkowane kulki i kulki z gliny. Techniki: szycie, wigzanie nici i szydetkowanie. Prezentowane na
exhibition: Asian Stories, 18.12.2024 — 06.01.2025, Sztuka na Miejscu Gallery, Wroctaw. Photos: Michat Pietrzak.

miedzynarodowej wystawie zbiorowej: Asian Stories, 18.12.2024 - 06.01.2025, Galeria Sztuka na Miejscu, Wroctaw. Fot.
Michat Pietrzak.
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4.2. Spatial Forms from Cut Paper Based on Traditional Thai Paper Cutting
Techniques: The Transparency of Joyfulness

In 2023, I began a series of workshops with a group of Polish children as part of the initial phase
of my PhD research. These workshops were designed to explore and investigate the potential
direction of my study, helping me determine whether this path aligned with my artistic and
academic curiosity. They served as a practical entry point into my research journey, allowing
me to observe how sensory engagement and cultural practices could be used as tools for
connection and creative expression.

Among these early experiments, one workshop had a particularly strong impact on me and
significantly influenced the development of my solo exhibition: Phuang Mahot, a Thai folk
paper-cutting activity held on 08.03.2023. This session not only highlighted the cross-cultural
potential of traditional craft but also reinforced my interest in the tactile, participatory, and
symbolic dimensions of handmade art. It became a cornerstone for the conceptual and material
direction of my later work. Because of its personal and cultural significance, I chose to name
my solo exhibition after this workshop, Phuang Mahot. The title reflects both the roots of the
creative process and the emotional resonance the workshop held for me. It represents a bridging
of tradition and contemporary practice, as well as a tribute to the moments of discovery that
shaped my artistic-research journey.

This experience also marked a significant milestone in my artistic journey, as it was the first
time I worked with foreign participants: Polish children, after previously engaging exclusively
with Thai children. This shift presented considerable challenges, particularly in finding ways
to connect across cultural and linguistic differences without imposing pressure or expectations
on either side. The workshop became a medium for interaction and engagement, enabling
participants to explore their own cognition through tangible sensory experiences, especially
through touch.

Barbara Rogoft, a prominent developmental psychologist and anthropologist, emphasizes in
her book, The Cultural Nature of Human Development (2003) that the process of looking across
cultural traditions can belp us become more aware of cultural regularities in our own as well as
other people’s lives, no matter which communities are most familiar to us. Cultural research can
belp us understand cultural aspects of our own lives that we take for granted as natural, as well
as those that surprise us." This insight underlined my approach, emphasizing the importance of
fostering an open, inclusive, and respectful environment that honored each child’s individuality
while encouraging cross-cultural understanding.

'B. Rogoft (2003), The cultural nature of human development (p. 7). Oxford University Press.
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4.2. Formy przestrzenne oparte na tradycyjnych tajskich technikach wycinania papieru:
The Transparency of Joyfulness

W 2023 r. rozpoczetam serie warsztatéw z grupg polskich dzieci w ramach wstepnej fazy moich
badan doktoranckich. Warsztaty te miaty na celu zbadanie i przeanalizowanie potencjalnego
kierunku moich badan, pomagajac mi okresli¢, czy ta Sciezka jest zgodna z moja artystyczna
i naukowa ciekawoscia. Stanowity one praktyczny punkt wyjscia do mojej podrézy badawcze;j,
pozwalajagc mi obserwowad, w jaki sposéb zaangazowanie zmystéw i praktyki kulturowe moga by¢
wykorzystane jako narzedzia taczenia i kreatywnej ekspres;ji.

Wsrdd tych wcezesnych eksperymentéw jeden warsztat wywart na mnie szczegélnie silne
wrazenie i znaczaco wptynat na rozwoj mojej wystawy indywidualnej: Phuang Mahot, tajska
tradycyjna technika wycinania z papieru; odbyt sie 8 marca 2023 r. Sesja ta nie tylko podkreslita
miedzykulturowy potencjat tradycyjnego rzemiosta, ale takze wzmocnita moje zainteresowanie
dotykowym, partycypacyjnym i symbolicznym wymiarem recznie wykonanej sztuki. Stato sie to
fundamentem koncepcyjnym i materialnym moich pdzniejszych prac. Ze wzgledu na jego osobiste
i kulturowe znaczenie, postanowitam nazwac swoja wystawe indywidualng tak samo jak warsztaty
- Phuang Mahot. Tytut odzwierciedla zaréwno korzenie procesu twoérczego, jak i emocjonalny
oddzwiek, jaki warsztaty wywarty na mnie. Symbolizuje potaczenie tradycji i wspdtczesnej
praktyki, a takze hotd dla chwil odkry¢, ktére uksztattowaty mojg artystyczng i badawcza podroz.

To doswiadczenie byto réwniez waznym kamieniem milowym w mojej artystycznej podrdézy,
poniewaz po raz pierwszy pracowatam z zagranicznymi uczestnikami: polskimi dzie¢mi, po
wczeshiejszej wspotpracy wytacznie z dzie¢mi z Tajlandii. Ta zmiana stanowita spore wyzwanie,
szczegdlnie w zakresie znalezienia sposobéw na nawigzanie kontaktu pomimo réznic kulturowych
i jezykowych, bez wywierania presji lub oczekiwan na zadng ze stron. Warsztaty staty sie medium
interakcji i zaangazowania, umozliwiajagcym uczestnikom odkrywanie wtasnego poznania poprzez
namacalne doznania sensoryczne, zwtaszcza poprzez dotyk.

Barbara Rogoff, wybitna psycholog rozwojowa i antropolog, podkresla w swojej ksigzce, The
Cultural Nature of Human Development (2003), ze proces przyglgdania sie tradycjom kulturowym moze
pomdc nam stac sie bardziej swiadomymi kulturowych prawidtowosci w naszym wtasnym zyciu, jak
réwniez w zyciu innych ludzi, niezaleznie od tego, ktdre spotecznosci sqg nam najblizsze. Badania kulturowe
mogq pomdc nam zrozumie¢ kulturowe aspekty naszego zycia, ktére uwazamy za naturalne, a takze te,
ktére nas zaskakujq*. Ta refleksja podkreslita moje podejscie, ktadac nacisk na znaczenie tworzenia
otwartego, integracyjnego i petnego szacunku srodowiska, ktére szanuje indywidualnos¢ kazdego
dziecka, jednoczes$nie zachecajgc do miedzykulturowego zrozumienia.

B. Rogoff (2003), The cultural nature of human development (s. 7). Oxford University Press. [ttum. z jez. ang. Autorka]



To create a welcoming and relaxed environment, I selected an activity that was simple, engaging,
and culturally enriching. Introducing the Thai tradition of paper cutting oftered a playful,
hands-on way for the children to explore a different culture while feeling comfortable and
free to express themselves. It turned out to be an ideal choice, not only did it help bridge the
cultural gap between us, but it also created a shared experience that was joyful, accessible, and
deeply meaningful for everyone involved, including myself.

The Transparency of Joyfulness (2024) was created as part of my solo exhibition and represents
a significant development within the framework of my ongoing doctoral research. The
installation consists of approximately 300 hand-cut paper pieces and 120 foil elements, arranged
into a spatial composition with variable dimensions. Each piece was meticulously crafted using
traditional Thai paper-cutting techniques, reinterpreted through a contemporary lens. The
exhibition was held from 7 August to 1 September 2024 at Sztuka na miejscu, located at ul.
Faciarska 4 in Wroctaw. It was organized by me and curated by dr. hab. Malgorzata Kaczmarska.
The presence of the ambassador expressed an appreciation for the reference to traditional Thai
techniques in contemporary art.

These works, created as part of my research, explore how flat materials, paper and reflective
foil can be transformed into three-dimensional, translucent forms through cutting and folding
techniques. The shimmering surface of the foil contrasts with the delicate transparency
of the paper, creating a visual dialogue between reflection and softness. Elements from this
series also appear as part of larger, multi-coloured installations, offering a sensory experience
that encourages interaction and personal reflection. Through touch and visual engagement,
the artworks invite viewers to connect with their own perception, emotions, and memories
capturing the fleeting and intangible essence of joy.

Precious memories in life are bright, colourful and transparent. These can be revealed in
people’s faces and emotions, which they cannot hide. People have periods in their lives that
contain many experiences, with good and bad memories. But those good memories and positive
feelings that still remain when I think about them make me smile and feel warm - I, as an artist
who creates art, like to pass them on to give people positive energy in their lives for a moment.

By drawing from traditional Thai methods while adapting them to a modern art context,
The Transparency of Joyfulness becomes both a tribute to cultural heritage and a personal
exploration of emotional states. The process itself was slow, detailed, and meditative, also played
a key role in shaping the conceptual underpinnings of the work, reinforcing the therapeutic
and introspective values at the core of my practice.

In my multi-coloured installations, color plays a vital role in shaping perspective, dimension,
and the overall spatial experience. It does more than decorate, it helps build volume, defines
the form of each element, and unites individual components into one cohesive sculptural
structure. The use of color is essential to how I construct and communicate the emotional and
tactile essence of my work.
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Aby stworzy¢ przyjazng i swobodng atmosfere, wybratam zajecie, ktére byto proste, angazujace
i wzbogacajace kulturowo. Przedstawienie tajskiej tradycji wycinania papieru stanowito dla dzieci
zabawny, praktyczny sposdb na poznanie innej kultury, jednoczesnie czujac sie swobodnie i mogac
wyrazac siebie. Okazato sie to idealnym wyborem, poniewaz nie tylko pomogto zniwelowac réznice
kulturowe miedzy nami, ale takze stworzyto wspdlne doswiadczenie, ktére byto radosne,dostepne
i gteboko znaczace dla wszystkich zaangazowanych oséb, w tym dla mnie.

Praca The Transparency of Joyfulness (2024) powstata w ramach mojej indywidualnej wystawy
i stanowi znaczacy krok w ramach moich biezacych badan doktoranckich. Instalacja sktada sie
z okoto 300 recznie wycietych kawatkéw papieru i 120 elementéw foliowych, utozonych
w kompozycje przestrzenng o zmiennych wymiarach. Kazdy element zostat starannie wykonany
przy uzyciu tradycyjnych tajskich technik wycinania papieru, zinterpretowanych na nowo przez
wspotczesne spojrzenie. Wystawa odbyta sie w dniach 7 sierpnia - 1 wrzesnia 2024 r. w galerii
Sztuka na Miejscu przy ul. taciarskiej 4 we Wroctawiu. Zostata zorganizowana przeze mnie,
a kuratorka byta dr hab. Matgorzata Kaczmarska. Obecnos¢ Urasa Mongkolnavin, pani ambasador
Krélestwa Tajlandii w Polsce, byta wyrazem uznaniadla nawigzania do tradycyjnych tajskich technik
w sztuce wspotczesne;j.

Prace te, powstate w ramach moich badan, sprawdzaja, w jaki sposéb ptaskie materiaty, papier
i folia odblaskowa, mogg zostaé przeksztatcone w trojwymiarowe, pétprzezroczyste formy poprzez
techniki ciecia i sktadania. L$nigca powierzchnia folii kontrastuje z delikatng przezroczystoscia
papieru, tworzac wizualny dialog miedzy odbiciem a miekkoscig. Elementy z tej serii pojawiaja
sie rowniez jako cze$¢ wiekszych, wielobarwnych instalacji, oferujac wrazenia sensoryczne, ktére
zachecaja do interakcji i osobistej refleksji. Poprzez dotyk i zaangazowanie wzrokowe, dzieta sztuki
zachecajg widzéw do potaczenia sie z wtasng percepcja, emocjami i wspomnieniami, uchwycajac
ulotng i niematerialng esencje radosci.

Cenne wspomnienia z zycia sg jasne, kolorowe i przejrzyste. Mozna je dostrzec w twarzach i emocjach
ludzi, ktérych nie sg w stanie ukryé. W zyciu kazdego cztowieka sg okresy, ktére zawierajg wiele
doswiadczen, zaréwno dobrych, jak i ztych. Jednak te dobre wspomnienia i pozytywne uczucia, ktére
pozostajg w mojej pamieci, sprawiaja, ze usmiecham sie i czuje ciepto. Jako artystka tworzaca dzieta
sztuki, lubie przekazywac je innym, aby na chwile dodac¢ im pozytywnej energii.

Czerpiac z tradycyjnych tajskich metod i dostosowujac je do kontekstu sztuki wspoétczesnej,
Przejrzystos¢ radosci staje sie zaréwno hotdem dla dziedzictwa kulturowego, jak i osobistg
eksploracja stanéw emocjonalnych. Sam proces byt powolny, szczegétowy i medytacyjny, odegrat
réwniez kluczowa role w ksztattowaniu koncepcyjnych podstaw dzieta, wzmacniajac terapeutyczne
i introspektywne wartosci lezace u podstaw mojej praktyki.

W moich wielobarwnych instalacjach kolor odgrywa istotng role w ksztattowaniu perspektywy,
wymiaréw i ogélnego wrazenia przestrzennego. Nie petni on jedynie funkcji dekoracyjnej, ale pomaga
budowac objetosc, definiuje forme kazdego elementu i taczy poszczegdlne elementy w jedng spdjna
strukture rzezbiarska. Wykorzystanie koloru jest niezbedne do konstruowania i przekazywania
emocjonalnej i dotykowej esencji mojej pracy.
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I draw inspiration from the work of architect Luis Barragin (1902-1988)* whose use of
color has had a profound impact on my artistic thinking. For Barragin, color is far more than
a surface treatment; it is  structural and emotional force. His bold, saturated tones, pinks,
yellows, oranges, deep blues transform architectural spaces into environments of introspection
and emotional resonance. Color in Barragin’s work functions as a sensory language, shaping
the atmosphere and guiding how people perceive and move through space.

This approach resonates deeply with my practice. In my tactile installations and textile-
based sculptures, color is deliberately intertwined with material, texture, and form. It evokes
emotions, reflects cultural roots, particularly Thai folk traditions, such as paper-cutting and
carries personal narratives of movement, transition, and healing. My choice of color is intuitive,
yet thoughtful, drawing on both cultural memory and the need to create spaces that feel
emotionally safe, open, and alive.

Like Barragin, I treat color as a medium that speaks directly to the body and soul. It allows
me to craft immersive, sensory environments that bridge cultural and emotional boundaries.
Spaces that are both seen and felt, where touch, light, and emotion are in constant dialogue.
The same also counts for the coloring. Function and usefulness on their own don’t produce
a piece of art. Psycho-Function is the ‘more’ that transcends usefulness, that which turns
a functional solution into Art.?

The concept of the psycho-functional effect plays a significant role in my artistic approach. It
refers to the synthesis of psychological resonance and functional interaction, how an artwork
can evoke emotional, cognitive, and sensory responses while still inhabiting a physical or spatial
form. It is through this interplay that a piece of art becomes more than an object of observation;
it becomes an experience.

In my installations, such as The Transparency of Joyfulness, this effect is both intentional
and essential. Using hand-cut paper and reflective foil shaped into delicate, three-dimensional
forms, I create immersive environments that invite audiences to engage with the work not
only visually, but also through touch, balance, and spatial movement. Color plays a central
role in heightening this psycho-functional effect. I integrate color, the vibrant hues used in my
work, often inspired by Thai folk aesthetics not merely as decoration, but as a structural and
emotional force. Barragin’s philosophy that color can create atmosphere, shape experience,
and evoke memory resonates deeply with my own intentions.

The fusion of color and sensory interaction in my work embodies its psycho-functional
dimension. Form, material, texture, and color work together to engage the body and senses,
transforming the installation into a fully embodied experience. As viewers move through the
space, shifting light and reflections evoke evolving emotional responses, making the work feel
alive and responsive to both environment and audience.

*J. M. Buendia Julbez (1997), The life and work of Luis Barragdn. Rizzoli.
3F. Kiesler (1930), Contemporary art applied to the store and its display (p. 87). New York.

Inspiracje czerpie z tworczosci architekta Luisa Barragana (1902-1988)?, ktorego uzycie koloru
wywarto gteboki wptyw na moje myslenie artystyczne. Dla Barragana kolor jest czyms$ znacznie
wiecej niz tylko wykonczeniem powierzchni; jest sitq strukturalng i emocjonalng. Jego odwazne,
nasycone odcienie rézu, z6tci, pomaranczy i gtebokiego btekitu przeksztatcajg przestrzenie
architektoniczne w srodowiska sprzyjajace introspekcji i rezonansowi emocjonalnemu. Kolor
w pracach Barragana funkcjonuje jako jezyk sensoryczny, ksztattujac atmosfere i kierujac sposobem,
w jaki ludzie postrzegajg przestrzen i poruszajg sie w niej.

To podejscie gteboko rezonuje z mojg praktyka. W moich instalacjach dotykowych i rzezbach
tekstylnych kolor jest celowo przeplatany z materiatem, fakturg i forma. Wywotuje emocje,
odzwierciedla korzenie kulturowe, zwtaszcza tajskie tradycje ludowe, takie jak wycinanki, i niesie
osobiste narracje o ruchu, przemianie i uzdrowieniu. M6j wybodr koloréw jest intuicyjny, ale
przemyslany, czerpie zaréwno z pamieci kulturowej, jak i potrzeby tworzenia przestrzeni, ktére s
emocjonalnie bezpieczne, otwarte i zywe.

Podobnie jak Barragan, traktuje kolor jako medium, ktére przemawia bezposrednio do ciata i duszy.
Pozwala mi tworzy¢ immersyjne, sensoryczne Srodowiska, ktdre tacza granice kulturowe i emocjonalne.
Przestrzenie, ktére mozna zaréwno zobaczy¢, jak i poczué, gdzie dotyk, swiatto i emocje pozostaja
w ciggtym dialogu. To samo dotyczy kolorystyki. Funkcja i uzytecznosé same w sobie nie tworzg dzieta
sztuki. Funkcja psycho-funkcjonalna to ,co$ wiecej”, co wykracza poza uzytecznos¢, co zamienia
funkcjonalne rozwigzanie w sztuke?®,

Koncepcja efektu psycho-funkcjonalnego odgrywa znaczaca role w moim podejsciu artystycznym.
Odnosi sie ona do syntezy rezonansu psychologicznego i interakcji funkcjonalnej, czyli tego, w jaki
sposdb dzieto sztuki moze wywotywac reakcje emocjonalne, poznawcze i sensoryczne, pozostajac
jednoczes$nie w fizycznej lub przestrzennej formie. To wtasnie dzieki tej wzajemnej grze dzieto
sztuki staje sie czyms wiecej niz tylko przedmiotem obserwacji - staje sie doswiadczeniem.

W moich instalacjach, takich jak,, The Transparency of Joyfulness, efekt ten jest zaréwno zamierzony,
jakiniezbedny. Wykorzystujac recznie wycinany papier i folie odblaskowa uksztattowana w delikatne,
trojwymiarowe formy, tworze immersyjne Srodowiska, ktére zachecajgwidzéw do interakcji zdzietem
nie tylko wizualnie, ale takze poprzez dotyk, réwnowage i ruch w przestrzeni. Kolor odgrywa kluczowa
role we wzmacnianiu tego efektu psycho-funkcyjnego. Integruje kolor, zywe barwy uzywane w moich
pracach, czesto inspirowane tajska estetyka ludowa, nie tylko jako dekoracje, ale jako site strukturalng
i emocjonalna. Filozofia Barragana - ze kolor moze tworzy¢ atmosfere, ksztattowaé doswiadczenie
i wywotywac wspomnienia - gteboko rezonuje z moimi intencjami.

Potaczenie koloru i interakcji sensorycznej w moich pracach uosabia ich psycho-funkcjonalny
wymiar. Forma, materiat, fakturaikolor wspdtgrajg ze soba, angazujac ciato i zmysty, przeksztatcajac
instalacje w petne doswiadczenie. Gdy widzowie poruszajg sie po przestrzeni, zmieniajace sie
Swiatto i odbicia wywotujg ewoluujace reakcje emocjonalne, sprawiajac, ze dzieto wydaje sie zywe
i reagujace zaréwno na otoczenie, jak i na publicznos¢.

2 ). M. Buendia Julbez (1997), The life and work of Luis Barragdn. Rizzoli.
3F. Kiesler (1930), Contemporary art applied to the store and its display (s. 87). New York. [ttum. z jez. ang. Autorka]
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By integrating Barragdn’s emotionally charged color philosophy with tactile, interactive ethos of
the psycho-functional effect, my installations become spaces of empathy and reflection, shared
environments where art becomes a conduit for emotional healing, cross-cultural dialogue, and
embodied memory

Interaction with Space or Audience: As part of evaluating the impact of my installation The
Transparency of Joyfulness (2024), I designed and distributed questionnaires to visitors on
the opening day of the exhibition. The aim was to gather both qualitative and quantitative
feedback to better understand the audience’s emotional, cognitive, and sensory responses.
The questionnaire consisted of five sections: (1) Emotional and Cognitive Response, where
participants were asked to rate their experience with five statements. These included whether
the exhibition made them feel inspired, emotionally moved, curious, engaged, and whether the
colours evoked positive emotions. A Likert scale was used, allowing respondents to indicate
their level of agreement; (2) Overall Evaluation, where they rated the exhibition’s quality by
selecting from options such as Excellent, Good, Average, Poor, or Very Poor; (3) Qualitative
Feedback, with two open-ended responses, inviting visitors to share what they appreciated
most about the exhibition and to offer suggestions for improvement; (4) Demographics, which
captured age range (from under 12 to over 70) to help contextualise the responses across
different age groups; finally (5) Additional Comments, where some visitors elaborated on
their sensory experience, particularly in relation to colour, texture, and touch. This structured
approach enabled a rich combination of quantitative and qualitative feedback, offering insight
into both the emotional and sensory impact of the installation.

The feedback received was overwhelmingly positive, with most visitors rating their experience
above average. A total of 28 participants, aged between 20 and 69 years. Based on their
reflections, the majority reported feeling emotionally moved or inspired by the exhibition.
Many also highlighted a strong sense of engagement with the installation and noted that the use
of colour contributed to a positive, uplifting atmosphere. These reactions support the psycho-
functional dimension of the work, demonstrating its ability to evoke emotion and stimulate
embodied perception. As part of the installation, I offered the audiences to interact with two
contrasting materials: paper and foil. This encouraged a range of tactile experiences intended
to activate touch as a primary mode of perception through the hands.

As Juhani Pallasmaa mentioned in The Eyes of the Skin: Architecture and the Senses (2005)?,
the view of Ashley Montagu, the anthropologist, based on medical evidence, confirms the primacy
of the baptic realm: [ The skin] is the oldest and the most sensitive of our organs, our first medinm
of communication, and our most efficient protector ... Even the transparent cornea of the eye is
overlain by a layer of modified skin. Touch is the parent of our eyes, cars, nose, and mouth. It is the
sense which became differentiated into the others, a fact that seems to be recognised in the age-old
evaluation of touch as the mother of the senses.

# J. Pallasmaa (2005), The eyes of the skin: Architecture and the senses (2nd ed.). Wiley.
5 Ibid.
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Dzieki potaczeniu petnej emocji filozofii koloru Barragdna z dotykowym, interaktywnym
etosem efektu psychofunkcjonalnego, moje instalacje stajg sie przestrzenig empatii i refleksji,
wspolnym srodowiskiem, w ktérym sztuka staje sie kanatem emocjonalnego uzdrowienia, dialogu
miedzykulturowego i uciele$nionej pamieci.

Interakcja z przestrzenia lub publicznoscia: W ramach oceny wptywu mojej instalacji, Przejrzystos¢
radosci (2024) zaprojektowatam i rozdatam ankiety odwiedzajagcym w dniu otwarcia wystawy.
Celem byto zebranie zaréwno jakoSciowych, jak i ilosciowych opinii, aby lepiej zrozumieé reakcje
emocjonalne, poznawcze i sensoryczne publicznosci. Kwestionariusz sktadat sie z pieciu czesci: (1)
Reakcjaemocjonalnai poznawcza, w ktorejuczestnicy proszeni byli o ocene swoich wrazen zapomoca
pieciu stwierdzen. Obejmowaty one miedzy innymi to, czy wystawa zainspirowata ich, poruszyta
emocjonalnie, wzbudzita ciekawos$¢, zaangazowata oraz czy kolory wywotaty pozytywne emocje.
Zastosowano skale Likerta, umozliwiajaca respondentom wskazanie stopnia zgodnosci; (2) Ogélna
ocena, w ktorej oceniali jakos¢ wystawy, wybierajac sposréd opcji takich jak doskonata, dobra,
$rednia, staba lub bardzo staba; (3) Informacje zwrotne jakosciowe, z dwoma otwartymi pytaniami,
zachecajacymi odwiedzajacych do podzielenia sie tym, co najbardziej podobato im sie w wystawie,
oraz do zgtaszania sugestii dotyczacych ulepszen; (4) Dane demograficzne, ktore obejmowaty
przedziat wiekowy (od ponizej 12 do powyzej 70 lat), aby pomdc w kontekstualizacji odpowiedzi w
réznych grupach wiekowych; wreszcie (5) Dodatkowe komentarze, w ktérych niektorzy odwiedzajacy
opisali swoje wrazenia sensoryczne, szczegblnie w odniesieniu do koloru, tekstury i dotyku. Takie
ustrukturyzowane podejscie umozliwito uzyskanie bogatej kombinacji informacji ilosciowych
i jakosciowych, dajac wglad zaréwno w emocjonalny, jak i sensoryczny wptyw instalaciji.

Otrzymane opinie byty w przewazajacej wiekszosci pozytywne, a wiekszos¢ odwiedzajacych
ocenita swoje wrazenia powyzej sredniej. W sumie wzieto w nim udziat 28 uczestnikéw w wieku
od 20 do 69 lat. Na podstawie swoich refleksji wiekszos¢ z nich stwierdzita, ze wystawa wywarta
na nich emocjonalne wrazenie lub byta dla nich inspirujgca. Wielu podkreslito rowniez silne
poczucie zaangazowania w instalacje i zauwazyto, ze uzycie koloréw przyczynito sie do stworzenia
pozytywnej, podnoszacejnaduchu atmosfery. Reakcje te potwierdzajg psycho-funkcjonalny wymiar
dzieta, wykazujac jego zdolnos¢ do wywotywania emocji i stymulowania percepcji zmystowe,j.
W ramach instalacji zaproponowatam widzom interakcje z dwoma kontrastujagcymi materiatami:
papierem i folig. Zachecito to do szeregu doswiadczen dotykowych, majacych na celu aktywacje
zmystu dotyku jako podstawowego sposobu percepcji poprzez dtonie.

Jak wspomniat Juhani Pallasmaa w ksigzce, The Eyes of the Skin: Architecture and the Senses (2005)4,
poglgd antropologa Ashleya Montagu, oparty na dowodach medycznych, potwierdza prymat sfery
haptycznej: [ Skéra] jest najstarszym i najbardziej wrazliwym z naszych organéw, naszym pierwszym
srodkiem komunikacji i najskuteczniejszym srodkiem ochrony ... Nawet przezroczysta rogéwka oka
pokryta jest warstwg zmodyfikowanej skory. Dotyk jest prekursorem naszych oczu, uszu, nosa i ust. Jest
zmystem, ktory wyodrebnit sie sposréd innych, co wydaje sie potwierdzac odwieczna ocena dotyku jako
matki zmystow?.

4. Pallasmaa (2005), The eyes of the skin: Architecture and the senses (wyd. 2). Wiley.
5 |bid.
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He articulated that the skin is our primary organ of contact with the world. Touch is the sensory
mode that integrates our experience of the world with that of ourselves. Even visual perceptions
are fused and integrated into the haptic continuum of the self; my body remembers who I
am and where I am located in the world. My body is truly the navel of my world, not if! the
sense of the viewing point of the central perspective, but as the very locus of reference, memory,
imagination and integration.® and argued that haptic experience offers a deeper and more
intimate understanding of space than visual observation alone. By incorporating touch-based
engagement into the installation, I aimed to create a more immersive and reflective experience
for the viewer.

For example, the paper elements in my installation were intentionally thin, delicate, and
lightweight. When people touched them, the fragile nature of the paper encouraged careful
and gentle interaction. Viewers instinctively approached the material with sensitivity and
a sense of protection, handling it softly and thoughtfully. While doing so, the paper produced
subtle rustling sounds that held the viewer’s attention and encouraged prolonged engagement.
This quiet tactile interaction invited viewers into a reflective moment, allowing them to
become immersed in the sensation of touch. As I had hoped, many spent time alone with the
work, experiencing perception through their skin. On the other hand, the foil elements were
sturdier, shinier, and heavier than the paper, eliciting a different kind of response. The cool and
smooth metallic surface felt like a thin sheet of soft metal with a silky texture. Touching the foil
created soft clinking sounds as the pieces shifted and rubbed against each other, offering a more
assertive tactile experience. People interacted with the foil in a firmer and less delicate way, yet
the sounds and textures continued to stimulate their senses.

This difference in material allowed participants to compare their tactile responses physically and
emotionally as they explored each surface and sensation. This contrast enhanced the sensory
richness of the installation. It gave participants the opportunity to reflect on their own bodily
responses to texture, sound, and material. The experience affirmed the importance of color,
texture, and touch in evoking emotion and memory. It also reinforced the central aim of my
artistic research, which is to create immersive environments that support emotional healing,
cross-cultural dialogue, and embodied reflection through sensory experience.

In addition, I also participated with this work in the group exhibition, Sound Storytelling:
Express Everything You Hear, Feel and See, organized and curated by Miruna Gheordunescu as
part of the Doctoral School at the Eugeniusz Geppert Academy of Art and Design in Wroctaw.
Held at Bulvary Gallery from S December 2024 to 12 January 2025. For this exhibition, I
presented an installation composed of approximately SO foil elements. Aligned with the
curatorial theme exploring sound and perception. The work focused on the auditory quality
of touch, the installation inviting viewers to engage physically with the materials. The foil
components were deliberately chosen for their ability to produce a more vivid and resonant
sound compared to paper, enhancing the sensory interaction and reinforcing the connection
between tactile experience and emotional response.

¢ J. Pallasmaa (2005), The eyes of the skin: Architecture and the senses (p. 11). Wiley.
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Wyrazit on poglad, ze skéra jest naszym podstawowym organem kontaktu ze Swiatem. Dotyk jest
zmystem, ktory integruje nasze doswiadczenia Swiata z doswiadczeniami nas samych. Nawet percepcje
wzrokowe sq potgczone i zintegrowane w haptycznym kontinuum jazni; moje ciato pamieta, kim jestem
i gdzie sie znajduje w Swiecie. Moje ciato jest prawdziwym pepkiem mojego Swiata, nie w sensie centralnego
punktu perspektywy, ale jako miejsce odniesienia, pamieci, wyobrazni i integracjié. i argumentowat, ze
doswiadczenie haptyczne oferuje gtebsze i bardziej intymne zrozumienie przestrzeni niz sama
obserwacja wzrokowa. Wtaczajac do instalacji elementy dotykowe, chciatam stworzy¢ bardziej
weciggajace i refleksyjne doswiadczenie dla widza.

Na przyktad elementy papierowe w mojej instalacji byty celowo cienkie, delikatne i lekkie. Kiedy
ludzie je dotykali, krucha natura papieru zachecata do ostroznego i delikatnego obchodzenia sie
z nimi. Widzowie instynktownie podchodzili do materiatu z wrazliwoscig i poczuciem ochrony,
obchodzac sie znim delikatnie i rozwaznie. Podczas tej czynnosci papier wydawat subtelne szelesty,
ktore przyciagaty uwage widza i zachecaty do dtuzszego kontaktu. Ta cicha interakcja dotykowa
zapraszatawidzéwdo chwilirefleksji,pozwalajacim zanurzyc siewdoznaniach dotykowych. Zgodnie
Z moimi oczekiwaniami, wiele 0séb spedzito czas samotnie z dzietem, doswiadczajac percepcji
poprzez skore. Z drugiej strony elementy foliowe byty bardziej wytrzymate, btyszczace i ciezsze od
papieru, wywotujac inny rodzaj reakcji. Chtodna i gtadka metaliczna powierzchnia przypominata
cienki arkusz miekkiego metalu o jedwabistej fakturze. Dotyk folii wywotywat delikatne brzeczace
dzwieki, gdy elementy przesuwaty sie i ocieraty o siebie, zapewniajac bardziej wyraziste doznania
dotykowe. Ludzie wchodzili w interakcje z folig w sposob bardziej zdecydowany i mniej delikatny,
ale dzwieki i faktury nadal stymulowaty ich zmysty. Ta réznica w materiale pozwolita uczestnikom
poréwnad swoje reakcje dotykowe pod wzgledem fizycznym i emocjonalnym podczas odkrywania
kazdej powierzchni i wrazen.

Kontrast ten wzbogacit wrazenia sensoryczne instalacji. Dat uczestnikom mozliwosc refleksji nad
wtasnymi reakcjami ciata na fakture, dzwiek i materiat. Doswiadczenie to potwierdzito znaczenie
koloru, faktury i dotyku w wywotywaniu emocji i wspomnien. Wzmocnito réwniez gtéwny cel moich
badan artystycznych, ktérymjest tworzenieimmersyjnych srodowisk sprzyjajacych emocjonalnemu
uzdrowieniu, dialogowi miedzykulturowemu i refleksji poprzez doswiadczenia sensoryczne.

Ponadto uczestniczytam z tg pracg w wystawie zbiorowej, Sound Storytelling: Express Everything
You Hear, Feel and See, zorganizowanej i kuratorowanej przez Mirune Gheordunescu w ramach
Szkoty Doktoranckiej Akademii Sztuk Pieknych im. Eugeniusza Gepperta we Wroctawiu. Wystawa
odbyta sie w Galerii Bulvary w dniach 5 grudnia 2024 r. - 12 stycznia 2025 r. Na tej wystawie
zaprezentowatam instalacje ztozong z okoto 50 elementéw foliowych. Zgodnie z tematem
kuratorskim, ktéry dotyczyt dZzwieku i percepcji, praca skupiata sie na stuchowych wtasciwosciach
dotyku, a instalacja zachecata widzéw do fizycznego kontaktu z materiatami. Elementy foliowe
zostaty celowo wybrane ze wzgledu naich zdolno$¢ do wytwarzania bardziej zywego i dZwiecznego
brzmienia w poréwnaniu z papierem, co wzmacniato interakcje sensoryczng i pogtebiato zwigzek
miedzy doswiadczeniem dotykowym a reakcjg emocjonalna.

¢J. Pallasmaa (2005), The eyes of the skin: Architecture and the senses (s. 11). Wiley.
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Fig. 67-69. Saitip Majewska, The Transparency of Joyfulness (2024), approximately 300 paper cuttings and 120 foil Ryc. 67-69. Saitip Majewska, The Transparency of Joyfulness (2024), okoto 300 wycinanek z papieru i 120 wycinanek z folii,
cuttings, dimensions variable. Exposed at solo exhibition: The Transparency of Joyfulness, Sztuka na Miejscu Gallery, wymiary zmienne. Prezentowane na wystawie indywidualnej: The Transparency of Joyfulness, Galeria Sztuka na Miejscu,
Wroctaw, 08—23.12.2024. Photos: Michat Pietrzak. Wroctaw, 08-23.12.2024. Fot. Michat Pietrzak.
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Fig. 70. Saitip Majewska, The Transparency of Joyfulness
(2024), approximately 300 paper cuttings and 120 foil
cuttings, dimensions variable. Exposed at solo exhibition:
The Transparency of Joyfulness, Sztuka na Miejscu Gallery,
Wroctaw, 08-23.12.2024. Photo: Michal Pietrzak.
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Ryc. 70. Saitip Majewska, The Transparency of Joyfulness
(2024), okoto 300 wycinanek z papieru i 120 wycinanek
z folii, wymiary zmienne. Prezentowane na wystawie
indywidualnej: The Transparency of Joyfulness, Galeria
Sztuka na Miejscu, Wroctaw, 08-23.12.2024. Fot. Michat
Pietrzak.

Fig. 71-72. Saitip Majewska, The Transparency of Joyfulness
(2024), approximately S0 foil cuttings, dimensions variable.
Exposedatexhibition: Soundstorytelling: Express Everything
You Hear, Feel and Sees, 05.12.2024 -12.01.2025, curator:
MirunaGheordunescu. Bulvary Gallery, Wroctaw. Photos:
Miruna Gheordunescu's Archive.

Ryc. 71-72. Saitip Majewska, The Transparency of Joyfulness
(2024), okoto 50 wycinkéw z folii, wymiary zmienne.
Prezentowane na wystawie: Sound Storytelling: Express
Everything YouHear, Feel and See,05.12.2024 - 12.01.2025,
kurator: Miruna Gheordunescu, Bulvary Gallery, Wroctaw.
Fot. Archiwum Miruny Gheordunescu.

110



111

4.3. Embossed Woodcut Printmaking
4.3.1. An artistic embossed book with ancient Greek patterns from the Pottery

In the third semester of my studies, I had the opportunity to participate in the Erasmus
programme at the Athens School of Fine Arts in Greece, from October to December 2023.
This experience enriched my artistic research and expanded my understanding of touch
sensory-based art practices. During my first week in Athens, I discovered a book that greatly
influenced my direction. The book, titled Architectures of Healing: Cure through Sleep, Touch,
and Travel', explores ancient Greek traditions of healing through embodied rituals such as
sleep, touch, and movement. It discusses the practice of incubation in the temples of Asklepios,
where people gathered to sleep in sacred spaces with the intention of receiving divine dreams
that would offer guidance or healing.

This concept resonated deeply with me, especially as my research focuses on the emotional and
psychological impact of touch in artistic experience. I became interested in how art could offer
a sense of healing through tactile engagement. I wanted to create something that would shift
the viewer’s attention away from sight and instead invite them to perceive through their skin.
My aim was to encourage quiet, physical interaction that would connect people with their own
sense of presence and reflection.

To explore this concept further, I began by creating an embossed book as an initial experiment
and part of my personal artistic practice. This project marked the beginning of a deeper inquiry
into the emotional and sensory potential of touch in art. As my research progressed, I expanded
this exploration by working directly with the blind and visually impaired community in Athens.
This collaboration is discussed in detail in Chapter 1, titled Artistic-Research Exploration:
Workshops and Experiments, as part of the project Embossed Woodcut Prints Inspired by Ancient
Greek Pottery: Tactile Work for the Visually Impaired.

The embossed book I created contains no color or printed text. Each page features hand-
embossed textures and forms inspired by ancient Greek architectural motifs and patterns. The
decision to use white paper was intentional, encouraging the audience to concentrate entirely
on tactile perception without the influence of visual cues. The raised surfaces offer a direct
physical invitation to explore with the hands, fostering slow exploration, attentiveness and
thoughtful engagement. The book’s cover is red, chosen specifically to catch the eye and spark
curiosity. This contrast between the plain white interior and the vivid exterior was designed to
invite interaction and create an emotional connection from the moment the book is seen and
held. Through this work, the viewer embarks on a sensory journey, discovering a space where
touch becomes a tool for awareness and presence.

1 D. Kondylatou, M. Ivi¢ & D. Bergé (Eds.). (2021), Architectures of healing: Cure through sleep, touch, and travel. Photographic
Expanded Publishing Athens / Kyklada Press.

4.3. Drzeworyty
4.3.1. Artystyczna ksigzka z ttoczonymi wzorami ze starozytnej greckiej ceramiki

W trzecim semestrze studiéw miatam okazje uczestniczy¢ w programie Erasmus w Szkole Sztuk
Pieknych w Atenach w Grecji, od pazdziernika do grudnia 2023 r. Doswiadczenie to wzbogacito
moje badania artystyczne i poszerzyto moje rozumienie praktyk artystycznych opartych na
zmystach dotykowych. Podczas pierwszego tygodnia pobytu w Atenach odkrytam ksigzke, ktéra
wywarta ogromny wptyw na kierunek moich dziatan. Ksigzka zatytutowana, Architectures of Healing:
Cure through Sleep, Touch, and Travel', bada starozytne greckie tradycje leczenia poprzez rytuaty
zwigzane z ciatem takie jak sen, dotyk i ruch. Omawia praktyke inkubacji w $wigtyniach Asklepiosa,
gdzie ludzie gromadzili sie, aby spa¢ w swietych miejscach z zamiarem otrzymania boskich snéw,
ktore miaty zapewni¢ im wskazdéwki lub uzdrowienie.

Koncepcja ta gteboko mnie poruszyta, zwtaszcza ze moje badania koncentruja sie na emocjonalnym
i psychologicznym wptywie dotyku na doswiadczenie artystyczne. Zainteresowatam sie tym, w jaki
sposob sztuka moze oferowad poczucie uzdrowienia poprzez zaangazowanie zmystu dotyku.
Chciatam stworzy¢ co$, co odwrdécitoby uwage widza od wzroku i zachecito go do postrzegania
poprzez skére. Moim celem byto zachecenie do cichej, fizycznej interakgji, ktora potaczytaby ludzi
z ich witasnym poczuciem obecnosci i refleksja.

Aby zgtebi¢ te koncepcje, rozpoczetam od stworzenia ttoczonej ksigzki jako wstepnego
eksperymentu i czesci mojej osobistej praktyki artystycznej. Projekt ten zapoczatkowat gtebsze
badania nad emocjonalnym i sensorycznym potencjatem dotyku w sztuce. W miare postepéw badan
rozszerzytam swoje poszukiwania, pracujac bezposrednio z osobami niewidomymi i niedowidzacymi
w Atenach. Wsp6tpraca ta zostata szczegdétowo omdwiona w rozdziale 1, zatytutowanym Eksploracja
artystyczno-badawcza: warsztaty artystyczne i eksperymenty, w ramach projektu Drzeworyty inspirowane
starozytng ceramikq greckq: dzieta dotykowe dla 0séb niedowidzqcych.

Stworzona przeze mnie ksigzka z reliefem nie zawiera koloréw ani tekstu. Kazda strona zawiera
recznie wyttoczone tekstury i formy inspirowane motywami i wzorami starozytnej greckiej
architektury.Decyzjaouzyciubiatego papierubytazamierzona,abyzacheci¢ odbiorcéwdoskupienia
sie wytacznie na percepcji dotykowej, bez wptywu bodzcéw wizualnych. Wypukte powierzchnie
stanowig bezposredniga fizyczng zachete do eksploracji dtormi, sprzyjajac powolnemu odkrywaniu,
uwaznosci i przemyslanym zaangazowaniu. Oktadka ksigzki jest czerwona, co ma przycigga¢ wzrok
iwzbudzac ciekawos¢. Kontrast miedzy prostym biatymwnetrzema zywymwygladem zewnetrznym
ma zachecac do interakcji i tworzy¢ emocjonalng wiez od momentu, gdy ksigzka zostaje zauwazona
iwzietado reki. Dzieki tej pracy widz wyrusza w sensoryczng podréz, odkrywajac przestrzen, w ktorej
dotyk staje sie narzedziem swiadomosci i obecnosci.

1D. Kondylatou, M. lvi¢ & D. Bergé (red.). (2021), Architectures of healing: Cure through sleep, touch, and travel. Photographic
Expanded Publishing Athens / Kyklada Press. [ttum. z jez. ang. Autorka]
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Through this work, I explore the relationship between touch, memory, and emotional
awareness. Turning each page, feeling its texture, and noticing the subtle variations becomes
a quiet, meditative experience. It is a personal encounter that shifts focus inward, allowing the
participant to connect with their own body and emotions. In a fast-paced world dominated by
digital images and screens, this project invites a return to the immediacy of physical presence
and embodied perception.

The Athens residency allowed me to deepen my understanding of how ancient cultural
practices can inform contemporary art. It gave me the space to develop a sensory-based language
rooted in tradition but relevant to present-day needs for emotional connection and inner calm.
This artist’s book stands as both an object of beauty and a tool for reflection. It invites viewers
to engage with art not only through sight but also through the act of touching, feeling, and
slowing down.

Fig. 73-75. Saitip Majewska, Book with Ancient Greek Patterns from Pottery, woodcut, 25 x 35 cm, 134 pages, French-

Dzieki tej pracy badam zwigzek miedzy dotykiem, pamiecig i $wiadomoscia emocjonalna.
Przewracanie kazdejstrony,odczuwaniejejfakturyidostrzeganie subtelnychrdznic staje sie cichym,
medytacyjnym doswiadczeniem. Jest to osobiste spotkanie, ktére przenosi uwage do wnetrza,
pozwalajac uczestnikowi potaczy¢ sie z wtasnym ciatem i emocjami. W szybko zmieniajacym
sie $wiecie zdominowanym przez obrazy cyfrowe i ekrany, projekt ten zacheca do powrotu do
bezposredniosci fizycznej obecnosci i ucielesnionej percepc;ji.

Rezydencja w Atenach pozwolita mi pogtebi¢ zrozumienie tego, w jaki sposdb starozytne
praktyki kulturowe moga wptywac na sztuke wspétczesna. Data mi przestrzen do rozwoju jezyka
opartego na zmystach, zakorzenionego w tradycji, ale odpowiadajacego wspdtczesnym potrzebom
emocjonalnej wiezi i wewnetrznego spokoju. Ta ksigzka artystyczna jest zaréwno przedmiotem
piekna, jak i narzedziem refleksji. Zacheca widzéw do zaangazowania sie w sztuke nie tylko poprzez
wzrok, ale takze poprzez dotyk, uczucia i spowolnienie.

Ryc. 73-75. Saitip Majewska, Ksiega ze starozytnymi greckimi wzorami z ceramiki, drzeworyt, 25 x 35 cm, 134 strony,
oprawatypu, french-door wykonana przez Dariusza Strzeleckiego (Manufaktura), 2023-2024. Fot. Archiwum Autorki, 2024.

door bookbinding by Dariusz Strzelecki (Manufaktura), 2023-2024. Photos: Author’s Archive, 2024.
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4.3.2. Woodcut Engraving Matrices Installation

From October 2023 to February 2024, I worked on engraving wood matrices for an embossed
book, followed by the creation of prints for the Blind Project between March and May 2024.
Both projects were developed at the Athens School of Fine Arts in Greece.

These woodcut matrices are not simply tools for printmaking. They are acts of creation in
themselves; they are artworks in their own right. Each carved surface captures a moment.
They represent a significant part of my artistic journey and serve as essential elements in the
process of producing images. More than that, they carry the imprint of my personal history
and involvement, the moments of my life when I was fully immersed in artistic creation. In
this way, the matrices become a visual diary, merging different artistic and cultural influences,
particularly the dialogue between Greek traditions and my own identity as a Thai woman.
These experiences are interpreted through my personal perspective, shaped by my sense of
Thainess and how it shifts in different cultural contexts.

Originally developed as part of a project creating embossed prints for the visually impaired,
these engraved wooden matrices now appear in this installation as both artifacts and evidence.
They are documents of past actions and expressions, carrying tactile memories from then to
now. I want the audience to experience them not only as objects but as living memories, to feel
the passage of time from the past into the present moment.

Laura Cemin’s In Between. The Warmth. (2017/2020)* offers a deeply personal yet universally
resonant exploration of touch as both memory and material. Through the simple yet profound
gesture of embracing loved ones for ten seconds, each hug timed by a camera’s self-timer,
Cemin recorded the emotional quality of each contact not only through photographs but
also through the materials she associated with the texture, warmth, and feel of each body.
These tactile responses were displayed alongside the images, forming a multi-sensory archive
of physical closeness and emotional healing. This approach shares a conceptual affinity with
my use of embossed woodcut matrices, which also serve as carriers of bodily engagement and
emotional traces. The process of carving and embossing into wood becomes a form of somatic
expression. Each mark contains a fragment of time, labor, and feeling. Like Cemin, I engage
with material as a channel for feeling. Similar to her embodied approach to materials, my work
treats surface and texture as communicative and responsive elements. They are not just visual
but also tactile imprints of lived experience.

This connection becomes even more meaningful in my work inspired by Ancient Greek
pottery, which was designed as tactile prints for visually impaired participants. Just as Cemin’s
installations bypass visual dominance to access emotion through physical sensation and invite
viewers to perceive emotional nuance through materiality, my own process of carving and
embossing into wood is not merely technical. It is deeply embodied and emotionally charged.
Every mark holds a fragment of presence, translating memory into a tactile language.

L. Cemin (2017/2020), In Between. The warmth [Inkjet prints on fine art paper; variable materials]. National Museum of
Contemporary Art Athens. [after:] https://www.lauracemin.com/in-between-the-warmth-1 [access: 27.06.2025]

4.3.2. Instalacja z matryc drzeworytniczych

Od pazdziernika 2023 r. do lutego 2024 r. pracowatam nad grawerowaniem drewnianych matryc do
ksigzki z wyttoczeniami, a nastepnie, w okresie od marca do maja 2024 r., nad tworzeniem grafik dla
projektu Blind. | matryce i grafiki zostaty zrealizowane w Szkole Sztuk Pieknych w Atenach w Greciji.

Te matryce drzeworytnicze nie s3 jedynie narzedziami do drukowania. Sg one aktami tworczosci
samymi w sobie, dzietami sztuki. Kazda wyrzezbiona powierzchnia uchwycita chwile. Stanowig one
istotng cze$¢ mojej artystycznej podrdzy i sg niezbednymi elementami procesu tworzenia obrazéw.
Co wiecej, niosg one $lady mojej osobistej historii i zaangazowania, chwile mojego Zycia, kiedy
bytam catkowicie pochtonieta twdrczoscia artystyczna. W ten sposodb matryce stajg sie wizualnym
dziennikiem, taczacym rézne wptywy artystyczne i kulturowe, a zwtaszcza dialog miedzy greckimi
tradycjami a mojg tozsamoscia jako Tajki. Doswiadczenia te s3 interpretowane przez pryzmat
mojej osobistej perspektywy, uksztattowanej przez moje poczucie tajskosci i jego zmiany w réznych
kontekstach kulturowych.

Pierwotnie opracowane w ramach projektu tworzenia ttoczonych grafik dla oséb niedowidzacych,
te grawerowane drewniane matryce pojawiaja sie teraz w tej instalacji zaréwno jako artefakty,
jak i dowody. Sg dokumentami przesztych dziatan i wyrazu, niosacymi dotykowe wspomnienia
Z przesztosci do terazniejszosci. Chce, aby widzowie doswiadczyli ich nie tylko jako obiektow, ale
jako zywe wspomnienia, aby poczuli uptyw czasu od przesztosci do chwili obecnej.

Laura Cemin, In Between. The Warmth. (2017/2020)? to bardzo osobista, ale tez uniwersalna
eksploracja dotyku jako pamieci i materiatu. Poprzez prosty, ale gteboki gest obejmowania bliskich
przez dziesie¢ sekund, rejestrowany przez samowyzwalacz aparatu, Cemin uchwycita emocjonalny
charakter kazdego kontaktu nie tylko na zdjeciach, ale tez poprzez materiaty, ktére kojarzyta
z fakturg, cieptem i dotykiem kazdego ciata. Te dotykowe reakcje zostaty wyeksponowane obok
zdje¢, tworzac wielozmystowe archiwum fizycznej bliskosci i emocjonalnego uzdrowienia. Podejscie
to ma koncepcyjne podobienstwo do mojego wykorzystania matryc drzeworytniczych, ktére
rowniez stuzg jako nosniki zaangazowania cielesnego i sladéw emocjonalnych. Proces rzezbienia
iwyttaczaniawdrewniestaje sie formgsomatycznejekspresji. Kazdy $lad zawierafragment czasu, pracy
iuczucia. Podobnie jak Cemin, wykorzystuje materiat jako kanat dla uczué¢. Podobnie jak jej ucielesnione
podejscie do materiatéw, moje prace traktujg powierzchnie i fakture jako elementy komunikacyjne
i responsywne. Nie s3 one tylko wizualnymi, ale takze dotykowymi sladami przezytych doswiadczen.

Zwigzek ten staje sie jeszcze bardziej znaczacy w mojej pracy inspirowanej starozytng grecka
ceramika, ktéra zostata zaprojektowana jako dotykowe odbitki dla oséb niedowidzacych.
Podobnie jak instalacje Cemin, ktére omijaja dominacje wzroku, aby uzyska¢ dostep do emocji
poprzez fizyczne doznania i zachecajg widzéw do postrzegania emocjonalnych niuanséw poprzez
materialnos¢, moj wtasny proces rzezbienia i wyttaczania w drewnie nie jest jedynie techniczny.
Jest gteboko ucielesniony i natadowany emocjonalnie. Kazdy $lad zawiera fragment obecnosci,
przektadajac pamiec na jezyk dotykowy.

2. Cemin (2017/2020), In Between. The warmth [Wydruki atramentowe na papierze artystycznym; rézne materiaty].
Narodowe Muzeum Sztuki Wspétczesnej w Atenach. [za:] https://www.lauracemin.com/in-between-the-warmth-1 [dostep:
27.06.2025] [ttum. z jez. ang. Autorka]
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My embossed prints encourage sensory perception through touch, transforming the artistic
experience into a language of memory, emotion, and cultural transmission. Both Cemin’s and
my practices demonstrate how bodily presence and material encounters can become powerful
sources of meaning. They shape how we access, store, and communicate inner experience
through the external qualities of objects.

The installation was presented at the Eugeniusz Geppert Academy of Fine Arts, located on
Traugutta Street, Wroctaw, on 6 June 2025. It comprised 24 tactile woodcut matrices, each
measuring 23 x 35 cm.

Fig. 76-77. Woodcut engraving matrices, 24 pieces, each measuring 25 x 35 cm. Most matrices are engraved on both
sides. 2023-2024. Photos: Author's Archive.
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Moje odbitki drzeworytnicze pobudzajg percepcje zmystowa poprzez dotyk, przeksztatcajac
doswiadczenie artystyczne w jezyk pamieci, emocji i przekazywania kultury. Zaréwno praktyka
Cemina, jak i moja pokazuja, jak obecnosc¢ ciata i kontakt z materiatem moga stac sie poteznym
Zrédtemznaczenia. Ksztattujgone sposob, wjakiuzyskujemy dostepdowewnetrznych doswiadczen,
przechowujemy je i komunikujemy poprzez zewnetrzne wtasciwosci przedmiotow.

Instalacja zostata zaprezentowana w budynku Akademii Sztuk Pieknych im. Eugeniusza Gepperta
przy ulicy Trauguttawe Wroctawiuwdniu 6 czerwca 2025 r. Sktadata sie z 24 matrycdrzeworytniczych,
kazda o wymiarach 23 x 35 cm.
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Ryc. 76-77. Matryce do drzeworytdw, 24 sztuki, kazda o wymiarach 25 x 35 cm. Wiekszos¢ matryc jest grawerowana z obu

stron. 2023-2024. Fot. Archiwum Autorki.
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Fig. 78-79. Woodcut engraving matrices, 24 pieces, each measuring 25 x 35 cm. Most matrices are engraved on both
sides. 2023-2024. Photos: Author's Archive.

Ryc. 78-79. Matryce do drzeworytéw, 24 sztuki, kazda o wymiarach 25 x 35 cm. Wiekszos$¢ matryc jest grawerowana z obu
stron. 2023-2024. Fot. Archiwum Autorki.
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Fig. 80-82. Woodcut Engraving Matrices Installation, 25 x 35 cm each, 06.06.2025, Eugeniusz Geppert Academy of Ryc. 80-82. Instalacja z matryc drzeworytniczych, kazda o wymiarach 25 x 35 cm, 06.06.2025, Akademia Sztuk Pieknych im.
Artand Design in Fine Arts in Wroclaw, building on Traugutta st. Photos: Author's Archive. Eugeniusza Gepperta we Wroctawiu, budynek przy ul. Traugutta. Fot. Archiwum Autorki.
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4.4. Ceramic Prayer Wheels: Yam

The foundation of this project stems from a deep personal interest in exploring how touch
can be used as a meaningful pathway toward healing, connection, and mindful awareness.
I have been influenced by a book, The Practice of Not Thinking by Ryunosuke Koike'. The
sensory experience, including the sense of touch, is a key aspect of the book’s teachings.
Koike, a former Buddhist monk, emphasizes the importance of reconnecting with all five
senses to achieve a state of mindful living. Koike proposes that by focusing consciously on
tactile sensations such as texture, temperature, and pressure. He suggests that by focusing on
sensory experiences, such as truly feeling instead of merely touching, we can quiet the mind’s
chatter and reduce anxiety. We can anchor ourselves in the present moment and lessen the
intrusion of distracting thoughts. Through this simple yet powerful practice, everyday actions
are transformed into moments of mindful awareness, fostering a more peaceful, grounded,
and centered state of being.

Focusing in the present is very important during the exploration of the exhibition, which
visitors should be aware of in order to get the full tactile experience. Sensory awareness, as Koike
suggests, means tuning into seeing, hearing, touching, and so on. We can shift our focus away
from stressful thoughts and bring our awareness back to the present. This sensory mindfulness
is a pathway to quieting the mind.

This idea resonates strongly with other practices that place touch at the center of human
experience. In 2008, a group of educators and artists designed and presented Touch: An Art
Experience for the Senses, a Philadelphia-based exhibition and research project. This exhibition
invited both sighted and visually impaired participants to explore artworks primarily through
their sense of touch. Those with sight were encouraged to either wear a blindfold or close their
eyes while exploring the work, not in any way to mimic blindness, but instead a methodology
to use the hands and fingers to fully engage with their tactile sense. A sighted painter wrote, “I
found that my fingers, mind and body were hungry for more—starved for touch. My hands
told me what my eyes could not and everything was highlighted and sensual. I fell in love with
the smooth and cool surfaces. It was startling and amazing and I wanted more.”

This account, and many others from that exhibition, affirm how powerful and underutilized
touch can be in contemporary art experiences. The responses revealed a hunger for physical
interaction and a deeper, more intimate connection with art. They also confirmed that tactile
experience is not only inclusive for the visually impaired but transformative for all participants.
It offers a different way of knowing, one that is grounded in presence, intimacy, and emotional
truth. Reflecting on both Koike’s teachings and the impact of this exhibition, I feel affirmed
that I am heading in the right direction. My project’s aim is not just to create sensory-based art,
but to invite others into a space of deepened awareness and mindful attention through touch.

'R. Koike, (2021), The practice of not thinking: A guide to mindful living. Penguin Press.
* Visitor comments submitted anonymously at Touch: An Art Experience for the Senses, DaVinci Art Alliance, Philadelphia,
April 2008,
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4.4, Ceramiczne walce modlitewne: Yam

Podstawg tego projektu jest gtebokie osobiste zainteresowanie badaniem, w jaki sposob dotyk
moze by¢ wykorzystany jako znaczaca droga do uzdrowienia, potaczenia i $wiadomosci. Duzy
wptyw wywarta na mnie ksigzka Ryunosuke Koike pt. The Practice of Not Thinking*. Doswiadczenia
sensoryczne, w tym zmyst dotyku, sg kluczowym aspektem nauk zawartych w tej ksigzce. Koike,
byty mnich buddyjski, podkresla znaczenie ponownego potaczenia sie z wszystkimi piecioma
zmystami w celu osiggniecia stanu swiadomego Zycia. Koike proponuje, aby $wiadomie skupiad sie
na wrazeniach dotykowych, takich jak faktura, temperatura i nacisk. Sugeruje, ze skupiajac sie na
doswiadczeniach sensorycznych, takich jak prawdziwe odczuwanie, a nie tylko dotykanie, mozemy
wyciszy¢ umyst i zmniejszy¢ niepokdj. Mozemy zakotwiczy¢ sie w chwili obecnej i zmniejszy¢ nattok
rozpraszajacych mysli. Dzieki tej prostej, ale poteznej praktyce codzienne czynnosci przeksztatcaja
sie w chwile $wiadomosci, sprzyjajace spokojniejszemu, bardziej ugruntowanemu i wywazonemu
stanowi umystu.

Skupienie sie na terazniejszosci jest bardzo wazne podczas zwiedzania wystawy, o czym powinni
pamietac zwiedzajacy, aby w petni doswiadczy¢ wrazen dotykowych. Swiadomos¢ sensoryczna, jak
sugeruje Koike, oznacza dostrojenie sie do widzenia, styszenia, dotyku i tak dalej. Mozemy odwrdcié
uwage od stresujacych mysli i przywréci¢ Swiadomosc do terazniejszosci. Ta sensoryczna uwaznos$c
jest drogg do wyciszenia umystu.

Ideatasilnierezonuje zinnymipraktykami, ktére stawiajagdotyk wcentrumludzkiego doswiadczenia.
W 2008 r. grupa pedagogéw i artystow zaprojektowata i zaprezentowata, Touch: An Art Experience
for the Senses, wystawe i projekt badawczy z siedzibg w Filadelfii. Wystawa ta zaprosita zaréwno
osoby widzace, jak i niedowidzace do odkrywania dziet sztuki gtéwnie za pomocyg zmystu
dotyku. Osoby widzace byty zachecane do zatozenia opaski na oczy lub zamkniecia oczu podczas
odkrywania dziet, nie po to, aby nasladowac slepote, ale aby w petni zaangazowac dtonie i palce
wzmyst dotyku. Widzacy malarz napisat: ,Zdatem sobie sprawe, ze moje palce, umysticiato pragnety
wiecej - byty spragnione dotyku. Moje dtonie méwity mi to, czego nie mogty zobaczy¢ moje oczy,
a wszystko byto wyraziste i zmystowe. Zakochatem sie w gtadkich i chtodnych powierzchniach. To
byto zaskakujace i niesamowite, chciatem wiecej™?.

Ta relacja, podobnie jak wiele innych z tej wystawy, potwierdza, jak poteznym i niedocenianym
zmystem jest dotyk we wspodtczesnej sztuce. Reakcje uczestnikow ujawnity gtod fizycznej interakgji
i gtebszej, bardziej intymnej wiezi ze sztuka. Potwierdzity réowniez, ze doswiadczenie dotykowe
jest nie tylko integracyjne dla oséb z dysfunkcja wzroku, ale takze transformujace dla wszystkich
uczestnikéw. Oferuje ono inny sposéb poznawania, oparty na obecnosci, intymnosci i emocjonalnej
prawdzie. Zastanawiajac sie nad naukami Koike i wptywem tej wystawy, czuje, ze zmierzam
w dobrym kierunku. Celem mojego projektu nie jest tylko tworzenie sztuki opartej na zmystach,
ale zaproszenie innych do przestrzeni pogtebionej $wiadomosci i uwaznej uwagi poprzez dotyk.

'R. Koike, (2021), The practice of not thinking: A guide to mindful living. Penguin Press.
2 Komentarze odwiedzajacych przestane anonimowo podczas wystawy ,Touch: An Art Experience for the Senses” (Dotyk:
doswiadczenie artystyczne dla zmystéw), DaVinci Art Alliance, Filadelfia, kwiecien 2008 r. [ttum. z jez. ang. Autorka]
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This approach bridges emotional, therapeutic, and philosophical dimensions of art-making,
allowing tactile engagement to become a language of healing, understanding, and reconnection
with the self and others. Touch, in this context, becomes more than sensation. It becomes
aform of remembering, sensing, and being fully present. My exploration with clay and ceramics
began through a series of haptic workshops I conducted in 2023. These workshops, centered
around touch and sensory engagement, became a gateway for me to connect more deeply with
clay as a material. What began as an artistic and educational activity quickly developed into
a personal and emotional journey. I started to understand clay not just as a medium but as
something capable of holding memory, feeling, and spiritual reflection.

I grew up in a Buddhist family, but I often felt like an outsider. While my parents introduced
me to religious practices and values, I never felt truly connected to them. During my childhood,
I spent time traveling with my parents from one temple to another. Although I was physically
present in those sacred places, I felt emotionally distant. I struggled to relate to the atmosphere,
the rituals, and the beliefs. The spaces never felt like they belonged to me, and I often felt that
I did not belong in them. Over time, however, things began to change. Adulthood brought
with it emotional challenges and moments of inner struggle. In those times, meditation offered
a quiet space where I could find calm. I began to accept parts of Buddhism not as rigid beliefs
but as practices that supported my emotional well-being. I learned to cope with pain in ways
that were more gentle and mindful. My journey of healing and self-discovery continues, but it
is now shaped by greater acceptance and understanding of where I come from.

This personal shift opened me to memories from the past that once felt disconnected. I began
to recall joyful moments I experienced in temples as a child, moments that I had overlooked.
I remembered walking through temple grounds and being drawn to the large and small
brass bells that surrounded the space. Their sound and texture gave me comfort. I would
run my fingers across them, listen to the tones they made, and lose myself in those small but
powerful interactions. Although I did not realize it then, those moments were my own form of

meditation, shaped through play and touch.

When I returned to Poland from Thailand three years ago to begin my doctoral studies, a dear
friend welcomed me with a gift of Mala beads, the Tibetan prayer beads. That gesture led me
to explore Tibetan Buddhism, and I began to notice strong connections between the Tibetan
prayer wheel and the temple bells from my childhood. Both involve repetitive, rhythmic
movement and a tactile relationship with the object. They require physical engagement,
inviting the hand to move, to turn, and to feel. These gestures became meaningful to me, both
emotionally and spiritually.

This connection between memory, touch, and spiritual practice has become a central part of
my artistic process. Working with clay allows me to express these themes through material form.
The physical process of shaping clay, including pressing, carving, and smoothing, mirrors the
slow and meditative rituals found in both Thai and Tibetan traditions. My ceramic works are
not intended to reproduce religious symbols but to embody a quiet presence that invites
reflection and sensory attention. They emerge from personal memory and carry a sense of
healing and transformation.

Podejscie to taczy emocjonalny, terapeutyczny i filozoficzny wymiar tworzenia sztuki, pozwalajac,
aby zaangazowanie dotykowe stato sie jezykiem uzdrawiania, zrozumienia i ponownego potaczenia
sie z samym sobg i innymi. W tym kontekscie dotyk staje sie czym$ wiecej niz tylko wrazeniem
zmystowym. Staje sie forma pamieci, odczuwania i petnej obecnosci. Moja przygoda z gling
i ceramikg rozpoczeta sie od serii warsztatow haptycznych, ktére przeprowadzitam w 2023 r.
Warsztaty te, skupione na dotyku i zaangazowaniu sensorycznym, staty sie dla mnie bramga do
gtebszego potaczenia sie z gling jako materiatem. To, co zaczeto sie jako dziatalnos¢ artystyczna
i edukacyjna, szybko przeksztatcito sie w osobistg i emocjonalng podréz. Zaczetam rozumiec gline
nie tylko jako medium, ale jako co$, co moze przechowywac pamie¢, uczucia i duchowe refleksje.

Dorastatam w rodzinie buddyjskiej, ale czesto czutam sie jak outsider. Chociaz rodzice zapoznali
mnie z praktykami religijnymi i wartosciami, nigdy nie czutam sie z nimi naprawde zwiazana.
W dziecinstwie spedzatam czas podrézujac z rodzicami od jednej $wiagtyni do drugiej. Chociaz
fizycznie bytam obecna w tych swietych miejscach, czutam sie emocjonalnie od nich oddalona.
Trudno mi byto odnalez¢ sie w tej atmosferze, rytuatach i wierzeniach. Te miejsca nigdy nie
wydawaty mi sie moje i czesto czutam, ze nie pasuje do nich. Z czasem jednak wszystko zaczeto sie
zmieniac. Dorostos$¢ przyniosta ze sobg emocjonalne wyzwania i chwile wewnetrznej walki. W tych
momentach medytacja stata sie dla mnie spokojng przestrzenia, w ktérej mogtam odnalez¢ spokd;.
Zaczetam akceptowad niektore elementy buddyzmu nie jako sztywne wierzenia, ale jako praktyki
wspierajgce moje dobre samopoczucie emocjonalne. Nauczytam sie radzic sobie z bélem w sposob
bardziej delikatny i Swiadomy. Moja podréz ku uzdrowieniu i odkryciu siebie trwa nadal, ale teraz
ksztattuje ja wieksza akceptacja i zrozumienie tego, skad pochodze.

Ta osobista zmiana otworzyta mnie na wspomnienia z przesztosci, ktére kiedys wydawaty mi
sie oderwane od rzeczywistosci. Zaczetam przypominac sobie radosne chwile, ktére przezytam
w $wiatyniach jako dziecko, chwile, ktore wczesniej przeoczytam. Przypomniatam sobie spacery po
terenie Swiatyni i fascynacje duzymi i matymi mosieznymi dzwonkami, ktére otaczaty te przestrzen.
Ich dZzwiek i faktura dawaty mi poczucie komfortu. Przesuwatam po nich palcami, stuchatam
wydawanych przez nie dZzwiekéw i zatracatam sie w tych matych, ale poteznych interakcjach.
Chociaz wtedy nie zdawatam sobie z tego sprawy, te chwile byty mojg wtasng formg medytacji,
uksztattowang przez zabawe i dotyk.

Kiedy trzy lata temu przyjechatam znowu z Tajlandii do Polski, tym razem aby rozpoczac¢ studia
doktoranckie, bliska przyjaciétka powitata mnie prezentem w postaci matego, tybetanskiego
rézanca. Ten gest sktonit mnie do zgtebienia buddyzmu tybetanskiego i zaczetam dostrzegac
silne powiazania miedzy tybetanskim kotem modlitewnym a dzwonkami $wigtynnymi z mojego
dziecinstwa. Oba elementy charakteryzuja sie powtarzalnymi, rytmicznymi ruchami i dotykowg
relacjg z przedmiotem. Wymagaja fizycznego zaangazowania, zachecajg dton do ruchu, obracania
iodczuwania. Gesty te staty sie dla mnie wazne zaréwno pod wzgledem emocjonalnym, jak i duchowym.

Zwiazek miedzy pamiecia, dotykiem i praktykg duchowa stat sie centralnym elementem mojego
procesu twoérczego. Praca z gling pozwala mi wyrazi¢ te tematy poprzez forme materialna. Fizyczny
proces ksztattowania gliny, w tym wyciskanie, rzezbienie i wygtadzanie, odzwierciedla powolne
i medytacyjne rytuaty wystepujace zaréwno w tradycji tajskiej, jak i tybetanskiej. Moje prace
ceramiczne nie majg na celu odtworzenia symboli religijnych, ale ucielesnienie cichej obecnosci,
ktora zacheca do refleks;ji i skupienia zmystéw. Powstajg one z osobistych wspomnien i niosg ze
sobg poczucie uzdrowienia i transformacji.
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I have a strong desire to create artworks using clay as the main material because clay plays
an important role in trauma therapy. Its physicality and responsiveness allow for a deep
connection between the body, the mind, and the creative process. As Cornelia Elbrecht (2012)°
explains, Touch is the basis for secure attachment, linked to earliest body memories, to the ability
to handle the world, to sexuality and injury. The use of the hands as a tool of perception is known
as haptic perception. Clay is a familiar art therapy material which features tactile expression
and experiences. When hands touch cldy ina t]oempeutz’c setting, exteroceptors and Interoceptors
become naturally stimulated, and every movement of the hands provides instant feedback to the
brain. This perspective has deeply influenced my approach to working with clay. I do not see
it as just a medium for shaping forms, but as a sensitive surface that captures the inner state of
the maker. Clay becomes both a surface and a language. It holds my emotional and physical
gestures, preserving the trace of every touch, pressure, and movement. Through the act of
creating, I build a relationship with the material that is both personal and revealing.

Each piece I created reflects how I felt at the time of making it. When I'am emotionally present
and connected, the process flows naturally. The results often show refined patterns, smoother
textures, and more thoughtful compositions. These works contain evidence of care, patience,
and intention. On the other hand, during times when I feel emotionally low or disconnected,
the surfaces may become rough, the details less developed, and the overall form may seem
unsettled or incomplete. These differences are not flaws but honest reflections of my inner state.
My creative process involved full concentration and personal engagement. I gave my energy and
attention to every piece, allowing the clay to mirror both my strengths and vulnerabilities. This
process became a form of healing and self-understanding. Through working with clay, I not
only express emotion but also witness my own journey through texture, shape, and rhythm.
The material allows me to move between states of chaos and calm, tension and release, holding
each moment within its form.

During my stay in Athens, after developing a series of embossed prints influenced by Greek
patterns, I began to reflect more deeply on my own cultural roots. This led me to consider how
I might incorporate Thai motifs into my artistic practice. These forms are part of my identity
and personal history. I began looking for a Thai pattern that felt simple, modern, and unique,
yet still carried cultural depth and symbolic meaning. In this process, I discovered the Pra Jam
Yam* pattern, a traditional design commonly found in Thai architecture and mural paintings.

The Pra Jam Yam pattern, also known as the three-yam or yam flower pattern, is adapted from
the shape of the fruit of Diospyros decandra. It features a square structure containing a floral
design with four petals, centered around a circle. The four outer elements can vary and may
include lotus shapes, lattice structures, or leaf-like forms. It belongs to a category of floating
floral patterns and is used both for decoration and as a guide for structuring ornamental design.

3C. Elbrecht (2012), Clay field therapy: Sensorimotor art therapy for children and adolescents with trauma. In C. A. Malchiodi
(Ed.), Art therapy and health care (pp. 53-66). Guilford Press.

“ Digital School (n.d.), Step 7: Pemtem 7 [Webpage]. In Art lesson 3, content 3.2. [after:] http://www.digitalschool.club/
digitalschool/art/artl_2/lesson3/content3_2/pemtem?.php [access: 01.07.2025]

Mam silng potrzebe tworzenia dziet sztuki z gliny jako gtéwnego materiatu, poniewaz glina
odgrywa wazna role w terapii traumy. Jej fizycznos$¢ i responsywnos¢ pozwalajg na gtebokie
potgczenie miedzy ciatem, umystem i procesem twdrczym. Jak wyjasnia Cornelia Elbrecht (2012)3,
dotyk jest podstawq bezpiecznego przywiqzania, powigzanego z najwczesniejszymi wspomnieniami ciata,
zdolnosciq do radzenia sobie ze Swiatem, seksualnosciqg i urazami. Wykorzystanie rgk jako narzedzia
percepcji znane jest jako percepcja haptyczna. Glina jest znanym materiatem stosowanym w arteterapii,
ktéry charakteryzuje sie ekspresjq dotykowq i doswiadczeniami dotykowymi. Kiedy rece dotykajq gliny
w warunkach terapeutycznych, naturalnie stymulowane sq receptory zewnetrzne i wewnetrzne, a kazdy
ruch rgk zapewnia natychmiastowq informacje zwrotng do mézgu. Ta perspektywa gteboko wptyneta
na moje podejscie do pracy z gling. Nie postrzegam jej jako medium stuzacego wytacznie do
ksztattowania form, ale jako wrazliwg powierzchnie, ktéra oddaje stan wewnetrzny twércy. Glina
staje sie zaréwno powierzchnig, jak i jezykiem. Zachowuje moje emocjonalne i fizyczne gesty,
zachowujac slady kazdego dotkniecia, nacisku i ruchu. Poprzez akt tworzenia buduje z materiatem
osobistg i odkrywcza relacje.

Kazda moja praca odzwierciedla moje samopoczucie w momencie jej tworzenia. Kiedy jestem
emocjonalnie obecna i skupiona, proces przebiega naturalnie. Efekty czesto charakteryzuja sie
wyrafinowanymi wzorami, gtadszg fakturg i bardziej przemyslanymi kompozycjami. Prace te sg
dowodem troski, cierpliwosci i intencji. Z drugiej strony, kiedy czuje sie emocjonalnie przygnebiona
lub odtaczona, powierzchnie moga sta¢ sie szorstkie, detale mniej dopracowane, a ogdlna
forma moze wydawac sie niepewna lub niekompletna. Roznice te nie sg wadami, ale szczerym
odzwierciedleniem mojego stanu wewnetrznego. Mdj proces twdrczy wymagat petnej koncentracji
i osobistego zaangazowania. Poswiecitam kazda energie i uwage kazdej pracy, pozwalajac glinie
odzwierciedla¢ zaréwno moje mocne strony, jak i stabosci. Proces ten stat sie formg uzdrowienia
i zrozumienia siebie. Poprzez prace z gling nie tylko wyrazam emocje, ale takze obserwuje swoja
wtasng podrdéz poprzez fakture, ksztatt i rytm. Materiat ten pozwala mi przechodzi¢ miedzy stanami
chaosu i spokoju, napiecia i rozluznienia, zatrzymujac kazda chwile w swojej formie.

Podczas pobytu w Atenach, po stworzeniu serii odbitek inspirowanych greckimi wzorami,
zaczetam gtebiej zastanawiac sie nad wtasnymi korzeniami kulturowymi. To sktonito mnie do
rozwazenia, w jaki sposdb mogtabym witaczy¢ motywy tajskie do swojej praktyki artystyczne;.
Te formy sg czescig mojej tozsamosci i osobistej historii. Zaczetam szukac tajskiego wzoru, ktéry
bytby prosty, nowoczesny i wyjatkowy, a jednoczesnie miatby gtebokie znaczenie kulturowe
i symboliczne. W trakcie tych poszukiwan odkrytam wzér Pra Jam Yam*, tradycyjny motyw czesto
spotykany w tajskiej architekturze i malarstwie $ciennym.

Wzér Pra Jam Yam, znany réwniez jako wzor trzech yam lub kwiat yam, jest adaptacjg ksztattu
owocu Diospyros decandra. Charakteryzuje sie kwadratowa strukturg zawierajaca kwiatowy wzoér
z czterema ptatkami, skupiony wokét kota. Cztery zewnetrzne elementy mogg by¢ rézne i mogg
obejmowac ksztatty lotosu, struktury kratowe lub formy przypominajace liscie, jest uzywany
zarowno do dekoracji, jak i jako wzor do tworzenia ornamentow.

3C. Elbrecht (2012), Clay field therapy: Sensorimotor art therapy for children and adolescents with trauma. In C. A. Malchiodi
(red.), Art therapy and health care (s. 53-66). Guilford Press. [ttum. z jez. ang. Autorkal]

“ Digital School (b.d.), Step 7: Pemtem 7 [Strona internetowal. W lekcji sztuki 3, tres¢ 3.2. [za:] http://www.digitalschool.club/
digitalschool/art/art1_2/lesson3/content3_2/pemtem?7.php [dostep: 01.07.2025] [ttum. z jez. ang. Autorka]
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Traditionally, the Pra Jam Yam pattern has been used to decorate architectural elements such as
pillars, door frames, and windows in temples, pavilions, pagodas, chedis, and palaces. It served
a purpose beyond aesthetics. In the past, it was believed to protect sacred or valuable spaces
from harm or theft. The pattern was thought to act as a visual guardian, and in some cases, it
was accompanied by a written or spoken spell to enhance its protective function.

The word, Yam in Thai means guard, which reinforces the symbolic role of the Pra Jam
Yam pattern as a form of protection. Traditionally used in sacred spaces and architectural
elements, this motif reflects a cultural understanding of visual symbolism as both aesthetically
meaningful and spiritually functional. In my project, the Pra Jam Yam motif served not only
as a visual reference but also as a conceptual anchor. Its historical role in safeguarding sacred
spaces guided my creative process and added depth to the work’s interpretation. Through the
repetition of form and the quiet presence of each ceramic object, the series evokes a sense of
protection, continuity, and calm. The tactile quality of the pieces invites viewers to engage
slowly and intentionally, encouraging a reflective experience grounded in both touch and
cultural resonance

By incorporating the Pra Jam Yam pattern into my own work, I am reconnecting with the
spiritual and visual language of my heritage. At the same time, I am reimagining its traditional
role in a contemporary artistic context. The pattern becomes a bridge between the past
and the present. It allows me to reflect on cultural identity while creating spaces that invite
contemplation, care, and sensory awareness.

Thai patterns have their origins in Buddhist faith and beliefs.> This spiritual foundation is one
of the key reasons why Thai craftsmen and artists created motifs inspired by sacred and natural
elements. Many traditional patterns are derived from forms such as lotus flowers, floral garlands,
incense smoke, and candle flames. These elements inspired the development of iconic designs
such as the Kanok pattern, the flame pattern, the Bodhi leaf pattern, and various botanical
motifs. Upon closer study, it becomes evident that many of these designs were derived from
different types of lotus flowers, including the standard lotus and the seven-petal lotus, as well
as from the swaying movement of flames. These were stylized into flowing, elegant forms that
define the unique aesthetics of Thai ornamentation.

Although Thai art has been influenced by several cultures, including Indian, Chinese, and
Khmer traditions, Thai craftsmen have cultivated a visual language that is distinctive in both
formand symbolic meaning. Unlike Western art, which often emphasizes realistic representation
of nature, Thai art tends to stylize and abstract natural forms based on philosophical and
spiritual beliefs. These include ideas about heaven, earth, karma, and the cycle of life and rebirth.
Thai patterns are not merely decorative; they carry symbolic value that reflects protective,
sacred, and meditative qualities.

> Private Guided Tour Bangkok. (2025, April 4). Lai Thai or Thai Pattern: The essence of Thai aesthetics. Exploring Bangkok
Cultural Heritage. (after:] https://www.privateguidedtourbangkok.com/blog-around-bangkok/post/lai-thai-or-thai-pattern-
the-essence-of-thai-aesthetics [access: 01.07.2025]

Tradycyjnie wzér Pra Jam Yam byt uzywany do ozdabiania elementéw architektonicznych, takich jak
filary, framugi drzwi i okna w Swigtyniach, pawilonach, pagodach, stupach i patacach. Stuzyt nie tylko
celom estetycznym. W przesztosci wierzono, ze chroni $wiete lub cenne miejsca przed zniszczeniem
lub kradzieza. Uwazano, ze wzér ten petni role wizualnego straznika, a w niektoérych przypadkach
towarzyszyto mu zaklecie pisane lub wypowiadane w celu wzmocnienia jego funkcji ochronnej.

Stowo, Yam w jezyku tajskim oznacza straznika, co wzmacnia symboliczng role wzoru Pra
Jam Yam jako formy ochrony. Tradycyjnie stosowany w $wietych przestrzeniach i elementach
architektonicznych, motyw ten odzwierciedla kulturowe rozumienie symboliki wizualnej jako
majacej znaczenie zaréwno estetyczne, jak i duchowe. W moim projekcie motyw Pra Jam Yam
stuzyt nie tylko jako odniesienie wizualne, ale takze jako koncepcyjna kotwica. Jego historyczna
rola w ochronie $wietych przestrzeni kierowata moim procesem twoérczym i dodata gtebi
interpretacji dzieta. Poprzez powtarzalnosc¢ formy i cichg obecnosé kazdego ceramicznego obiektu,
seria wywotuje poczucie ochrony, ciggtosci i spokoju. Dotykowa jakos¢ dziet zacheca widzéw do
powolnego i $wiadomego zaangazowania, sprzyjajac refleksyjnemu doswiadczeniu opartemu
zaréwno na dotyku, jak i rezonansie kulturowym.

Whtaczajac wzoér Pra Jam Yam do mojej wtasnej twdrczosci, ponownie tacze sie z duchowym
i wizualnym jezykiem mojego dziedzictwa. Jednocze$nie na nowo wyobrazam sobie jego tradycyjng
role we wspétczesnym kontekscie artystycznym. Wzér staje sie pomostem miedzy przesztoscig
a teraZzniejszoscia. Pozwala mi zastanowic sie nad tozsamoscig kulturowa, tworzac przestrzenie,
ktére zachecaja do kontemplacji, troski i Swiadomosci zmystowe;.

Tajskie wzory majq swoje korzenie w wierzeniach buddyjskich>. To duchowe podtoze jest jednym
z gtownych powodéw, dla ktérych tajscy rzemieslnicy i artysci tworzyli motywy inspirowane
elementami sakralnymi i naturalnymi. Wiele tradycyjnych wzoréw wywodzi sie z form takich jak
kwiaty lotosu, girlandy kwiatowe, dym kadzidet i ptomienie sSwiec. Elementy te zainspirowaty
powstanie kultowych wzordw, takich jak wzér Kanok, wzér ptomienia, wzér liscia Bodhi oraz rézne
motywy botaniczne. Po blizszym przyjrzeniu sie okazuje sie, ze wiele z tych wzoréw pochodzi
od réznych rodzajow kwiatéw lotosu, w tym lotosu standardowego i lotosu siedmioptatkowego,
a takze od falujgcego ruchu ptomieni. Zostaty one stylizowane do ptynnych, eleganckich form,
ktore definiujg unikalng estetyke tajskiej ornamentyki.

Chociaz sztuka tajska pozostawata pod wptywem kilku kultur, w tym tradycji indyjskiej, chinskiej
i khmerskiej, tajscy rzemieslnicy wypracowali jezyk wizualny, ktory wyrdznia sie zaréwno forma,
jak i symbolika. W przeciwienstwie do sztuki zachodniej, ktéra czesto ktadzie nacisk na realistyczne
przedstawianie natury, sztuka tajska ma tendencje do stylizowaniai abstrakcyjnego przedstawiania
form naturalnych w oparciu o przekonania filozoficzne i duchowe. Obejmuja one idee dotyczace
nieba, ziemi, karmy oraz cyklu zycia i odrodzenia. Tajskie wzory nie sg jedynie dekoracyjne; majg one
wartos$é symboliczng, ktéra odzwierciedla cechy ochronne, $wiete i medytacyjne.

5 Private Guided Tour Bangkok. (2025). Lai Thai lub wzor tajski: esencja tajskiej estetyki. Odkrywanie dziedzictwa kulturowego
Bangkoku.[za:]https://www.privateguidedtourbangkok.com/blog-around-bangkok/post/lai-thai-or-thai-pattern-the-essence
-of-thai-aesthetics [dostep: 01.07.2025] [ttum. z jez. ang. Autorka]
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Between March and May 2024, during my fifth semester of study. While studying at the Athens
School of Fine Arts in Greece, I began developing a tactile ceramic series inspired by the Pra
Jam Yam pattern. This traditional Thai motif symbolizes protection and guardianship. I hand-
sculpted a small ceramic prototype measuring approximately 9 x 9 x 13 cm. From this initial
form, I created a plaster press mould to support the efficient replication of the design. The
mould is compact and portable, making it easy to carry and continue working across locations.
After completing the first stage in Athens, I brought the project back with me to Poland,
where I continued its development in a studio at The Eugeniusz Geppert Academy of Arts and
Design in Wroctaw.

From February to May 2025, I continued developing the project in Wroctaw, Poland. Working
in a new studio environment allowed me to explore different methods and adapt to new
material conditions. I experimented with a range of clay types, focusing on how varying grain
sizes and natural minerals mixed into the clay could influence texture and color. After firing at
1200 degrees Celsius, the ceramic surfaces revealed subtle variations in tone, including shades
of orange, faded pink, and soft gray-white. These material qualities created a visual rhythm and
enriched the tactile dimension of the work.

During this phase, I allowed the process to unfold naturally without a predetermined goal,
stopping intuitively when it felt complete, which resulted in a total of 64 ceramic forms.While
each piece remained rooted in the Pra Jam Yam pattern, I allowed the design to evolve. Every
form was individually developed to maintain a sense of uniqueness while staying conceptually
connected to the original Thai motif. Each new pattern emerged through a daily process of
creative exploration. I challenged myself to design a new variation every time that I had a chance
to work in a studio, engaging the mind and body in a continuous act of transformation. This
intuitive and reflective process allowed the original pattern to unfold organically into new forms,
each carrying traces of the source while becoming something entirely new.

After completing the ceramic production process, all elements were prepared for assembly
into the final installation. A key structural component of the work was a 100-meter-long jute
rope, chosen both for its practical function and symbolic meaning. This material was selected
because of its connection to Buddhist mala beads, which are traditionally used during prayer
and meditation. Just as Mala beads guide repetition and focus, the rope serves as a unifying
thread, connecting each ceramic piece and encouraging a sense of thythm and reflection within
the installation.

Ceramic, as a medium, embodies a unique duality. It is strong and durable in form, yet fragile
by nature. This quality evokes a particular emotional response, especially in an exhibition
context where audiences are typically not allowed to touch art. The norm is to observe from
a distance. In this installation, however, I intentionally invite touch. This shift challenges
conventional expectations and may initially cause discomfort or hesitation among visitors
who are not accustomed to interacting physically with artworks. The fragile nature of ceramic
becomes an integral part of the experience. It invites the viewer to approach each piece with care
and heightened awareness. By offering the opportunity to touch, the installation challenges
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W okresie od marca do maja 2024 r., podczas pigtego semestru studiéw, podczas nauki w Szkole
Sztuk Pieknych w Atenach w Grecji, zaczetam tworzy¢ serie ceramicznych dziet inspirowanych
wzorem Pra Jam Yam. Ten tradycyjny tajski motyw symbolizuje ochrone i opieke. Recznie
wyrzezbitam ceramiczny prototyp o wymiarach okoto 9 x 9 x 13 cm. Na podstawie tego wstepnego
ksztattu stworzytam gipsowa forme, ktéra umozliwia powielanie wzoru. Forma jest kompaktowa
i przenosna, dzieki czemu mozna jg fatwo transportowacé i kontynuowac prace w rdéznych
miejscach. Po zakonczeniu pierwszego etapu w Atenach, zabratam projekt ze sobg do Polski,
gdzie kontynuowatam jego rozwoj w pracowni Akademii Sztuk Pieknych im. Eugeniusza Gepperta
we Wroctawiu.

Od lutego do maja 2025 r. kontynuowatam prace nad projektem we Wroctawiu. Praca we
wroctawskim studio pozwolita mi zbada¢ rézne metody i dostosowac sie do nowych warunkéw
materiatowych. Eksperymentowatam z réznymi rodzajami gliny, skupiajac sie na tym, jak rézne
rozmiary ziaren i naturalne mineraty zmieszane z gling mogg wptywac na fakture i kolor. Po
wypaleniu w temperaturze 1200 stopni Celsjusza powierzchnie ceramiczne ujawnity subtelne
réznice w odcieniach, w tym odcienie pomaranczowego, wyblaktego rézu i delikatnej szarosci. Te
wiasciwosci materiatu stworzyty wizualny rytm i wzbogacity wymiar dotykowy pracy.

Wtejfazie pozwolitamprocesowiprzebiegaénaturalnie,bezzgdry okreslonego celu, zatrzymujacsie
intuicyjnie, gdy czutam, ze jest kompletny, co dato w sumie 64 formy ceramiczne. Chociazkazdaznich
pozostata zakorzeniona w wzorze Pra Jam Yam, pozwolitam, aby projekt ewoluowat. Kazda forma
zostata opracowana indywidualnie, aby zachowac poczucie wyjatkowosci, pozostajac jednoczes$nie
koncepcyjnie powigzang z oryginalnym tajskim motywem. Kazdy nowy wzoér powstawat w wyniku
codziennego procesu tworczej eksploracji. Postawitam sobie za zadanie zaprojektowanie nowej
odmiany za kazdym razem, gdy miatam okazje pracowac w studio, angazujac umyst i ciato w ciggty
akt transformacji. Ten intuicyjny i refleksyjny proces pozwolit oryginalnemu wzorowi organicznie
przeksztatci¢ sie w nowe formy, z ktérych kazda nosi slady Zrédta, stajac sie jednoczesnie czyms
zupetnie nowym.

Po zakonczeniu procesu produkcji ceramiki wszystkie elementy zostaty przygotowane do montazu
w ostatecznej instalacji. Kluczowym elementem konstrukcyjnym dzieta byta 100-metrowa lina
jutowa, wybrana zaréwno ze wzgledu na swoja praktyczna funkcje, jak i symboliczne znaczenie.
Materiat ten zostat wybrany ze wzgledu na jego zwigzek z buddyjskimi koralikami Mala, ktére
sg tradycyjnie uzywane podczas modlitwy i medytacji. Podobnie jak koraliki mala pomagaja
w powtarzaniu i skupieniu, lina stuzy jako ni¢ taczaca, kazdy ceramiczny element i zachecajaca do
poczucia rytmu i refleksji w ramach instalaciji.

Ceramika jako medium uosabia wyjatkowa dwoistos¢. Jest mocna i trwata w formie, ale z natury
krucha. Ta cecha wywotuje szczegdélng reakcje emocjonalng, zwtaszcza w kontekscie wystawy,
gdzie publicznos¢ zazwyczaj nie moze dotykac dziet sztuki. Normga jest obserwowanie z daleka.
W tej instalacji jednak celowo zachecam do dotykania. Ta zmiana stanowi wyzwanie dla
konwencjonalnych oczekiwan i moze poczatkowo wywota¢ dyskomfort lub wahanie wsréd
odwiedzajacych, ktérzy nie sg przyzwyczajeni do fizycznej interakcji z dzietami sztuki. Kruchos¢
ceramiki staje sie integralng czescig doswiadczenia. Zacheca widza do podchodzenia do kazdego
dzieta z ostroznoscig i zwiekszong $wiadomoscia.
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conventional norms that separate the viewer from the artwork. Instead of remaining passive
observers, visitors are encouraged to engage physically and mindfully. This active interaction
increases awareness of bodily movements and emotional responses. The potential for breakage
creates a sense of vulnerability and attentiveness, fostering a deeper and more conscious
connection with the objects. My intention is to break these traditional boundaries and
challenge the audience to confront this unfamiliar situation. This encounter may provoke
a range of emotions, decisions, and sensations. By navigating this experience, viewers may
become more aware of how touch influences their feelings. In this way, touch is not only
a physical act but a mindful one. To fully engage with the installation, visitors must move
beyond initial discomfort and the fear of causing damage. This process opens the possibility for
a deeper, more meaningful experience rooted in presence and emotional awareness.

A key element of the installation is a ceramic prayer wheel, which introduces a meditative
dimension to the space. Visitors are invited to gently rotate the wheel with their hands in a slow,
repetitive motion. This tactile gesture offers a brief but valuable pause from the demands of
daily life. Focusing the mind for even five to ten minutes on this simple action can bring a sense
of clarity and calm. Such intentional engagement acts as a form of meditation, supporting both
emotional grounding and mental restoration.

The installation invites visitors to physically explore the ceramic forms through touch. The
layout is designed to spark curiosity and draw attention through both visual appeal and tactile
engagement. In addition to the ceramic pieces, the inclusion of a prayer wheel offers a meditative
element. Spinning the wheel encourages a brief pause from daily thoughts. This action can create
a moment of mental clarity and focus. Even a few minutes of mindful attention can become
a small meditative experience, offering a sense of peace and temporary relief from daily stress.
The completed installation is conceived as a contemplative and immersive environment. The
layout of the space is intended to guide movement and invite sensory exploration. Ceramic
forms are arranged in ways that visually attract attention while also drawing the viewer into
a more intimate, tactile experience. This method integrates cultural heritage, material
symbolism, and the sensory impact of touch to create a setting that encourages quiet reflection,
emotional engagement, and a sense of healing presence.

The installation invites visitors to slow down, become fully present, and engage with the
emotional and symbolic dimensions of touch. Through the integration of visual aesthetics,
tactile interaction, and cultural memory, the work encourages reflection on how material,
movement, and awareness can shape our understanding of ourselves and others. This sensory
engagement not only fosters emotional connection but also supports cognitive development.
It becomes a process of learning, growing, and healing, where touch serves as a bridge between
perception, emotion, and personal transformation.

I had the opportunity to present my installation work, Ceramic Prayer Wheels: Yam, as
part of the group exhibition International Art Review 2025, organized by the Struga Palace
Foundation. The exhibition was held from 28 June to 31 August 2025 at Patac Struga in Struga.

Oferujac mozliwos¢ dotkniecia, instalacja podwaza konwencjonalne normy, ktére oddzielajg
widza od dzieta sztuki. Zamiast pozostawad biernymi obserwatorami, zwiedzajacy sg zachecani do
fizycznego i Swiadomego zaangazowania. Ta aktywna interakcja zwieksza $wiadomos¢ ruchdw ciata
i reakcji emocjonalnych. Ryzyko sttuczenia tworzy poczucie wrazliwosci i uwaznosci, sprzyjajac
gtebszejibardziej Swiadomej wiezi z obiektami. Moim zamiarem jest przetamanie tych tradycyjnych
granic i zmuszenie publicznosci do konfrontacji z nieznang sytuacja. Spotkanie to moze wywotaé
szereg emocji, decyzji i wrazen. Przechodzac przez to doswiadczenie, widzowie mogg stac sie
bardziej Swiadomi tego, jak dotyk wptywa na ich uczucia. W ten sposob dotyk jest nie tylko aktem
fizycznym, ale takze Swiadomym dziataniem. Aby w petni zaangazowac sie w instalacje, zwiedzajacy
muszg przezwyciezy¢ poczatkowy dyskomfort i strach przed spowodowaniem szkdd. Proces ten
otwiera mozliwosc gtebszego, bardziej znaczacego doswiadczenia zakorzenionego w obecnosci
i Swiadomosci emocjonalne;j.

Kluczowym elementem instalacji jest ceramiczny modlitewny walec, ktéry wprowadza do
przestrzeni wymiar medytacyjny. Zwiedzajacy moga delikatnie obracaé¢ go rekami, wykonujac
powolne, powtarzalne ruchy. Ten dotykowy gest pozwala na krétka, ale cenng przerwe od
codziennych obowigzkdéw. Skupienie umystu nawet na pie¢ do dziesieciu minut na tej prostej
czynnosci moze przyniesé poczucie jasnosci i spokoju. Takie celowe zaangazowanie dziata jak forma
medytacji, wspierajac zaréwno emocjonalne ugruntowanie, jak i regeneracje umystu.

Instalacja zacheca zwiedzajacych do fizycznego odkrywania ceramicznych form poprzez dotyk.
Uktad instalacji ma na celu wzbudzenie ciekawosci i przyciggniecie uwagi zaréwno poprzez
atrakcyjnos¢ wizualng, jak i zaangazowanie dotykowe. Obracanie walcami zacheca do krotkiej
przerwy od codziennych mysli. Czynnos¢ ta moze stworzyé chwile jasnosci umystu i skupienia.
Nawet kilka minut uwaznej uwagi moze stac sie matym doswiadczeniem medytacyjnym, dajagcym
poczucie spokoju i chwilowej ulgi od codziennego stresu. Gotowa instalacja zostata pomyslana
jako kontemplacyjne i immersyjne srodowisko. Uktad przestrzeni ma na celu kierowanie ruchem
i zachecanie do eksploracji zmystowej. Formy ceramiczne s3 rozmieszczone w sposéb, ktory
przycigga wzrok, a jednoczesnie wcigga widza w bardziej intymne, dotykowe doswiadczenie.
Metoda ta taczy dziedzictwo kulturowe, symbolike materiatéw i wrazenia dotykowe, tworzac
otoczenie sprzyjajace spokojnej refleksji, zaangazowaniu emocjonalnemu i poczuciu ukojenia.

Instalacja zacheca odwiedzajacych do zwolnienia tempa, petnego skupienia sie na terazniejszosci
i zaangazowania sie w emocjonalny i symboliczny wymiar dotyku. Dzieki potaczeniu estetyki
wizualnej, interakcji dotykowej i pamieci kulturowej, dzieto zacheca do refleksji nad tym, jak
materia, ruch i Swiadomos$¢ moga ksztattowac nasze rozumienie siebie i innych. To zaangazowanie
sensoryczne nie tylko sprzyja tworzeniu wiezi emocjonalnych, ale takze wspiera rozwdj poznawczy.
Staje sie procesem uczenia sie, rozwoju i uzdrawiania, w ktérym dotyk stuzy jako pomost miedzy
percepcja, emocjami i osobistg transformacja.

Miatam okazje zaprezentowad swojg instalacje, Ceramiczne walce modlitewne: Yam, w ramach
wystawy zbiorowej International Art Review 2025, zorganizowanej przez Fundacje Patacu Struga.
Wystawa odbyta sie w dniach 28 czerwca - 31 sierpnia 2025 r. w Patacu Struga w Strudze.
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Fig. 83-84. Saitip Majewska, Yam (2024), Ceramic, 9 x 9 x 13 cm 64 pieces. Exposed at an international collective Ryc. 83-84. Saitip Majewska, Yam (2024), ceramika, 64 elementy o wym. 9 x 9 x 13 cm . Prezentowane na miedzynarodowej
exhibition: International Art Review 2025, 08.06-31.08.2025, Struga Palace, Struga. Photos: Maltgorzata Kaczmarska. wystawie zbiorowej: International Art Review 2025, 08.06-31.08.2025, Patac Struga, Struga. Fot. Matgorzata Kaczmarska.
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Fig. 85-86. Saitip Majewska, Yam (2024), Ceramic, 9x 9x
13 cm, 64 pieces. Exposed at an international collective
exhibition: International Art Review 2025, 08.6-31.08.
2025, StrugaPalace, Struga. Photos: MalgorzataKaczmarska.
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Ryc. 85-86. Saitip Majewska, Yam (2024), ceramika,
64 elementy o wym. 9 x 9 x 13 cm. Prezentowane na
miedzynarodowej wystawie zbiorowej: International Art
Review 2025, 08.06-31.08.2025, Patac Struga, Struga.
Fot. Matgorzata Kaczmarska.
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4.5. Concluding Thoughts and Final presentation project: Reflections on Artistic-
Research Through Installation Art

This artistic-research project, developed between 2023 and 2025, unfolded as a continuous
and open-ended process of experimentation. I did not seek to control outcomes or perfect the
results. Instead, I embraced intuition, movement, vulnerability, and imperfection as essential
aspects of the journey. Through this, I learned to listen more deeply to materials, emotions, and
my own body.

By working across textiles, sculptural paper, wood, and clay, I explored how installation art
can become a space for emotional reflection, embodied memory, and reconnection with the
self. Each material I selected held personal and cultural meaning: textiles that responded with
light and shadow, fragile paper echoing traditional Thai crafts, tactile books referencing Greek
healing rituals, and ceramic prayer wheels inspired by Buddhist teachings. These works invited
interaction notjust through the visual but through the sensory of hands, and the bodily presence.
Throughout these tactile engagement projects, I discovered how touch, texture, and sensory
experience could communicate and express what words often cannot. The materials became
a quiet language that invites presence, evokes memory, and allows space for feeling. Embracing
fragility and impermanence, it also allowed and gave myself permission to let go of fixed
expectation of outcomes and trust the unfolding process naturally.

Drawing from Thai traditions while living and working across cultures, I began to reweave
my own sense of identity. While navigating life between cultures, I did not reconnect with
my heritage by simply replicating the past, but by transforming it into new, inclusive forms
that invite shared experience and healing. Collaborating with others, including the visually
impaired community, deepened my understanding of sensory awareness and showed me how
art can foster empathy and inclusion when approached through the senses.

Ultimately, this process revealed that art-making can be a way to offer a space of care not only
for others but also to return to myself for my own emotional and psychological well-being.
I experienced how art as installation can become a gentle yet transformative force: one that
allows survival, nurtures connection, and opens a space for healing.

Final presentation project: In my final exhibition work, BLOOM, I create an interactive
installation conceived as an incubation space for healing, drawing inspiration from both Lilly
Reich’s fabric installations and the ancient Greek concept of healing through sensory rest and
reflection. The installation consists of four tactile zones: hand-sewn textiles, sculptural paper
forms, carved woodcut matrices with accompanying prints (including two sets and an artistic
embossed book), and ceramic prayer wheels. Each component was carefully designed to be
touched and physically explored, inviting the audience into a sensory journey of emotional
reflection and inner awareness. My reference to Lilly Reich lies particularly in how she used
textiles as a spatial and experiential material that is soft, adaptable, and responsive. Similarly,
my textile forms suggest quiet movement and impermanence, encouraging the visitor’s body to

4.5. Podsumowanie i prezentacja koficowa projektu: refleksje na temat badan
artystycznych poprzez sztuke instalacji

Ten artystyczno-badawczy projekt, realizowany w latach 2023-2025, byt ciggtym i otwartym
procesem eksperymentowania. Nie staratam sie kontrolowac¢ wynikéw ani dazy¢ do perfekgiji.
Zamiast tego przyjetam intuicje, ruch, wrazliwos¢ i niedoskonatos$é jako istotne aspekty tej podrézy.
Dzieki temu nauczytam sie gtebiej wstuchiwac sie w materiaty, emocje i wtasne ciato.

Pracujac z tkaninami, papierem rzezbiarskim, drewnem i gling, badatam, w jaki sposéb sztuka
instalacji moze stac sie przestrzeniag emocjonalnej refleksji, ucielesnionej pamieci i ponownego
potaczenia sie z samym soba. Kazdy wybrany przeze mnie materiat miat osobiste i kulturowe
znaczenie: tkaniny reagujace $wiattem i cieniem, delikatny papier nawigzujacy do tradycyjnego
rzemiosta tajskiego, dotykowe ksigzki nawigzujgce do greckich rytuatéw uzdrawiania oraz
ceramiczne walce modlitewne inspirowane naukami buddyjskimi. Prace te zachecaty do interakcji
nie tylko poprzez zmyst wzroku, ale takze poprzez zmyst dotyku i obecnos¢ ciata. Dzieki tym
projektom angazujacym zmyst dotyku odkrytam, jak dotyk, faktura i doznania sensoryczne moga
przekazywac i wyrazac to, czego czesto nie potrafig stowa. Materiaty staty sie subtelnym jezykiem,
ktory zaprasza do obecnosci, przywotuje wspomnienia i pozostawia przestrzen dlauczué. Akceptujac
kruchos¢ i nietrwatos$¢, pozwolitam sobie réwniez na rezygnacije z ustalonych oczekiwan dotyczacych
rezultatow i zaufatam naturalnemu przebiegowi procesu.

Czerpiac z tradycji tajskiej, mieszkajac i pracujgc w réznych kulturach, zaczetam na nowo tkaé
swojg tozsamosé. Poruszajac sie miedzy kulturami, nie nawigzatam ponownie kontaktu z moim
dziedzictwem poprzez proste powielanie przesztosci, ale poprzez przeksztatcenie jej w nowe,
inkluzywne formy, ktére zapraszajg do wspdlnego doswiadczania i uzdrawiania. Wspotpraca
z innymi, w tym z osobami niedowidzacymi, pogtebita moje zrozumienie $wiadomosci sensorycznej
i pokazata mi, jak sztuka moze sprzyjac¢ empatii i inkluzji, gdy podchodzi sie do niej poprzez zmysty.

Ostatecznie proces ten ujawnit, ze tworzenie sztuki moze by¢ sposobem na zaoferowanie
przestrzeni troski nie tylko innym, ale takze powrét do siebie samej dla wtasnego emocjonalnego
i psychicznego dobrego samopoczucia. Doswiadczytam, jak sztuka w formie instalacji moze stac
sie delikatng, ale transformujaca sita: sitg, ktéra pozwala przetrwaé, pielegnuje wiezi i otwiera
przestrzen dla uzdrowienia.

Projekt korncowy: W mojej kofcowej pracy wystawienniczej, zatytutowanej BLOOM, konstruuje
interaktywng instalacje pomyslang jako przestrzen inkubacji dla uzdrowienia, czerpiac inspiracje
zarowno zrealizacji Lilly Reich, jak i starozytnej greckiej koncepcji uzdrawiania poprzez odpoczynek
sensoryczny i refleksje. Instalacja sktada sie z czterech stref dotykowych: recznie szytych tkanin,
rzezbionych form papierowych, rzezbionych matryc drzeworytniczych z towarzyszacymi im
wydrukami (dwa zestawy i artystyczna ksigzka z ttoczeniami) oraz ceramicznych modlitewnych
walcéw. Kazdy element zostat starannie zaprojektowany tak, aby mozna go byto dotykad i fizycznie
odkrywaé, zapraszajac widzéw w sensoryczng podrdz emocjonalnej refleksji i wewnetrznej
Swiadomosci. Moje nawigzanie do Lilly Reich polega przede wszystkim na tym, jak wykorzystata
tkaniny jako materiat przestrzenny i doswiadczalny, ktéry jest miekki, elastyczny i responsywny.
Podobnie moje formy tekstylne sugeruja cichy ruchinietrwatosc¢, zachecajac ciato zwiedzajagcego do
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navigate and feel rather than merely observe. The hanging and layered qualities of the textiles
create a sense of intimacy, protection, and shifting boundaries, aligning with the psychological
qualities of touch and emotion.

The installation also references ancient Greek incubation practices, where individuals would retreat
into quiet, enclosed spaces often in healing temples like the Asclepion to rest, dream, and recover.
My work translates this idea into a contemporary, interactive context. The space I construct is
not only physical but also psychological, providing moments of pause and gentle introspection.

To guide the audience without over-directing them, I provided a simple architectural structure
and supportive photographs, serving as quiet invitations to engage. These gentle cues are
intended to make visitors feel safe to explore without fear of doing something “wrong,”
a contrast to the usual restrictions in gallery settings, especially since touching objects in
exhibitions is often not allowed.

This installation exists between art and therapy, between personal memory and shared
experience. It continues to evolve, just as I do. Through this project, I have developed a soft
and embodied language for holding what is often left unspoken. As an artist, I consider every
emotional reaction and physical response from the audience an opportunity to learn, grow,
and build understanding. Just as sharing one’s identity invites empathy, the experience of being
seen and accepted within this space allows others to do the same and reflect that openness.
When visitors engage openly with the installation, they not only reflect on their inner world
but also carry that openness into the world around them. I believe this kind of experience
can open people to new cultures, individuals, and perspectives. Even if it begins with a small,
intimate group, it can gradually expand and encourage empathy, cross-cultural understanding,
and deeper human connection.

127

poruszania sie i odczuwania, a nie tylko obserwowania. Wiszace i warstwowe wtasciwosci tkanin
tworza poczucie intymnosci, ochrony i zmieniajgcych sie granic, co jest zgodne z psychologicznymi
wtasciwosciami dotyku i emocji.

Instalacja nawigzuje réwniez do starozytnych greckich praktyk inkubacji, w ramach ktérych osoby
wycofywaty sie do cichych, zamknietych przestrzeni, czesto w Swigtyniach leczniczych, takich jak
Asklepion, aby odpoczaé, $ni¢ i zregenerowac sity. Moja praca przektada te idee na wspotczesny,
interaktywny kontekst. Przestrzen, ktéra tworze, jest nie tylko fizyczna, ale takze psychologiczna,
zapewniajac chwile przerwy i delikatnej introspekcji.

Aby naprowadzi¢ widzéw bez nadmiernego kierowania nimi, konstruuje prostg strukture
architektoniczng i dodatek w postaci zdje¢ pokazujacych interakcje, ktére stanowig zaproszenie
do aktywnosci widza. Te delikatne wskazéwki majg na celu sprawienie, aby zwiedzajacy czuli sie
bezpiecznie i nie obawiali sie, Zze zrobig co$ ,Zle”, co stanowi kontrast w stosunku do typowych
ograniczen obowigzujacych w galeriach, zwtaszcza ze dotykanie obiektow na wystawach jest
czesto zabronione.

Instalacja ta istnieje pomiedzy sztuka a terapia, pomiedzy osobistg pamieciag a wspolnym
doswiadczeniem. Podlega ciggtej ewolucji, tak jak ja. Dzieki temu projektowi opracowatam delikatny
i namacalny jezyk, ktéry pozwala wyrazic to, co czesto pozostaje niewypowiedziane. Jako artystka
uwazam kazdg emocjonalng reakcje i fizyczna odpowiedz publicznosci za okazje do nauki, rozwoju
ibudowaniazrozumienia.Podobniejakdzieleniesie swojgtozsamoscigbudziempatie,doswiadczenie
bycia widzianym i akceptowanym w tej przestrzeni pozwala innym zrobic to samo i odzwierciedli¢
te otwartos¢. Kiedy zwiedzajacy otwarcie angazujg sie w instalacje, nie tylko zastanawiaja sie nad
swoim wewnetrznym $wiatem, ale takze przenosza te otwarto$¢ na otaczajacy ich $wiat. Wierze,
ze tego rodzaju doswiadczenie moze otworzy¢ ludzi na nowe kultury, osoby i perspektywy. Nawet
jesli zaczyna sie od matej, intymnej grupy, moze stopniowo sie rozszerzac i zacheca¢ do empatii,
miedzykulturowego zrozumienia i gtebszych relacji miedzyludzkich.
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Conclusion: Summary and Future Directions

This dissertation has set out to explore the therapeutic potential of sensory-based art through the
lens of art therapy. Its central aim was to investigate how tactile, touch-driven creative practices
can support emotional expression, healing, and reconnection. Through the development of
interactive artworks, participatory workshops, and material experimentation, this research
has shown that sensory engagement, especially through soft and hard materials and repetitive
gestures, can create a powerful space for introspection and emotional presence. The work was
guided by the principle of art as therapy, where the creative process itself becomes a method of
healing and non-verbal communication.

At the heart of this investigation lies the belief that softness, slowness, and material sensitivity
carry deep therapeutic and creative potential. Through the use of hand-sewn textiles, glass,
sculptural paper forms inspired by Thai traditions, woodcut prints and matrices, and ceramic
rounded forms, I created a series of artworks that invite sensory engagement and emotional
reflection. These materials were chosen not only for their tactile qualities but also for their
cultural and symbolic significance. Each element was designed to be touched, held, or moved,
allowing viewers to connect with the work through both body and perception. The acts of
sewing, folding, carving, and forming became meditative gestures that transformed personal
memory, cultural identity, and emotional experience into tangible form. These gentle and
intentional processes opened spaces for presence, emotional depth, and shared encounters
between artist and viewer.

A key part of this project involved a series of workshops in which participants engaged with
materials, textures, and technologies such as EEG headsets. These sessions were not about
producing perfect artworks but about the experience itself—the sensations, memories,
and emotions that surfaced through the act of touch. This hands-on engagement brought
mindfulness into the creative process, fostering self-reflection and emotional presence. One
workshop invited a group of blind children to explore haptic relief printmaking on paper,
allowing them to connect with art through tactile experience. Workshops with adult participants
also encouraged personal exploration and emotional expression through sensory interaction.
These workshops played a central role in the development of my research. The participants’
interactions, responses, and discoveries became a rich source of inspiration, directly informing
and shaping my artistic practice. Each piece I created was deeply rooted in these shared sensory
experiences, reflecting emotional depth and human connection.

Throughout this process, touch emerged as more than physical interaction. It became a form
of non-verbal language that connects, remembers, and restores. The installations, workshops,
and interactive pieces developed in this study created spaces where participants could slow
down, engage their senses, and respond emotionally through embodied experience. These
environments revealed how texture, repetition, softness, and hardness can evoke memory,

Whioski: podsumowanie i kierunki na przysztos¢

Niniejsza rozprawa miata na celu zbadanie terapeutycznego potencjatu sztuki opartej na zmystach
z perspektywy arteterapii. Jej gtdwnym celem byto zbadanie, w jaki sposéb praktyki tworcze oparte
nadotykumogawspiera¢ekspresjeemocjonalng, procesyzdrowieniaiponownenawigzywaniewiezi.
Dzieki opracowaniu interaktywnych dziet sztuki, warsztatéw partycypacyjnych i eksperymentow
zmateriatami, badaniate wykazaty, ze zaangazowanie zmystéw, zwtaszcza poprzez miekkie i twarde
materiaty oraz powtarzalne gesty, moze stworzy¢ potezng przestrzen do introspekcji i obecnosci
emocjonalnej. Praca zostata oparta na zasadzie sztuki jako terapii, gdzie sam proces tworczy staje
sie metoda uzdrawiania i komunikacji niewerbalnej.

U podstaw tych badan lezy przekonanie, ze miekkos¢, powolnosc i wrazliwosé na materiaty maja
gteboki potencjat terapeutyczny i tworczy. Wykorzystujac recznie szyte tkaniny, szkto, rzezbione
formy papierowe inspirowane tradycjami tajskimi, drzeworyty i matryce oraz ceramiczne formy
o zaokraglonych ksztattach, stworzytam serie dziet sztuki, ktére zachecajg do zaangazowania
zmystéwirefleksjiemocjonalnej.Materiatytezostatywybranenietylkozewzgledunaichwtasciwosci
dotykowe, ale takze ze wzgledu na ich znaczenie kulturowe i symboliczne. Kazdy element zostat
zaprojektowany tak, aby mozna go byto dotknaé, trzymacd lub przesuwaé, umozliwiajagc widzom
nawigzanie kontaktu z dzietem zaréwno poprzez ciato, jak i percepcje. Czynnosci takie jak szycie,
sktadanie, rzeZbienie i formowanie staty sie medytacyjnymi gestami, ktore przeksztatcity osobiste
wspomnienia, tozsamosc¢ kulturows i doswiadczenia emocjonalne w namacalng forme. Te delikatne
i celowe procesy otworzyty przestrzen dla obecnosci, gtebi emocjonalnej i wspdlnych spotkan
miedzy artysta a widzem.

Kluczowa czesdcig projektu byta seria warsztatéw, podczas ktérych uczestnicy mieli kontakt
z materiatami, fakturami i technologiami, takimi jak zestawy stuchawkowe EEG. Sesje te nie miaty
na celu stworzenie idealnych dziet sztuki, ale samo doswiadczenie - wrazenia, wspomnienia
i emocje, ktére pojawiaty sie poprzez dotyk. Praktyczne zaangazowanie wprowadzito do
procesu tworczego uwaznosé, sprzyjajac autorefleksji i emocjonalnej obecnosci. W ramach
jednego z warsztatéw zaproszono grupe niewidomych dzieci do odkrywania haptycznego druku
reliefowego na papierze, umozliwiajac im kontakt ze sztukg poprzez doswiadczenia dotykowe.
Warsztaty z dorostymi uczestnikami réwniez zachecaty do osobistej eksploracji i ekspresji
emocjonalnej poprzez interakcje sensoryczng. Warsztaty te odegraty kluczowg role w rozwoju
moich badan. Interakcje, reakcje i odkrycia uczestnikéw staty sie bogatym Zrédtem inspiraciji,
bezposrednio wptywajac na mojg praktyke artystyczng i ksztattujac ja. Kazda z moich prac byta
gteboko zakorzeniona w tych wspdlnych doswiadczeniach sensorycznych, odzwierciedlajac
emocjonalna gtebie i wiez miedzyludzka.

W trakcie tego procesu dotyk stat sie czyms wiecej niz tylko fizyczng interakcja. Stat sie formg
niewerbalnego jezyka, ktory taczy, pamieta i przywraca. Instalacje, warsztaty i interaktywne dzieta
powstate w ramach badan stworzyty przestrzenie, w ktérych uczestnicy mogli zwolni¢ tempo,
zaangazowac zmysty i reagowa¢ emocjonalnie poprzez do$wiadczenia cielesne. Srodowiska te
ujawnity, w jaki sposob faktura, powtarzalnosé, miekkos$¢ i twardosé moga wywotywacé
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foster empathy, and encourage introspective stillness. In these moments, art shifted from being
merely visual to becoming a sensory and emotional dialogue.

The concept of BLOOM, both as a title and as a guiding metaphor, captures the unfolding
nature of this journey. It speaks to a process of organic growth and emotional openness shaped
by gentleness and time. Rather than aiming for resolution, BLOOM embraces becoming.
It represents a return to the self through subtle gestures, material engagement, and sensory
connection. Healing, in this context, is not a final destination but a cyclical process of
remembering, reconnecting, and softening. Through participatory and collective experiences,
BLOOM evolved into more than an individual art project. It became a space for empathy,
inclusion, and emotional transformation. It reflects not only my personal growth as an artist,
but also the emotional resonance that can emerge through shared creative engagement.

This research positions itself within the evolving conversation between contemporary art and art
therapy. It affirms that emotional and sensory engagement are not peripheral to creative practice
but are essential to both artistic innovation and psychological healing. It proposes that materials
can hold memory, not only as symbolic carriers of the past but as active participants in emotional
expression. Through touch and tactile processes, materials become a language in themselves,
capable of communicating feelings and fostering connection where words may be absent.

Looking forward, this research opens several avenues for future exploration. The integration
of sensory-based art into therapeutic contexts such as community care, trauma recovery, and
education could be expanded through interdisciplinary collaboration. Future projects may
further explore how interactive, touch-oriented installations can support collective healing,
or how participatory workshops can be tailored to diverse populations, including children,
neurodiverse individuals, and those experiencing grief or trauma. There is also potential to
explore how sensory methods can adapt to digital and hybrid formats without losing their
embodied essence.

Inclosing, thisdissertationaffirms thatsensory-based artholdsaunique capacity tocommunicate
where language may fall short. It encourages deeper awareness of the body, emotion, and the
silent narratives held within. By weaving together personal history, artistic exploration, and
therapeutic insight, BLOOM offers a sensory language through which both artist and audience
can explore themes of comfort, change, and resilience. This has been a journey of returning
and remembering, shaped by care, slowness, and the gentle power of touch. Through open-
ended, tactile creation, art becomes not merely a product but a process that honors the quiet
intelligence of the body and the emotional truths it holds. It becomes a space for empathy,
resilience, and shared humanity. In an increasingly fast-paced and fragmented world, this
research highlights the vital importance of returning to the body, to materials, and to the rituals
of making, not only as an artistic act but as a vital gesture of care. BLOOM reflects not only my
own transformation but also the wider potential of sensory art to support healing, awareness,
and meaningful human connection.
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wspomnienia, sprzyja¢ empatii i zacheca¢ do introspektywnej ciszy. W tych momentach sztuka
przestata byc¢ jedynie wizualna, stajac sie dialogiem sensorycznym i emocjonalnym.

Koncepcja BLOOM, zaréwno jako tytut, jak i metafora przewodnia, oddaje rozwijajacy sie
charakter tej podrézy. Odnosi sie do procesu organicznego wzrostu i emocjonalnej otwartosci
ksztattowanej przez delikatnos$¢ i czas. Zamiast dazy¢ do rozwigzania, BLOOM akceptuje stawanie
sie. Reprezentuje powr6t do siebie poprzez subtelne gesty, zaangazowanie materialne i potaczenie
sensoryczne. W tym kontekscie uzdrowienie nie jest ostatecznym celem, ale cyklicznym procesem
przypominania sobie, ponownego taczenia sie i tagodzenia. Dzieki partycypacyjnym i zbiorowym
doswiadczeniom BLOOM ewoluowato w co$ wiecej niz indywidualny projekt artystyczny. Stato sie
przestrzenig empatii, inkluzji i transformacji emocjonalnej. Odzwierciedla nie tylko méj osobisty
rozwdj jako artystki, ale takze emocjonalny rezonans, ktéry moze pojawic sie dzieki wspdlnemu
zaangazowaniu twoérczemu.

Badania te wpisuja sie w ewoluujaca dyskusje miedzy sztukg wspétczesng a arteterapia. Potwierdzaja
one, Ze zaangazowanie emocjonalne i sensoryczne nie sg elementami pobocznymi praktyki tworczej,
ale s3 niezbedne zaréwno dla innowacji artystycznej, jak i uzdrowienia psychicznego. Sugerujg one,
ze materiaty moga przechowywaé pamiec, nie tylko jako symboliczne nosniki przesztosci, ale jako
aktywni uczestnicy ekspresji emocjonalnej. Poprzez dotyk i procesy dotykowe materiaty staja sie
jezykiem samym w sobie, zdoInym do przekazywania uczué i budowania wiezi tam, gdzie brakuje stéw.

Patrzac w przysztosé, badania te otwierajg kilka kierunkéw dalszych poszukiwan. Integracja sztuki
opartej na zmystach w kontekscie terapeutycznym, takim jak opieka spoteczna, leczenie traumy
i edukacja, mogtaby zostac rozszerzona dzieki wspotpracy interdyscyplinarnej. Przyszte projekty
mogg dalej badaé, w jaki sposéb interaktywne, dotykowe instalacje moga wspiera¢ zbiorowe
uzdrawianie lub jak warsztaty partycypacyjne mogg by¢ dostosowane do réznych grup spotecznych,
w tym dzieci, oséb z neuroréznorodnoscig oraz oséb doswiadczajacych zatoby lub traumy. Istnieje
rowniez potencjat do zbadania, w jaki sposéb metody sensoryczne moga zosta¢ dostosowane do
formatow cyfrowych i hybrydowych bez utraty swojej esencji.

Podsumowujac, niniejsza rozprawa potwierdza, ze sztuka oparta na zmystach ma wyjatkowg
zdolno$¢ komunikowania tego, czego nie potrafi wyrazi¢ jezyk. Zacheca do gtebszej Swiadomosci
ciata, emocji i milczacych narracji, ktére sie w nim kryja. £aczac osobistg historie, artystyczng
eksploracjeispostrzezeniaterapeutyczne, BLOOM oferuje jezyk zmystowy, dziekiktéremuzaréwno
artysta, jak i odbiorca mogg zgtebia¢ tematy komfortu, zmiany i odpornosci. Byta to podréz powrotu
i wspomnien, uksztattowana przez troske, powolnos¢ i delikatng moc dotyku. Dzieki otwarte;j,
dotykowej tworczosci sztuka staje sie nie tylko produktem, ale procesem, ktéry honoruje cichg
inteligencje ciataiemocjonalng prawde, ktérg ono skrywa. Staje sie przestrzenig empatii,odpornosci
i wspdlnego cztowieczenstwa. W coraz bardziej przySpieszonym i rozdrobnionym $wiecie badania
te podkreslajg istotne znaczenie powrotu do ciata, materiatéw i rytuatéw tworzenia, nie tylko jako
aktu artystycznego, ale jako niezbednego gestu troski. BLOOM odzwierciedla nie tylko mojg wtasng
transformacje, ale takze szerszy potencjat sztuki sensorycznej w zakresie wspierania uzdrawiania,
Swiadomosci i znaczacych relacji miedzyludzkich.
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Fig. 1-3. Thai crafts workshop with children — Phuang Mahot (Thai folk paper cutting).
Klub Promyk, Wroctaw. Photos: Klub Promyk, 2023. p. 35

Fig. 4-5. Thai crafts workshop with children — Paper fish weaving (Thai folk technique).
Klub Promyk, Wroctaw. Photos: Klub Promyk, 2023. p. 38

Fig. 6-8. Thai crafts workshop with children — Paper lotus folding (Thai folk tradition).
Klub Promyk, Wroctaw. Photos: Klub Promyk, 2023. p. 40

Fig. 9-11. Thai crafts workshop with children — Origami garland circle (Thai folk
technique). Klub Promyk, Wroctaw. Photos: Klub Promyk, 2023. p. 43

Fig. 12-13. Employing EEG device during the creation of tactile materials (crochet and
clay balls), April - May, 2023. Photos: Author’s Archive. p. 50

Fig. 14-15. EEG Performance Metrics recorded with EMOTIVPRO during two tactile-
based self experiments: Saitip Clay Balls Experiments 1 and 2. The sessions measured
engagement, excitement, focus, interest, relaxation, and stress levels over 17-20 minutes
of clay ball activities. Touch Research project, 09.05.2023. Source: Author's Archive. p. 50
Fig. 16-17. Crocheted balls for tactile practice during Haptic Signals workshop, 2023.
Photos: Author's Archive. p. 55

Fig. 18-21. Haptic signals workshop was divided into two separate sessions of tactile
practice, both conducted with the same participants: Pat, a 41-year-old Thai, and Xuan,
a 23-year-old Vietnamese. Session 1: Crocheted Balls, Wroclaw, 2023. Photos: Author's
Archive. p. 56

Fig. 22-23. Clay balls for tactile practice during Haptic Signals workshop, 2023. Photos:
Author's Archive. p. 57

Fig. 24-27. Haptic signals workshop, Session 2: Clay balls, Wroclaw, 2023. Photos:
Author's Archive. p. 58

Fig. 28-29. Individual workshop, focused on crocheted balls. Session 1: Two participants.
Wroctaw, 2023. Photos: Author's Archive. p. 62

Fig. 30-31. Individual workshop, focused on crocheted balls. Session 1: One participant.
Wroctaw, 2023. Photos: Author's Archive. p. 63

Fig. 32. Individual workshop, focused on clay balls. Session 2: Two participants. Wroctaw,
2023. Photo: Author's Archive. p. 63

Fig. 33. Pat, a 41-year-old Thai participant, wearing an EEG headset during working on the
crocheted balls as part of an experimental study. Wroctaw, 2023. Photo: Author's Archive.
p- 66

Fig. 34. On the left: the final piece made by Pat during the EEG workshop. On the right:
the final piece from the haptic workshop made by Pat based on Xuan’s drawing. Wroctaw,
2023. Photo: Author's Archive. p. 66

Fig. 35. Xuan, a 23-year-old Vietnamese participant, wearing an EEG headset during the
crocheted balls workshop as part of an experimental study. Wroctaw,m2023. Photos:
Author's Archive. p. 67

Fig. 36. The final work from the EEG workshop by Xuan. Wroctaw, 2023. Photos: Author's
Archive. p. 67

llustracje

Ryc. 1-3. Warsztaty rzemiosta tajskiego z udziatem dzieci - Phuang Mahot (tajskie ludowe
wycinanki z papieru). Klub Promyk, Wroctaw. Fot. Klub Promyk, 2023.s. 35

Ryc. 4-5. Warsztaty rzemiosta tajskiego z dzie¢mi - Tkanie rybek z papieru (tajna technika
ludowa). Klub Promyk, Wroctaw. Fot. Klub Promyk, 2023.s. 38

Ryc. 6-8. Warsztaty rzemiosta tajskiego z dzie¢mi - Sktadanie papierowego lotosu (tajskie
tradycje ludowe). Klub Promyk, Wroctaw. Fot. Klub Promyk, 2023.s. 40

Ryc. 9-11. Warsztaty rekodzieta tajskiego z dzie¢mi - Girlanda origami (technika ludowa
Tajlandii). Klub Promyk, Wroctaw. Fot. Klub Promyk, 2023.s.43

Ryc. 12-13. Wykorzystanie urzadzenia EEG podczas tworzenia materiatow dotykowych
(szydetkowanie i kulki z gliny), kwiecien - maj 2023. Fot. Archiwum Autorki. s. 50

Ryc. 14-15. Wskazniki wydajnosci EEG zarejestrowane za pomocg EMOTIVPRO podczas
dwodch eksperymentoéw dotykowych: eksperymenty Saitip 1 i 2 z kulkami glinianymi. Podczas
sesji mierzono poziom zaangazowania, podekscytowania, skupienia, zainteresowania, relaksacji
i stresu w ciggu 17-20 minut zaje¢ z kulkami glinianymi. Projekt Touch Research, 09.05.2023.
Zrédto: Archiwum Autorki. s. 50

Ryc. 16-17. Szydetkowane kulki do éwiczen dotykowych podczas warsztatéw Haptic Signals,
2023. Fot. Archiwum autorki.s. 55

Ryc. 18-21. Warsztaty dotyczace sygnatdow haptycznych zostaty podzielone na dwie oddzielne
sesje ¢wiczen dotykowych, przeprowadzone z udziatem tych samych uczestnikéw: 41-letniego
Tajlandczyka Pata i 23-letniej Wietnamki Xuan. Sesja 1: Szydetkowane kulki, Wroctaw, 2023.
Fot. Archiwum autorki.s. 56

Ryc. 22-23. Gliniane kulki do ¢wiczen dotykowych podczas warsztatéw Haptic Signals, 2023.
Fot. Archiwum Autorki.s. 57

Ryc. 24-27. Warsztaty, Sygnaty haptyczne, sesja 2: Kulki z gliny, Wroctaw, 22.06.2023. Fot.
Archiwum Autorki.s. 58

Ryc. 28-29. Indywidualne warsztaty poswiecone szydetkowanym kulkom. Sesja 1: Dwadch
uczestnikow. Wroctaw, 2023. Fot. Archiwum Autorki. s. 62

Ryc. 30-31. Indywidualne warsztaty poswiecone kulkom szydetkowym. Sesja 1: Jeden uczestnik.
Wroctaw, 2023. Fot. Archiwum Autorki.s. 63

Ryc. 32. Indywidualne warsztaty poswiecone kulkom z gliny. Sesja 2: Dwéch uczestnikow.
Wroctaw, 2023. Fot. Archiwum Autorki. s. 63

Ryc. 33. Pat, 41-letni uczestnik z Tajlandii, noszacy zestaw stuchawkowy EEG podczas pracy
nad szydetkowanymi kulkami w ramach badania eksperymentalnego. Wroctaw, 2023. Fot.
Archiwum Autorki.s. 66

Ryc. 34. Po lewej: koncowy efekt pracy Pat podczas warsztatéw EEG. Po prawej: korncowy efekt
pracy Pat podczas warsztatéw haptycznych, oparty na rysunku Xuan. Wroctaw, 2023. Fot.
Archiwum Autorki.s. 66

Ryc. 35. Xuan, 23-letnia uczestniczka z Wietnamu, noszaca zestaw stuchawkowy EEG podczas
warsztatow szydetkowania kulek w ramach badania eksperymentalnego.

Wroctaw, 2023. Fot. Archiwum Autorki. s. 67

Ryc. 36. Koricowa praca Xuan z warsztatéw EEG. Wroctaw, 2023. Fot. Archiwum Autorki. s. 67
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Fig. 37-38. Fig. Exploring tactile contrast through material experimentation. This series of
composition combines undulating glass forms with clusters of crocheted balls in varying
colours, 2023. Photos: Author's Archive. p. 69

Fig. 39-40. Exploring tactile contrast through material experimentation. This series of
composition combines undulating glass forms with clusters of crocheted balls in varying
colours, 2023. Photos: Author's Archive. p. 70

Fig. 41-42. Saitip Majewska, Greck motifs, woodcut, 25 x 36 cm each, complete set include
24 prints in handmade box 25 x 36 cm, 2024. Photos: Author's Archive. p. 76

Fig. 43-44. Independent tactile session based on Greek Motifs with Thanasis, a blind
participant. Athens, 2024. Photos: Author's Archive. p. 77

Fig. 45-48. Tactile workshop organized by the Author accompanying my solo exhibition,
The Transparency of Joyfulness, Sztuka na Miejscu Gallery, Wroctaw, 11.08.2024. Photos:
Author's Archive. p. 80

Fig. 49-52. A view of the works from the series, Translucent physique by Saitip Majewska.
Love + Time, a group exhibition in Sztuka na Miejscu gallery 05-19.02.2024. Individual
4 artworks, 2023. Each piece is approximately 80 x 180 cm. Materials: Fabrics, yarns,
polyester filling and glass. Photos: Author's Archive. p. 88

Fig. 53-56. A view of the works from the series, Translucent physique by Saitip Majewska,
Doctoral students exhibition, Perception/Integrated forms, 09-26.05.2024, Bulwary Art
Space, Wroclaw. Photos: Katerina Kouzmitcheva. p. §9-90

Fig. 57-58. Saitip Majewska, Nocturnal Urban (2024), 140 x 200 cm, sewn on fabrics.
Exhibited at Geppert Gallery, Wroctaw, 2024. Photos: Dominic Leix. p. 93

Fig. 59-60. Nocturnal Urban (2024), Exhibited at Hayy Open Space, Izmir, Ttrkiye,
2024. Photos: Hayy Open Space Gallery. p. 94

Fig. 61-63. Saitip Majewska, Escape Playground (2024), Sewing on fabrics and stuffed
polyester filling, 200 x 250 cm/ two pieces. Exposed at an international collective exhibition:
Evidence of Presence, 08-23.06.2024, Struga Palace, Struga. Photos: Aurelia Tymiriska. p.
97-98

Fig. 64-66. Saitip Majewska, Spherical Flow I-1V (2023-2024). Dimensions variable.
Fabrics, polyester fiberfill, crocheted balls, and clay balls. Techniques: sewing, thread
tying, and crocheting. Exposed at an international collective exhibition: Asian Stories,
18.12.2024-06.01.2025, Sztuka na Miejscu Gallery, Wroctaw. Photos: Michat Pietrzak,
2024. p. 101-102

Fig. 67-69. Saitip Majewska, The Transparency of Joyfulness (2024), approximately 300
paper cuttings and 120 foil cuttings, dimensions variable. Exposed at solo exhibition: The
Transparency of Joyfulness, Sztuka na Miejscu Gallery, Wroctaw, 08-23.12.2024. Photos:
Michat Pietrzak. p. 108-109

Fig. 70. Saitip Majewska, The Transparency of Joyfulness (2024), approximately 300 paper
cuttings and 120 foil cuttings, dimensions variable. Exposed at solo exhibition: The
Transparency of Joyfulness, Sztuka na Miejscu Gallery, Wroctaw, 08-23.12.2024. Photos:
Michat Pietrzak. p. 110

Fig. 71-72. Saitip Majewska, The Transparency of Joyfulness (2024), approximately S0 foil
cuttings,dimensionsvariable. Exposed atexhibition: Soundstorytelling : Express Everything
You Hear, Feel and Sees, 05.12.2024 —12.01.2025, curator: MirunaGheordunescu. Bulvary
Gallery, Wroctaw. Photos: Miruna Gheordunescu's Archive. p. 110

Ryc. 37-38. Badanie kontrastu dotykowego poprzez eksperymenty z materiatami. Ta seria
kompozycji taczy faliste formy szklane z grupami szydetkowych kulek w réznych kolorach,
2023. Fot. Archiwum Autorki. s. 69

Ryc. 39-40. Badanie kontrastu dotykowego poprzez eksperymenty z materiatami. Ta seria
kompozycji taczy faliste formy szklane z grupami szydetkowych kulek w réznych kolorach,
2023. Fot. Archiwum Autorki.s. 70

Ryc. 41-42. Saitip Majewska, Motywy greckie, drzeworyt, kazdy o wymiarach 25 x 36 cm,
kompletny zestaw zawiera 24 grafiki w recznie wykonanym pudetku o wymiarach 25 x 36 cm,
2024. Fot. Archiwum Autorki.s. 76

Ryc. 43-44. Niezalezna sesja dotykowa oparta na Motywach greckich z Thanasisem,
niewidomym uczestnikiem. Ateny, 2024. Fot. Archiwum Autorki. s. 77

Ryc. 45-48. Warsztaty dotykowe zorganizowane przez Autorake towarzyszace mojej
wystawie indywidualnej, The Transparency of Joyfulness, galeria Sztuka na Miejscu, Wroctaw,
11.08.2024. Fot. Archiwum Autorki. s. 80

Ryc. 49-52. Widok prac z serii, Translucent physique, autorstwa Saitip Majewskiej. Wystawa
zbiorowa, Love + Time w galerii Sztuka na Miejscu, 05-19.02 2024. Cztery indywidualne prace,
2023. Kazda praca ma wymiary okoto 80 x 180 cm. Materiaty: tkaniny, przedza, wypetnienie
poliestrowe i szkto. Fot. Archiwum Autorki. s. 88

Ryc. 53-56. Widok prac z cyklu, Translucent physique, autorstwa Saitip Majewskiej, wystawa
doktorantow, Percepcja/Formy zintegrowane, 09-26.05.2024, Bulwary Art Space, Wroctaw.
Fot. Katerina Kouzmitcheva. s. 89-90

Ryc. 57-58. Saitip Majewska, Nocturnal Urban (2024), 140 x 200 cm, przeszycia na tkaninach.
Wystawiane w Galeria Geppert, Wroctaw, 2024. Fot. Dominic Leix. s. 93

Ryc. 59-60. Nocturnal Urban (2024), wystawiane w Hayy Open Space, lzmir, Turcja, 2024. Fot.
Hayy Open Space Gallery.s. 94

Ryc. 61-63. Saitip Majewska, Escape Playground (2024), szycie na tkaninach i wypetnienie
poliestrowe, 200 x 250 cm/ dwie czesci. Wystawione na miedzynarodowej wystawie zbiorowe;j:
Dowody OBECNOSCI, 08-23.06.2024, Patac Struga, Struga. Fot. Aurelia Tymiska. s. 97-98
Ryc. 64-66. Saitip Majewska, Spherical Flow I-1V (2023-2024). Wymiary zmienne. Tkaniny,
wypetnienie z wtdkna poliestrowego, szydetkowane kulki i kulki z gliny. Techniki: szycie,
wigzanie nici i szydetkowanie. Prezentowane na miedzynarodowej wystawie zbiorowej: Asian
Stories, 18.12.2024 - 06.01.2025, Galeria Sztuka na Miejscu, Wroctaw. Fot. Michat Pietrzak,
2024.s.101-102

Ryc. 67-69. Saitip Majewska, The Transparency of Joyfulness (2024), okoto 300 wycinanek z
papieru i 120 wycinanek z folii, wymiary zmienne. Prezentowane na wystawie indywidualnej:
Przejrzystos¢ radosci, Galeria Sztuka na Miejscu, Wroctaw, 08-23.12.2024. Fot. Michat
Pietrzak.s. 108-109

Ryc. 70. Saitip Majewska, The Transparency of Joyfulness(2024), okoto 300 wycinanek z
papieru i 120 wycinanek z folii, wymiary zmienne. Prezentowane na wystawie indywidualne;j:
Przejrzystos¢ radosci, Galeria Sztuka na Miejscu, Wroctaw, 08-23.12.2024. Fot. Michat
Pietrzak.s. 110

Ryc. 71-72. Saitip Majewska, The Transparency of Joyfulness (2024), okoto 50 wycinkdw z folii,
wymiary zmienne. Prezentowane na wystawie: Sound Storytelling: Express Everything You
Hear, Feel and See, 05.12.2024 - 12.01.2025, kurator: Miruna Gheordunescu, Bulvary Gallery,
Wroctaw. Fot. Archiwum Miruny Gheordunescu. s. 110
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Fig. 73-75. Saitip Majewska, Book with Ancient Greek Patterns from Pottery, woodcut,
25 x 35 cm, 134 pages, French-door bookbinding by Dariusz Strzelecki (Manufaktura),
2023-2024. Photos: Author’s Archive, 2024. p. 112-113

Fig. 76-77. Woodcut engraving matrices, 24 pieces, each measuring 25 x 35 cm. Most
matrices are engraved on both sides. 2023-2024. Photos: Author's Archive. p. 115

Fig. 78-79. Woodcut engraving matrices, 24 pieces, each measuring 25 x 35 cm. Most
matrices are engraved on both sides. 2023-2024. Photos: Author's Archive. p. 116

Fig. 80-82. Woodcut Engraving Matrices Installation, 25 x 35 cm each, 06.06.2025,
Eugeniusz Geppert Academy of Art and Design in Fine Arts in Wroclaw, building on
Traugutta st. Photos: Author'’s Archive. p. 117

Fig. 83-84. Saitip Majewska, Yam (2024), Ceramic, 9 x 9 x 13 cm 64 pieces. Exposed at
an international collective exhibition: International Art Review 2025, 08.06-31.08.2025,
Struga Palace, Struga. Photos: Malgorzata Kaczmarska. p. 124

Fig. 85-86. Saitip Majewska, Yam (2024), Ceramic, 9 x 9 x 13 cm 64 pieces. Exposed at
an international collective exhibition: International Art Review 2025, 08.06-31.08.2025,
Struga Palace, Struga. Photos: Malgorzata Kaczmarska. p. 125

Ryc. 73-75. Saitip Majewska, Ksiega ze starozytnymi greckimi wzorami z ceramiki, drzeworyt,
25 x 35 cm, 134 strony, oprawa typu, french-door wykonana przez Dariusza Strzeleckiego
(Manufaktura), 2023-2024. Fot. Archiwum Autorki, 2024.s. 112 -113

Ryc. 76-77. Matryce do drzeworytow, 24 sztuki, kazda o wymiarach 25 x 35 cm. Wiekszos¢
matryc jest grawerowana z obu stron. 2023-2024. Fot. Archiwum Autorski.s. 115

Ryc. 78-79. Matryce do drzeworytéw, 24 sztuki, kazda o wymiarach 25 x 35 cm. Wiekszos$¢
matryc jest grawerowana z obu stron. 2023-2024. Fot. Archiwum Autorki.s. 116

Ryc. 80-82. Instalacja z matryc drzeworytniczych, kazda o wymiarach 25 x 35 cm, 06.06.2025,
Akademia Sztuk Pieknych im. Eugeniusza Gepperta we Wroctawiu, budynek przy ul. Traugutta.
Fot. Archiwum Autorki.s. 117

Ryc. 83-84. Saitip Majewska, Yam (2024), ceramika, 64 elementy o wym. 9 x 9 x 13 cm .
Prezentowane na miedzynarodowej wystawie zbiorowej: International Art Review 2025,
08.06-31.08.2025, Patac Struga, Struga. Fot. Matgorzata Kaczmarska. s. 124

Ryc. 85-86. Saitip Majewska, Yam (2024), ceramika, 64 elementy o wym. 9 x 9 x 13 cm.
Prezentowane na miedzynarodowej wystawie zbiorowej: International Art Review 2025,
08.06-31.08.2025, Patac Struga, Struga. Fot. Matgorzata Kaczmarska. s. 125
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Saitip Majewska (Thailand, 1985)

Saitip is a Thai-born interdisciplinary artist and researcher based in Poland, where she has
lived for the past ten years. Her artistic practice explores the connection between touch,
emotional healing, and embodied memory through interactive, sensory-based installations.
With a multidisciplinary background in sculpture, printmaking, and drawing, she brings these
mediums together into a tactile visual language rooted in Thai cultural heritage.

Inspired by human anatomy, natural forms such as flowers and plants, and her personal
experiences, Saitip works to express a Thai identity within a global context. Her installations
often use soft materials, layered textures, and participatory elements that invite viewers to
engage physically and emotionally. This approach encourages the audience to slow down and
connect with the artwork through touch and presence.

Sheis currently pursuingadoctoral degree at the Eugeniusz Geppert Academy of Artand Design
in Wroctaw. Her research project, BLOOM, focuses on the role of sensory touch in creative
practice, drawing from principles of art therapy, positive psychology, and trauma-informed
care. Through both her installations and participatory workshops, she creates spaces where
reflection, care, and shared experience can naturally unfold. Her work emphasizes the quiet
power of material, interaction,and gentleattentionin fosteringemotional awarenessand healing.

Saitip Majewska (Tajlandia, 1985)

Saitip jest urodzona w Tajlandii interdyscyplinarng artystka i badaczka mieszkajaca w Polsce,
gdzie spedzita ostatnie dziesie¢ lat. Jej praktyka artystyczna bada zwigzek miedzy dotykiem,
emocjonalnym uzdrawianiem a uciele$niong pamieciag poprzez interaktywne, oparte na zmystach
instalacje. Dzieki multidyscyplinarnemu doswiadczeniu w rzezZbie, grafice warsztatowej i rysunku
taczy te media w dotykowy jezyk wizualny zakorzeniony w tajskim dziedzictwie kulturowym.

Inspirujac sie anatomia cztowieka, naturalnymi formami, takimi jak kwiaty i rosliny, oraz wtasnymi
doswiadczeniami, Saitip stara sie wyrazac tozsamosc tajska w kontekscie globalnym. Jej instalacje
czesto wykorzystuja miekkie materiaty, warstwowe faktury i elementy partycypacyjne, ktére
zachecaja odbiorcéow do fizycznego i emocjonalnego zaangazowania. Takie podejscie sktania
publiczno$¢ do zatrzymania sie i nawigzania relacji z dzietem poprzez dotyk i uwazng obecnosc.

Obecnie realizuje doktorat na Akademii Sztuk Pigknych im. Eugeniusza Gepperta we Wroctawiu.
Jej projekt badawczy BLOOM koncentruje sie na roli zmystu dotyku w praktyce tworczej, czerpiac
z zasad arteterapii, psychologii pozytywnej i podejscia uwzgledniajacego doswiadczenie traumy.
Zaréwno poprzez instalacje, jak i warsztaty partycypacyjne, tworzy przestrzenie, w ktoérych
refleksja, troska i wspdlne doswiadczenie moga rozwijac sie w naturalny sposob. Jej twdrczosé
podkresla cicha site materii, interakcji i delikatnej uwagi w budowaniu Swiadomosci emocjonalnej
oraz procesu uzdrawiania.
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