Kolejne spotkanie z Panią Marią Tyws było ucztą dla oka i ucha. 
Tematem wykładu były rozrywki, jakim oddawali się nasi przodkowie na przestrzeni wieków, które to rozrywki zostały uwiecznione przez artystów różnych epok i stylów. Pierwsze przykłady tego typu zajęć znajdujemy już u starożytnych Greków, rysunki na wazach (1) 
W późniejszych wiekach malarze przedstawiali rozrywki zarówno dzieci jaki i dorosłych. Dzieci – modele aż do XIX w, zwłaszcza pochodzące z rodzin zamożnych, w pozie i ubiorze były kopią dorosłych. Przykładem jest „Infant Filip Prosper” Diego Velazqueza (2). Widzimy w obrazie zachwycające rozwiązania malarskie i subtelne efekty świetlne.
Mignard Pierr sportretował (3) dziewczynkę w pejzażu miękkich poduszkach. Jej zwrócone na widza melancholijne spojrzenie wydaje się nawiązywać do symbolicznego znaczenia jej zabawy: ziemskie życie jest nietrwałe jak bańka mydlana. Także leżący na stole zegar należy rozumieć jako symbol  wanitatywny.
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Malarze niderlandzcy często przedstawiali sceny zabaw dziecięcych zarówno w wiejskich chatach jak i bogatych domach; np. Jan Steen „Dzień św. Mikołaja (4)
Również dorośli oddawali się zabawom. U Hendricka van Avercampa  w „Przyjemności zimy” (5) malarz ukazuje zabawę prostych wieśniaków i mieszczan bez przekazywania umoralniających treści. Lód jest metamorfozą śliskiego i pełnego niebezpieczeństw życia. Jego zimowe pejzaże wyróżnia wyczuwalna atmosfera chłodu barw i światła oraz stonowana jedność poszczególnych elementów obrazu. Podobna tematyka widoczna jest w twórczości Brueglów. Bardziej ludyczna, swobodna atmosfera widoczna jest w pracy Petera Bruegla „Taniec weselny”. Wpływ na tańczących ma radosna atmosfera. Obraz stanowi moralizatorsko-satyryczny opis instynktów obżarstwa i opilstwa (6). 
Inny malarz Esaias van de Valde tworzył też “Sceny  na lodzie” (7), gdzie głębia obrazu jest zawsze niebieska.
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Nie zawsze rozrywki, którym oddawali się wieśniacy, były tak niewinne, o czym świadczy obraz Adriaena van Ostade’a  „Wiejska zabawa”(8). Jest to karykaturalne, rubaszne przedstawienie chłopskiego towarzystwa. Podobna jest tematyka prac Dawida Teniersa - „Król pije” (9). Pokazuje on bogactwo szczegółów licznie zgromadzonych ludzi przy długim, biesiadnym stole. 
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Bardziej wyrafinowane rozrywki widzimy u Jana Miense Molenaera  „Dama przy szpinecie”. Zgaszone kolory z przewagą brązu dodają pracy wykwintu i elegancji (10). Caravaggio  w „Lutniście” (11) oddał szczegóły zarówno martwej natury na pierwszym planie jak i ujętej w silnym skrócie lutni. Nicolas Lancert  ukazywał rozmaite warianty towarzyskiego życia dworskiego z muzyką, tańcem, zabawami. Motyw huśtawki w „Huśtawce” (12) stanowi symbol miłosnej zabawy i jednocześnie nadaje obrazowi erotycznej pikanterii. 
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Jean-Honore  Fragonard  malował również  zabawy (13). Na tle wybujałej przyrody ukazał z pewnym ekshibicjonizmem ni frywolnością swobodę zabawy.
W „Ciuciubabce” Francisco Goya (14) ukazuje ludową zabawę. Urok tej kompozycji polega na pogodnym wyrazie bawiących się i naturalności ich ruchów przy delikatnej, jakby akwarelowej kolorystyce. 
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Rozrywką wymagającą wysiłku intelektualnego były szachy, przedstawione już w XIII wieku  na miniaturze o grach kastylijskiego króla Alfonsa X Mądrego (15). 
U Honore Daumiera w pracy „Grający w szachy” ciemne, pełne ekspresji plamy składają się na niepowtarzalny styl artysty(16). Bardziej pospolitą wydaje się gra w kości czy karty. Georges de La Tour, malarz sztucznego światła, przedstawia grę w karty (17) jako zajęcie niebezpieczne. Siedzący po prawej stronie młody mężczyzna jest oszukiwany nie tylko przez wymieniające znaczące spojrzenia kobiety ale i przez chłopca, który wyciąga zza pasa na plecach asa karo. La Tour wciąga widza w akcję, czyniąc go współwinnym przestępstwa. Widz podobnie jak źródło światła, znajduje się poza przestrzenią obrazu. 
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U Paula Cézanne’a, impresjonisty w „Graczach w karty” (18) mamy plamy barw jasnych i ciemnych w układzie obok siebie. Z polskich artystów tematyką szeroko pojętej rozrywki i relaksu zajmuje się Jacek Pałucha (ur.1966) np. w pracy „Brydżowy szlem”.
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Druga część wykładu poświęcona była swojego rodzaju żartom i zwodzeniu widza, złudzeniom optycznym powstającym podczas oglądania prac.  Według „Słownika terminologicznego sztuk pięknych” iluzjonizm w malarstwie to dążenie do możliwie wiernego oddania złudzenia rzeczywistości. Stosuje się zasady perspektywy, dążąc do zaakcentowania przestrzeni oraz budowy anatomicznej, starając się równocześnie oddać wiernie barwę i materialność postaci i przedmiotów. Architektura  towarzyszyła zawsze malarstwu, np. u Giovanniego Belliniego. W obrazie „Tronująca Maria z dzieciątkiem (19) otwarta na boki abryda podkreśla monumentalność dzieła.
Andrea Mantegna  na sklepieniu Camera degli Sposi (20) stworzył po raz pierwszy w historii malarstwa otwartą iluzorycznie ku niebu przestrzeń. Otwór otoczony jest balustradą, zza której wyłaniają się anioły, ludzie, zwierzęta. Ta odważna kompozycja ukazuje widok w silnym skrócie. Stała się wzorem dla wielu artystów.
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 Rozkwit malarstwa iluzorycznego widoczny jest w pracy Andrei del Pozzo „Triumf i apoteoza  św. Ignacego Loyoli” (21) w kościele Sant’ Ignazio w Rzymie. Fresk wznoszący się na wysokość 26 m jest gloryfikacją jezuitów. W środkowej jasno  oświetlonej niebieskiej  sferze ukazana jest św. Trójca i Ignacy Loyola, na którego pierś pada światło pochodzące od Chrystusa. Personifikacja czterech kontynentów symbolizuje pracę misyjną jezuitów.
Hans Holbein zastosował inny zabieg w obrazie „Ambasadorowie” (22). Na tle ozdobnej posadzki u stóp dyplomatów widnieje ludzka czaszka, symbol przemijania w ujęciu anamorficznym, co dowodzi niezwykłych umiejętności artysty. Prawdopodobnie obraz miał znaleźć się w miejscu, w którym patrzyło się nań z ukosa, dzięki czemu czaszka odzyskiwała swój normalny kształt.
Giuseppe Arcimboldo stworzył manierystyczno-naturalistyczny styl w fantastycznych portretach i alegoriach posługując się martwymi naturami jako elementem twórczym (23). Znane są jego „Cztery pory roku”, „Bibliotekarz”, „Cesarz Rudolf II Habsburg jako Wertummus”.
Gustaw Klimt w „Pocałunku” spłycił perspektywę i zastosował ornament dwuwymiarowy(24). Przylegające do siebie idealnie ciała kochanków i brak kontaktu z rzeczywistością symbolizują trudne do osiągnięcia w realnym świecie szczęście. W stroju obojga dominuje barwa złota.
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Innego rodzaju zabiegi stosowali surrealiści. Surrealizm to kierunek ukształtowany w latach 20-tych XX wieku, wyrosły z fascynacji światem podświadomości, przypadku, snu, halucynacji, niezwykłymi stanami psychicznymi, pobudzającymi wyobraźnię artysty.
Marcel Duchamp spreparował reprodukcję barwną L.H.0.0.  przedstawiającą Monę Lisę z wąsami (25). Wybitnym surrealistą był Salwador Dali, autor np.”Atawistycznych  ruin po deszczu” (26) czy portretu Mae West. 
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Z kolei op-art. To działanie dwu i trójwymiarowe polegające na wykorzystywaniu zjawiska omylności oka ludzkiego. Jest sztuką abstrakcyjną, z gruntu formalistyczną, precyzyjną. Od 1960 roku możemy mówić o op-arcie jako sztuce wywołującej reakcje perceptywne. Sensacje wzrokowe u odbiorcy powstają wskutek fizycznych właściwości budowy oka i samego mózgu. Efekt ruchu osiągnięty zostaje przez zwielokrotnienie figur geometrycznych i zastosowanie odpowiednich kombinacji barw, np. u Viktora Vasarely’ego „Stri-Neu” (27), czy u Bridgett Riley,
Inny rodzaj złudzeń optycznych a raczej przestrzennych stosował Tadeusz Kantor, wykorzystując np. parasole. Z malarską przestrzenią obrazu zderza się (28) przedmiot porzucony, unicestwiony, co rozbija konwencję obrazów.

Współcześni artyści angażują często widzów do działań plastycznych poprzez happeningi, np. malowanie ciałem, rozprysk farb. Wypowiadają tym samym walkę artystycznym  i społecznym ograniczeniom, domagając się swobody działań twórczych, wolności wyboru środków wyrazu i sposobów ich wykorzystania. Podejmowali się wyzwolenia jednostki z krępujących ją schematów współżycia. 
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