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Co to jest Camouflash?
To swobodne połączenie słowa camouflage, oznaczającego maskowanie się, ucharak-
teryzowanie oraz słowa flash oznaczającego błysk, chwilę, krótką wiadomość. 
Połączenie tych słów determinuje tematykę wystawy, którą jest kondycja współczes-
nego człowieka w kontekście maskowania się, a jednocześnie chęci zaistnienia, po-
kazania się. Ta swoista schizofrenia wcale nie jest zjawiskiem marginalnym, o czym 
świadczą chociażby programy o charakterze reality show, które również przyciągają 
artystów.

A może coś więcej?
Dzisiejsza kultura ma raczej charakter obrazkowy, liczy się obraz zamiast tego, co on 
za sobą niesie. Idea więc jest rzeczą zmarginalizowaną. Ten obecny multimedialny 
natłok obrazów w naszym życiu powoduje pewne zagubienie lub uodpornienie się na 
nie poprzez wytworzenie i ugruntowanie schematów w recepcji tych obrazów, co w 
konsekwencji czyni je neutralnymi (np. kolejne morderstwo na ekranie tv). Oczywiście 
ta schematyczność i powierzchowność odbioru dotyczy również religii, sztuki i jej 
wytworów. 
Z drugiej strony obserwacja zachowań społecznych wskazuje na olbrzymią chęć za-
istnienia w mediach w krótkim błysku reklamy czy reality show. Chęć ta zastępuje 
podstawowe pytanie: „co ja chcę przekazać” lub „co mam istotnego do powiedzenia?” 
Ludzie pozornie uczestniczą w życiu społecznym i kulturowym, ale raczej na poziomie 
rozrywki niż zaangażowania lub refleksji nad egzystencją. Dzisiejsze społeczeństwo 
wydaje się być złożone, jednakże – idąc za myślą Jean Baudrillarda – mamy do czy-

What is CamouFlash?

Camouflash – is a free combination of the word camouflage, which means  conceal-

ment, disguise; and the word flash, which means a spark, moment, short message.  

The combination of these two words determines the subject of the exhibition, which 

is the condition of contemporary man in the context of camouflaging oneself, and 

concurrently wishing to become known, to shine. This specific schizophrenia is by no 

means marginal, as proved, e.g. by the various reality shows, some of which attract 

artists, too.

Is it, perhaps, something more than that?

Contemporary culture is rather pictorial in nature, ideas have been marginalised. 

The plethora of pictures in our lives induces a sense of being lost, or immunises us 

against them by creating and augmenting a trite reception of such pictures, which, 

consequently, makes them neutral (e.g. another murder). Obviously, such trite and 

superficial reception  is also true of religion, art and its products. 

On the other hand, noticeable social behaviours indicate an urge to appear in the 

media in a short flash of an advertisement or reality show. This urge replaces the es-

sential question: “what idea do I want to pass across?” or “what is my principal mes-

sage?” People appear to participate in the social and cultural life, but on the level of 

entertainment, rather than inclusion or reflection on human existence. Present-day 

society seems to be complex, however, following the thought of Jean Baudrillard, 

it is rather a mass that is “an opaque nebula whose growing density absorbs all the 

surrounding energy (...), to collapse finally under its own weight. A black hole which 

CamouFLASHed MEDIATIONS
Mariusz Sołtysik 
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nienia raczej z masą; „nieprzeniknioną mgławicą, której wzrastająca gęstość wchłania 
wszelką energię (...), by koniec końców zapaść się pod własnym ciężarem. Czarna 
dziura pochłaniająca społeczność”.
Zanim jednak powstanie czarna dziura, następuje krótki, ale spektakularny wybuch 
i zapadanie się wielkiej gwiazdy. Odnosząc to do ludzkich zachowań: być może ten 
błysk jest jedyną możliwością zaistnienia przed zniknięciem i pochłonięciem przez 
masę? Na ile więc błysk ten jest prawdziwy i nie stanowi kamuflażu, chęci bycia kimś 
innym przez moment? 
Wydaje się, że samo wywołanie pytania „kim jestem i co robię?” jest dziś wielkim 
sukcesem.

Co dalej?
Powyższy tekst pisałem w 2007 roku przed pierwszą edycją wystawy CamouFlash, 
która odbyła się w październiku w PATIO Centrum Sztuki w Łodzi. 
Był to wstęp do wystawy, która miała się odbyć tylko w Łodzi, a której efektu końco-
wego nie mogłem przewidzieć. Artyści zaproszeni do wystawy mieli dopiero realizo-
wać swoje projekty, a nie przywozić gotowe realizacje.
Powstały więc prace, które wciągały społeczność lokalną, jak projekt „Nicknames” 
Aisling O’Beirn. Dzięki pomocy studentów oraz lokalnego radia Łódź projekt ten wy-
szedł na ulicę i funkcjonował w eterze i miejskiej przestrzeni przez cały czas trwania 
wystawy, zmieniając charakter obecnie funkcjonujących nazw ulic oraz miejsc. 
Osobiste poszukiwania własnej tożsamości widoczne w pracy Olgi Bergmann z Islandii, 
której korzenie prowadzą do Polski, dziadka-poety Juliana Tuwima oraz aktorki Judy 
Holiday urodzonej jako Judy Tuwim w Nowym Jorku, wciągały zwiedzających w nieco 
transową historię rodzinną. Podobnie jak w przypadku rodzinnych korzeni Suzy Sureck, 
której dziadkowie wyemigrowali z Polski. 
Znak ostrzegający, że wchodzimy na teren, gdzie nie ma kamer nadzorujących („No 
Security Cameras Here”) autorstwa Kristapsa Gulbisa to szersze spojrzenie na global-
ne ograniczenie wolności. 

engulfs the social.”

Before the black hole is formed, however, there is a short, yet spectacular explosion, 

followed by a collapse of a massive star. Relating this to human behaviours, perhaps 

this flash is the one and only opportunity to step out of obscurity before disappear-

ing  and being absorbed by the mass? To what extent, then, is this flash true and is 

not a camouflage, a desire to be somebody else for a moment? 

It seems that just to induce the question “who am I and what am I doing?” is in itself 

a great success. (1)

What is next?

I wrote the above text in 2007 before the first Camouflash edition, which took place 

in October in Patio Art Centre, Lodz. The text was meant to be an introduction for an 

exhibition the outcome of which I could not forecast. The invited artist did not bring 

any pre-set-up artworks, all work was meant to happen here. Therefore, some Cam-

ouflash artwork drew in on local people’s experiences, for example ‘Nicknames’ by 

Aisling O’Beirn. Thanks to the help from students as well as a local Lodz radio station, 

the project entered the public space and functioned on air throughout the duration 

of the exhibition. It changed the way people viewed the existing street names.

There were some personal stories too. Olga Bergmann, an Icelandic artist, re-

searched her own identity through a family story of her two Polish relatives: a poet, 

Julian Tuwim, and a Hollywood actress, Judy Holiday (born as Judy Tuwim in New York). 

Similarity, Suzy Sureck’s work focused on family roots, her grandparents emigrated 

from Poland during the War. 

Other work, for example ‘No Security Cameras Here’ by Kristaps Gulbis, focused on 

issues concerned with global freedom infringement. 

I do not want to proceed with describing other great Camouflash artworks, I believe 

two texts by Lukasz Guzek and Erika Kneerr exhausted the topic. It is suffice to say, 

that the project was meant to be an open discussion between people and artists, 
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Nie chcę opisywać kolejnych dobrych realizacji, myślę, że dobrze oddawał to np. esej 
Łukasza Guzka czy relacja Eriki Knerr. Dość powiedzieć, że udało się poprowadzić inte-
resującą dyskusję w bezpośredniej relacji człowiek – artysta i nie była ona nastawiona 
na żaden sukces, a w szczególności sukces komercyjny. Wystawa ta, będąca wystawą 
tematyczną, której efekt poznaje się dopiero na wernisażu, nie może być konformi-
styczna. Wydaje się, że dzisiaj to właśnie artyści kreujący wystawy starają się stawić 
czoła temu, od czego uciekają kuratorzy w galeriach czy muzeach: odpowiedzialności 
za efekt, który nie zawsze może być spektakularny. Wydaje się, że ta bojaźń zaprezen-
towania czegoś, co się lubi, a jednocześnie wartościowego lub tego, czego nie jest się 
do końca pewnym – jest charakterystyczna dla ery spektakularnej konsumpcji, gdzie 
sztuka jest sprowadzona do roli towaru. Musi być skazana na sukces. Siłą wystawy 
CamouFlash była jej bezpośredniość. Bezpośredniość artysty wobec tematu i bezpo-
średniość wobec widza. Nie znaczy to, że nie było w niej sztuki dla niej samej. Wydaje 
się, że dzięki tej bezpośredniości napięcie, które zostało wytworzone na wystawie 
było silnym, prawdziwym błyskiem, co uczyniło ją interesującą i wyprowadziło z Łodzi 
do Drezna i Poznania. 
CamouFlash ciągle się zmienia. Prace ewoluują, zmieniają się artyści i miejsca. Wysta-
wa ta nie jest więc skostniała formą i, tak jak w przypadku łódzkiej edycji, nie możemy 
przewidzieć jej rezultatu w następnych odsłonach.

1968-2008
Pozwolę się jeszcze odnieść się do pewnej koincydencji dat, która jest niezwykle ade-
kwatna do tematu wystawy. Zastanawiam się, ile jest tu przypadku, a na ile celowo pró-
buję skojarzyć te dwie daty ze sobą? Jednakże CamouFlash i tematycznie, i rocznicowo 
koresponduje z ostatnią rewolucją intelektualistów w maju 1968 roku (absolutnie nie 
stawiając się w roli kontynuatora). Nie chodzi mi o Polskę, gdzie władze komunistycz-
ne wykorzystały ten międzynarodowy ruch do przeprowadzenia czystek oraz zmusiły 
wielu obywateli do opuszczenia kraju. Myślę tu o Zachodzie Europy, a w szczególności 
o Guy Debordzie i jego Międzynarodówce Sytuacjonistycznej. Chociaż nie mogłem 

it was not aimed to become a success, a commercial one most of all. An exhibition, 

which is a thematic one, and the effect of which can be known only at the opening 

night, cannot be conformist. It seems that nowadays the artists alone make attempts 

to face what is avoided by gallery and museum curators. A responsibility for the 

outcome, which may not always be spectacular. This fear of showing what someone 

holds in their esteem, or what one is not entirely sure of - seems to be a charac-

teristic feature of the spectacular consumption era in which art is brought down to  

a status of a successful product. The strength of Camouflash lies in its directness. 

How direct the artists were in their topic and viewer approach. That, however, does 

not imply there was no place for the art for art’s sake. It seems that thanks to the 

directness, there was this tension created which was a strong, and real flash. This 

made the exhibition strong and brought it out of Lodz to Dresden and Poznan. 

Camouflash, owing to the artists, undergoes a constant change. The works are 

evolving, the artists change. Therefore, it has never fossilised and as we could not 

have expected the outcome in Lodz’s edition, the following ones hold some surprise 

as well. 

1968-2008

I shall consider here the coincidence of the dates, which corresponds with the exhi-

bition theme. We may wonder if it is incidental, or the author aims at making some 

reference between the two dates. However, Camouflash, both by theme and anni-

versary, corresponds with the last intellectual revolution, that of 1968 (it does not, 

however, aspire to continue the tradition). I am not talking here about Poland, where 

communist government abused the situation to run social cleansing and made many 

citizens leave the country (paradoxically, it boosted up the actions of a small group 

of oppositionists who had a great part in the 1981 strike, and later in the changes of 

1989). I am referring here to the movement in Western Europe, and to Guy Debord 

and his The Situationist International. Because of my age, I could not be part of the 

events, but I am under an impression that it was the moment when the radical-
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być wiekowo uczestnikiem tych wydarzeń, to odnoszę wrażenie, że właśnie wtedy 
skończyła się era prawdziwego radykalizmu w sztuce, oporu wobec globalnego syste-
mu i prawdziwego aktywnego uczestnictwa w kulturze. Kto dziś potrafi powiedzieć 
tak radykalnie, jak Międzynarodowi Sytuacjoniści: „Jesteśmy artystami jedynie dlatego, 
że nie jesteśmy artystami: przyszliśmy urzeczywistnić sztukę!” .

Krótki był żywot sytuacjonistów, a wyświetlona przez Deborda „ekonomia” już wów-
czas osiągnęła niesamowitą wręcz władzę. Kontestacja, która miała w 1968 roku „ura-
tować planetę przed zagładą” i „przekształcić wszystkie istniejące warunki” szybko 
została zapomniana w imię konsumpcyjnego spokoju – i to nie tylko spokoju mas. Po 
1968 roku, chyba szybciej niż przedtem, kultura staje się „zarządzana” przez rynek w 
myśl jej rynkowych zależności: popytu i podaży.
Nie znaczy to oczywiście, że obecnie brakuje ruchów kontestujących, ale nie mają one 
ani takiej siły i oddziaływania jak wówczas, ani tak charyzmatycznych i radykalnych 
przywódców widzących związek sztuki, kultury z życiem czy społeczeństwem. Mamy 
dziś artystów, którzy chętnie pokazują się w roli społecznika w ramach spektaklu, a nie 
fundamentalnej opozycji w stosunku do globalnego systemu. To raczej kontrolowane 
uniesienie, pomysł reklamowy mający zwiększyć popyt.               
Debord jako autor bardzo radykalnych filmów, które trudno dziś obejrzeć, oraz „O nę-
dzy w środowisku studenckim” – książki wówczas przetłumaczonej na wiele języków, 
w tym na niemiecki przez jednego z twórców ruchu dada Raula Hausmanna – w swojej 
najgłośniejszej publikacji „Społeczeństwo spektaklu” pisał:

„Narastająca banalizacja, która pod postacią migotliwej różnorodności spektakular-
nych rozrywek ogarnia cały nowoczesny świat, opanowuje go również w każdej z tych 
poszczególnych sfer, w których rozwinięta konsumpcja towarów poszerzyła, na pozór, 
zakres wyboru ról oraz przedmiotów. Pozostałości religii i rodziny (która jest wciąż 
jeszcze podstawowym mechanizmem dziedziczenia władzy klasowej), jak również 
pozostałości represji moralnej, którą te dwie instytucje stosują, dają się doskonale 

ism era died and left us vulnerable to the global system and deprived us of active 

participation in culture. Who can say today: ‘We are artists just because we are not 

artists: we came to materialise art!’ The Situationist movement was short-lived, and 

‘economics’ projected by Debord had already gained enormous power. The great 

change hailed in 1968, which was to ‘save the planet from destruction’ and ‘change 

the existing conditions’ was soon forgotten in the name of consumptional peace, not 

only for the masses. After 1968, perhaps faster then ever before, culture became 

governed by the market forces: supply and demand.

Certainly, there are still movements against, but they do not have the drive and 

the influence of the past one, they do not have either the charismatic nor the radi-

cal leaders who perceive the relationship between art, culture and society. We do, 

however, have a lot of artists who aspire to the role of pseudo-social activist, or par-

ticipate in ‘reality shows’ in the name of the show. But, their acts have nothing to do 

with being against the global system. They should be seen as a controlled exultation, 

or an advertising idea which could increase demand. 

Debord, a radical film maker (whose films are hard to find) and a book writer (whose 

book entitled ‘The Poverty of the Student Life’ was translated into many languages 

including German by one of the Dada founders Raul Hausmann), in his most famous 

book ‘The Society of the Spectacle’ (translated by Ken Knabb, 1992, Rebel Press) 

wrote: 

“Behind the glitter of spectacular distractions, a tendency toward banalisation dom-

inates modern society the world over, even where the more advanced forms of com-

modity consumption have seemingly multiplied the variety of roles and objects to 

choose from. The vestiges of religion and of the family (the latter is still the primary 

mechanism for transferring class power from one generation to the next), along with 

the vestiges of moral repression imposed by those two institutions, can be blended 

with ostentatious pretensions of worldly gratification precisely because life in this 

particular world remains repressive and offers nothing but pseudo-gratifications. 
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pogodzić z pochwałą rozkoszy tego świata. Ów świat jest bowiem wytwarzany jako 
pseudorozkosz, zawierająca w sobie represję. Błoga akceptacja tego, co istnieje, może 
przybrać postać czysto spektakularnego buntu: samo niezaspokojenie stało się bo-
wiem towarem, odkąd ekonomiczna obfitość, rozwijając swoją produkcję, nauczyła się 
obrabiać tego rodzaju surowiec”. (tłum. Mateusz Kwaterko, PIW)
Przywołując słowa Guy Deborda czy Jean Baudrillarda chciałem przypomnieć o kon-
tekście historycznym, skąd czerpiemy oraz jak budujemy naszą tożsamość. W końcu 
nie jesteśmy znikąd. Istotna jest świadomość tej ciągłości, szczególnie obecnie, kiedy 
przyczyny i skutki nakładają się wzajemnie, a pamięć staje się coraz krótsza...

Mariusz Sołtysik

Complacent acceptance of the status quo may also coexist with purely spectacular 

rebelliousness - dissatisfaction itself becomes a commodity as soon as the economy 

of abundance develops the capacity to process that particular raw material.”

By recalling the words of Guy Debord, or Jean Baudrillard, I meant to bring to minds 

the issue of historical context; the source from which we draw and on which we build 

our identity. We do not come from nowhere. The essence lies in continuity, which in 

particular is important in our times where the causes and effects superimpose, and 

the memory is getting shorter. (2) 

(1) translated by Maciej Kurzawinski

(2) translated by Elzbieta W.Walters
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Tytuł to ważna część wystawy (projektu). Dobry tytuł już na wstępie zapewnia sukces  
u widzów poprzez odpowiednie ukierunkowanie ich wyobraźni. Z kolei w procesie od-
bioru sztuki pozwala na powiązanie ze sobą prac artystów, często bardzo różniących się 
w podejściu do sztuki. „Camouflash” jest właśnie takim tytułem. To słowo-klucz umoż-
liwiające dotarcie do idei kuratorów i wybranych przez nich artystów. Kurator projektu, 
Mariusz Sołtysik, stworzył ten neologizm także jako zadanie dla artystów, a tym samym 
i odbiorców ich sztuki.
Wystawa, czyli – pokazanie, ujawnienie, wyjawienie – została zakamuflowana, czyli 
ukryta, ale w sposób stapiający się z tłem, dostosowującym do miejsca, warunków, oko-
liczności prezentacji dzieł sztuki. Zarazem flash – to świetlisty błysk, czyli znak, syg-
nał – i to wyraźny, taki, który oznacza, zaświadcza, przypomina, zwraca uwagę. Skutek 
takiego momentalnego oddziaływania może jednak okazać się długotrwały. Zwłaszcza 
gdy ów moment błysku zacznie „żyć w użyciu”, czyli gdy zaczniemy wystawę opatry-
wać komentarzem, przekształcać w dyskurs. Kolejna odsłona projektu „Camouflash” ma 
miejsce w Dreźnie, gdzie w kontekście nowego miejsca realizacji idea kuratorska i prace 
artystów zyskają nowe znaczenia. 
Wystawa odbyła się w jednej z przestrzeni Patio Centrum Sztuki – instytucji działającej 
przy łódzkiej uczelni WSHE. Patio, inaczej niż istniejące placówki tego typu, rozszerza 
swoją działalność tak, by objąć możliwe szerokie spektrum sztuki współczesnej, uchwy-
cić jej aktualne zjawiska, często in statu nascendi, nie bojąc się eksperymentu. 
Można powiedzieć, iż zgodnie z tytułem, fleszami były poszczególne prace. Błyski owych 
fleszy oświetlały i znaczyły kilka wątków. Przed wejściem na wystawę i w kilku lokaliza-
cjach w mieście, Kristaps Gulbris (Łotwa) ustawił znak informujący „No Security Cameras 

A title is an important issue for an exhibition. A good title, from the very start, may 

guarantee success through focusing the viewers' imagination. Whereas, in the process 

of art reception, it allows to associate with each other the works of artists whose ap-

proach to art may often be greatly diverse. CamouFlash is just the title. It is a keyword 

which enables one to unlock the concepts of the curators' and the associated artists'. 

The curator's (Mariusz Soltysik) neologism acted as a challenge for both, the artists 

and the viewers. 

An exhibition, which in its sense is meant to exhibit, show, uncover, became camou-

flaged, covered. However, it did not blend with the environment, conditions, or the 

artwork presentation circumstances. Flash is a bright light, or a sign, a signal - it is a 

distinct one which signifies, testifies, reminds, and draws one's attention. As a result 

of this momentary influence it may have some permanent consequences. Especially, 

when the flash moment begins to 'live in use', or when the exhibition is commented, 

turned into a discourse. 

The first edition took place in the space of Patio Art Centre which is an affiliated insti-

tution at Lodz university college AHE. Patio, differently to other similar bodies, broad-

ens its activity to encompass the modern art issues, to capture the contemporary 

phenomena, often in statu nascendi, without a fear of experimenting. 

One may say that the flash manifested itself in a variety of artworks. The flashes bright-

ened and signified several of the threads. Just before the entrance to the exhibition as 

well as in some other city locations, Kristaps Gulbris (Latvia) placed a sign stating ' No 

Security Cameras Here' - a sign which in the contemporary, widely monitored society 

(by some insufficiently) gives a space of freedom. 

CAMOUFLASH
Łukasz Guzek 
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Here” – znak, który w dzisiejszych realiach społeczeństwa nadmiernie (a według niektó-
rych wciąż nie dostatecznie) nadzorowanego oznacza przestrzeń wolności. 
Jednym z nich był wątek globalizacyjny, często obecny dziś w sztuce, choć nieczęsto 
poruszany w polskich instytucjach sztuki, gdyż wymaga wysiłku szerszego spojrzenia na 
świat poprzez zbiorową ekspozycję (takiej jak ubiegłoroczna wystawa „Asia – Europe”  
w Poznaniu). 
Shilpa Gupta z Indii jest autorką projektu net art umożliwiającego uzyskanie online bło-
gosławieństwa w wybranej z menu religii (http://www.tate.org.uk/netart/blessedban-
dwidth), zrealizowanym w galerii Tate (Tate Online). Na ścianie budynku, w którym zna-
lazła się wystawa, zawiesiła prace dotyczące religii i przemocy. Obrazy przypominają 
wielorękich bogów indyjskich, tyle, że tu są to postacie w mundurach przedstawione  
w gestach przemocy (autoprzemocy). To typowe dla niej przedstawienie (inne to postać 
z karabinem odziana w mnisi habit z kapturem w wojskową panterkę – kamuflaż). 
Charlie Citron, artysta i teoretyk, jest ironistą. W swoich pracach wideo umieszcza po-
stać Joe – laleczkę podróżującą od 2003 roku (zapewne wraz z autorem) po różnych 
miejscach, w ten sposób anektowanych, personalizowanych przez autora „I transform 
space into place” mówi w jednym z tekstów (http://www.xs4all.nl/~cecitron/texts.html). 
Na wystawie mogliśmy go (ją) zobaczyć jak galopuje na Dzikim Zachodzie i pływa po 
świętej rzece w Indiach. 
Wideo Christine Mackey “Beyond Soundings – (mobile shrine)” składa się – zgodnie z 
tytułem – z kapliczki, otwieranej jak skrzydła szafy (tu raczej pudełka) ołtarza, wewnątrz 
której na małym displayu wyświetlane jest wideo będące turystyczną rejestracją pew-
nego świeckiego rytu sprawowanego w formie „jak gdyby” uroczystej parady wojskowej, 
czy zmiany warty, na granicy Indii i Pakistanu, między ważnymi dla kultury tych państw 
miastami: Lahore w Pakistanie, zwanym „ Heart of Pakistan” i Amristar, świętym mieście 
Sikhów w Indiach. Mówi on o agresji między tymi krajami, tu jednak rozładowywanej 
w symbolicznej formie steatralizowanego przedstawienia. Aisling O’Beirn z Irlandii Pn. 
stara się powiązać swoją sztukę z miejscem, w którym jest ona aktualnie eksponowa-
na, budując w ten sposób swoistą więź – osobistą i kulturową (artystyczną) – z danym 

The thread pertained to the issues of globalisation, which is widely present in contem-

porary art, but merely touched by Polish art institutions as it requires a broader outlook 

on the world through a collective exposition (for example this year's exhibition entitled 

'Asia - Europe' in Poznan).

Shilpa Gupta from India is an author of a net art project which enables the users to ac-

quire a blessing from a menu selected religion (http://www.tate.org.uk/netart/blessed-

bandwidth). The project was realised for Tate Online. The outside walls of the Lodz 

exhibition building was decorated with works concerning the aspects of religion and 

violence. The images brought to mind the images of the Hindu Gods, but what was 

seen were the images of people in uniforms represented in poses of violence (auto-vi-

olence). This type of contrast is typical for the artist (other examples of her work pres-

ent a figure with a rifle dressed in a monk's frock with an camouflaged army hood).

Charlie Citron, an artist and academic, is ironic. In his video works, he uses a figure of 

Joe - a doll which has been travelling since 2003 (possibly with the author) to different 

places, which were annexed and personalised by the author. 'I transform space into 

place' he says in one of his texts (http://www.xs4all.nl/~cecitron/texts.html). At the ex-

hibition, we could witness his gallops through the Wild West and his swims in the holy 

river in India. Christine Mackey's video project 'Beyond Soundings - (mobile shrine)' as 

the title suggests, consists of a shire with little wing doors; inside, on a small display 

the viewer could watch a recorded holiday video of some secular ritual performed like 

a grand army parade, or changing of the guards at the border of India and Pakistan. The 

ritual happens between two important cities: Lahore in Pakistan, called 'Heart of Paki-

stan' and Amristar, a Sikh holy city in India. The video talked about aggression between 

the two countries, which gets released through a symbolic theatrical performance.    

Aisling O'Beirn from Northern Ireland attempts an interrelation of her art with a place 

where it is presented. She builds, in this way, a relationship - personal and cultural 

(artistic) relationship with a particular place. By doing it, she claims it to be her 'own'. 

In Lodz, the artist ran a private research on the names of places - the official and nick-

name ones which have been given to places by the people of Lodz (at the exhibition, 
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miejscem, które w ten sposób staje się „jej” miejscem. W Łodzi artystka przeprowadziła 
prywatny research na temat nazw miejsc – oficjalnych i zwyczajowo nadawanych przez 
mieszkańców (na wystawie oprócz tabliczek była także mapa Łodzi z zaznaczonymi 
miejscami, o których mówią nazwy). Jest to praca poznawcza, a zarazem uświadamiająca 
istnienie podwójnego języka odzwierciedlającego symultanicznie istnienie w mieście 
kilku „miast” należących do różnych grup społecznych; ujawnia coś, o czym niby wiemy, 
ale nie myślimy – ogromne zróżnicowanie i rozwarstwienie społeczeństwa. 
Podobną metodę obserwacji, wczuwania się w miejsce stosuje Gabriele Hordasch – ar-
tystka zaobserwowała łódzką specyfikę – dawne metalowe (żeliwne) zabezpieczenia 
narożników bram wjazdowych przybierające ciekawe kształty, czasami figuratywne. Kil-
ka odlewów gipsowych takich obiektów – rzeźb znalazło się w różnych miejscach na 
wystawie. Na wystawie była prezentowana także interesująca formalnie instalacja zbu-
dowana z trzech połączonych ekranów ustawionych na podłodze jak parawan, na które 
z trzech rzutników były projektowane obrazy – freski z miejskich ulic. 
Do miejsca odnosi się w swoich pracach – w bardzo interesujący, bo nie naiwny sposób –  
Erick van Hove. Jest to artysta prawdziwie globalny – działa na całym świecie. Urodzony 
w Algierii, pracuje w Tokio i Szanghaju. Związek jego prac z miejscem jest dosłowny (są 
wykonywane jako interwencje). Artysta dba, by charakter tych interwencji nie był kon-
fliktowy, inwazyjny, ale aby był poznawczy: spojrzenie przybysza jest bardziej wnikliwe  
i może zwrócić uwagę na to, co umyka uwadze tubylców. W jego realizacjach miesza-
ją się kultury, sposoby myślenia, formuły działania. Wideo prezentowane na wystawie 
pokazywało relację budowaną między osobami – Polkami spotkanymi przez artystę w 
czasie pobytu w naszym kraju, na ciele których artysta wykonywał rodzaj gestów bazu-
jących na wschodniej sztuce kaligrafii, co pozwalało na poddanie się procesowi współ-
odczuwania, wczuwania, zapewne mającemu połączyć ducha i ciało zgodnie z modelem 
Yin/Yang – uzgadniania przeciwieństw. Jessica Higgins wykonała na otwarcie wystawy 
performance – koncert „Poem Song” (przy pomocy Eriki Knerr). Jej działanie nawiązy-
wało formą do klasycznych koncertów Fluxusu (Jessica jest córką głównego teoretyka 
grupy, twórcy pojęcia „intermedia” Dicka Higginsa). Zasadniczy sens sztuki intermedial-

except for the street name plaques, there was also a map of Lodz with the nicknamed 

places marked). Her work is a research one, but at the same time it makes one realise 

the existence of a double language which reflects the simultaneous existence of many 

'cities' owned by various social groups within a city; it reveals what we know about, but 

rarely reflect upon - diversity and multilayer of society. 

A similar method of observation which recalls a feeling of experiencing the place is 

used by Gabriele Hordasch - the artist observed one of Lodz's particularities - old 

metal corner guards which often were formed to take some interesting shapes, often 

figurative ones. Several of plaster-cast sculptures were placed by the artist in various 

parts of the exhibition. Horndasch also showed her video installation which consisted 

of three interconnected screens on which she projected three videos - fresco-like im-

ages of city streets.

The references to the places can also be found in the works of Erick van Hove whose 

works treat the topic in a very interesting and non-native way. The artist may be called 

a global one as he works worldwide. He was born in Algeria, but he works in Tokyo and 

Shanghai. The relationship between his artwork and places is a direct one (often done 

through intervention). The artist aims for his intervention to become educational, rath-

er then invasive or a bickering one. The point of view of the newcomer is more acute 

and he may notice what usually escapes the attention of the natives. In his works, the 

cultures, ways of conceptualising, and actions all seem to mix. The video, he presented, 

showed a development of a relationship between himself and Polish women the art-

ist met while in Poland. Through the process of gesture painting (based on the art of 

eastern calligraphy), he catered for the feeling of empathy which bonded the spirits 

and bodies in accordance with the Yin/Yang model - the harmony of the opposites.      

Jessica Higgins opened the exhibition with a performance entitled 'Poem Song' (with 

the assistance of Erika Knerr). Her work denoted the classic Fluxus concerts. (Jessica 

is a daughter of Dick Higgins, a man who was one of the main conceptual leaders of 

the group and the author of the term 'intermedia'). The main meaning of intermedia 
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nej, w rozumieniu fluxusowym polega na krańcowym rozszerzaniu pola znaczeniowego 
sztuki. Inaczej mówiąc – czynieniu ze sztuki pola wolności, samorealizacji. Jej perfor-
mance polegał na wykonaniu serii układów choreograficznych z trzymanym w dłoniach 
zwojem papieru. Mnący się papier szeleścił w rytm ruchów artystki, a muzykę do tak 
powstającej partytury improwizował na saksofonie Tomasz Ogrodowczyk. Artystka wy-
konała dwa utwory (w drugim papier został spryskany czarnym tuszem). Po jej koncercie 
na wystawie pozostały dwie partytury – zwoje, oraz zapis wideodokumentacji. Instalacją 
zbudowaną w oparciu o dokumentację postperformance pokazał Janusz Bałdyga (ale 
nie wykonywał performance). Instalacja składała się z rekwizytów – symboli, często 
używanych przez artystę – stołu, na którym leżało rzucone przypadkowo zmięte płótno. 
Ponad stołem była prezentowana wideodokumenatcja performance wyjaśniająca spo-
sób użycia płótna (i innych rekwizytów) w pracach tego artysty. 
Współpracująca z Jessicą Higgins Erika Knerr pokazała na wystawie instalację medyta-
cyjną (technicznie służącą medytacji, choć trudno było znaleźć amatorów medytowa-
nia w zbyt chłodnym pomieszczeniu). Składała się z kręgu wyznaczonego z poduszek, 
oraz dźwięków. Erika Knerr jest twórcą organizacji i redaktorem portalu „Artist Orga-
nized Art” zajmującej się tym, co mówi nazwa – samoorganizacją sztuki przez arty-
stów. Od dawna współpracuje także z „Konstrukcją w Procesie”. Dobrym znajomym z 

„Konstrukcji…” jest także Richard Thomas z Australii, jeden z organizatorów „Konstruk-
cji…” w Melbourne. Jego prace często dotyczą otoczenia naturalnego i relacji człowieka  
z jego środowiskiem, przekształcaniem przez niego pejzażem. Stąd realizacje w ogrom-
nej, land-artowskiej skali. Na wystawie pokazał film o proekologicznym i humanistycz-
nym przesłaniu. Wilgotne i zimne pomieszczenia budynku były wtedy odczuwalne jak 
należące do natury, jak wnętrze lasu, o którego niszczeniu mówił film. Wystawa była 
więc częściowo spotkaniem znajomych. Udział brali także łódzcy uczestnicy „Konstruk-
cji…”, Tomasz Matuszak i Adam Klimczak, który pokazał wideo bardzo prywatne, po-
kazujące relacje z ojcem. Także wybór artystów był wynikiem prywatnych kontaktów 
kuratora. 
Wystawę jako prywatne wyznanie potraktowali Efka Szczyrek i Mariusz Sołtysik. Mariusz 

in fluxus is to push the meaning of art to its ultimate fringes. In other words, to make 

the art into a field of freedom and a means for self realisation. Her performance was a 

series of choreographed movements with a scroll held in her hands. Creased paper was 

making noises while the artist changed her positions rhythmically, in the background 

there was a freely improvised music in sync with the artist's movements played on 

saxophone by Tomasz Ogrodowczyk. The artist performed two pieces (in her second 

one, the paper was splashed with ink). At the end of the concert, there were two scores 

left and a video documentation. 

Janusz Bałdyga, on the other hand, built an installation based on his post performance 

documentation, the performance itself had not been presented at the exhibition. His 

installation work consisted of props - symbols which he often uses. A table on which 

there was a carelessly thrown sheet. Above the table, there was a video documentation 

of his performance projected which provided an explanation for how the sheet was 

used as well as other props in his work. 

Erika Knerr, who often cooperates with Jessica Higgins, presented a mediative installa-

tion (which technically was meant to be used, but the cold did not encourage anyone 

to try). The work consisted of circle of cushions and sounds. Erika Knerr established  

and edits articles for 'Artist Organised Art' which deals, as the name suggests, with art 

organised by artists. She has been cooperating with the project 'Construction in Pro-

cess'. Another person who has been affiliated with 'Construction...' is Richard Thomas 

from Australia, one of the organisers of 'Construction...' in Melbourne. His works often 

pertain to the issues of environment, humans relation with it, as well as the issues of 

altering the landscapes by humans. Hence, his works are so large, landscape like in 

size. At the exhibition, he showed a film with a proecological and humanistic message. 

Moist and cold walls of the building felt as if they were a part of the nature presented 

in the video. The depth of a forest,  which destruction the film talked about, seemed 

to have manifested itself there. 

The exhibition, therefore, was almost a meeting place of good friends. Two other 

Lodz artists, who participated in 'Construction...' were presenting their works: Tomasz 
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Sołtysik pokazał obrazy inspirowane prywatnym życiem rodzinnym. Efka Szczyrek opo-
wiadała o swoich refleksjach związanych z bliskim rozwiązaniem. Pokazała więc zestaw 
obejmujący obrazy rosyjskich matrioszek, fotosy przedstawiające autoportrety w ciąży 
i moherowym berecie, laleczki Barbie w ciąży, siebie jako świeżo narodzony płód. Pra-
ce stwarzały spore możliwości rozwijania refleksji kulturowej, gdyż były zdecydowanie 
polityczne. 
Inny wymiar personalizmu zaproponowała Olga Bergmann, artystka z Islandii. Pokazała 
ona film połączony z konceptualną w formie instalacją, na którą składała się dokumen-
tacja – archiwum badań nad genealogią rodzinną. Ponieważ chodzi tu o rodzinę odle-
głą, jest to bardziej prywatna mitologia (saga). Film, również quasi-biograficzny, operuje 
surrealistycznym nastrojem jak z sennych majaków, w którym pojawiają się obrazy nie 
mające z sobą (pozornie) związku. Jest to historia która zdaje się nierzeczywista, ale nie 
w naszej części Europy! Artystka jest potomkiem rodziny, do której należeli Julian Tu-
wim i prawdziwa gwiazda Hollywood, Judy Holiday (urodzona w Nowym Jorku jako Judy 
Tuwim). W historii sagi rodzinnej pojawia się także Ewa Demarczyk. Historia jej rodziny 
splata się z historią polityczną tej części Europy, a szczególnie Łodzi. Jest częścią kultu-
ry polskiej i amerykańskiej. Teraz także islandzkiej. Inne prace Olgi Bergmann są silnie 
powiązane z naturą postrzeganą w powiązaniu z działalnością człowieka (konceptualne 
prace procesualne, obiekty). Ich tłem są sagi islandzkie, które są oryginalne (różne od 
norweskich, szwedzkich, duńskich) i niezwykle żywe (w najlepszym czasie antenowym 
sagi są czytane i dyskutowane w radio). 
Niezwykle wciągające w swój tajemniczy świat było wideo Suzy Sureck. Poetycki film 
przedstawiający przesuwające się powoli, pływające w nieokreślonej przestrzeni obra-
zy korzeni, układy naczyń krwionośnych, włókien nerwowych – wprowadza umysł  
w surrealny stan. Podobnie surrealnym obrazem operuje w wideo instalacji Anna Mac-
Leod. Artystka pokazała obraz czerwonych „nagich” gałek ocznych (projekcja z dwóch 
rzutników), ukazanych w powiększeniu ujawniającym oplatającą je siatkę żyłek (niektó-
rym ta forma przypominała biust…). Formy nieznacznie się poruszają, drgają, żyją jakimś 
własnym życiem, są biologiczne, ale oderwane od ciała, rozpatrywane bez łączności  

Matuszak i Adam Klimczak. Adam Klimczak showed a very personal video showing his 

private relationship with his father. The selection of artists was so diverse thanks to the 

wealth of the curator's private contacts.

Two artists, Efka Szczyrek and Mariusz Soltysik, saw the exhibition as a private confes-

sion. Mariusz Soltysik presented images inspired by his private family life. Efka Szc-

zyrek reflected upon her birth giving. She showed a set of images depicting Russian 

Matrioshkas, photographs of herself pregnant wearing a mohair beret, photographs 

of pregnant Barbie dolls, and finally a photograph of herself as a newly born foetus. 

Her works gave room for cultural reflection as they were marked by multiple political 

meaning.  A different dimension of personal narrative was suggested by Olga Bergman, 

an artist from Iceland. She showed a film which was interconnected with a concep-

tual installation. The installation consisted of documentation - research archive over 

genealogical roots. As the work talked about distant family, the whole thing felt like 

a private mythology (saga). The film, quasi biographical, uses surreal mood, dream 

sequences in which images, seemingly unrelated, appear. It was a story which seems 

unreal, however not in our part of Europe! The artist is a descendant of a family rep-

resented by Julian Tuwim, a poet and a real Hollywood star, Judy Holiday (born in New 

York as Judy Tuwim). The story of her family is rooted in the political history of Eastern 

Europe, Lodz in particular. And now,c it has become a part of the Icelandic story as 

well. Other works by Olga Bergmann are closely related to issues of nature in the con-

text of human activities (conceptual works, objects). The background for them lies in 

Icelandic sagas, which are original (very different from Norwegians, Swedish or Danish 

ones) and incredibly lively (read and discussed at peak radio time).

The video by Suzy Sureck drew the viewers into a magical world. This poetic film which 

was showing the images of slowly turning roots, or blood-vessels, seemed to put the 

minds of the viewers in a surreal state. A similarly surreal image is used by Anna Ma-

cLeod in her video installation. The artist showed an image of red, 'naked' eye balls 

(projected by two projectors). The images were magnified so much that they showed 

a net of blood-vessels warping up the eye balls (the actual form of images reminded 
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z ciałem jako całością. Obydwa obrazy robiły niezwykłe wrażenie, gdy natrafiało się na 
nie w ciemnych pomieszczeniach na wpół zrujnowanego domu. Jej autorstwa była także 
inna instalacja używająca specyfiki miejsca – w jednym z pomieszczeń, światło wpada-
jące przez okno (reflektor zainstalowany na zewnątrz) oświetlało ułożone na podłodze 
tajemnicze małe plastikowe przedmiociki. Mariusz Olszewski reprezentował nurt pla-
styczny – szklane szyby zawieszone w przestrzeni działały swoją własną atrakcyjnością. 
Także plastyczną zabawę, ale środkami banalnymi, popowymi, pokazała Miyuki Yokomi-
zo „zasiedlając” sufit jednego z pomieszczeń kolekcją papierowych motyli. Inna jej praca 
na tej wystawie to niezwykle spektakularna wizualnie instalacja składająca się z rodzaju 

„pasa startowego” wyznaczonego małymi lampkami – diodkami rozstawionymi na podło-
dze pomieszczenia. Pracy towarzyszyło wideo z obrazem tajemniczo wyglądającej prze-
strzeni industrialnej (?).  W powyższym omówieniu zostało wyróżnionych kilka sposobów 
podejścia do sztuki, decydujących o zakresie treściowym, tematycznym pokazywanych 
dzieł. Jednak można wskazać łączący je sposób myślenia jeszcze bardziej uogólniający. 
Chodzi o sztukę powiązaną możliwie bezpośrednio z człowiekiem. W sztuce, w różnych 
formach, ów związek jest w różnym stopniu zapośredniczony (zapośredniczany w czasie 
ciągłym teraźniejszym w procesie odbioru, partycypacji). W pracach zgromadzonych 
na wystawie „Camouflash” owa bezpośredniość była realizowana w formach prac typu 
instalacyjnego bądź w obrazach o charakterze dokumentu, obrazach organicznych – 
odnoszących się do sfery somatycznej i (pod)świadomościowej. Nie chodzi tu o bliskość 
o charakterze literackim, jako mówienie o takiej bliskości. Owa bliskość wynika ze sztuki; 
ma znaczenie artystyczne i wynika z samych środków artystycznych używanych w pra-
cach (co nie wyklucza dyskursu). Bezpośredniość związku człowieka i sztuki powoduje w 
tego typu pracach – jakby z konieczności, naturalnie – odejście od „sztuki dla sztuki” (o 
przeznaczeniu zasadniczo rynkowym). Sztuka staje się dyskursem – uczestniczy w kul-
turze, nabiera znaczenia krytycznego, politycznego – staje się ważna jako sztuka. Dzieła 
inicjujące dyskurs są w sztuce jak flash, błysk wydobywający z ukrycia. 

Łukasz Guzek, listopad 2007

some visitors of a breast...). The images slightly moved, pulsated, lived their own life. 

They were biological, but separated from the body and considered without relation 

to the whole body. Both images made a stark impression when viewed in a dark half 

ruined building. The author also presented an installation which comprised of little 

objects made of plastic. The installation employed and captured the feeling of the 

place - the light from a spotlight outside, seeping through the window gave shadows 

to the little objects.  Mariusz Olszewski focused on the varied medium of fine arts - his 

glass panels hanging in space were visually attractive by themselves. Similarly, Miyuki 

Yokomizo played with the banal, pop medium by 'settling' a collection of paper but-

terflies on a ceiling of one of the rooms. Her other work at the exhibition was visually 

spectacular. The installation consisted of a kind of 'run way' dotted with little light - 

diodes placed on a floor. The work was accompanied by a mysterious looking industrial 

space (?). The above discussion outlined several approaches to art which influenced 

the conceptual and thematic depiction of the works of art. However, there was a com-

mon thought link which offered a certain generalisation. I mean here the art which 

relates itself to people. In art, in its various forms, this relationship is to varying degree 

mediated (mediated in continuous present of the process of reception, participation). 

In works selected for the CamouFlash exhibition, this directness was achieved in in-

stallation works, or in documenting images, organic images - referring to the somatic 

and (sub)conscious area. I am not referring here to the feeling of literary vicinity, that 

is talking about this vicinity. The vicinity comes as a result of art; it has an artistic 

meaning and comes as a result of the artistic medium used in the works (this does not 

exclude a discourse). The directness of the relationship between a human and art re-

sults in the works - as if out of necessity, a natural departure from 'art for the art sake' 

( with mainly commercial value). The art becomes a discourse - participates in culture, 

acquires critical and political meaning - it becomes important as art. The works which 

initiate discourse in art are like a flash emanating from a concealment. 

translation: Elzbieta W. Walers
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Camouflash generuje znaczące skojarzenia poprzez kombinację słów camouflage  
i flash, które opisują paradoks i jedność przeciwieństw. (...) Wystawa o tym tytule pre-
zentowana była publiczności w jednym z takich miejsc – gdzie ten rodzaj schizofrenii jest 
wręcz celebrowany – w centrum handlowym naprzeciwko głównego dworca w Dreźnie.  
Podtytuł “Disappearance in Art” /”Zanikanie/znikanie w sztuce”/ wypływa z filozofii 
Baudrillarda, będącej jej konceptualnym zapleczem. 

W latach 80. pojawienie się światów symulacji czy matriksa brzmiało niemal apoka-
liptycznie. Zanikanie w sztukach daje przykład tego procesu w przeszłości. Jeśli moż-
liwe jest jego powstrzymanie, powinny pojawić się nieznane dotychczas możliwości  
i z pewnością odmienne niż tendencje prowadzące do nagłego końca. Podwójne zna-
czenie podtytułu prowadzi nas do sprzecznych możliwości interpretacji. To otwiera 
przestrzeń dla skojarzeń tworzących znaczenia. Przenikanie się wzajemne wymiarów 
rzeczywistości i sztuki (...) oraz redukcja ich pól znaczeniowych mogą także być inter-
pretowane, podobnie jak po prostu pojawianie się tego tematu w sztuce. 
Szczególnie to drugie umożliwia trzeźwą refleksję nad samym procesem zanikania/
znikania w sztuce. Analizując ponownie dzieła sztuki powstałe dotychczas na Camo-
uflash i filozofię dającą podstawę temu tematowi, ujawniły się pewne rozbieżności 
z koncepcją, by zacytować Baudrillarda. Wielu filozofów potwierdza, że rola sztuki 
współczesnej jest bardziej podobna do roli nieświadomości niż wdrażania szczegól-
nych możliwości do świadomej refleksji i sztuki. 
W myśl metafory użytej przez Sloterdijka, obecnie znajdujemy się w procesie kon-
strukcji. Można iść dalej i powiedzieć, że etap konstrukcj i jest na razie szkieletowy. Od 

Camouflash generates significant meaning through the combination of the words cam-

ouflage and flash which describes a paradox or convergence of opposites.(…) Camou-

flage means both camouflage and hidden nature, and, flash means a spark – an out-

standing moment or message that is visible only for a short moment. This is an allusion 

to the schizophrenia of modern human beings in the society of media communication 

and public performance. Their endeavour culminates in competing moments, those 

of hiding and those enabling them to stand out in the crowd for a short moment – to 

gain identity for an instant. The exhibition with this title was presented to the pub-

lic directly in one of those places – where this schizophrenia is celebrated in a pre-

eminent manner – within a shopping centre across from the main station in Dresden. 

The subtitle Disappearing in Art departs from Baudrillard’s conceptual background. 

The entrance of the worlds of simulation and a matrix sounded merely apocalyptic in 

the philosophy of the 80’s. The disappearing in the arts gives evidence to a process 

that existed in the past. If it is possible to pause, then options could appear that are 

yet unknown and altogether different than the proclaimed tendencies leading to an 

abrupt ending. The double meaning of the subtitle leads us to contradicting possi-

bilities of interpretation. There opens space for associations creating significance. The 

merging of the dimensions of reality and arts into each other and the entailed also 

reduction of their operation fields and efficiency might be interpreted, as well as sim-

ply dealing with this topic in the arts. Whereby the second in particular, enables a 

sober reflection of the process itself.While reconsidering the artworks that had already 

been developed at Camouflash and the background philosophy behind the topic, a 

certain divergence within the conception came to the fore, to quote Baudrillard. Many 

CAMOUFLASH. Zanikanie/znikanie w sztuce / Dissapearance in arts

Anja Tabitha Rudolph
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zamierzchłych czasów istoty ludzie musiały stawać przeciwko wszechmocnej naturze  
i wielości duchowych światów. Obecnie same stały się panami rzeczywistości, ale po-
zostały nieznośne próby wdrażania i realizacji, prowadzące obecnie do totalistyczne-
go odsłonięcia świata. Przymus fetyszyzmu materialistycznej produkcji jest widoczny 
w świecie sztuki, a dokładnie w dziełach sztuki. 

Dzieło sztuki równa się jego wartość, równa się cena rynkowa, równa się zyski, giełda 
lub, w sposób bardziej demokratyczny, równa się sferze sztuki funkcjonującej jako ka-
muflaż, habitus, ikona samoobrony i niezaangażowania. To przypuszczenie jest tyleż 
prowokacyjne, co problematyczne. Sztuka może być i chce być czymś więcej, czymś 
innym, jednak rzadko tak się dzieje z powodu okoliczności, w jakich jest postrzegana, 
służących w znacznym stopniu zupełnie innym celom i interesom. Tak długo, jak dzie-
ła sztuki pozostają w sferze elitarnej rozrywki, we władzy odzwierciedlania rzeczywi-
stości, iluzji i wizerunków, pozostaną wehikułem donikąd. Ale to w nich właśnie leży 
to, co ukryte, pozwalające na rekonfigurację i wcielanie w życie tego, co już istnieje. 
Zagadki tego świata zostały już rozwiązane, a to, co nieznane nie jest już od nas od-
dzielone. Teraz sama sztuka jest wzywana, by tworzyć nieznane, tworzyć szczeliny 
rzeczywistości i stosować to w celu generowania nowych światów. „Disappearance in 
Art” aktywnie bierze udział w tym paradoksalnym podejściu, w którego samej nazwie 
tkwi ów paradoks. Należy przybrać krytyczną postawę po to, by zejść do tej zapa-
trzonej jedynie w siebie sfery, podobnie jak do powtarzalnego zdarzenia świadomie 
użytej osobności, czynienia rzeczy widzialnymi. 
Zanikanie/znikanie powinno wszelkimi sposobami być rozumiane jako strategia este-
tyczna, jako rodzaj wycofania się, umożliwiający czemuś nowemu, innemu pojawienie 
się w jaśniejszy sposób.

tłumaczenie z angielskiego Alicja Kujawska.

philosophers attest that the role of contemporary art is more   that of unconscious-

ness rather than incorporating a genuine possibility to consciously reflect and act. 

According to a metaphor Sloterdijk uses, we currently find ourselves in a construction 

site. One could go a step further and say that we are on a construction site that is in 

a skeletal state. For a long time, human beings have had to stand their ground against 

an all-powerful nature and a multitude of spirit worlds. Humans have now become the 

masters of reality themselves, but remain in a overbearing endevour of implementation 

and realisation, which currently leads towards a certain totalistic disclosure of the world.  

This compulsion of materialistic product fetishism in the art world can be seen real-

ized in artworks as a 1:1 value system. An artwork equals art value, equals market rate, 

equals shares, equals nomination table or, in a more democratic manner, eqals click 

quote in so far as the art sphere itself operates as  a sanctum of camouflage,  as a habi-

tus, as an icon of self-protection and noncommitment. This presumption is provocative 

and problematic at the same time. Art can be and wants to be something else/more; 

yet, it is seldom in the position to be so because the circumstances in which it is per-

ceived or allowed to be perceived serve other purposes and interests to a large extent.  

As long as artworks continue to allow themselves to remain in the sphere of elitist 

indulgence, within the realm of mirroring, illusion and appearances, they will continue 

to be the available vehicle at the wrong place. For they are the ones in which what is 

hidden lies, which  allow the reconfiguration and embodiment of that which already 

exists. The riddles of the world have been solved and are known, the unknown is no 

longer separate from us. Art itself is now called upon to create the unknown, to create 

the gaps and to apply this as the necessary principle which can generate new worlds. 

Disappearance in Art thus actively takes on seemingly paradoxical attitudes that nev-

ertheless are reunited in one and the same phrasing. A critical stance has to be taken 

with regard to descending into a solely self-centered sphere as  well as with regard to 

the repeated occurrence of a consciously  used aloofness, of making things invisible. 

Disappearance should by all means be understood as a strength, as a skillful aesthetic 

strategy, as a withdrawal which allows something else to emerge more clearly.

translation from Germany: Claudia Schuman
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Trzy kroki w stronę mediacji / Three steps towards mediations

Aurelia Mandziuk

The Camouflash to temat wystawy, zaproponowany przez Mariusza Sołtysika, która 
zrealizowana została w PATIO Centrum Sztuki w październiku 2007 pod hasłem Ca-
mouflash International Artist’s Meeting. Wzięło w niej udział 20 artystów z Europy, 
USA, i Azji. Projekt ten przez fakt spotkania twórców i realizację prac w miejscu,  
a następnie ich prezentację, nawiązywał do międzynarodowego zdarzenia artystycz-
no-społecznego, jakim była łódzka “Konstrukcja w Procesie” zainicjowana przez Ry-
szarda Waśko. 
Neologizm stworzony przez Mariusza Sołtysika stał się zaproszeniem do dyskusji na 
temat funkcjonowania człowieka, artysty we współczesnym świecie. Temat ten oka-
zał się być na tyle aktualny, a formuła projektu otwarta, że ku naszemu miłemu za-
skoczeniu Camouflash miał swoją kontynuację. 
W dniach 29.08.-17.09 2008 w centrum Drezna miała miejsce wystawa The Camo-
uflash Disappearing in the Art. Organizatorem tej edycji oraz autorem koncepcji pro-
jektu znikanie/zanikanie w sztuce, który w tym wypadku stanowił podtytuł wystawy, 
jest grupa UNOACTU składająca się z artystów, kuratorów i filozofów. Anja Tabit-
ha Rudolfh, kurator ze strony niemieckiej zaprosiła do udziału w wystawie, zgodnie  
z założeniami pierwszej edycji, kolejnych 20 artystów.
Wzbogaceni o doświadczenia wynikające z wystawy w Dreźnie przygotowaliśmy Ca-
mouFLASHed mediations – trzecią odsłonę projektu, którą „współtworzymy platfor-
mę dialogu kultur, sztuk i środków wyrazu”, wpisując się w Miesiąc Mediacji towarzy-
szący Mediations Biennale. Do projektu zaprosiliśmy kolejnych kuratorów i artystów, 
tworząc tym samym nową jakość. W wystawie oprócz wybranych prac z Drezna (Mar-
tin Brazina, Henrik Busch, Carlos Alberto Carrilho, Disorientalism, Tobias Hantmann, 

The Camouflash, is an exhibition topic, put forward by Mariusz Soltysik. The exhibition 

was organised by PATIO Art Centre in October 2007 under the title of The Camouflash 

International Artist's Meeting. 20 artists from Europe, The USA and Asia took part in it. 

The project, through the idea of meeting and working at the venue, may be related to 

the international Lodz socio-artistic event 'Construction in Process' initiated by Ryszard 

Wasko. 

The neologism created by Mariusz Soltysik encouraged a discussion on the topic of a 

human; an artist condition in the contemporary world. The topic and the exhibition 

formula turned out to be so current and open that, to our surprise, CamouFlash has had 

its further continuation. 

In the centre of Dresden, between 29 August and 17 September 2008, The CamouFlash 

Disappearing in the Art had its place. The conceptual author and organiser of Disap-

pearing in the Art (the subtitle of the exhibition) is UNOACTU group which gathers 

artists, curators and philosophers. In harmony with the assumptions behind the first 

edition, Anja Tabitha Rudolfh, German curator, invited  20 new artist to participate in 

Dresden exhibition.

Enriched by the experiences of Dresden event, we prepared the third edition of the 

project - CamouFLASHed Mediations. The project allows us to 'participate in the cre-

ation of a dialogue among cultures, arts and means of expression' and by doing that 

we contribute to the month of mediations accompanying Mediations Biennial.  We have 

invited new curators and artists to create a new value. At the exhibition, except for the 

Dresden artworks by Martin Brazina, Henrik Busch, Carlos Alberto Carrilho, Disoriental-

ism, Tobias Hantmann, Tatsuya Higuchi, Markus Huemer, Allan Hughes, Pia Müller, Ari-
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Tatsuya Higuchi, Markus Huemer, Allan Hughes, Pia Müller, Arianne Olthaar, Susana 
Pedrosa, REINIGUNGSGESELLSCHAFT, Andreas Sachsenmaier, Aki Tarr) prezentowane 
są również prace artystów luksemburskich proponowane przez Ronalda Dofinga (Pa-
tricia Lippert, Christian Aschman oraz Inner Spaces: Soazic Guezennec, Shiga Fujishiri 
i Sven Giesman, Stephen Cornford i Cristina Maldonaldo). 
Elementem łączącym wszystkie wystawy oprócz tematu jest fakt prezentacji ich  
w przestrzeniach alternatywnych – opuszczony sklep i biura w Łodzi, stan surowy 
przyszłych biur w Dreźnie czy Stara Drukarnia w Poznaniu to przestrzenie determinu-
jące charakter ekspozycji, a jednocześnie podkreślające temat wystawy Camouflash. 

Dr Aurelia Mandziuk
Dyrektor PATIO Centrum Sztuki WSHE
Kurator wystawy Camouflash

anne Olthaar, Susana Pedrosa, Reinigungsgesellschaft, Andreas Sachsenmaier, Aki Tarr, 

there will also be presented Luxembourg artists' works selected by Ronalda Dofinga: 

Patricia Lippert, Christian Aschman and Inner Spacer: Soazic Guezennec, Shiga Fujishiri 

i Sven Giesman, Stephen Cirnford i Cristina Maldonaldo. 

The element which binds all three editions, apart from the topic, is the alternative 

presentation venue - an abandoned shop and offices in Lodz, a building shell of future 

offices in Dresden, or an Old Printing House building in Poznan. These are the spaces 

which determine the character of an exhibition, while at the same time they seem to 

highlight the topic of the exhibition – The CamouFlash.

Aurelia Mandziuk, PhD

PATIO Art Centre, AHE director

Camouflash exhibition curator

translation – Elżbieta W. Walters						    
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Christian Aschman 

Urodzony w 1966, w Luxemburgu.
Mieszka w Amsterdamie, w Holandii.
—
Born in 1966 in Luxembourg.
Lives and works in Luxembourg and Brussels.

Wykształcenie / Education:
Diploma in visual communication and photography, Ecole de Recherche 
Graphique – ERG, Brussels, Belgium.

www.christian-aschman.com

magnanimity (wspaniałomyślność), „wzniosłość myśli lub celu”; z francuskiego magnanimite  „wzniosła-
skłonność”, z łaciny magnanimitatem „wielkość ducha, wzniosła-skłonność”, od magnanimus „mający wiel-
kiego ducha”; od magnus „wspaniały” + animus „umysł”, „duch” „dusza.  Prawdopodobnie kalka językowa 
greckiego megalopsychos „wysoko-duchowy” (Arystoteles) lub megathymus „wspaniałego serca”.

magnanimity, “loftiness of thought or purpose,” from O.Fr. “high-mindedness”, from L. “greatness of soul, high-minded-
ness”, from  “having a great soul,” from  “great” +  “mind, soul, spirit”. Probably a loan-translation of Gk.  “high-souled, 
generous” (Aristotle) or  “great-hearted”.

Lucius Romeo-Fromm (2008)

„Lucius”, 2007, 60 x 42 cm

MEDIAT IONS MONTH
C A MOUFL A SH
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Janusz Baldyga 

Urodzony w 1954 roku, Lublinie.
Mieszka i pracuje w Warszawie
—
Born in 1954 in Lublin, Poland.
Lives and works in Warsaw, Poland.

Wykształcenie / Education:
1974-1979 – Academy of Fine Arts, Warsaw, Poland 

Sylwetę drapieżnego ptaka umieszczoną na płaszczyźnie kruchego szkła traktuję jako ikonę zagrożenia.
Ostrzeżenie przed rozbiciem się o niewidzialną przeszkodę zastąpiono ikoną fałszywego zagrożenia, odpo-
wiedzialność za niebezpieczeństwo ulokowano w obszarze fikcji.
Konsekwencją mistyfikacji jest ocalenie. Odczytanie iluzorycznego znaku i wpisanie go w realność życia 
daje gwarancję ratunku.
Zrównanie nieruchomego, płaskiego wizerunku z dynamiczną, przestrzenną realnością wolnego, dzikiego 
ptaka to w rzeczywistości udział w powszechnej mistyfikacji. Zapewne usprawiedliwia ją intencja uniknięcia 
katastrofy.
Oszukany unika śmiertelnej kolizji – ceną jest fałszywa świadomość.
Oszukany ptak nie rozbija się twardą szybę.

Cheated – Rescued , 2008

I treat the silhouette of a bird of pray positioned on the surface of a fragile glass as an icon of 
danger.
A warning against crashing into an invisible obstacle has been replaced by an icon of a false dan-
ger, the responsibility for the danger has been placed in the sphere of fiction.
The consequence of the mystification is salvation. The reading of the illusory sign and implement-
ing it into the reality of life guarantees a rescue.
Through putting a sign of equality between the still, flat image and the dynamic spatial reality of 
the wild bird, is in reality taking part in a common mystification. Probably the intention of avoiding 
a catastrophe justifies it.
The cheated avoids a deathly collision. - the price is a false consciousness.
A cheated bird does not crash into the hard glass. /Janusz Bałdyga/

M IE S IĄC MEDIACJ I
C A MOUFL A SH
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Olga Bergmann 

Urodzona w 1967,§ w Rejkiawiku.
Mieszka i pracuje w Rejkiawiku.
—
Born in 1967 in Reykjavík.
Lives and works in Reykjavík.

Wykształcenie / Education:
1987-1991 – The Icelandic Art Academy Reykjavík, Iceland.
1993-1995 – The California College of Arts and Crafts, California, USA.

Przygotowując ten projekt zdecydowałam się posłużyć metodą, w której porzucam linearne granice  
w procesie badania par bardzo różnych osobowości, z których każda na swój sposób była sławna. Jedną  
z nich jest polski poeta Julian Tuwim (1894-1953), drugą – zdobywczyni Oscara, amerykańska aktorka Judy 
Holliday (1921-1965, urodzona jako Judith Tuwim). Oboje są moimi dalekimi krewnymi, choć o tym fakcie 
dowiedziałam się dopiero niedawno. W tej pracy interesowało mnie nałożenie na siebie dwóch odmiennych 
światów, poprzez wyrysowanie związku w wymiarze nielinearnym pomiędzy rzeczami widzialnymi i nie-
widzialnymi, zlewającymi się wrażeniami i obrazami Judy i Juliana, jak również animację i obrazy związane  
z naturą upływu czasu widziane w swojego rodzaju telejdoskopie. Próbując zaznajomić się z nimi i w pewien 
sposób wytropić ich osobowości poprzez Internet, czytałam ich biografie i przyglądałam się ich pracom. 
Eksperyment ten okazał się być znaczący także w innym kontekście: po skończeniu realizacji wideo ode-
szła moja matka – Lena Bergmann (Tuwim; 1935-2008), która była głównym katalizatorem pracy i która 
opowiadała mi krótkie historie o Tuwimach i naszym związku z Julianem i Judy.
W czasie przygotowywania projektu prowadziłam internetową korespondencję z wieloma różnymi ludźmi. 
Część tej korespondencji, podobnie jak kilkanaście fotografii i rysunków, tworzą asamblaż, który także jest 
ważnym elementem tej pracy. 
Dalsza część projektu ewoluuje wraz z kolejnymi informacjami i kontaktami, które pojawiły się od czasu 
pierwszego wystawienia pracy w Łodzi w 2007 roku. 

Time Lapse, 2007
video projection and assemblage

In preparation for this project I decided to use a method where linear time boundaries are aban-
doned in the process of studying a couple of very different personalities that are real celebrities 
each in their own way. One of them is the Polish poet Julian Tuwim (1894 -1953) and the other is 
Oscar winning American actress Judy Holliday (1921-1965, born Judith Tuwim). Both are my distant 
relatives, a fact that was little known to me until recently.  I was interested in juxtaposing our dis-
similar worlds by trying in this work to map a link through a non-linear dimension, between things 
visible and invisible, merging impressions and images of Judy and Julian as well as animation and 
time-lapse imagery of nature into a kind of teleidoscope. Trying to familiarize with them and in a 
way stalking their personalities through the Internet, by reading their biographies and by reading 
and looking at their work. This experiment has become to signify more in different ways than first 
after the video was completed with the passing of my mother – Lena Bergmann (Tuwim; 1935-
2008) who was the main catalyst for this work, and who told me bits and pieces about the Tuwims 
and our connection to Julian and Judy. I corresponded with several different people over the Inter-
net during my research for this project. Part of this correspondence as well as several photographs 
and drawings, form an assemblage that is also a significant part of this work.
The latter part of the project continues to evolve with further information and contacts that have 
surfaced since this work was first exhibited in Lodz in 2007.

MEDIAT IONS MONTH
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Martin Brazina 

Urodzony w 1987 roku Czeladnie, w Czechach.
Mieszka i pracuje w Pradze.
—
Born in 1987 in Celadná, Czech Rebublic.
Lives and works in Prague, Czech Republic.

Wykształcenie / Education:
2004-2007 Středni Uměleckà Škola Grafická, Jihlava, Czech Republic
Currently studies at Academy of Fine Arts in Prague, Czech Republic.

Materia niematerialnego
Kiedy kładziesz sie spać, nie czujesz jak przebiega proces zasypiania – po prostu zasy-
piasz. Czasami proces wchodzenia w sen jest przerwany i w tym momencie pozosta-
jesz gdzieś na granicy pomiędzy snami a rzeczywistością. Śnisz i równocześnie możesz 
odczuwać prawdziwy świat wokół siebie. Ten obiekt reprezentuje tę granicę, moment 
pomiędzy rzeczywistością i snami. Jest materializacją przejścia od stanu czuwania do 
snu, lecz równocześnie wychwytuje przenikające się serie zmian, ciągły przepływ czę-
stotliwości od obudzonego do śpiącego mózgu.   

Substance of Insubstantial
When you go to sleep, you don’t feel how it happen, that process of falling asleep, you just sleep. 
Sometimes this process of entry into sleep is interrupted and in that moment you stay somewhere 
on the border between dreams and reality. You are dreaming and in the same time you can feel 
the real world around you. This object represents that border, the moment between reality and 
dreams. It is a materialized still of the transition from waking to sleeping mode, but in the same 
time it catches the interwoven series of changes, a continuous flow of frequencies from waking 
brain to sleeping brain.  
Martin Bražina

Hmota nehmotného, 2008
instalacja, 270 x 150 x 50 cm
Substance of Insubstantial
2008, installation, 270 x 150 x 50cm

MIE S IĄC MEDIACJ I
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Sarah Browne & Gareth Kennedy 

Mieszkają i pracują w Co. Leitrim w Irlandii
—
Live and work in Co. Leitrim, Ireland

„Odcinek 306: Dallas, Belfast” Sarah Browne i Gareth Kennedy
Nieużytki w dzielnicy Belfastu zwanej Titanic, scena we wnętrzu, plan obejmuje widok na zmieniające się 
miasto i – dalej – na morze. Obok przepływają promy i statki pasażerskie. Lokalizacja w punkcie węzłowym 
pomiędzy przeszłością a przyszłością, umiejscowienie na postindustrialnym terenie, który wkrótce stanie 
się największą zabudowaną dzielnicą portową w Europie. Wraz z grupą osób wybranych w otwartym prze-
słuchaniu, miejsce to zostało wykorzystane do rekonstrukcji części scenariusza „Dallas”, serialu z lat 80. 
XX wieku. „Dallas” – jeden z najbardziej popularnych seriali telewizyjnych w historii – zdołał zjednoczyć 
masową publiczność na całym świecie. Ten związek ze wspólnotą zainteresowań był ważną taktyką w przy-
ciąganiu i angażowaniu grupy uczestników, a także w budowaniu publiczności tego projektu. Do odegrania 
tego samego scenariusza zostały wybrane trzy osobne obsady. Pracę potraktować można jako znak czasu, 
bezpośrednio nawiązujący do kwestii rozwoju, prosperity i wyboru w kontekście trwającego właśnie odra-
dzania się miasta. Prezentacja tej pracy z napisami w języku polskim na wystawie w Poznaniu nada  kolejny 
wymiar interpretacji tego procesu. 

“Episode 306: Dallas, Belfast” Sarah Browne and Gareth Kennedy
Situated in a wasteland in the Titanic Quarter, Belfast, the interior of the set affords views of the 
changing city and out to sea. Ferries and cruise liners sail by. As such it’s located on a particular 
node between past and future, placed on post-industrial land soon to become the largest water-
front development in Europe. Together with a group of people selected through open audition, 
the space was used to reenact a portion of a script from “Dallas”, the fictional serial from the 
1980s. “Dallas”, is one of the most watched TV shows in history and served to unite a mass audi-
ence on an international scale. This connection with a community of interest was an important 
tactic in enticing and eventually engaging with a group of participants and to develop a micro-
audience for the project. Three separate casts were selected to reenact the same script. The 
work is envisaged as a marker in time, implicitly addressing issues of development, prosperity and 
choice in the context of the city’s ongoing regeneration. The presentation of this work with Polish 
subtitles for its exhibition in Poznan adds another layer of interpretation to the process.
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Henrik Busch 

Urodzony w Niemczech.
Mieszka i pracuje w Dreźnie, w Niemczech.
—
Born in Germany
Lives and works in Dresden, Germany.

Wykształcenie / Education:
1999-2006 – Academy of Fine Arts Dresden, Germany.
1992-1998 – Art History and Literature at the University of Dresden, Germany.

W „Reflected splendour” artysta pokonuje podczas swojego pobytu w Londynie, w czasie którego przy-
padkowo zamieszkał w bezpośredniej bliskości Londoner Goldsmith University, całą trasę od Instytutu aż 
do Modern Tate i z powrotem oraz filmuje tę drogę w oryginalnym czasie. 

Obie drogi zostały we wzajemnym odwróceniu zmontowane ze sobą aż do osiągnięcia niepodobień-
stwa. Poprzez tak banalny zabieg artystyczny uzyskano produkt, który jest korzystny dla standardów  
i tej dowolności, której oczekuje się od odnoszącej sukcesy sztuki współczesnej. Praca jest więc prostym 
persyflażem, trzeźwym uznaniem obliczalności, celowości oraz sensowności pragnienia i tworzenia sztu-
ki. W odwróceniu i nałożeniu punkty wejściowy i docelowy stają się identyczne; identyczne w tym sen-
sie, w jakim identyczne są punkt wyjściowy i docelowy w optymalnie ukształtowanym systemie kariery  
i kształcenia.

In „Reflected splendour” the artist Henrik Busch shoots the way from Londoner Goldsmith University to the Modern Tate 
Gallery and back. He made it during his stay in London and the road led from his accidentally found accommodation. The 
film recorded the ways in their real time. 

Films of both routes were edited with the mutual inversion so as to achieve unlikeness. Thanks to such a banal artistic 
activity, the final product fits either the expected standards or the values that are desirable for a successful work of art. 
The works constitutes then a simple persiflage, a sober confession of calculability, usefulness and reasonableness of art 
creation. In the inversion and overlap a starting point and an end become identical, they are identical in the same sense 
as the beginning and end in the optimally shaped system of education and career. 
/Anja Tabitha Rudolph, translation from Germany Claudia Schuman/

Reflected splendour, 2005/2008
video, (photo – video stills)
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Carlos Alberto Carrilho 

Urodzony w 1969 roku w Souto w Portugalii.
Mieszka i pracuje w Lizbonie, w Portugalii.
—
Born in 1969 in Souto, Portugal.
Lives and works in Lisbon, Portugal.

Wykształcenie / Education:
Maumaus-Escola de Artes Visuais, Lisbon, Portugal.

„Te same dylematy dotykają dzisiaj wszystkich artystów, którzy zdecydują się prezentować swoje prace; aby 
próbować uczestniczyć w grze o sukces, muszą oni  wierzyć, że są ‘urodzeni dla sławy’, a ich prace muszą 
tylko odnaleźć właściwą strategię, aby zyskać entuzjastyczne przyjęcie krytyki; wiedząc, że drugą stroną 
tego medalu są utracone nadzieje, które można dostrzec w niezliczonych przypadkach dookoła nich…” /
João Fernandes/

„Przynależę, chcę tu zostać. To jedyny czas, gdy coś mi się zdarzyło. Jestem w domu. Jestem w domu… Je-
stem w domu”. /Robert Wise „Nawiedzony dom”/
Część ujęć z tego wideo pochodzi z filmowego horroru „Nawiedzony dom”, wyreżyserowanego przez Ro-
berta Wise w latach 60. XX wieku. Był to jeden z pierwszych filmów nakręconych w Hollywood, którego 
tematem stał się nawiedzony dom. Kolejna część została sfilmowana w muzeum Centro Cultural de Belém, 
jednej z ważniejszej przestrzeni wystawienniczej w Lizbonie. Dźwięk natomiast to monolog z filmu, w któ-
rym kobiety opowiadają o strachu i pragnieniach. Przez długi czas muzeum prezentowało wyłącznie dzieła 
artystów nieżyjących lub już uznanych, za którymi stały długie kariery. W ostatnich dekadach sytuacja 
zmieniała się całkowicie. Jako cześć kultury spektaklu i po to, aby zwiększyć liczbę odwiedzających, muze-
um ‘zaakceptowało’ młodego artystę i jego – najwidoczniej bliższe codziennemu życiu – zainteresowania. 
W wideo widzimy artystę, który otrzymawszy instrukcje podróżuje pomiędzy szkołą a muzeum. Muzeum 
jawi się jako naturalne miejsce dla młodego artysty, choć złe – to jednak równocześnie najbardziej pożą-
dane. 

I Belong, 2005/2006
black and white video, sound, 7’28’

“The same dilemma continues today for each artist who decides to start to present his work: to 
try to participate in the game of success, believing that they are ‘born to be famous’, and their 
work only needs to find the right strategies for it to be acclaimed, knowing that the other side 
of the coin are the lost hopes that can be recognized in numerous cases around them…” /João 
Fernandes/

“I belong, I want to stay here. It’s the only time that anything has happen to me. I’m home, I’m home 
… I am home”. /Robert Wise “The Haunting”/ 

Part of the shots from this video is taken from the horror film “The Haunting”, directed by Robert 
Wise in the 60’s. It was one of the first films made in Hollywood in which the theme was a haunted 
house. The other part was filmed in the museum Centro Cultural de Belém, one of the main spaces 
of exhibition in Lisbon. The sound is a monologue, taken from the film, where a woman talks about 
fear and desire. Since long years, the museum presented only art works from dead artists or the 
ones with a long career. In the last decades the situation changed completely. As part of the spec-
tacle culture and in order to increase the number of visitors, the museum ‘accepts’ the young artist 
and his concerns, apparently, closer to everyday life. In this video we see the artist that, with all the 
instructions received, takes a travel between the school and the museum. The museum is revealed 
as the natural place for a young artist to be, evil but at the same time the most desirable.
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Agnieszka Chojnacka 

Urodzona w 1979 roku w Łodzi.
Mieszka i pracuje w Gdańsku.
—
Born in 1979 in Łódź, Poland.
Lives and works in Gdańsk, Poland. 

Wykształcenie / Education:
1999-2004 – Academy of Fine Arts in Łódź, Poland.

Wideo jest historią podwójnej podróży. Jedna odbywa się fizycznie, poprzez określoną 
przestrzeń korytarza Muzeum Zoologicznego. 

Druga natomiast to wędrówka mentalna, prowadzona poprzez głosy z offu. Pierw-
sza podróż to triumf nauki. Ukazuje człowieka jako władcę, pogromcę rzeczywistości, 
wielkiego odkrywcę i naukowca. Natomiast druga, równoległa w czasie narracja, od-
krywa świat przeciwny – skrywane kompleksy, fobie oraz pragnienie rzeczy niemożli-
wych. Dźwięk, który towarzyszy obrazowi muzeum, jest historią snu o lataniu.

The video is a story of a double journey. One takes place physically, in a concrete space, the hall-
way of the Zoological Museum. 

The second is a mental wandering, carried out through the voices from off. The first journey is a 
triumph of science. It shows the human as a ruler, conqueror of reality, the mighty discoverer and 
scientist. However the other, parallel in time, narration reveals an opposite world – hidden com-
plexes, phobias and the desire for the impossible. The sound that accompanies the image of the 
museum is the story of the dream to fly.
/Agnieszka Chojnacka/ A Short Story of Flying, 2006, video, sound
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Charlie Citron 

Urodzony w 1958 w Nowym Yorku 
Mieszka i pracuje w Amsterdamie
—
Born in 1958 in New York
Lives and works in Amsterdam

Wykształcenie / Education:
1982 BA Art/Art History State University of New York at Binghamton
1988 Fellow RijksAcademie voor Beeldende Kunsten Amsterdam, Sculpture 
department

“Joe Goes to India”, taśma stworzona we współpracy z Mariuszem Sołtysikiem za kamerą, jest 
improwizacją, w której moja kukiełka kowboja Joe występuje jako kulturowy podróżnik odwie-
dzający miasta nad rzeką Ganges – najpierw  Modiganaar, a później Benares. Głosy i dźwięki są 
improwizowane w danej chwili i nieedytowane. Spontaniczne reakcje i teatr lalek mają ośmie-
szać osobę Joe, ukazywać krytykę poglądów, jakie Joe ma na swój temat, jak i o otaczającym 
go świecie. 

“Yosemite Joe” jest taśmą stworzoną w 2007 roku po wycieczce do Parku Narodowego Yose-
mite w amerykańskiej Kalifornii w roku 2004. Tytuł odnosi się do postaci z kreskówki zwanej 
Yosemite Sam. Na tej taśmie Joe przejeżdża przez Park Narodowy Yosemite jako turysta z góra-
mi w tle, co nadaje jego obrazowi panoramicznego wymiaru. Wizerunek ten ma przypominać 
nam o ikonicznych scenach z udziałem konia i jeźdźca, o samotnym kowboju przemierzającym 
w zachodnim micie górskie pasma. 

W tym filmie jest jednak coś banalnego i nawet absurdalnego. 
Ruchy kowboja i pozbawiony celu kierunek, kurczowo trzymana ręka, odgłos oklasków naśla-
dujący galopującego konia mają komentować jego przymus koczowania i zadawać pytania  
o jego ekranowe znaczenie. Taśma celowo pozwala oglądać całość jako powtarzający się spek-
takl, choć momentami pozwala także iluzji wydawać się realną.   
Projekt ten jest częścią znacznie szerszego całości pt. „Joe jedzie dookoła świata”.  

“Joe Goes to India” is a tape made with Marius Soltysik on camera is an on-site improvisation in which my 
puppet, Joe the cowboy, enacts as a cultural traveler a trip through the town of Modiganaar and then to 
Benares, on the Ganges River. The voice and sound is improvized on the moment and un-edited. The spon-
taneous reactions and puppetry are meant to satirize the persona of Joe and to offer a critique of Joe’s views 
of himself as well as reflecting the surrounding environment.

“Yosemite Joe” is a tape made in 2007 after a trip to Yosemite National Park, California , USA in 2004. The 
title refering to the cartoon figure Yosemite Sam.
In this tape Joe rides through Yosemite National Park as a tourist with the mountains framing his image 
panoramically. The image is meant to remind us of those iconic horse and rider scenes, the lone cowboy 
toughing out the mountain range in western myth.

And yet there is something banal and even ridiculous about the film.
His movements and his aimless circuitous direction, the hand held clapping sounds of his galloping horse are 
meant to comment upon his nomadic compulsion and to question his cinematic meaning. The tape deliber-
ately allows you to see it as a repeating performance while at moments allowing the illusion to seem real.
This project is part of a much broader project entitled “Joe Goes Around the World”.
/Charlie Citron/

Yosemite Joe, 2004, California USA, photo, 20 x 30 cm

	 --
	

	 Wykształcenie / Education:
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Stephen Cornford 

Urodzony w Wielkiej Brytanii.
Mieszka i pracuje w Londynie, w Wielkiej Brytanii.
—
Born in UK.
Lives and works in London, UK.

Wykształcenie / Education:
1998-2002 – BA (Hons) Fine Arts, Slade School of Fine Art, London, UK.
2006-2008 – MA l Performance, Dartington College of Arts, Dartington, UK.

„To w gruncie rzeczy koncert rockowy ukryty w kinetycznej rzeźbie-instalacji; tyle że 
na jedną gitarę, jeden akord który trwa bez końca. Dźwięk akordu, który powstaje  
z wirującej gitary, wydobywa się i unosi się na głowami z obracającego się wzmacnia-
cza. Dźwięk stale się zmienia zarówno w barwie i mikrotonalnej strukturze otrzymanej 
za pomocą efektu Dopplera i odbicia od ścian galerii. Nic nie pozostaje ukryte, a jed-
nak powstaje coś magicznego co powoduje, że gitara gra. Nie ma również nic oprócz 
powietrza, naszych głów i ciężkiego wzmacniacza wirującego nad nami. Dźwięk staje 
się namacalnym doświadczeniem. 
/Rob Gawthrop, Translation: Elzbieta W. Walters 

“Essentially a live rock concert in the guise of a kinetic sculptural installation; except that there’s  
just one guitar, one chord and it doesn’t seem to stop.  This chord, produced by a spinning guitar, 
is played above our heads from a revolving amp, the sound continually changing in both its timbre 
and its microtonal structure through the Doppler effect and the reverberations off the walls of the 
gallery. There is nothing hidden yet something magical seems to be occurring as there is nothing 
visible making the guitar play. There is also nothing but air between our heads and a very heavy 
amplifier spinning above.  Sound is clearly a physical experience.” Air Guitar, sculpture  sound, 2007
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Disorientalism 

Dezorientowalizm (współpraca Kathrine Behar i Marianne M. Kim) 
bada dezorientujące efekty takich sił jak ztechnologizowana praca, 
junk culture i konsumeryzm, które zapośredniczają ciała i ustanawiają 
wiedze-ciała. Praca wykorzystuje live performance, wideo, i projekcje 
zdjęć. Dezorientowalizm stanowi nieustający wysiłek, który ma na celu 
odwrócenie procesu konstruowania naszej tożsamości.
—
DISORIENTALISM, a collaboration between Katherine Behar and Marianne M. Kim, 
studies the disorienting effects of technologized labor, junk culture, and con-
sumerism as forces that mediate bodies and instate body-knowledge. Utilizing 
live performance, video, and photographic projects, DISORIENTALISM is an ongo-
ing effort to reverse-engineer our identities. 

„Plugging Away” („Harujemy”), streszczenie: Gdy robotnicy stają się supermanami, Dezorientalizm propo-
nuje humorystyczny portret dezorientujących skutków wywołanych przez siłę roboczą poprzez próbę od-
wrócenia tożsamości inżynierów. „Harujemy” w poszukiwaniu samopoznania, które oderwie nas od mordęgi 
linii fabrycznej do odbicia kuli i z gaju kumkwatu do gaju iPoda. Równocześnie produkujemy i konsumujemy 
DISO-PLUG, dezorientujący wynalazek, przeprowadzając inwentaryzację cyfrowych, mechanicznych, orga-
nicznych wymiarów nas samych.   

„TV Maintenance”, („Podtrzymywanie telewizji”), streszczenie: Podtrzymywanie telewizji ukazuje publicz-
ność telewizyjną w czterech scenariuszach, każdy długości typowej reklamy telewizyjnej. W każdym z tych 
krótkich wideo, Mokre Starcie, Kraty i Ton, Uniesiony w Tubie, Poza Powietrzem, elementy dezorientujące 
są uwięzione za szkłem ekranu ogłupiacza telewizyjnego. Zamknięci jesteśmy odpowiedzialni za zadanie 
podtrzymywania technologii,  która zanika: analogowy odbiornik TV

TV Maintenance, digitial video, dimensions variable

“Plugging Away”, synopsis: As factory workers-come-superheroes, the Disorientals offer a humor-
ous portrait of the disorienting effects caused by labor by attempting to reverse engineer their 
identities. We are “plugging away” in a search for self-recognition that takes us from assembly 
line drudgery to deflecting bullets, and from a kumquat grove to an iPod groove. Simultaneously 
producing and consuming the DISO-PLUG, a disoriental invention, we take stock of digital, me-
chanical, and organic dimensions to ourselves. 

„TV Maintenance”, synopsis: TV Maintenance, presents television audiences with four scenarios, 
each the length of a typical commercial. In each of these short videos, Wet Wipe, Bars and Tone, 
Tube-Tied, and Off Air, the Disorientals are trapped behind the glass of the boob tube’s screen. 
Boxed in, we are charged with the task of performing maintenance on a technology on the wane: 
the analog TV set. / Disorientalism/

Katherine Behar & Marianne Kim
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Karolina Głusiec

Urodzona w 1986 w Lublinie.
Mieszka i pracuje w Łodzi.
—
Born in 1986 in Lublin, Poland.
Lives and works in Łódź, Poland.

Wykształcenie / Education:
WSHE, Łódź, Poland

Praca dotyczy próby utrzymania wszystkiego pod kontrolą za pomocą powtarzalnych 
w nieskończoność czynności. Ciągłe poprawianie, ustawianie przedmiotów na swoim 
miejscu z jednej strony ma na celu wzbudzenia poczucia bezpieczeństwa, zaś z dru-
giej jest niczym innym, niż żmudnym zacieraniem śladów, odcisków, wszelkich prze-
jawów indywidualności.

The work concerns the attempt to exercise control over everything with the aid of endlessly re-
peated activities. Continuous tiding up and putting things in order is supposed to arouse a sense of 
security on the one hand, but on the other it is nothing else than the arduous covering the tracks, 
imprints and other symptoms of the individuality. 

No title, video installation, 2008
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Kristaps Gulbis

Urodzony w 1967 w Rydze na Łotwie. 
—
Born in 1967 Riga, Latvia.

Wykształcenie / Education:
1985-1991 –  BFA. Sculpture Department, Tallinn Art University, Estonia.

Nie zdając sobie z tego sprawy, stopniowo zaczynamy żyć w społeczeństwie, gdzie prawo zapewniające 
wolność osobistą w poruszaniu się i ochronę prywatności jest coraz bardziej ignorowane. Analiza danych 
dotyczących użycia kart kredytowych umożliwia dokładne określenie tego, co kupiliśmy, gdzie robiliśmy 
zakupy oraz struktury naszych wydatków. E-maile, które wysyłamy są zapisywane na serwerach firm dostar-
czających internet, a wokół jest coraz więcej kamer obserwacyjnych zwanych „ochroniarskimi”. Ta tenden-
cja rozpoczęta przez banki i domy handlowe rozszerzyła się obecnie na przestrzenie publiczne w mieście. 
Usprawiedliwia się to na różne sposoby – walką z terroryzmem, bezpieczeństwem jednostek i społeczeń-
stwa, potrzebą regulowania ruchu ulicznego itp. 
Czy jest to społeczeństwo, w którym chcemy żyć? Z pozoru może się ono wydawać bezpieczne, lecz staje 
się ono coraz bardziej kontrolowane i dające się kontrolować przez wąską grupę ludzi. Czy nie zbliżamy się 
do punktu gdzie pewny ( lub mówiąc bardziej dokładnie) niepewny krąg ludzi będzie miał do swojej dyspo-
zycji ogromny ekran komputerowy, na którym będzie mógł obserwować małe ikony oznaczone dowodami 
tożsamości i klikając na nie będzie mógł uzyskać dokładna informację na temat tego, co jedliśmy na śnia-
danie, jakie programy telewizyjne oglądaliśmy i wreszcie jak wiele rolek papieru toaletowego zużyliśmy  
w zeszłym miesiącu? 
Pytanie, które należy postawić brzmi czy jesteśmy tego świadomi, czy pozwalamy na to i czy akceptujemy 
to. 
Jako cześć wystawy w Dreźnie zostały ustawione 3 informacyjne tablice z piktogramem mówiącym, że 
miejsce NIE JEST obserwowane przez kamery.

No Security Cameras Here, 2007/2008
public space Łódź and Drezno

Without even realizing it, gradually we are starting to live in a society where laws that pertain 
to individual freedom of movement and the protection of privacy are increasingly ignored. By 
analyzing data from used credit cards, it’s possible to define what we have purchased, where we 
have made out purchases and the structure of our expenditures. Our sent e-mails are saved on 
the servers of internet providers, and furthermore, there’s an increasing rise in the use of observa-
tion or so-called „security” cameras. This trend started out in banks and department stores, but 
now has already spread to public areas in the city. All this has been justified in various ways – the 
fight against terrorism, the safety of individuals and society, the need to regulate the flow of 
traffic, etc.
Is this a society that we want to live in? On the surface it may seem safe, but society is becoming 
increasingly controlled and controllable by a limited group of people. Are we not nearing the point 
where a certain (or would it be more precise to say – uncertain) circle of people will have at their 
disposal a large computer screen, on which they will be able to observe little icons with individual 
I.D. numbers, and by clicking on them they will be able to obtain precise information on what we 
have had for breakfast, what TV channels we have watched, and last but not least, how may rolls 
of toilet paper we have used in the last month?
The question is whether we are aware of this, whether we permit this, and finally, whether we ac-
cept this. As part of the exhibition in the city center of Dresden 3 informative signs will be set up 
with a pictogram that this specific site IS NOT being observed by security cameras.
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Shilpa Gupta 

Urodzona w 1976. 
Mieszka i pracuje w Mubai, w Indiach.
—
Born in 1976.
Lives and works in Bombai, Indie.

Wykształcenie / Education:
Sir J. J. School of Fine Arts, Mumbai, India

Projekt, który przygotowałam na wystawę Camouflash, został zainspirowany sławnymi słowami, Gandhiego – „Nie 
słyszeć, nie mówić, nie rozmawiać. We współczesnym świecie wygodniej jest przyjąć postawę: nie włączam się, 
więc nie muszę reagować. Wiele jest przykładów takiego zachowania. Mam nadzieję, że moja kolekcja fotografii 
nakłoni do refleksji nad znaczeniem słów Gandhiego.

My response to the Camouflash has been inspired by the famous words of Gandhi which read – Do not hear, do not speak, do not 
talk. In the contemporary world, it may seem convenient to choose not to engage and therefore not to have to act. Countless 
examples of the above attitude come to mind. By showing my series of photographs, I hope to encourage the viewers to reflect 
creatively on the meaning of the words of Gandhi.

Bez tytułu, 2007
print, 200 x 300cm
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Soazic Guzennec

Urodzona w 1971 roku we Francji.
Mieszka i pracuje we Francji.
—
Born in 1971 in France.
Lives and works in France.

Moje dzieła, będące więcej niż wojowniczym aktem, są spontanicznym wyrazem dyskomfortu; uczucia 
powstałego po powrocie z rocznego pobytu w Afryce, gdzie mieszkałam w trudnych warunkach, i które 
nigdy od tego czasu nie zniknęło.
Po roku dzielenia codziennych czynności z mieszkańcami Afryki nauczyłam się cenić wodę i drewno oraz 
dostrzegać wartość i rzadkość podstawowych naturalnych zasobów. Paradoksalnie moja świadomość 
ekologiczna obudziła się wtedy, gdy powróciła do społeczeństwa masowej konsumpcji, konfrontując się  
z rozdźwiękiem pomiędzy nieszczęściem i niedocenianym nadmiarem.
Zmieniając przeznaczenie przedmiotów zbudowanych do ochrony człowieka przed środowiskiem (namiot, 
moskitiera, parasole), odbieram im pierwotne funkcje po to, aby uczynić je przestarzałymi – wyrażam to, 
co czuję, stając przed tym brakiem równowagi: nieświadomość i podatność. 
Pomimo delikatności i zauważalnej poetyckości tej realizacji, w każdej z nich zauważyć można zagrożenie. 
To pytanie o najlepszy dom, postrzępiony namiot osadzony na skałach, pudło marzeń, namiot pełen dziw-
nych stworzeń, kwaśny deszcz rozpuszczający parasolki. 
Idylliczny krajobraz narysowany na płótnie ulega erozji, skrzydła ptaków są zjadane, niebo zanika w kierun-
ku pesymistycznego horyzontu. 

Amazonia, 2006, oil on canvas
200 x 160 cm

More than a just a militant act, my creations are a spontaneous expression of a discomfort. A feel-
ing which built up from my return on a gap year in the African landscape where I lived in rough 
conditions, and one which has never disappeared since.
After a year of sharing the daily preoccupation of its inhabitants I learnt the value of water and 
wood as well as the price and rarity of natural essential resources.
Paradoxically it was only when I returned to the society of mass consumption facing this gap, wit-
nessing the misery and care freeness of profusion that my ecological conscience was awoken.
By bending the purposes of objects originally built to protect the human beings from its environ-
ment (tent, mosquito net, umbrellas), by withdrawing their initial function to make them obsolete, 
I express what I feel in front of this unbalance: one’s unconsciousness and vulnerability.
Despite the delicacy and the apparent poetry of this realisation, there is a perceptible menace in 
each of the installations. It is question of the ultimate house, a scrapped tent perched on rocks, a 
dreams box, a mosquitoes tent full of strange creatures, acid rain melting the umbrellas. The idyllic 
landscape drawn on the canvas erodes, the wings of the birds are consumed, the sky is deleting 
towards a pessimistic horizon. /Soazic Guezennec/ tłumaczenie / translation: Virginie Melaine
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Tobias Hantmann

Urodzony w 1976 roku w Kempten, w Niemczech.
Mieszka i pracuje w Kolonii i Düsseldorfie.
—
Born in 1976, Kempten, Germany. 
Lives and works in Cologne and Düsseldorf.

Wykształcenie / Education:
1997-2004 – Kunstakademie Düsseldorf 
2001 – Hochschule der Künste Berlin 
2008 – Kunststiftung NRW

Dywanowe prace Tobiasa Hantmanna wydają się być cennymi reliktami czasu, który już przeminął, po-
zostałościami wysoce rozwiniętej, lecz dawnej cywilizacji; równocześnie mają miejsce teraz, jak szkice 
modelu drogi, o którą rozbiła się teraźniejszość. 

Kolorystyka prac wpisuje się między ogromne rupiecie, które można znaleźć na ulicy po porządkach w 
apartamentach z lat 80. a osobistą, transcendentalną wizją. Za pomocą ręki i linijki monochromatyczne 
dywany są szczotkowane w różnych kierunkach, co sprawia, że rysunek odbity w filigranowych włóknach 
kontrastuje z jasnymi i ciemnymi plamami. Rysunek ten kreuje tymczasowość powierzchni, jest nieskoń-
czony w głębi swojej wyimaginowanej przestrzennej projekcji. 

Untitled, 2008
Schwerte, combed carpet, 165 x 130 cm

Tobias Hantmann’s carpet works seem like vulnerable relics of a time long gone, the remnants of 
a highly developed early civilisation; at the same time they are taking place now, like the sketches 
of a model for a path after the present’s crash.
In colour they border exactly between the bulky rubbish found on the street after an 80ies apart-
ment’s clear out and a personal transcendental vision. With the help of hand and ruler the mono-
chrome velour carpets are brushed in different directions, bringing about a drawing reflected in 
the filaments’ filigrane contrasts of bright and dark patches. This drawing’s effect, temporary on 
the surface, is infinite in the depth of its fantasized spatial projection.
Tłumaczenie / translation: Alexander Konrad
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Eytan Heller 

Urodzona w 1968 w Brukseli, w Belgii.
Mieszka i pracuje w Tel Avivie w Izraelu.
—
Born in 1968, Brussels, Belgium.
Lives and works in Tel Aviv, Israel. 

Wykształcenie / Education:
Hebrew University of Jerusalem London School of Economics NYU.

Nakręcony w Abu Dis (Wschodnia Jerozolima) “Love Sum Game” pokazuje grę w tenisa odby-
wającą się po obu stronach muru. W przeciwieństwie do przeźroczystej siatki wykorzystywa-
nej w prawdziwej grze, mur uniemożliwia widzenie; jego monumentalna wielkość działa jak 
wielka bariera pomiędzy dwoma stronami, ograniczając „wymianę” i dialog. Gra jest lustrza-
nym odbiciem absurdalnej sytuacji ludzi żyjących w jego sąsiedztwie, oddzielonych od siebie, 
którym pozostaje jedynie wyobrażanie sobie tego, co dzieje się po drugiej stronie ich własnej 
ulicy. “Love Sum Game” jest pierwszym filmem z trzy częściowej serii. 

Shot in Abu Dis (East Jerusalem), “Love Sum Game” shows a tennis game taking place on both sides of the 
Separation Wall. As opposed to the transparent waist level net in real tennis games, the wall prevents any 
form of view, its monumental height acting as a grand barrier between the two sides, limiting “exchanges” 
and dialogue. The game mirrors the absurd situation lived by people in their neighborhood, separated, and 
left ‘imagining’ what is happening on the other side of their own street. 

“Love Sum Game” is the first chapter of a three films series.

Love Sum Game, 2006, video, 4’30’’
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Jessica Higgins 

Urodzona w 1964 roku w Nowym Jorku w USA.
—
Born in 1964,New York City, USA.

Rulon papieru na podłodze.
Ktoś szybko zawija się w niego, pojawia się dźwięk szeleszczącego papieru.
Partytura dyktuje ruch.
Ktoś inny bierze w dłonie koniec rulonu, rulon rozwija się.
Kompozytor zaczyna grać, interpretując partyturę.
Bohaterka szybko uderza pędzlem z tuszem i rozpryskuje tusz na powierzchni papieru,
pojawiają się formy, w tle słychać recytację poezji.
Po dotarciu do końca rulonu, bohaterka ukazuje publiczności skończoną pracę.
Rulon papieru jest zawieszony na ścianie.

A scroll is laid on the floor.
A person quickly rolls up into it, sounds of crinkling paper emerge.
The person moves with the score.
Another person holds one end as the person slowly unfurls, unwinds.
A composer begins to play the structure, interpreting the score.
A person quickly flashes a brush with ink, and splashes the form, poetry is heard from a
Distance.
When the person has reached the end of the scroll, both people show the audience, and
hang the score on the wall.

Poem song , 2007
performance, PATIO Art Center, Łódź
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Tatsuya Higuchi 

Urodzony w 1972 roku w Kanagawie, w Japonii.
Mieszka i pracuje w Berlinie, w Niemczech.
—
Born in 1972, Kanagawa, Japan.
Lives and works in Berlin, Germany.

Wykształcenie / Education:
 B.F.A. Graduated from Tama Art University, Tokyo, Japan.

Proces przygotowania tej serii obejmował codzienne fotografowanie nieba, robienie slajdów, 
wycinanie pozytywnych obrazów i robienia z nich pudełek. Oczywiście niebo jest ogromne  
i  rozciąga się nad każdym z nas, a te małe i delikatne pudełkowe nieba nie obejmują wiel-
kich przestrzeni. Każde z nich reprezentuje konkretne niebo, które rozciągało się nad moją 
głową w konkretnym momencie. Jednak zamiast trwania w zamknięciu te małe, ale istotne 
drobiny, reprezentują także nowy początek. Dla mnie są miejscem powstawania, które mają 
swą rzeczywistość. 

This series was made by photographing the sky every day using slide film, cutting out the positive images 
and folding them into small boxes. Obviously, the sky is enormous and extends out over everybody but 
these small and delicate boxed skies do not cover great distances. Each one represents a particular sky 
that was over my head at a particular moment. Instead of being cIosed, however, these small yet important 
specks also represent a new beginning. For me they are sites of production that have reality. /Tatsuya 
Higuchi/

Sora no Hako / Boxed sky, 2000/2007
positive film, 3 x 3 x 3 cm, photos: Koichi Hayakawa, Tatsuya Higuchi
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Gabriele Hordasch

Urodzona w 1969 w Dusseldorfie. 
—
Born in 1969 in Dusseldorf.

Wykształcenie / Education:
1993-1998 – Kunstakademie Düsseldorf / Subjets Sculptue and Film / Meister-
schuelerin Prof. Irmin Kamp
1989-1993 – Fachhochschule Nürnberg / Kommunikations-Design / Diploma

Performance „Found Footage”
Biała ściana. Przed ścianą znajduje się stos metalowych obręczy, skrzynka z gwoździami  
i jeden młotek. Na podłodze zaznaczono linię. Obok kamera podłączona do monitora. Z jed-
ną rzutką w ręce robię trzy kroki na zaznaczonej linii i skaczę, równocześni rzucając rzutkę  
w ścianę. 
Wyjmuję rzutkę ze ściany, zamieniam ją na gwóźdź i wieszam na nim obręcz. Powtarzam tę 
sekwencję czynności aż do północy lub do momentu, w którym nie jestem w stanie wyjąć 
kolejnej rzutki.

There is a white wall. In Front of the Wall there is a pile of wire hoops, a box with nails and one hammer. 
There is one line marked on the floor. There is a Camera on a trypot which is connected to the monitor. 
With 1 dart in my hand i take 3 steps on the marked line to jump and at the same time throw the dart 
against the wall.
I take the dart out of the wall, exchange it with a nail and hang one wire loop on it. I will continute this 
sequence until midnight or until i will not be able to take out the dart any more. 

Found Footage 2008
Performance / Wall Installation / 1 channel video. 

Businesscard 2007, 
3-channel-videoinsallation, photo: Thomas Ledeganck 
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Eric Van Hove 

Urodzony w 1975 roku.
Mieszka i pracuje w Tokio w Japonii. 
—
Born in 1975.
Lives and works in Tokyo, Japan.

Wykształcenie / Education:
2005 – Doctoral candidate – Geidai University of Fine arts and Music 
– Tokyo, Japan.
2003-2005 – M.A at Tokyo Gakudei University – Tokyo, Japan.
2001-2003 – Tokyo Gakugei University –Tokyo, Japan.
2000-2001 – F.O.R.E.M. –Namur, Belgium.
1996-2000 – B.A. at  Ecole de Recherche Graphique (E.R.G.) – Bruxelles, Bel-
gium.

„(…) Gdyby nie on i jego warunki, nie pozostałby w jej ciele niezatarty ślad tego wydarzenia: 
niekoniecznie niemowlę, lecz tatuaż, wspaniała forma ukryta pod ubraniem, w której krew 
miesza się z tuszem, aby ujawnić oczom wszystkie swoje kolory. Wcielony znak liturgii, której 
tajemnic nikt nie zdradzi. Jedyny, którego żadna inna osoba w pełni nie doceni. Nawet ja, ktoś, 
kto mógłby znać tę tajemnicę”.

 “(…) But for him, and on his terms, keeping in her body the ineffaceable archive of this event: not neces-
sarily an infant but a tattoo, a splendid form, concealed under garments in which blood mixes with ink to 
reveal all its colours to the sight. The incarnate archive of a liturgy whose secret no one will betray. One 
that no other person could really appropriate. Not even I, who would, however, be in on the secret”.
Jacques Derrida, “Monolingualism of the other: or the prosthesis of origin”, Stanford University Press, 1998, 
page 52 / tłumaczenie / translation: Patrick Mensah

Metagram on an Arab woman, Cairo, Egypt, 2006
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Markus Huemer 

Urodzony in 1968, w Linz w Austrii. 
Mieszka i pracuje w Berlinie, w Niemczech.
—
Born in 1968 Linz, Austria.
Lives and works in Berlin, Germany.

W instalacji „1194 dni bez pocałunku z języczkiem. 314 dni bez randki. 945 dni bez erotycznego kontaktu 
wzrokowego” niewielkie obrazki są wyświetlane jeden po drugim na płótnie znajdującym się na podłodze, 
co mimo zmiennej kolejności przywodzi na myśl film. Są to jednak pojedyncze obrazy i wraz z jedno-
znacznie określoną powierzchną projekcyjną tworzą związek z malarstwem. Każdy z pojedynczych moty-
wów jest widzialny przez 10 sekund. Pokazują one abstrakcyjne ptasie formy, raz w świetle projektora, raz  
w rzeczywistym świetle pomieszczenia. Podwójne naświetlenie nadaje pracy półprzezroczysty, efemerycz-
ny nastrój. Ten sposób malowania odnosi się do starożytnych Rzymian, którzy wierzyli, że można zobaczyć 
przyszłość i istotę rzeczy w locie ptaka. 
Teoretycznie nieprzewidywalny lot stada ptaków w starożytności determinował decyzje wagi państwowej, 
a w tym przypadku determinuje instalację, której właściwa realizacja nie leży w rękach artysty, lecz instan-
cją ostateczną jest tu lot ptaków. 

Seit 1194 Tagen ohne Zungenkuss. Davor 1721. Seit 314 Tagen ohne 
Date. Davor 945. Seit 19 Tagen ohne erotischen Blickkontakt, 2005, 
video projection on canvas, photo: Manuel Nagel, Das Verschwinden in 
der Kunst, 2008, Drezno

In installations like „Seit 1194 Tagen ohne Zungenkuss...“ little pictures are simply projected one 
after another on canvas standing on the floor, and, in spite of the jumpy sequence, this makes you 
think of a film. These are however single images and this, along with the clearly defined projection 
surface forms the connection with painting. Every single motif can be seen for up to ten seconds. 
They show abstract bird forms, once in the light of the video projector from the fimed image, and once 
in the light in the actual room. The double exposure gives the work a diaphanous, ephemeral feel. 
This factually technoid action painting refers to Roman antiquity, which believed it could see the fu-
ture and the essence of things in the flight of the birds. The theoretical unpredictability of the flight of 
flocks of birds in antiquity determined the decisions of states, and here it determines the installation, 
whose actual realization lies not in the hands of the artist, but in the final instance in the flight of the birds. 
/Markus Huemer/
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Allan Hughes 

Mieszka i pracuje w Belfaście
—
Lives and works in Belfast. 

Wykształcenie / Education:
He is currently undertaking a PhD at the University of Ulster entitled 
“Synchronisation, Authority & Duplicity: Screening The Voice”. 

Od długiego czasu interesuję się autorytatywnością słowa mówionego, a w szczególności naturą zapisu 
głosowego oraz naszym zrozumieniem i reakcją na nie. 
Praca posługuje się wideo jako środkiem badającym konieczną dwoistość formy audio-wizualnej, w której 
dźwięk jest tradycyjnie słabszym znakiem tej dwoistości. „The Listening Stadion” („Stacja nasłuchu”) została 
nakręcona obok przekaźnika w plenerach wznoszącej się nad Belfastem Black Mountain. Wcześniej górę 
zajmowały punkty obserwacyjne armii brytyjskiej, a obecnie –  przekaźniki telewizyjne. Stacja nasłuchu 
była oddana do użytku w czasie zimnej wojny, a później stała się totemem brytyjskiej władzy politycznej  
i militarnej nad Belfastem.   

Obiekt jest obecnie rozbierany, a ziemia oddana fundacji zajmującej się ochroną środowiska. 
Praca stara się rozważyć kwestię inwigilacji, kontrastując zewnętrzny panoptyczny zarys budynku z za-
mkniętą, zinternalizowaną czynnością osoby słuchającej, gdzie nic nie jest widoczne, a tylko słyszane  
i gdzie nie istnieje uprzywilejowany wizualny porządek.

The Listening Station, 2008
video installation (video still)

My practice has had a longstanding interest in the authority of the spoken word and more specifi-
cally the nature of the recorded voice and our understanding and responses to it. The work uses 
video as a means to examine the essential duplicity of the audio/visual form, a form where the 
audial is traditionally the weaker sign of the binary. 
“The Listening Station”, was shot on location at the Divis transmitter on Black Mountain, overlook-
ing Belfast. Until recently the mountain was a location for British Army listening posts and concur-
rently, the television transmitters for British television broadcast in the city. The listening station 
was initially put into service during the Cold War and subsequently figured as a totem of Britain’s 
political and military authority over Belfast during ‘The Troubles’. The facility is currently being 
dismantled and the land gifted to the National trust for environmental conservation.
The work aims to negotiate the conditions of surveillance, contrasting the exterior panoptic visual 
profile of the facility with the enclosedand internallised activities of the listener, where nothing is 
seen, only heard and something lies beyond the priviledged order of the visual. /Allan Hughes/
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Bernd Imminger

Urodzony w 1975 roku. Mieszka i przacuje w Pradze.
—
Born 1975

Wykształcenie / Education:
2000-2007 Hochschule für Bildende Künste Dresden

Bernd Imminger, Untitled

Na pierwszy rzut oka wygląda to dziwnie – okultystyczna ekspresja ektoplazmy jest spotkaniem ze sztuką 
i współczesną filozofią. Za Baudrillardem odkrywamy w pracy Immingera cechę zasadniczą – zaintere-
sowanie dematerializacją w przeciwieństwie do oryginalnego znaczenia ektoplazmy, co znajduje uwagę  
w materializacji ducha. Prace Baudrillarda traktują o zanikaniu tematu na korzyść rozproszenia nieistotnej 
podmiotowości i przekształceniu wszystkiego w „gigantyczną powierzchnię, która odbija sumienie wy-
obcowane z rzeczywistości”. Imminger w dowcipny sposób uświadamia nam sposób, w jaki postrzegamy 
nasze środowisko. Zauważalna jest tutaj niewątpliwa autoironia. Rezultatem wyodrębnienia i multiplikacji 
samego siebie jest powiększenie płaszczyzny jego działań, co prowadzi do nieuchronnego wciągnięcia oraz 
przypadku. Ta swoista praca Immingera pozostaje w opozycji do innej, wcześniejszej, apokaliptycznej wizji 
komicznego obcowania i rozpatrywania sumienia i swoistości granicy, zwłaszcza w zakresie sztuki. Rezultat 
na końcu filmu jest taki, że postać i część sceny, sfera sztuki, łamią się. 

On first glance it looks a bit strange – the occult expression of ectoplasma is encountered in 
present arts and the contemporary philosophy. As to Baudrillard we discover in Immingers work 
predominantly the interest of dematerialisation in contrary  to the original meaning of Ectoplasma 
what found attention by materialization of spirits. Baudrillards work is about the disappearance of 
the subject for the benefits of a diffuse unsubstantial subjectivity  and transforms all in “a gigantic 
surface that reflects a conscience that became estranged from reality”. Imminger makes us in a 
humorous way aware of the ghost image of  our environment. A certain self irony can be noticed. 
The result of his secretions in the films “Ectoplasma I+II”, and, the multiple split of himself, lead 
over the enlargement of his surface and effect inevitably to involvements and eventually to the 
fall. The very special in Immingers works “Ektoplasma I + II” is in contrary to his apokalyptic visions 
the funny treating of the conscience of the very own boundaries in particular in boundaries in arts. 
The result on the end of the film is that the figures and a part of the stage are breaking through.
/Anja Tabitha Rudolph/ translation from Germany: Claudia Schuman

Untitled, 2008, mixed media
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(…) terytorium analizowanym przez artystkę jest obszar bezpośrednio ją otaczający, pozosta-
jący w zasięgu ręki. Cykl prac „Moje gniazdo jest moje” to utrwalanie procesów powstawania 
rysunków, gdzie zapis wideo dokumentuje kolejne performances. W jednym z nich artystka 
leżąc i siedząc w jednym miejscu, obrysowuje kredą kontury ciągle zmieniającego się położe-
nia ciała. W innym wyznacza krąg własnej aktywności poprzez linię okrężną.  „Okrężna forma 
rysunku –  zanotowała – oraz czynność kręcenia się wokół własnej osi odnosi się do badania 
tożsamości i analizy subiektywnego stosunku w postrzeganiu świata (…)”. Wyznaczanie włas-
nego terytorium jest metodą postrzegania rzeczywistości, sposobem w jaki artystka określa 
swoją postawę wobec sztuki.
/fragment tekstu Anny Marii Leśniewskiej, Strefy subiektywnego odbioru – uwagi en passat, w: 
Czas Kultury, nr 2/2008/

(…) territory explored by the artist is the space directly surrounding her, at arms’ length. The collection 
of work Moje gniazdo jest moje (My nest is mine) is the consolidation of the processes in the evolution of 
drawings, where a video recording documents a series of performances. In one of these, the artist, lying and 
sitting in one place, draws around the ever-moving contours of her own body. In another, she delineates the 
sphere of her own activity with a circular line.  A circular shape of drawing, she has written, and the action of 
turning around your own axis relates to researching identity and analysing the subjective attitude in the way 
we perceive the world(…). Designating one’s own territory is a way of perceiving reality, in which the artist 
defines her own attitude towards art. 
/Anna Klimczak/

Urodzona w 1971 roku w Szczecinku.
Mieszka i pracuje w Warszawie.
—
Born in 1971 in Szczecinek, Poland.
Lives and works in  Warsaw, Poland.

Wykształcenie / Education:
1993-98 Academy of Fine Arts in Poznań, Poland

Anna Klimczak
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Praca „Kamuflaż z hrabiną Cosel” jest osobistą refleksją na temat powieści J.I. Kraszew-
skiego i filmu pod tym samym tytułem, zrealizowanym przez J. Antczaka w 1968 roku 
z Jadwigą Barańską w roli głównej. Do niemieckiej edycji „Camouflash” inspirowała 
mnie postać Kraszewskiego, autora „Trylogii Saskiej” napisanej w Dreźnie pod pseudo-
nimem Bogdan Bolesławia. Jednocześnie postać Anny Konstancji von Brockdorf czyli 
hrabiny Cosel – ulubionej faworyty króla Polski i elektora Saksonii Augusta Mocnego, 
jest powszechnie znana zarówno drezdeńczykom, jak i Polakom.
Punktem wyjścia do realizacji filmu wideo była stara czarno-biała fotografia z planu 
filmowego, przedstawiająca Jadwigę Barańską vel Hrabinę Cosel podczas dworskiego 
balu maskaradowego.  Zakamuflowanie siebie w historycznym kostiumie i ukrycie pod 
maską twarzy mojego ojca pokazuje w bardzo zwolnionej sekwencji jej odsłanianie  
i odsłaniania grę pomiędzy medialną fikcją a realnym życiem. 
Ta „ożywiona“ fotografia to swoisty dialog z koncepcją kamuflażu i koncepcją  wysta-
wy w The Camouflash – Znikając w sztuce, jaka odbyła się w Dreźnie.

Camouflage with Countess Cosel is a personal reflection about one of my favourite polish novels 
and film adaptations. It is a very interesting fact that the author of the novel – Josef Ignacy Krasze-
wski wrote it in the 60’s of XIX century in Dresden under his emigration name Bogdan Boleslawita. 

“Countess Cosel” is a psychological novel “dressed” in historical costume and a part of a larger 
Saxon Trilogy. In the photo from movie adaptation of polish actress – Jadwiga Baranska as Count-
ess Cosel on a masquerade party I found an inspiration for a game between artistic fiction and 
reality. The interference into an image of me and my father face masks is a try of a dialogue with 
the concept of camouflage and exhibition The Camouflash – Disappearing in Art in Dresden 

Adam Klimczak
Camouflage with countness Cosel, 2008, wideo, zdjęcia filmowe: Marek 
Gawroński, czarno-biała fotografia z planu zdjęciowego filmu „Hrabina Cosel”: 
autor  nieznany, własność filmu Muzeum Kinematografii w Łodzi

Urodzony w 1957 roku w Łodzi.
Mieszka i pracuje w Łodzi..
—
Born in 1957 in Lodz.
Lives and works in Lodz.

Wykształcenie / Education:
1975-1980 – PWSSP (Academy of Fine Arts in Lodz)
1980– Diploma Paintings and Graphics Faculty 

Adam Klimczak
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Erika Knerr 

Mieszka I pracuje w Nowym Jorku, USA. 
—
Lives and works in New York, USA.

Wykształcenie / Education:
Erika Knerr ran New Observations Magazine in NYC and was one of the principle artists with 
Lance Fung Gallery. She covered Construction in Process IV - The Artists’ Museum, Lodz, 
Poland, in New Observations, edited by Suzy Sureck in 1993. She went to Site-ations in 1994 
organized by The Artists’ Project of Cardiff Wales, Construction In Process in Israel in 1995 run 
by The International Artists’ Museum and Cambio Constante V., Arte en Orbita, Curated by Paco 
Simon in Zaragoza Spain in 2004.  She is currently heading up editorial on Artist Organized Art.

“Atmospirit” łączy dwa słowa – atmosferę i ducha i traktuje o przestrzeni pomiędzy teraźniejszością a przy-
szłością. Mówi o świadomości wewnątrz rzeczywistości fizycznego ciała (osoby) a świadomością, która 
jest z fizycznego ciała uwalniana. Mój projekt zajmuje się egzystencjalną właściwością ducha będącego 
zakamuflowanym w powietrzu po śmierci fizycznego ciała. Będąc świadkiem ostatniego tchnienia mojego 
ojca, gdy odszedł, doświadczyłam silnego odczucia: był to  swego rodzaju cichy rozbłysk lub „eksplozji 
poprzedzonej upadkiem ogromnej gwiazdy”.

“Atmospirit” jest opozycją do teorii czarnej dziury Baudrillarda, w której zlewanie się rzeczywistości i tech-
no- zapożyczonej ułudy w hiperrzeczywistość będzie puchnąć aż do swoich granic i imploduje w tragicznej 
przyszłości. Zamiast egzystencjalnego bezsensu i poczucia bycia zagubionym w hiperrzeczywistości i glo-
balizacji, zakładam obraz optymistycznej przyszłości i rozsądku w kontaktach z wartościami bezwarunko-
wej przeszłości, skłaniając się ku bardziej potrzebnej dzisiaj relacji z naszym środowiskiem. 

Pojawienie się systemów samowystarczalnych (energie odnawialne) i powrót do idei lokalności (kupowanie 
produktów lokalnych etc.) jest sposobem na połączenie się ze środowiskiem na skalę społeczną. W skali 
indywidualnej nacisk na oddech jest bardziej bezpośrednim sposobem uświadomienia sobie teraźniejszego 
momentu. Cisza lub pauza na koniec oddechu łączy nas z bezziemnością i rozległością ducha. 

“Atmospirit” combines the two words atmosphere and spirit and deals with the space between now and the hereafter. It is 
about consciousness inside a physical body reality (persona) and a consciousness that has been released from the physical 
body. My project deals with the existential quality of the spirit being camouflaged in the atmosphere after the death of 
the physical body.  When witnessing my father’s last breath as he passed, I experienced a strong sense of a kind of quiet 
flash or “explosion, followed by a collapse of a massive star”.

“Atmospirit” is in contrast to the black hole theory of Baudrillard, where the merger of the real and the techno-mediated 
fake into hyperreality will be pushed to it’s limit and implode upon itself in a tragic future. Rather than an existential mean-
ingless and sense of being lost in the hyperreal and in globalization, I am posturing an image of hopefulness and sanity in 
contact with the values of an unconditional past, to a more essential relationship with our environment. 
The emergence of self-sustaining systems (renewable energies) and a return to ideas of localization (buying local produce, 
etc) are some ways of connecting to our environment on a social scale. On an individual scale the focus on the reality of 
the breath is the most direct way to awaken to the present moment. The silence or gap at the end of the breath connects 
us to the groundlessness and spaciousness of the spirit. /Erika Knerr/

Atmospirit — The Last Breath and the Big Wind, installation. 7 Suspended pillows, 7 pil-
lows below on ground, bed sheet, painted white circle and sound of Breath on continuous 
loop. The Camouflash, PATIO Art Center 2007. Photo Mariusz Sołtysik
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Patricia Lippert

Urodzona w 1956 roku w Luksemburgu.
Mieszka i pracuje w Eppeldorf, Luksembourgu i Balazuc
—
Born in 1956 in Luxembourg.
Lives and works in Eppeldorf, Luxembourg, Balazuc.

Wykształcenie / Education:
1976 – 1982 Hochschule für Gestaltung Offenbach am Main, Germany

Radość ze sztuki
Patricia Lippert rozwijała swoją sztukę poprzez pracę z różnymi materiałami i technikami w malarstwie  
i rzeźbie. Uwielbia glinę, zwłaszcza gdy jest jeszcze gorąca, ponieważ uwalnia wtedy swoją wielką ducho-
wość. „To jest materiał, który sam decyduje. To rodzaj gry, w którą można grać bez końca o ile tylko mamy 
na to zgodę”. Patricia lubi grę tak, jak lubi baśnie i opowieści. Od początku swojej artystycznej kariery włą-
czała do swojego malarstwa emocje, osobiste doświadczenie, duchowość, mity i postać „wiecznej kobiety”. 
Wierzy w siłę kobiecości.
 
Opowiadanie historii
Jej obraz nigdy nie będzie abstrakcyjny. Zawsze chce opowiedzieć jakaś historię. W pracach Patricii Lippart 
można odnaleźć główne tematy, które kontynuowane są przez lata. Jej ostatnie prace „Piękna i Bestia” to 
tego przykład. W Luksemburgu trwa obecnie debata o fladze narodowej. 
Artystka nie rozumie, jak można prowadzić gorącą debatę na temat symboli heraldycznych, flag i kolorów 
w społeczeństwie zmierzającym ku globalizacji. Dlatego też proponuje swój własny komentarz. Dlaczego 
zawsze heraldyka ukazuje „okazałe zwierzęta”? Dlaczego (tak jak w tym przypadku) musi to być lew? Na 
jednym z jej obrazów można zobaczyć samotnego i porzuconego lwa w pałacu. Za to klejnotów koronnych 
nie widać nigdzie. 

White Symphony, 2008
mixed media, 16 works: 40 x 40 cm

The Pleasure of Art
Patricia Lippert has developed her art by working with different materials and techniques in paint-
ing and sculpture. She loves clay especially when it is still hot because it releases a great spiritual-
ity. “It is the material that decides and not you. It is kind of a game that we could play forever with 
no limits if we are authorized to”. Patricia likes the game as she likes fairy tales and stories. Since 
the beginning of her artistic experience, she incorporated in her paintings her emotions, personal 
experiences, spirituality, myths and the figure of “the eternal woman”. She believes in the power 
of femininity. 
Telling Stories 
Her painting has never been abstract. She always wanted to tell stories. You can find in her work a 
main theme that can linger for two years in a row, can catch her eye and take her to different ways 
of expression. Her latest works “The Beauty and the Beast” are an example of this: it is a debate 
on the national flag of Luxembourg. The artist does not comprehend how it is possible to have 
a heated debate on the symbol of national armories, flags, colors in a society oriented towards 
globalization. That is why she offers her own thinking on this issue. Why is it that armories should 
always represent an “imposing animal”? Why as in this case does it have to be a lion? In one of her 
paintings, you can see a lonely and abandoned lion in a palace. The crown jewels are nowhere in 
sight! /Christiane Kremer/
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Krzysztof Łukomski 

Urodzony w 1980 w Poznaniu. 
Mieszka i pracuje w Poznaniu.
—
Born in 1980 in Poznań, Poland.
Lives and works in Poznan, Poland.

Wykształcenie / Education:
1999-2005 Academy of Fine Arts in Poznan, Poznan, Poland

Subtelność narracji możliwych wariantów
Krzysztof Łukomski posługuje się głównie wideo, jednak przygotowany materiał wykorzystuje do tworzenia mul-
timedialnych instalacji, w których zawsze istotną rolę odgrywa przestrzeń ekspozycji, ona implikuje ostateczny 
kształt prac. Czasami filmy pozostają jedynie pojedynczymi, samodzielnymi filmami, pokazywanymi w różnych 
wymiarach. W większości realizacji sfera narracyjna jest ograniczona; fragmentaryczna, delikatnie zaznaczona 
akcja nie tyle opowiada historię, co buduje nastrój, wydobywa klimat chwili. Muzyka i wspomnienia to istotne 
punkty w twórczości Krzysztofa Łukomskiego. Artysta zarówno odwołuje się do znanych utworów, które często 
samodzielnie wykonuje, jak i tworzy własne. Jednakże muzyka nie zamyka się jedynie w tzw. piosenkach, ważny 
jest sam dźwięk, często szum wiatru, morza czy odgłosy jadącego samochodu stanowią znaczący element. Cza-
sami jego prace przybierają wręcz formę wideoklipów. (…)
John Berger pisze, że zawsze znajdujemy się w dwóch czasach: czasie ciała i czasie świadomości, ten ostatni stara 
się integralnie łączyć przeszłość z przyszłością. Czas świadomości to cienka siatka utkana ze wspomnień, marzeń, 
widzianych obrazów, usłyszanej muzyki, zobaczonych filmów... Nasze prywatne, osobiste przeżycia miksują się  
z przeczytanym, obejrzanym, wykreowanym. Tak jest u Krisa Łukomskiego. Jego melancholijne i tajemnicze obra-
zy przekraczają subiektywny zapis doświadczeń, wchodzą do filmów, popularnych opowieści, wspólnych lęków, 
dzieje się tak zarówno w przypadku nostalgicznego „Back to skywatching”, jak i proekologicznego „Day Two”. 
Gdy oglądam te prace przypominam sobie realizacje Pipilotti Rist – klimat, podejście do muzyki, zawarta w nich 
niejednoznaczna gra, sięganie poza widzialną powierzchnię wskazują na istniejącą fascynację. Pomimo charak-
teru zbliżonego do zapisków z dzieciństwa Waltera Benjamina, ich autor jest współczesnym, młodym twórcą. 
Przejawia mocne osadzenie w kulturze wyższej, ale jednocześnie doskonale przyswoił sobie kulturę popularną. 
Zna jej mity i często wchodzi z nimi w swoistą, intelektualną grę. Ujawnia się to szczególnie w „Hung my head”. Ar-
tysta staje się kowbojem. Rola ta może być spełnieniem marzeń małego chłopca, co sugeruje baśniowy początek, 
jednak równocześnie charakterystyczny pusty krajobraz, określone pozy nawiązują do wielkich hollywoodzkich 
produkcji: westernów i filmów drogi. Ten specyficzny wideoklip do utworu Jonnego Casha stanowi nostalgiczne, 
ale i ironiczne nawiązanie do mitu wolności, spełnienia, poszukiwania i odnalezienia swojej tożsamości. Kino 
czasami nam to ułatwia... 
Kris Łukomski wzmacnia ten przekaz – jakby mówił życie jest filmem, jego jedną z możliwych wersji, która zawsze 
posiada różne odsłony.
Tylko kto pozostaje reżyserem?

Subtlety of possible narrations
Krzysztof Łukomski uses mostly video, but prepared material is used also in the creation of multimedia installations, where space 
of an exposition plays an important role. It implies the final character of a piece. Sometimes video films remain only singular works, 
shown in variety of contexts. Narration in the majority of the films is limited and fragmentary. Delicately drawn action does not tell 
a story, but it builds an atmosphere and highlights the nature of moments.Music and memories are important points of Krzysztof 
Lukomski’s work. The artist refers to well known musical pieces, often playing them himself and he composes his own pieces. But 
music is not limited to so-called songs. The sound itself, often the swoosh of surf and wind, the sound of a car passing, are impor-
tant as well. Sometimes Krzysztof works take a form of video clips. (…) John Berger writes that we always find ourselves in two time 
zones: in the time of the body and in the time of the consciousness. The last one is responsible for integrating past and future. 
Time of consciousness is a thin net woven out of memories, dreams, images, films we have seen and music we have heard. Our per-
sonal experiences are mixed with what we have read, seen or created, as in the artist’s case. His melancholic and mysterious images 
exceed the subjective register of experiences, become part of the movies, popular stories and shared anxiety. It is true in terms of 
the nostalgic Back to skywatching and the pro-ecological Day Two. Krzysztof works remind me the realisations of Pipilotti Rist. Their 
atmosphere, approach to music, ambiguous play, reaching beyond the visible surface underline existing fascination.  Despite the 
similarity in nature of Krzysztof works and Walter Benjamin’s notes from childhood, its author is still a young, contemporary artist. 
His works are well rooted in the high culture, but popular culture is well assimilated at the same time. He knows its myths and often 
plays with them. One can easily notice it in the work Hung My Head. The artist becomes a cowboy. This is the fulfilment of a young 
boy’s dream. It suggests a fairy-tale beginning. But typical empty landscape and certain poses refer to big Hollywood productions 

- to western films and road movies. This specific video clip, set to Johnny Cash music is nostalgic, but also ironic – with reference to 
the myth of freedom, fulfilment, search for one’s identity and finding it. Cinema sometimes makes it easier... Krzysztof Lukomski 
intensifies this medium, as he was saying, life is a movie, one of the possible narratives which has many scenes. 
But who is the director? / Justyna Ryczek/ tłumaczenie/translation: Agnieszka Matkowska

Making of Hung my Head
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Christine Mackey 

Obszar badawczy psychologii narracyjnej analizuje, w jaki sposób funkcjonują opowieści, nie skupiając się 
specjalnie na znaczeniu niesionym przez historie. Proces ten poszerza tradycyjną funkcję opowieści jako 
jednostkowego opowiedzenia historii do doświadczeń niesionych przez tę historię rozpatrywanych w kon-
tekście szerokiego spektrum kulturowego. Dlatego też związek pomiędzy „środkiem działania” a „działa-
niem” oraz narracją nie jest definiowany tylko przez to, co dzieje się w środku historii, lecz także jak odnosi 
się ją do zewnętrznej ramy, którą Foucault nazywa ‘formacjami dyskursywnymi’. 

„Ponad dźwiękami” – (przenośna świątynia) jest ‘turystycznym’ zapisem wydarzenia w Wagah Post, skrzy-
żowania, które dzieli Indie i Pakistan. Jest to jedna z najbardziej obserwowanych i strzeżonych stref gra-
nicznych na świecie. Znajduje się pomiędzy historycznym miastem Lahore w Pakistanie a świętym miastem 
Sikhów w Indiach –  Amritsar. Odległość pomiędzy tymi dwoma miastami wynosi tylko 35 mil. Jest to gra-
nica ceremonialna, gdzie każdego wieczoru uzbrojeni żołnierze z obu stron granicy odgrywają szczególnie 
wrogi popis podczas opuszczania odpowiednich flag przy dźwiękach trąbek. 

Ta krótka praca wideo zawiera rekonstrukcję miniaturowej świątyni hinduskiej. Symboliczna interakcja po-
między starożytną mitologiczną historią ułożoną na powierzchni świątyni i konstytutywną siłą współczes-
nych codziennych rytualnych ceremonii jest przedstawiona jako proces „kolektywnego funkcjonowania, 
dla którego narracje są paradygmatyczne” (Propp).

Beyond Sounding (mobile shrine)
object, video installation. The Camouflash, PATIO Art Center, 2007. 

The research field Narrative psychology explores how stories work rather than the focus on the 
meaning the story conveys. This process extends the traditional function of the story from one 
of ‘story-telling’ to the experience of event(s) embedded in the story to a broad cultural areana. 
Therefore the relationship between ‘agency’ and ‘action’ and the manifestation of the narrative is 
defined not only by what happens inside but also how it relates to outside of the frame, by what 
Foucault calls ‘discursive formations’. “Beyond Soundings” – (mobile shrine) is a ‘tourist’ record of 
an event at Wagah Post, a road crossing that divides India and Pakistan. This is one of the most-
watched, high-security border zones in the world. It falls between the historical city of Lahore in 
Pakistan and the Sikh holy town of Amritsar in India. The distance between the two cities is a mere 
35 miles. It is a ceremonial border, where, each evening, armed soldiers from each side of the 
border enact a particularly hostile parade while lowering their respective flags to the sounding 
of bugles. This short video-work is contained within a re-construction of a miniture Indian shrine. 
The symbolic interaction between the ancient mythological story composed on the surface of the 
shrine and the constitutive power of this daily ritualistic contemporary ceremony is presented as a 
process of “collective functioning for which narratives are paradigmatic” (Propp). 
Rethinking Psychology: Volume 1 - Conceptual Foundations (ed J. Smith, R. Harré, & Luk van Lan-
genhove) Sage, 1995. /Christine Mackey/

Mieszka i pracuje w Manorhamilton, Irlandia
—
Lives and works Manorhamilton, Ireland 

Wykształcenie / Education:
2002 – MA Time based and Performance Studies, Dartington College of Art, U.K.
1992 – BA Sculpture, National College of Art and Design, Dublin, Ireland.
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Anna Macleod 

Mieszka i pracuje w Irlandii
—
Lives and works in Republic of Ireland.

Wykształcenie / Education:
1977-81 – Dun Laoghaire College of Art. Dublin, Ireland
1982 National College of Art and Design, Dublin, Ireland.
1984 B.A at Hons National College of Art and Design, Dublin, Ireland.

Flash w odniesieniu do camouflash kojarzy mi się z krótkotrwałym pragnieniem, aby wypełnić pustkę zaj-
mowaną kiedyś przez pewność. W tej ramie umieszczam (moją) wiarę w interpersonalny system wymiany 
empatycznej. “All We Need” („Wszystko, czego potrzebujemy”) proponuje komunikację bezpośrednią po-
miniętą przez niemającą końca konsumpcję promowaną przez media. 
Wypowiedź artysty:
Dysponuję rzeźbiarską/ instalacyjną praktyką opisującą szukanie sposobów badania percepcji, interakcji  
i wymiany. Praktyka jest procesem napędzanym poprzez strukturę odwzorowywania, eksplorującą fizycz-
ne, geograficzne i graniczne przestrzenie. Jedną z istotnych dla mnie kwestii jest komunikowanie, znaki 
wizualne kodowane w ten sam sposób (alfabet Morse,a, semafory) często zaczynające się od „chciałbym/
chciałbym tobie coś zakomunikować”. Aby móc to czynić posługuję się gamą metodologii i procesów  
w celu stworzenia wizualnych interakcji umożliwiających różnorodne i szerokie interpretacje miejsc, które 
kreujemy i zamieszkujemy.  

The Flash referred to in camouflash speaks to me of a short lived desire to fill the void once occupied by certainty. Into 
this framework I place (my) faith in an interpersonal system of empathetic exchange. ‘All we need’ proposes direct com-
munication by circumventing the endless consumption advocated by media.
Artist statement:
I have a sculptural / installation practice that is concerned with finding ways to examine perception, interaction and ex-
change.  The practice is process driven and through a structure of mapping; physical, geographic and liminal spaces are 
explored. One of my concerns is to communicate, much in the same way coded  visual signals (Morse code, semaphore) 
often begin with “I wish to communicate with you”, to do this I use a variety of methodologies and processes to create 
visual interactions that try to enable diverse and broader interpretations of the spaces we create and inhabit.

All We Need, 2007, 
video installation, plaster forms
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Cristina Maldonaldo

Mieszka i pracuje w Meksyku. 
—
Lives and works in Mexico, Mexico.

Kamuflaż – strategia przetrwania
Pierwszy monitor telewizyjny przyjmuje odwiedzającego, kameralna atmosfera w tym miejscu tworzona 
jest poprzez niewysoką głośność dźwięku będącego kombinacją szlochu i wrzawy. Obraz pokazuje bardzo 
prywatny krępujący moment cierpienia emocjonalnego kobiety. Przez większy czas pozostaje zamazanym 
krajobrazem, ale momentami ukazuje jednosekundowe zbliżenie płaczącej twarzy, co wywołuje u gościa 
impuls przyciągania/odtrącania pojawiający się, kiedy natykamy się na emocjonalne cierpienie. 
Drugi monitor nadaje rzeczywistości kolejny wymiar – jest zwrócony w stronę jednego z rogów pomiesz-
czenia i zmniejsza przestrzeń odwiedzającego. Dźwięk do obrazu słyszeć można wyłącznie za pomocą 
słuchawek. Obraz prowokuje nowe doświadczenie osobiste, gdy słuchając przeboju „Staying Alive” zespołu 
Bee Gees patrzymy na kobietę znajdującą się w publicznym miejscu mającą na sobie urządzenie ortope-
dyczne podtrzymujące jej nieprzerwany uśmiech. 
Tania sztuczka, która kontroluje jej stan emocjonalny i pozwala jej trwać w postawie „nic złego się nie dzie-
je” zostaje ujawniona ….co czyni trudnym stwierdzenie, który z dwóch momentów jest bardziej krępujący. 

Camuflage –survival strategy
One tv monitor receives the visitor, there is an intimate atmosphere in the place created by a low volume audio that deliv-
ers a combination of a crying voice and noise. The image shows  a very private embarrassing moment of a woman´s emo-
tional pain. Most of the time it remains as a blured landscape, but from time to time a focused 1sec image of her crying 
face brakes the flow and engages the attraction/repulsion impulse of the visitor when encountering emotional pain.
Second monitor relays as a second layer of existence, facing the corner of the room and reducing the space of visitor. 
Audio of this image is available by headphones, therefore invites to a personal experience when listening to the Bee Yees 

“Staying Alive” and looking at a woman in public places wearing an orthopedic device to permanently sustain her smile.
The cheap trick that controls her emotional stage and allows her to live the nothing´s wrong social behavior, is revealed…
it makes it difficult to say which of both moments is more embarrassing. /Cristina Maldonado/

Habitar de Arena / Sand Existance, 2007
installation, photo: Jorge Ramirez
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Nadja Verena Marcin 

Urodzona w 1980 roku w Würzburg w Niemczech. 
Mieszka i pracuje w Berlinie w Niemczech oraz w Nowym Jorku. 
—
Born in 1980 in Würzburg, Germany.
Lives and works in Berlin, Germany and NY, USA.

Wykształcenie / Education:
2000-2007 – Bauhaus University and Academy of Fine Arts Münster

Jako, że KOBIETA MANAGER nie czuje się kochana, próbuje przejąć kontrolę nad MĘŻCZYZNĄ MANAGEREM. 
MĘŻCZYZNA  MANAGER jest zmęczony tymi gierkami i ma romans, aby uciec od presji. W tym czasie młode 
i pogubione DWIE SIOSTRY planują surfingową karierę i zadają się z niesamowitymi facetami ze sklepu ze 
sprzętem surfingowym. 
W “Loss of Hearing” („Utracie słuchu”) sceneria budowana jest wyłącznie za pomocą światła i dźwięku. Gdy 
narrację prowadzi się na tle białej, sześciennej przestrzeni, stylizowana i stereotypowa fabuła zyskuje iro-
niczną nutę. „Utrata słuchu” komentuje za pomocą karykatury, prowokacji i ironii utratę rozsądku i emocji 
w masowo produkowanych produktach medialnych. Poza ironią praca wideo odsłania także głęboko zako-
rzeniony romantyzm. /Nadja Marcin/

“Singing in the Rain” 
W miniaturowym kinie (60 x 80 x 45 cm) wyłącznie jeden dżentelmen ogląda powtarzające się wideo  
z „Deszczową piosenką”.

„O magicznej porannej godzinie w centrum Los Angeles kobieca postać po cichu powtarza taniec z „Desz-
czowej piosenki”. W czasie 4-minutowego wideo opuszczone centrum miasta staje się sceną dla cichego 
spektaklu, który może być postrzegany jako ironiczny komentarz do społeczeństwa traktującego sławę 
wyłącznie jako uczestnictwo w wielkim show”. 

Singing in the Rain, 2008, videosculpture: 
wood, monitor, DVD Player, 60 x 80 x 45 cm, 
photo: James Wykoff

As the MANAGER WOMAN doesn’t feel loved anymore, she tries to gain control over the MANAGER 
MAN. The MANAGER MAN is tired of these games and has affairs to escape from the pressure. 
Meanwhile the young and confused TWO SISTERS are planning a surf career and hang out with 
creepy guys in the surf shop. 
In “Loss of hearing” the scenery is solely introduced by the use of light and sound. As the narration 
is placed in a white cube environment, stereotypical plot lines are being stylized and uncovered 
by an ironical undertone. “Loss of hearing” comments with caricature, provocation and irony on 
the loss of sense and emotion in mass media productions. Behind that level of irony the video work 
reveals a deep-seated romanticism. /Nadja Marcin/

“Singing in the Rain” 
In a miniature cinema, 60 x 80 x 45 cm, solely one gentleman is watching a looped video of “Sing-
ing in the rain”: “In the magical morning hour of downtown L.A., a tapsy female figure enacts se-
cretly the dance of “Singing in the rain”. During the 4 min videoperformance, the deserted centre 
of the city becomes a stage for a silent spectacle that can be seen as an ironical commentary on 
the society of fame or solely as the practise for the big show”.
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Pia Müller 

Urodzona w 1978r. w  Wittlich, Niemcy
Mieszka i pracuje w Saarbrücken w Niemczech.
—
Born in 1978 Wittlich, Germany
Lives and works in Saarbrücken, Germany 

Wykształcenie / Education:
1998-1999 – design academy Trier.
1999-2006 – Study of liberal arts „inter Media“, HBKsaar.
2006-2008 – master student.

Przepoczwarzenie: 
Mężczyzna, kobieta w lekkim ubraniu, wózek na zakupy, minutnik, maska na 
twarz z czekolady. 
Ciężki oddech i mlaskanie wydobywają się z wnętrza maski na zewnątrz. 
Skojarzenia od niewolnicy seksualnej do potwora konsumpcji, połączone ze 
wstydem i żądzą obserwatora czynią efemeryczne przeżycie kompletnym. 

Metamorphose: 
A man, a woman wearing light clothes, a trolley, a timer, a face chocolate mask.
Heavy breath and smacking is getting out from inside of the mask.  
Associations from the sex slave to the monster of consumption connected with the shame 
and the desire of the spectator which makes all ephemeral experiences completed.

Entpuppen, 2008, performance in Saarbrücken, 80 x 120 x 100 cm
photo: Pasquale D’ Angelillo
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Marina Naprushkina  

Urodzona w Mińsku na Białorusi. 
—
Born in 1981 Minsk, Belarus.

Wykształcenie / Education:
1997-2000 – school of arts Glebow in Minsk
2004 – Studies Academy of the fine arts, Staedelschule, Frankfurt am Main

Praca Mariny Napruszkiny koncentruje się na krytycznej analizie dzisiejszego państwa białoruskiego, któ-
rym autorytatywnie rządzi Aleksander Łukaszenko. 
Punktem wyjścia dla twórczości artystki jest oficjalna propaganda; analizując propagandową broń Łuka-
szenki Napruszkina odwraca ją przeciwko jej twórcy. Źródłem propagandowych materiałów są druki insty-
tucji rządowych, jak i doskonała w tym względzie prezydencka strona internetowa. Znalezione w ten spo-
sób obrazy i symbole zostają minimalnie zmienione lub wstawione w inny kontekst, dzięki czemu znaczenie 
pierwotnego komunikatu zostaje odwrócone. Fakt, iż Napruszkina przekształca propagandę w sztukę ujaw-
nia także propagandowe elementy funkcjonujące w samej sztuce. 
Instrumentem wzmacniającym siłę artystyczną Napruszkiny jest prowadzony przez nią Office for Anti-
Propaganda (Urząd Anty-Propagandy): posługując się różnymi mediami (np. wideo, animacją, instalacją, 
fotografią i malarstwem) artystka pozostaje nieprzewidywalną. Partyzancka taktyka dotkliwych ukłuć ma 
prowokować propagandowego „wroga” i sprawić, żeby wyszedł z ukrycia stając się tym samym podatnym 
na medialną krytykę. 
Wideo zatytułowane „Białoruś dzisiaj” ukazuje pięciu przedstawicieli klasy robotniczej czytających pierw-
szą stronę najbardziej popularnej na Białorusi gazety „Białoruś dzisiaj” prezentującej propagandowe ele-
menty codziennej polityki prezydenta Łukaszenki. 

Belarus Today, 2008, video, 4

The work of Marina Naprushkina is focused on the critical examination of the contemporary be-
larusian state which is authoritarian ruled by Alexander Lukashenko.
Lukashenkos propaganda is the starting-point of Marina Naprushkinas art: She analyses Lukashen-
kos propagandistic weapons and turns them against him. 
A rich source is the propagandistic material delivered by governmental institutions (for example 
the excellent presidential homepage). The so obtained images and symbols become either slightly 
changed or inserted in a different context in order to reverse the original message. While Marina 
Naprushkina transforms propaganda into art, the propagandistic element of art becomes evident. 
As an instrument to concentrate her artistic power, Marina Naprushkina runs an Office for Anti-
Propaganda: Therefore she uses different media (e.g. video, animation, installation, photography 
and painting) in order to remain unpredictible. The guerilla tactic of well directed pinpricks aims 
at provoking the propagandistic “enemy” to leave its shelter and to become vulnerable to medial 
subversion. 
The video art work “Belarus today” shows five working class people who are reading the front page 
of the most popular newspaper “Belarus today” with all the propagandistic elements of Lukash-
enkos daily politics. /Frank Graf/
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Aisling O´Beirn

Mieszka i pracuje w Belfaście, Irlandia Północna.

—
Lives and works in Belfast, Northern Ireland.

Wykształcenie / Education:
1990, BA (Hons) Fineart, Sculpture, University of Ulster, at Belfast
2005 PhD, University of Ulster 

Instalacja “Dark Matter” („Czarna Materia”) jest poszukiwaniem strategii kosmosu opartym na szeregu ele-
mentów. Rzeźba, seria kompozycji rysunkowych oraz animacja zagłębiają się w najnowsze teorie i badania 
naukowe, w których badacze próbują zbadać i zmierzyć wszechświat. Celem, jaki stawia sobie praca, jest 
zrozumienie i przedstawienie laikom serii teoretycznych, lecz także narracyjnych przestrzeni, które niosą 
ze sobą kreatywność, humor i ironię charakteryzujące naukowe badania kosmosu. 
Do dzisiaj nie poznano 90% materii kosmicznej, lecz fizycy spekulują, iż materia nazwana „czarną”, ponie-
waż nie wydziela światła, przy obecnej strukturze wszechświata musi istnieć. Teoretycy zakładają, iż ta 
astronomiczna ilość materii złożona jest z subatomowych cząstek mniejszych od tych dotąd wykrytych. 
Dlatego też próbują obmyślić innowacyjne eksperymenty mogące wykryć te dzisiaj jeszcze teoretyczne 
cząstki. Podział czarnej materii został ostatnio przedstawiony w komputerowym modelu 3D. Po raz pierw-
szy czarna materia została oddana w sposób wizualny.   

The installation ‘Dark Matter’ is an inquiry into the politics of space, using a range of elements, A sculpture, a series of 
composit drawings and an animation probe at some recent scientific theories and research, in which scientists attempt to 
explore and quantify the universe. The aim of the work is to understand and present in laypersons terms a series of theoret-
ical but narrative spaces that convey the creativity, humor and irony that characterise scientific investigations into space.
Approximately 90% of the  universe’s matter remains as yet undetected but physists speculate that this matter, which they 
lable ‘dark matter’ as it does not emit light, must exist in order to account for the universe’s current structure. Theorists 
believe that this astronomical amount of matter is made up of subatomic particles smaller than anything detected so far. 
They have been occupied with trying to devise innovative experiments to detect these, as yet, theoretical particles. The 
distribution of this ‘dark matter was recently depicted in a 3D computer model. This is the first time that ‘dark matter’ has 
been rendered visible. /Aisling O’Beirn/

Dark Matter, 2007
installation, mixed media, cocktail stick sculpture, 
framed composit drawings and animation
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Mariusz Olszewski

Urodzony w 1961.
Mieszka i pracuje w Łodzi.
—
Born in 1961.
Lives and works in Łódź, Poland.

Wykształcenie / Education:
University of Adam Mickiewicz, Poznań, Poland

Camouflash to zbitka słów, które pozornie mogą wydawać się ze sobą sprzeczne. Z jednej strony „kamu-
flaż”, czyli coś co maskuje, ukrywa przed wzrokiem, zdaje się być metaprzestrzenią pomiędzy rzeczywistą 
wartością przedmiotu, jego realnością a naszym dążeniem do jego poznania. Z drugiej strony „flash”, błysk, 
nagłe rozświetlenie tej metaprzestrzeni, które przez ułamek sekundy ujawnia barierę nie pozwalającą nam 
na zupełne poznanie. 
Maska jednak do końca nie opada, jedynie się ujawnia i to przez bardzo krótki odcinek czasu. Fakt ten już 
jest sam w sobie wartościowy nie prowadzi wprawdzie wprost do celu, ale z pewnością ku niemu przybliża. 
Proces kamuflowania porównałbym do chęci poznania przez nazywanie, nadawanie przedmiotom nazw lub 
nawet definiowania ich. Z punktu widzenia komunikacji jest to użyteczne, z punktu widzenia poznania to 
tylko jedna z możliwych interpretacja rzeczy.
Sztuka ma możliwość wywołania „flashu”, nagłego ujawnienia „kamuflażu – interpretacji” i próby dostrze-
żenia co się za nim kryje. 

unspoken 005, 2007, installation, glass, aluminium

Camouflash is an amalgamation of words, which at first glance may seem to be contradictory. On 
the one side “camouflage”, something that masks, hides from vision, seems to be a meta-space 
between the real quality of an object, its reality and our aspiration to know it. On the other side 

“flash” – flare, a sudden lighting up of this meta-space, which through a fraction of a second reveals 
the barrier that does not allow us for a total knowledge.
Although the mask does not fall completely, it reveals itself only for a short period of time. This 
fact is in itself valuable; although it does not lead strait to the target, but it definitely gets us closer 
to it. I would compare the process of camouflage to the desire of getting to know through naming, 
giving names to objects or even defining them. From a communication point of view this is useful, 
from a  knowledge point of view it is just one of the possible ways, the interpretation of things.
Art has the possibility to cause a “flash”, a sudden revealing of the “camouflage – of interpretation” 
and an attempt to perceive what is hidden behind it. /Mariusz Olszewski/
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Arianne Olthaar 

Urodzona w 1970.
Pracuje i mieszka w Hadze, Holandia
—
Born in 1970
works and lives in Den Haag,Netherlands

Wykształcenie / Education:
1988–1993 – Koninklijke Academie voor Beeldende Kunsten, Den Haag;
1993–1994 – Akademia Sztuk Pięknych, Kraków, (Academy of Fine Arts in Krakow) Poland

Arianne Olthaar wikła widza w rodzaj niezamierzonej introspekcji. Pokoje mieszkalne – ostatni ratunek 
przed reklamą – ukazują silne oznaki naszej prywatnej rzeczywistości. Jest tu wewnętrzny pokój w zoo 
oznaczający wnętrze, do którego prawie nikt nie zagląda. A klatki są obrazami naszej rzeczywistości.  
W pracy tej nie istnieje subiektywny punkt widzenia, który sprawia, że znaczenie upraszcza się i pomaga 
poczuć bliskość z danym miejscem. Trudy tego spotkania są pokazane przez nieświadomą kontemplację 
prowadzącą do wyrażenie pewnej immanencji społecznej. 
Nie musi to być wnętrze mieszkalnej klatki. Jest to środowisko dla obcych zaprojektowane przez ludzi. Lecz 
jak zinterpretować obcą istotę, jeżeli nie jest rozpoznana? 

Arianne Olthaar involves the spectator in a form of non intended introspection.
Rooms, dwelling rooms – the last resort from the publicity - carry sharp marks of our own private reality. Here is the core of 
an zoo room that means an interior that is scarcely noticed like that .The cages of Olthaar are images of the reality. There 
is no subjective point of view in this work that makes the message merely the reduction leads us to intimacy with the 
place. The hardship of this encounter is shown by the unwitting contemplation that lead us to an expression of a certain 
social  immanence.
This hasn’t have to be the interior of an cage dweller. It is an environment for strangers designed by human beings. But how 
should the alien be interpreted if it is not recognized? /Anja Tabitha Rudolph/

Antwerpen,  2008, miniaturmodel, carton, 
plexiglass, electric lights, 19 x 23x 25 cm 
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Susana Pedrosa

Urodzona w 1983 roku w Coimbra, w Portugalii.
Mieszka i pracuje w Lizbonie w Portugalii.
—
Born in 1983, Coimbra, Portugal. 
Lives and works in Lisbon, Portugal.

Wykształcenie / Education:
2001-2006 – Faculty of  Fine-Arts, University of Oporto, Portugal. 
2004-2005 – Hochschüle für Bildende Kunste Dresden, Erasmus 
Program.
2006-2008 – Independent Study Program, Maumaus – School  
of Visual Arts, Lisbon, Portugal.

Odkupienie
Kiedy echo przestaje być echem czegoś, kiedy cień porzuca swojego właściciela, kiedy to, co widzialne 
opuszcza siebie, aby związać się z tym, co widzialnym być nie może, kiedy rzeczywistość wyzwala się od 
samej siebie w nieprawdopodobnych sytuacjach i odnajduje poezję, która jest nieuchwytna, niezrozumiała 
i niewytłumaczalna.  
Odkupienie jest wizualnym esejem o reprezentacji o sztuce i jej cieniu.

Bez tytułu
Obraz, który przeczy samemu sobie. Oko ciągle obserwujące obserwatora, za czyimiś rękoma obsesyjnie 
powtarzającymi ten sam gest. 

Przyznanie się
Czy jest jakiś powód, aby robić rzeczy niewybaczalne?
Tekst został zaadaptowany z książki Maxa Aub „Exemplary crimes” („Zbrodnie doskonałe”)
Odzwierciedla relatywne znaczenie sytuacji i miejsc. 

The Ransom, 2008
double video projection in single channel, color, sound, 1’46’’

The Ransom
When does the eco stops being the eco from something, when does the shadow leaves its owner, 
when does the visible leaves itself to involve by what cannot be seen, when does the real eman-
cipates itself in improbable situations and finds the poetry of the intangible, unintelligible, unex-
plainable.
Drops are tuned, into the radio stations, like the North can be searched without a compass. 
The ransom is a visual essay on representation, on art and its shadow.

Untitled
An image that denies itself.  An eye that constantly observes the spectator, behind someone’s 
hands, obsessively doing the same gesture.

A confession.
Is there a reason for doing unforgivable things? The text was adapted from Max Aub’s book “Exem-
plary crimes”. It reflects about the relative meaning of situations and things. The senseless. 
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Wiktor Polak 

Mieszka i pracuje w Łodzi. 
—
Lives and works in Łódź, Poland.

Wykształcenie / Education:
2004 –  Academy of Fine Arts, Łódź, Poland

Oba filmy dotyczą relacji pomiędzy dwojgiem ludzi. Oparte są na moich osobistych 
doświadczeniach. Pokazują, jak miłość staje się czymś zupełnie innym

Both movies are about a relation between two people. They are based on my personal experiences. 
They illustrate how love becomes something totally different. /Wiktor Polak/

Toy, 2007, wideo
You Can Not Breath Though a Rabbit, 2007, wideo
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Mój camouflash jest kobiecy po polsku. „Kobieta normalna” jest oczywiście przede wszyst-
kim matką. Znów jest to odkrycie, jak gdyby nie było tak od tysięcy lat. W Polsce podkreśla 
się szczególnie wartość tradycyjnej roli kobiet, pojmowanej w sposób katolicki i patriarchalny. 
Rodzenie – najprostszy, najbardziej pierwotny, ale i niekwestionowany sposób na znalezie-
nie swojej tożsamości, usprawiedliwienia swojego istnienia, zrealizowania potrzeby zrobienia 
czegoś ważnego, znów może być kamuflażem i flashem. 
Kamuflażem, ponieważ rodząc dzieci wtapiamy się w tłum „jedynie słusznych”, „normalnych” 
kobiet. Obojętnie jak niestandardowe i obrazoburcze byłyby nasze poglądy – rodzenie dzieci 
usprawiedliwia je, a wręcz niweluje.
Flashem ponieważ usprawiedliwia to nasze istnienie. Jest realizacją celu, ważnego i niekwe-
stionowanego. Być może to jedyna okazja na pozostawienie po sobie śladu, „zrobienie czegoś 
wielkiego”.

My camouflash is female in a Polish way. A “normal woman” is of course first of all a mother. Again it is 
a discovery, as if it was not like this for centuries. In Poland the value of the traditional woman’s role is 
underlined in a specific way, understood in a catholic and patriarchal way. Giving birth – the simplest, most 
primal but also unquestionable way to find your own identity, justification of your being, finding a need to 
do something important, once again can be a camouflage and flash.   
A camouflage, because by having children we blur into the crowd of the “only correct”, “normal” women. It 
does not matter how nonstandard and iconoclastic are our views – having children justifies them and even 
erases. A flash because it justifies our being. It is a realization of a goal – an important and unquestionable 
one. Perhaps it is the only opportunity to leave a trace, “to do something great”.  /Ewa Potocka/

Ewa Szczyrek-Potocka

Urodzona w 1977, Tarnów, Polska.
Mieszka i pracuje w Łodzi
—
Born in 1977, Tarnów, Polska.
Lives and works in Lodz.

Wykształcenie / Education:
Since 1997–2003 study in Akademie of Fine Arts In Cracow, Poland

„Woman’s Camouflash”, 
2007-2008, (computer graphics and animation 
(4 paper prints 100 x 70 cm, 3 projections) 
the author of the photographs used in the work: Marcin Balcerzak
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REINIGUNGSGESELLSCHAFT   Henrik Mayer / Martin Keil

Mieszkają i pracują w Dreźnie, w Niemczech.
—
Live and work in Dresden, Germany.

Ogród japoński
„Ogród łączących się wód” jest usytuowany w berlińskim parku rekreacji Marzahn pośród „Ogrodów świa-
ta”. W miejscu tym zatrudnia się pracownika ochrony. Jego zadaniem jest zapoznawanie odwiedzających 
z przepisami bezpieczeństwa i informowanie ich o kulturowym znaczeniu tego miejsca. Aby dotrzeć  
z informacją do wszystkich odwiedzających musi on ciągle powtarzać komunikat. Dodatkowo film pokazuje 
pracownika, który codziennie rano w ten sam sposób grabi kamyki na ogrodowych ścieżkach. Stworzenie 
nieeuropejskiego ogrodu gdzieś na peryferiach Berlina, pośrodku obszaru zapełnionego masowo produko-
wanymi domami, powoduje godne uwagi interferencje kulturowe. Otoczenie, które w zamierzeniu ma być 
uduchowione, spaja się z zachowaniem ochrony i odwiedzających to środkowoeuropejskie centrum rekrea-

cji. Rezultatem jest kultura symulacji powodująca zanik granic pomiędzy różnymi formami kultury.  

The Japanese Garden 
“The Garden of the Confluent Water” is located at vacation park Berlin Marzahn in the “Gardens of the World”. The employ-
ee of a security firm is on guard duty there. It is his job to announce behavioural rules and information about the cultural 
meaning of the place. To reach all the visitors with his message he has to repeat his directions again and again.
In addition the film shows a staff member who rakes the small stones of the garden every morning in a similar repetitive 
way. The remake of a non European garden in the middle of a prefabricated housing area at the periphery of Berlin causes 
notable cultural interferences. An environment that is intended to be spiritual merges with the behaviour of the staff and 
visitors of a middle European leisure facility. The result is a culture of simulation that causes the disappearance of borders 
between different forms of culture.  /REINIGUNGSGESELLSCHAFT/

The Japanese Garden, 2008
digital video, projection, 225 x 400 cm  
idea and concept: REINIGUNGSGESELLSCHAFT & Gaby Steiner 
still from the video
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Grit Ruhland

Urodzony w 1979 roku w Gera, w Niemczech
Mieszka i pracuje w Dreźnie i Wuppertalu w Niemczech
—
Born in 1979  in Gera , Germany
Lives in Germany, Dresden/Wuppertal

Wykształcenie / Education:
2005 – „Diplom“- Degree in Fine Arts, Hochschule für Bildende Künste, 
Dresden

Wraz z COVER!  proponuję trzy prace artystyczne, moje refleksje związane z tym tematem. Po pierwsze 
maskę sceniczną uformowaną na kształt mojej twarzy. Druga część projektu jest pomyślana jako (robo-
cza) instalacja zawierająca przybory służące do pracy artystycznej. Wymyślone i Prawdziwe. Mieszane. 
Przedmioty związane z procesem produkcji COVER! Dostarczają one ramę do refleksji, niepowodzenie i 
osobliwość  –  opis lub prezentacja rzeczywistości, która tworzy rzeczywistość. Jedyną rzeczą, o której 
mam pojęcie jestem ja sam – w znaczeniu sokratycznym, sam szczyt góry lodowej. Dlatego też napisałem 
pamiętnik. Blogi są takie popularne, nieprawdaż?
Stworzyłem interaktywna gazetkę ścienną z tekstami, esejami i artykułami na temat (mojej) sytuacji dok-
toranta ze szkoły artystycznej wkraczającego w życie zawodowe ze wiadomymi i nieoczekiwanymi prob-
lemami.  

Publiczność poprosiłem o dokładanie swoich tekstów i obrazków, co część z nich uczyniła. W projekcie 
COVER!  Posłużę się tą sama koncepcją, tworząc w ten sposób rodzaj bibliografii.   
Trzecia cześć jest filmem wideo, w którym ja, artysta występuję w różnych rolach.

MEDIAT IONS MONTH
C A MOUFL A SH

With COVER! I am offering three  artworks of my reflection on this theme. Firstly, a staged mask, 
shaped like my face. The second part of the project is set up as (working-) installation, containing 
implements of artistic work. Fake and Real. Mixed. Items related to the process of creating COVER! 
and exhibiting in “Mediations”. This art piece especially was chosen on the spot (site) and during 
the process. It provides a frame for reflection, failure and incongruence – a description or presen-
tation of reality that creates reality. Here are traces of an artistic work - as presentation of social, 
spacial, and conceptual realities. The only thing I have an idea about, I am myself – in a Socratic 
sense, the mere peak of the iceberg. Therefore I wrote the diary. Blogs are common, aren’t they? 
I did an interactive wall-newspaper (very popular in the socialist times) with texts, essays, articles 
and papers about (my) situation as young post-graduate from the art school about to enter  pro-
fessional life with  known and unexpected problems. 
Visitors/audiences were invited to pin up their own texts and pictures on the board - which some 
actually did. This is the pattern, I am now using again for COVER! It is kind of a bibliography.
The third part is a video-feature where me, the artist, acts in different roles./Grit Ruhland/

COVER! drawing
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Andreas Sachsenmaier 

urodzony w 1967w Schwerin, Niemcy;
mieszka i pracuje w Berlinie, Niemcy;
—
born in 1967, Schwerin, Germany
lives and works in Berlin, Germany

Wykształcenie / Education:
1988-91 study at Technical College of Applied Arts Heiligendamm
1992-93 study at University of Technology, Business and Design Wismar
since 2001 lives and works in Berlin and Schwerin

HMMWV – Wysoce Mobilny Kołowy Pojazd (a High Mobility Multipurpose Wheeled Vehicle) zwany Hum-
vee  – odpowiedni do jazdy przełajowej, został opracowany przez armię amerykańską i jest produkowany  
w różnych wersjach od 1985 roku. Celem jego konstrukcji był wysoki poziom standaryzacji i wymienialności 
wszystkich możliwych części pomiędzy pojazdami. Z powodu problemów technicznych pojazdy są zdatne 
do użytku przez 1/3 czasu. 

„Mobilny nośnik wielozadaniowy“ Andreasa Sachsenmaiera adaptuje modułową zasadę konstrukcyjną 
HMMWV. Abstrakcyjna reprodukcja niweczy pancerną powierzchowność modelu i odsłania ukryte prawdy. 
Jako rysunek w przestrzeni przeistacza instrument terroru w obiekt , który badać może obserwator. Staje 
się oczywistym, że pojazd militarny jest symbolem siły tak samo, jak instrumentem jej egzekwowania.

Mobile Multipurpose Carrier, 2007
installation, copper, colour, cable-binder 150 x 220 x 480 cm

zdjęcie z / photo from: Kunstverein Rügen, Putbus, Germany

The HMMWV, a High Mobility Multipurpose Wheeled Vehicle, mostly called Humvee, is a suitable 
for cross-country driving, which was developed for the US-army and is being produced in different 
version since 1985. aim of construction was a high level of standardization and the exchange-
abilita of  all replacement parts between vehicle fleet. Because of technical problems the vehicles 
are fit for action only up to a third on their time.
Sachsenmaier’s „mobile multipurpose carrier“ adapts the modular construction principle of the 
humvee. Its abstract reproduction breaks up the armoured presence of the model and discloses 
its hidden truths. As a drawing in space it turns the instrumet of terror into a term, to be investi-
gated by the observer. It becomes obvious, that the military vehicle is a symbol of power, as it is 
an instrument if its to execution. /Susanne Burmester/
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Mariusz Sołtysik

urodzony w 1964 roku, Konin
Mieszka i pracuje w Łodzi
—
born in 1964, Konin.
Lives and works in Łódź, Poland.

Wykształcenie / Education:
1985-1991 – Academy of Fine Arts in Łódź.
1991-1992 – studia w L’Ecole des Arts Plastiques et Visueles de l’Etat w Mons, 
Belgium.

Złapany w sytuacji dwuznacznej lub na gorącym uczynku?
Projekt ten rozwija się od 2006 roku i od formy szkicu w zamkniętym pudełku, do którego można było 
zajrzeć przez lupkę i zobaczyć zdjęcie przedstawiające postać autora i pluszowego misia wielkości autora, 
trzymających się za rękę, przeszedł kolejne dwa etapy.
Projekt ten można kojarzyć z moją sytuacją rodzinną – przyjście na świat mojej córki Leny. I niewątpliwie 
jest to prawda, ale sprawa nie dotyczy tylko zabawki i pewnej personifikacji pluszaka w osobistym kon-
tekście.
Jest to obraz sytuacji, w której się znajdujemy jako społeczność oraz jak traktujemy piękny moment każde-
go życia, jakim jest młodość. To wcześniej czy później będzie dotyczyć mojej córki...
Pięknie opisał to Goethe, ale to Jose Ortega y Gasset nazwał tę sytuację „szantażem młodości”, kiedy 
wszystko, co racjonalne i odpowiedzialne jest zastępowane i wyjaśniane tylko młodością: czyli czymś 
nieodpowiedzialnym i banalnym. Właśnie ta banalizacja życia społecznego jest tematem głównym mojej 
pracy. Bycie przyłapanym na skrajnej nieodpowiedzialności, postępowanie według własnego widzimisię, 
ale jednak pod dyktando obowiązującego globalnego systemu, zgoda na coraz większe ograniczenia wol-
ności w imię (teoretycznie) ochrony demokracji czy obojętności w stosunku do natury, a wszystko w spek-
takularnym towarzystwie mediów.
Młode ciało jako towar, bo właśnie ono stało się towarem takim jak świeży towar prosto z półki w su-
permarkecie. Jego młode życie jest stosunkowo krótkie (można powiedzieć coraz krótsze) – jako towaru 
– musi więc nieustannie powracać do gry tracąc swoje pierwotne znaczenie oraz cechy indywidualne. Tak 
jak towar, musi przecież odnieść sukces w naszym „wiecznie młodym, wakacyjnym” społeczeństwie.

Cought in a suspicious situation or red handed?
This project has been developing from 2006 and from a sketch in a closed box, into which you could peek through a mag-
nifying glass and see a photo of the author and a teadybear the size of the author holding hands, it went through two next 
stages. This project can be seen as relating to my family situation – the birth of my daughter Lena. And undoubtably this is 
true, but the issue is not only about a toy and a type of personification of the soft toy within a personal context.
It is an image of the situation, in which we find ourselves as a society and how we treat the beautiful moment of every life, 
which is youth. This sooner or later will concern my doughter...
Goethe beautifully discribed this, but it was Jose Ortega y Gasset who named the situation „the  blackmail of youth“, when 
everything that is rasional and responsible is replaced and explained only by youth: that is by something iresponsible and 
bannal. This bannality of social life is the main subject of my work. To be cought on an extreme iresposibility, acting only 
as one feels although under the dictationship of the global system which is in force, the agreement for a bigger and big-
ger limitation of freedom in the name of (theoreticaly) a protection of democracy or indifference towards nature, and all 
in the spectacular company of the media.
The young body as a comodity, because this body has exactly become a comodity like the fresh product from the shelf of 
a supermarket. Its young life is relevently short (you could say shorter and shorter) – as a product – it has to keep returning 
to the game, loosing its primal meaning and individual qualities. Just like a product it has to achieve success in our „ever 
young, holliday“ society. /Mariusz Sołtysik/

In flagrante, 2007/2008, video-instalation
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Suzy Sureck

Mieszka i i pracuje w Nowym Jorku w USA.
—
Lives and works in NY, USA.

Wykształcenie / Education:
1991 – Cranbrook Academy of Art, Michigan, MFA 
1984 – The Cooper Union, New York, BFA
1983 – The Slade School of Art, London

Na ścianach ciemnego pokoju wyświetlane są dwa wideo. Widz fizycznie znajduje się w przestrzeni pomię-
dzy korzeniami. Plątanina w labiryncie przodków. W „Bezziemnej ziemi, języku korzeni” przywiozłam moje 
korzenie z powrotem do Polski, odwracając pierwotny ruch moich dziadków: Ewy i Edwarda Sureków, którzy 
przyjechali do Nowego Yorku z Polski w roku 1904 i 1907. 

W „Bezziemnej ziemi, języku korzeni” światła reflektorów tworzą cienie systemu korzeni, który wydaje się 
być równocześnie ukrytym oraz widzialnym poprzez iluminacje. Ekran do projekcji w „Bezziemnej ziemi” 
działa jak skóra pomiędzy tym, co ukryte i tym, co odsłonięte. Nacisk kładziony nie jest na przedmiot, lecz 
na gest, który promieniuje; praca zdaje się być kaligraficzną, ruch i cienie korzeni w pewien sposób hip-
notyzują. Praca ta została stworzona na wystawę Kamuflaż (CamouFlash). Interpretuję tytuł Camou jako 
pragnienie zlania się i połączenia ze sobą nawzajem, we Flash widzimy nasze zróżnicowanie i unikalność  
i nasze pragnienie, aby błyszczeć. 
Związane z ziemią korzenie wysyłają swoje energie do góry, rodząc rośliny, które mogą żyć błyskiem zarów-
no krótkotrwałymi i transcendentalnym, zaledwie przez kilka tygodni, choć pochodzą z systemu korzeni, 
który rośnie latami. „Bezziemna ziemia, język korzeni” wskazuje na naszą równoczesną potrzebę zakorze-
nienia i transcendencji. 

Groundless Earth, a Language of Root”, video projection

Two videos are screened on opposite walls within a darkened room. The viewer exists physically in 
the space between the roots. A tangle in the labyrinth of ancestry.
In “Groundless Earth, a Language of Root”, I bring my roots back to Poland, a reversal of the origi-
nal movement of my grandparents Eva and Edward Sureck who came to New York from Poland in 
1904 and 1907.
Spotlights create shadows of root systems, in “Groundless Earth, a Language of Root” that ap-
pear simultaneously hidden and made visible through the illumination. The projection screen in 
“Groundless Earth” acts as the skin between what is concealed and what is revealed. The focus is 
not on the object but on the gesture that it radiates and the work appears calligraphic, the move-
ment and shadows of the roots somewhat hypnotic. 
This work was created for the exhibition CamouFlash. I interpret the title Camou as a desire to 
merge and connect with our environment and with each other; in a Flash we see our differentia-
tion, and uniqueness and our desire to shine. Earthbound roots send their energies upward., birth-
ing plants that may live for just a flash, temporal, transcendent, a life span of a few weeks from a 
root system that grows for years. “Groundless Earth, a Language of Root” aims at our simultaneous 
desire for rootedness and desire for transcendence.
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Aki Tarr

Mieszka i pracuje w Dreźnie
—
lives and works in Dresden 

Wykształcenie / Education:
1987-1991 –The Icelandic Art Academy Reykjavík, Iceland.
1993-1995 – The California College of Arts and Crafts, California, USA.

Komponenty systemu sztuki takie, jak tematy, pewne miejsca i ich specyficzne prawa są w 
zasadzie surowcem dla procesu, w którym Aki Tarr rozwija idee i projekty. Strategia każdej 
interwencji opiera się na charakterze środowiska i jego relacji społecznych. Powracającym 
aspektem jest zaangażowanie odbiorcy w proces/strukturę dzieła sztuki. Aki Tarr tworzy 
chwilowe sytuacje architektoniczne, które są ramą dla działań odbiorcy. Dlatego też pytania 
o estetykę są mniej ważne, a zamiast nich znaczącym staje się dyskurs pomiędzy konwencja-
mi społecznymi a ich konsekwencjami/trendami w sztuce. 

The elements of the art system, like subjects, certain places and their specific laws, are basically the raw 
materials for the process, in which Aki Tarr evolves ideas and projects. The strategy of each intervention 
is based on the character of the environment and its social relations. One circular aspect is to involve the 
recipient into the process/structure of the artwork. Aki Tarr creates temporarily architectonical situations, 
which is the frame for the recipient’s action. Therefore, questions of material aesthetics are less important 
and instead the discourse between conventions of society and their consequences/trends within the arts 
are getting more relevant.  /Aki Tarr /

back up, 2008, mixed media, size variable
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Richard Thomas 

Mieszka i pracuje w Melbourne w Australii.
—
Lives and works in Melbourne, Australia

Wideo “Severance” („Rozdzielenie”) zostało nakręcone w 2004 roku w australijskiej Tasmanii podczas okre-
su wypalania lasu, kiedy to drwale podpalają las, który rąbali latem. Wideo zostało zrobione przez grupę 
obrońców środowiska ze stowarzyszenia The Wilderness Society próbującego powstrzymać obłąkaną de-
strukcję największego istniejącego na świecie lasu deszczowego w klimacie umiarkowanym – dzikiego 
obszaru Tarkine. Tasmania jest ostatnim miejscem w rozwiniętym świecie, który cały czas zajmuje się prze-
mysłową wycinką swojego dziedzictwa – starego drzewostanu. Znaczna część z tego obszaru jest nieza-
stąpiona, mieści tysiącletnie drzewa i wiele zagrożonych gatunków. Jeździłem po lesie i widziałem jego 
pierwotne piękno, grzyby, dziewicze rzeki, starożytne masywne drzewa wystarczająco duże, aby zbudować 
z nich dom; później leciałem nad tym obszarem i z powietrza zobaczyłem skalę destrukcji. Zobaczyłem 
destrukcję stworzenia. 
Doświadczenie to było dla mnie zarówno uderzająco piękne, jak i przerażające; był to kamuflaż w tym 
sensie, iż harmonijna wspólnota złożonej naturalnej ekologii była momentami zburzona poprzez szokujące 
przykłady destrukcji: rozpoczęte przez człowieka ekologiczne samobójstwo. 

dara reang sey, 2008.

The video “Severance” was shot in 2004 in Tasmania Australia during the burning season, when the 
loggers burn all the forest they have cleared during summer. The video was made for an environ-
ment group The Wilderness Society which is trying to stop the insane destruction of the largest 
remnant temperate rainforest in the world, the Tarkine Wilderness area. Tasmania is the last place 
left in the developed world which is still engaged in large scale industrial logging of its old growth 
heritage. Some of these areas are irreplaceable and contain trees thousands of years old and many 
endangered species. I travelled into the forest and saw the primal beauty, the funghi, the pristine 
rivers, the ancient and massive trees big enough to build a house; then I flew over the area and saw 
the scale of destruction from the air. I saw the destruction of creation.
For me the experience was both stunningly beautiful and horrifying; it was a camouflash in that 
the harmonious integration of the complex natural ecology was periodically shattered by coming 
across shocking examples of destruction: human instigated ecocide. / Richard Thomas/
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Elżbieta Wysakowska-Walters

Moja praca mówi o ciągłości historycznej, o tym, że pamięć minionych pokoleń, wydarzeń po-
zostaje ukryta w miejscach i o tym, że człowiek w zetknięciu się z nimi, może poczuć w błysku 
nagłej świadomości ich obecność. 
Ta obecność jest nienamacalna, bez konkretnej formy, trwa tylko chwilę. Objawia się jako uczu-
cie niepokoju i świadomość, że coś lub ktoś jest obecny przy nas.

My work talks about a historical continuity, about the fact that the memory of previous generations, events 
stays hidden in places, and about how the human whilst in contact with them can feel, in a flare of sudden 
awareness, their presence.
This presence is tangible, without a concrete form, it lasts only a moment. It appears as a feeling of unease 
and a consciousness that something or someone is next to us. / e. w. walters/

Presence, 2008, video (2 video-projections)

Urodziła się w Gdańsku.
Mieszka w Kuczki. Pracuje w Łodzi. 
—
Born in Gdansk. 
Lives In Kuczki. Works in Lodz

Wykształcenie / Education:
1994-1997 – University of Gdańsk, Gdańsk, Poland 
1997-1999 – University of Warsaw, Warsaw, Poland 
2002-2004 – Exeter University/St Mark & St John College Plymouth 
2004 – Plymouth College of Art & Design 
2005-2008 – Academy of Humanities and Economics in Łódź, Łódź, Poland
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Miyuki Yokomizo 

Mieszka i pracuje w Kyoto, Japonia
—
1968  Born in Kyoto, Japan

Wykształcenie / Education:
1994–Graduated from Department of Sculpture, Tama Art University, Tokyo
2001–02  Fellowship Artist, “Japanese Government Overseas Study Program 
 for Artists”

Wyrażam „Niewidzialność” („Invisibility”) w ten sam sposób, co japońska tradycja malarstwa, lecz posłu-
gując się pracami Andy’ego Warhola – Camouflage. Istnieją między nimi pewne podobieństwa. Nie ma tła,  
a wzór jest najważniejszym konceptem obrazu nawet wtedy, gdy wygląda jak obraz, ale jego technika jest 
zbliżona do rzeźby. Także wygląd obrazu kamuflażu z druków Warhola jest konstruowany tak, jak tradycyjne 
japońskie malarstwo dekoracyjne. (współczesny vs. tradycyjny, rzeźba vs. malarstwo, Zachód vs. Orient)

Idea kamuflażu w ludzkim życiu może sprowadzać się do tego, że chciałbyś uciec od życia gdzieś indziej lub 
stać się inną osobą. Uważam, że dobrym sposobem na taką ucieczkę i relaks jest podróżowanie. 
Stworzyłam projekt “Run Way_Art Center Lodz” („Pas startowy_ Międzynarodowe Centrum Sztuki w Łodzi”) 
na wystawę zatytułowana „Camouflash”. Runway oznacza drogę startową dla samolotu. Mój projekt to 
stworzenie tymczasowego startu podczas moich podróży. Pojawia się on jako światło na ulicy i trwa około 
godziny. 

Run Way_Art Center Lodz, 2007
installation, dimensions variable with installation
photo: Mariusz Sołtysik (PATIO Art Center, Łódź)

I express “Invisibility” as like a Japanese traditional painting using Camouflage print of Andy War-
hol. There are some comparisons. It doesn’t have a ground and a figure as a general idea of paint-
ing even though it looks like a painting but the way of technique for metal leaf is much similar 
way to sculpture. Also this image of camouflage print from Warhorl is arranged like a Japanese 
traditional decorative painting. (contemporary vs. traditional, sculpture vs. painting, the West vs. 
the Oriental)
The idea of Camouflash is people lives in a daily life and you could want to run away from the life 
to somewhere else or to be another person. I think travel is a good way for relaxing or escaping 
from the usually life. 
I made a project of  “Run Way _Art center in Lodz, 2007” for the exhibition “Camouflash” in Lodz. 
Runway means a way for an air-plain.My project is to make a temporary runway when I travel. It 
appears a light way in an hour or so on a street.
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Anna Adamczyk

Urodzona w Polsce 
—
Born in Poland

Wykształcenie / Education:
Holandia / Holand 

“Oto mój album rodzinny: bez chrzcin, wesel, komunii i pogrzebów, za to z nie-
zmierzona ilością alkoholu, narkotyków, muzyki, inicjatyw poprawiania świata, 
spotkań w rożnych punktach globu w oparach absurdu, powstały w ciągu mi-
nionych dwudziestu lat.
Zamiast rodziców chrzestnych, których nie znamy, wujostwa, od których ocze-
kujemy spadku i głupich kuzynek-duchowe powinowactwo z wyboru: moi przy-
jaciele.
To be continued...”

“This is my family album: without baptisms, weddings, communions and funerals, but with a 
vast quantity of alcohol, drugs, music, initiatives for world improvement, meetings in vari-
ous places around the globe, experienced during the last twenty years.
Instead of godfathers we do not know, relatives whom we hope to inherit, and stupid cous-
ins- the spiritual family of choice: my friends.
To be continued...”
text i tłumaczenie A. Adamczyk
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Łukasz Ogórek

Urodzony w 1979 w Piotrkowie Trybunalskim.
Mieszka i pracuje w w Łodzi.
—
Born in 1979, Piotrków Trybunalski, Poland.
Lives and works in Łodz, Poland.

Wykształcenie / Education:
Academy of Fine Arts, Łódź, Poland

RGBRBGR 
(permutation of the class 
of structural components 
of the matrix 
of screen phenomenon)
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Tomasz Matuszak

Urodzony w 1967 w Łodzi.
Mieszka i pracuje w w Łodzi. 
—
Born in 1967, Łódz.
Lives and works in Łodz, Poland.

Wykształcenie / Education:
1987-1993 – Academy of Fine Arts, Łódź Limitations - Facing the Wall



409M E D I AT I O N S B I E N N A L EMEDIAT IONS MONTH MIE S IĄC MEDIACJ I
C A MOUFL A SH C A MOUFL A SH

Shige FUJISHIRO

Sven GIESSMANN

Urodzony w Japonii.
Mieszka i pracuje w Hiroshimie i w Hanowerze.

 —
Born in Japan.
Lives and Works in Hiroshima and Hannover.

Wykształcenie / Education:
Hiroshima city University  Department of Fine Arts and Art Theory

Urodzony w Hanowerze w Niemczech.
Mieszka i pracuje w Seelze w Niemczech.

 —
Born in Hannover, Germany.
Lives and Works in Seelze in Germany.

Wykształcenie / Education:
Studium der Philosophie, Universität Hannover
Studium bildende Kunst FH, Hannover
Hiroshima City University of Art, Japan (1 year)




