
Jesteśmy opętani zwycięstwem i potrzebą wygrywania każdego dnia, w wielu sferach życia. Szczegól-
nie jednak znaczące są tutaj dwie płaszczyzny, do których odwołuje się wystawa Victory Obsessed – 
dyskurs władzy oraz spektakl sportowy, które łączy idea gry. Kiedy natomiast myślimy o relacji władzy, 
gry i sztuki nie sposób uniknąć estetycznej teorii H.G. Gadamera:

     “Zajmijmy się przede wszystkich pojęciem gry. Pierwszą ewidentną prawdą, co do której musimy się 
tu upewnić, jest to, że gra jest tak podstawową funkcją życia ludzkiego, iż kultura ludzka bez elementu 
gry jest w ogóle nie do pomyślenia. Tacy myśliciele, jak Huizinga, Guardini i inni, od dawna podkreślali, 
że praktyka religijna człowieka obejmuje w kulcie również element gry. Warto sobie uprzytomnić 
elementarny fakt obecności gry ludzkiej i strukturę tej obecności, aby gra w sztuce uwidoczniła się nie 
tylko w sposób negatywny jako wolność od więzi celowych, ale również jako swobodny impuls. Kiedy 
stwierdzamy, że coś jest grą – jakie to ma implikacje?”

A zatem gra, która jest w sposób oczywisty dostrzegalna w sporcie, może zostać przeniesiona także na 
sferę władzy, polityki czy wreszcie strategii i relacji nacjonalistycznych. Konstytuują one nie tylko 
dyskurs władzy i polityki, ale także sportu, który staje się  narzędziem wykorzystywanym do tych 
celów. Gra nadaje w pewnym sensie wydarzeniom, którym towarzyszy charakteru lekkości, mistyfi-
kacji i relatywności. To, co jest grą, nie jest do końca prawdziwe czy ostateczne.

Wystawa Victory Obsessed sięga jednak trochę dalej, a mianowicie do samego mechanizmu gry, do 
warstwy psychologicznej i do dominacji idei zwycięstwa, której jesteśmy poddani. Zwycięstwo jednak 
nie jest wcale esencją gry. Gra bowiem stanowi czynność ciągłą; jest statusem relacji i rozgrywanych 
interakcji pomiędzy graczami/aktorami danego spektaklu, które są celem same w sobie. Zwycięstwo 
natomiast i obsesja na jego punkcie jest mechanizmem psychologicznym, będącym skutkiem ubocz-
nym, negatywną postawą wynikającą z dążeń hegemonicznych. 

Na wystawie Victory Obsessed będzie można obejrzeć prace kilkunastu artystów międzynarodowych, 
którzy odwołują się  do dyskursu władzy, spektaklu sportowego, oraz szeroko pojętej idei gry, 
odzwierciedlającej się we współczesnych systemach socjopolitycznych, wobec powracającej fali 
nacjonalizowania kultury. Odwołując się do bardzo różnych systemów oraz porządków, a także specy-
ficznych historii uniwersalnych i lokalnych, artyści postawią podstawowe pytania związane ze 
zjawiskiem gry, które jest niewątpliwie wszechobecne w dyskursie publicznym, oraz zastanowią się 
nad relacją pomiędzy tym, co nacjonalne a tym, co obce i wyparte oraz postawią pytanie o obecność 
Innego i Swojego, zapytają też o zasady, na których włączają się  oni do gry. Kto zwycięży, tego nie 
wiemy. Z pewnością jednak obsesja zwycięstwa jest obecna i nieunikniona bez względu na kontekst 
społeczny, polityczny czy kulturowy. 

VICTORY 
OBSESSED

Kuba Bąkowski
Urodził się w 1971 r. Absolwent Wydziału Komunikacji Medialnej Uniwersytetu Artystycznego 
w Poznaniu. Mieszka i pracuje w Warszawie. 
“Konkurencja. Współpraca”, wydruki fotograficzne, 40 cm x 50 cm, 2006
“Konkurencja. Współpraca” jest efektem spotkania z  Agatą Wróbel, mistrzynią świata w podnoszeniu 
ciężarów i jedenastokrotną rekordzistką świata w wadze super ciężkiej. Performance i sesja zdjęciowa 
odbyła się w hali treningowej Centrum Olimpijskiego w Siedlcach.
“Agnieszka, Karolina, Piela”, wydruki fotograficzne, 65 cm x 65 cm, 2006
“Agnieszka, Karolina, Piela” jest efektem sesji fotograficznej w starym klubie gimnastycznym na 
warszawskim Targówku z udziałem byłych zawodniczek, obecnie pracownic administracyjnych w 
Akademii Wychowania Fizycznego w Warszawie. 
Obie prace były realizowane w ramach projektu Nieoczekiwane Zaburzenia Czynności Sportowych 
(Unexpected Disorders In Sport Activities), który  poddawał w wątpliwość typową dla sportu zasadę 
konkurencji, skupiajac się na kategori iwspółpracy - nastawionej na wspólne tworzenie chwilowych 
i absurdalnych pararzeźbiarskich form z ciał performerów i typowego dla danej dyscypliny wyposażenia 
i sprzętu.

Yane Calovski
Urodzony w 1973 r., w Skopje w Macedonii. 
Jest artystą, badaczem i kuratorem. Absolwent Pennsylvania Academy of the Fine Arts (1996) oraz 
Bennington College (1997), ukończył również studyjny staż badawczy w Jan Van Eyck Academy (2002-
2004). Mieszka i pracuje w Skopje. 
“Body resistant”, tusz i kolaż na papierze, 25cm x 18cm, około 20 rysunków, 2013
Prace na papierze Yane Calovskiego tworzą wnikliwą sieć ornamentów informacji i diagramów  
będących wynikiem badań oraz wyrazem urzeczywistnienia nieuchwytnych idei. Mimo iż te prace 
przypominają rysunek – budują obraz za pomocą linii, kształtów i wartości – są jednocześnie na granicy 
rysunku w tradycyjnym ujęciu.  Znajdują się w innym obszarze niż obrazowanie – w przestrzeni 
zarządzania informacją oraz prezentacją. Yane Calovski pisze o swoich pracach następująco: Ostatecznie 
w swoich pracach staram się ustanowić związek pomiędzy różnymi badaniami i zastosowaniem 
produkcji poszerzając  metodę zbliżoną do rysunku, tworząc jednocześnie jego nowe możliwości. To 
właśnie te nowe możliwości – które rysunek może odtwarzać, a nawet odkrywać na nowo pamięć, która 
może zostać zasłonięta wykresami i mistyczną przestrzenią złudzeń – tworzą prace Yane Calovskiego. 
(fragment http://www.pcah.us/fellowships/artist-profile/grantees-2001-yane-calovski/)

Lana Čmajčanin
Urodziła się w 1983 r. w Sarajewie w Bośni i Hercegowinie. 
Ukończyła studia w Akademii Sztuk Pięknych oraz na Uniwersytecie w Sarajewie (wydział rzeźby). 
Mieszka i pracuje w Sarajewie.
“I Begged them to Kill Me”, instalacja dźwiękowa,  2010
Praca artystki oparta jest na kanwie książki “I Begged them to Kill Me: crime against the women of 
Bosnia and Herzegovina” [Błagałam ich o śmierć: zbrodnie na kobietach Bośni i Hercegowiny], 
wydanej w 2000 r. przez Centrum Dochodzeń i Dokumentacji przy Stowarzyszeniu Byłych Więźniów 
Obozów w Bośni i Hercegowinie w Sarajewie. W instalacji wykorzystano fragmenty pochodzących z tej 
książki wypowiedzi kobiet, które nie opisują wprost aktów gwałtu czy przemocy. Według Amnesty 
International 30% ofiar przemocy seksualnej podczas wojen nie otrzymuje żadnej pomocy psychologic-
znej. Wielu kobietom-ofiarom przemocy seksualnej bądź przemocy na tle płciowym, odmówiono także 
przyznania takiego statusu, co tym samym pozbawło je prawa do jakiegokolwiek zadośćuczynienia. 

Nemajnja Cvijanović
Urodził się w 1972 r. w Rijece, w Chorwacji. Ukończył Accademia di Belle Arti di Venezia (1998) oraz 
zdobył dyplom magistra w zakresie projektowania i produkcji sztuk wizualnych na l'Università di 
Architettura, I.U.A.V., Venezia (2010). Mieszka i pracuje w Rijece.
“Za dom spremni!”, instalacja, różne media, 2011
“Za dom spremni!” (dosł. „Za ojczyznę – gotowi!") jest chorwackim salutem. Jego historia sięga XIX w., 
kiedy tymi słowami pozdrawiano Josipa Jelačića, bana (władcę) Chorwacji. Salut ten zyskał złą sławę 
podczas II wojny światowej, używany przez faszystowskich ustaszów jako odpowiednik faszystowskiego 
czy nazistowskiego pozdrowienia. Praca podejmuje problem poważnych konsekwencji,  jakie pociąga za 
sobą społeczny marketing zakamuflowanych multinacjonalistów. Za narzędzia służą tu wyraziste 
symbole nacjonalistyczne, religia narodowa, flaga państwowa, hymn i wszystkie te symbole, które 
znamionują pragnienie dominacji, nienawiści, zwycięstwa i chwały.

Dani Gal
Urodził się w 1975 r. w Jerozolimie. Studiował w Avni Institute w Tel Awiwie (1997- 1998), Bezalel 
Academy of Arts and Design (1998-2000), Städelschule, Staatliche Hochschule für Bildende Künste 
(2000-2005) oraz w Cooper Union (2005). Mieszka i pracuje w Berlinie.
“Wszelkie podobieństwo do prawdziwych osób, żywych lub martwych jest przypadkowe”, 2 zsynchro-
nizowane wideo HD, dźwięk,  5'17'' w pętli, 2012
Na potrzeby tej wystawy Dani Gal korzysta z obfitego materiału medialnego powstałego w związku 
z najbardziej ikonicznym zamachem terrorystycznym, który  miał miejsce podczas Igrzysk Olimpijs-
kich w Monachium w 1972 r. W instalacji Gala, składającej się z dwóch zsynchronizowanych projekcji, 
jedenastu mężczyzn – przy pomocy Rony Doron, projektantki kostiumów filmowych – nieustannie 
zmienia swoje ubiory, rekonstruując fabułę w kilku nagraniach. Nieustanne zmiany strojów 
odzwierciedlają ciągłą zamianę ról – ofiary przeobrażają się w sprawcę i odwrotnie. W rezultacie to, jak 
widz postrzega zdarzenia, zmienia się poprzez subtelne zmiany w wyglądzie postaci.  

Douglas Gordon & Philippe Parreno
Douglas Gordon, urodzony w 1966 r., jest szkockim artystą; w 1996 r. został laureatem Nagrody 
Turnera, a w kolejnym roku reprezentował Wielką Brytanię podczas Biennale w Wenecji. Mieszka 
i pracuje w Berlinie.
Philippe Parreno, urodzony w 1964 r., jest francuskim artystą wizualnym i filmowym. Mieszka i pracuje 
w Paryżu. W latach 1983-1988 Studiował w Ecole des Beaux-Arts w Grenoble, a następnie w Institut des 
hautes etudes en arts plastiques w paryskim Palais de Tokyo (1988-1989).
“Zidane. A 21st Century Portrait”, film dokumentalny, 90', 2006
Gordon i Parreno ustawili wokół stadionu 17 kamer, które miały śledzić Zinedina Zidane’a, piłkarza 
Realu Madryt, podczas jednego z normalnych meczów ligowych. Co istotne, kamery miały 
obserwować wyłącznie osobę gracza, nie mecz. Z pewnością nie jest to tradycyjny dokument – nie 
zyskamy tu wglądu w tajemne życie Zidane'a w celebryckiej kulturze Madrytu. Film ukazuje 
dojmującą samotność gracza. Zidane trzyma piłkę zaledwie przez parę minut, ale skupia na niej 
swoją uwagę przez każdą pozostałą mikrosekundę. Rzadko spuszcza wzrok z piłki, patrząc na nią, na 
przestrzeń wokół niej lub potencjalną przestrzeń  ekstrapolowaną z obserwowanych trajektorii piłki 
i ruchów graczy. Gordon i Parreno nie chcieli z pewnością stworzyć heroicznego portretu, stworzyli 
natomiast portret antybohatera. Spodziewamy się zbyt wiele po tych, których kreujemy na herosów 
i kariera Zidane’a nieustannie nam o tym przypomina, mimo że prawdopodobnie był jednym z 
najlepszych piłkarzy w historii tego sportu. 

Assaf Gruber
“Us”, 515 cm x 190 cm x 55 cm, drewno, stal nierdzewna i poliuretan
“Fleshing”, nieszkodliwa, nienadająca się do użytku rolka papieru światłoczułego zawieszona na 
stalowym drążku do ćwiczeń, 2012
“Getting Even”, pocięte i całe kule do kręgli,* 2008-13
Kilkadziesiąt kul do kręgli, pociętych i spreparowanych przez artystę w akcie rzeźbiarskiej interwencji, 
tworzy labirynt w korytarzu muzeum. Ciekawy tego, co kryją w swoim wnętrzu, artysta okaleczył kule, 
które teraz do niczego się nie nadają. 
Rozrzucone wokół pokrojonych w plastry kule tworzą promienny relief na posadzce. Pole kul-kalek 
przywodzi na myśl obraz amunicji porzuconej po bitwie. Praca i tytuł są odwołaniem do dwoistego 
absurdu wyrażenia “getting even” (wyrównać rachunki), które oznacza akt zemsty, jednocześnie 
sugerując arytmetyczną równość.                                                       - Dana Orland, Biennale Herzliya, 2009
*Praca została zrealizowana specjalnie w ramach tej wystawy.

Igor Grubić
Urodził się w 1969 r. w Zagrzebiu, w Chorwacji. Jest artystą pracującym z multimediami, performerem 
i aktywistą. Studiował multimedia w Akademiji Likovnih Umjetnosti w Zagrzebiu (1997-1999) oraz 
instalacje w Akademiji Dramskih Umjetnosti w Zagrzebiu (1999-2000). Mieszka i pracuje w Zagrzebiu.
“Missing Architecture”, cykl fotografii, różne rozmiary, 2012.
Praca jest efektem projektu badawczego realizowanego na Sycylii. Poświęcona jest mieszkającej tam 
społeczności muzułmańskiej. Mimo liczebności tej grupy, na Sycylii nie zbudowano jeszcze ani jednego 
meczetu w tradycyjnym rozumieniu. Celem “Missing Architecture”, czyli “brakującej architektury”, 
było podjęcie tego tematu i wprowadzenie w przestrzeń publiczną elementów, które symbolizowałyby 
nieobecne muzułmańskie świątynie. W pracy obecne są trzy elementy, które reprezentują odpowied-
nio fundamenty, mury i minaret potencjalnego meczetu: dywany na kwadratowej przestrzeni, plakaty 
z orientalną mozaiką na staromiejskich murach i nagranie głosu muezina wykonującego adhan, 
wezwanie do modlitwy. Wszystkie te elementy pojawiały się w przestrzeni publicznej w różnych 
miejscach na Sycylii.   

Filip Jovanovski
Urodził się w 1979 r. w Bitoli w Macedonii. Artysta wizualny i aktywista. Ukończył studia na Wydziale 
Architektury w Skopje (2010). Obecnie przygotowuje dyplom na Wydziale Sztuk Pięknych w Skopje (od 
2011). Mieszka i pracuje w Skopje.
“Still life: a collection from the working class goes to heaven”, fotografia, wideo, 2013
“Still life: a collection of the working class goes to heaven” stanowi kontrapunkt dla marksistowskich 
tez o społecznej wolności i równości. Wykorzystuje mit raju jako nieosiągalnego stanu, konfrontując go 
z zaprojektowanymi mitologiami narodowej historii i tożsamości tak, aby uwypuklić znaczenie materi-
alnej wolności jednostki jako kluczowego elementu, wokół którego formułuje ona swoje prawa i 
wolności. Brecht odpowiada „Nie wiem, spytajcie robotników!" Praca została zrealizowana w kontekście 
wciąż realizowanego, wielkoskalowego projektu urbanistycznego „Skopje 2014”, który prezentuje 
estetyczne, ideologiczne i etno-kulturowe aspekty rządowego założenia urbanistycznego. Ten urban-
istyczny projekt obejmuje kilkadziesiąt obiektów, w tym: nowe gmachy, rekonstrukcje fasad, pomniki 
oraz małą architekturę (place, fontanny, etc).
Republika Macedonii to niepodległe państwo powstałe w 1991 r. po rozpadzie Jugosławii. 

Adela Jušić
Urodziła się w 1982 r. w Sarajewie w Bośni i Hercegowinie. Jest absolwentką Akademii Sztuk Pięknych 
w Sarajewie (2001-2007) oraz studiów na kierunku Demokracja i Prawa Człowieka w Południowo- 
Wschodniej Europie w Centrum Interdyscyplinarnych Studiów Podyplomowych w Sarajewie (2011-
2012). Mieszka i pracuje w Sarajewie.
“Ride the Recoil”, cykl wideo, materiału dźwiękowego i fotografii, różne rozmiary, 2013
Praca nawiązuje do krytyki niedawno wydanej gry komputerowej Sniper Ghost Warrior 2. W tej walce 
z perspektywy pierwszej osoby, rozgrywanej w oblężonym Sarajewie, amerykańscy snajperzy bronią 
miasta przed atakującymi siłami. Jednocześnie gra przedstawia poprawioną wersję historii. W 1993 
r. przeprowadzana jest operacja Archangel (Archanioł), której głównym celem jest zgromadzenie 
dowodów ludobójstwa, aby NATO mogło przystąpić do akcji. Kiedy misja zbierania dowodów zostaje 
zakończona, amerykański żołnierz zabija Marko Vladicia (chodzi oczywiście o Ratko Mladicia*) 
i kładzie kres cierpieniom mieszkańców oblężonego miasta. Pod koniec gry postać bohatera wypowiada 
następujące słowa: „Sprawiedliwość duchom Sarajewa”. 
*Ratko Mladić, bośniacki Serb, były dowódca wojskowy oskarżony o zbrodnie wojenne, zbrodnie przeciwko ludzkości i ludobójstwo. 

Christine Laquet
Urodziła się w 1975 r. w Lyonie. Ukończyła Państwową Szkołę Sztuk Pięknych w Lyonie oraz Ecole 
Cantonale d’Art w Lozannie. Mieszka i pracuje w Nantes.
“Une brève histoire de tout”, instalacja, stal, 2012
“Une brève histoire de tout” (Krótka historia wszystkiego) powstała wokół idei pułapki, tropienia 
i schwytywania. Idea pułapki nie wyraża się jedynie w obrazie, wątku czy ilustracji. Chodzi tu raczej 
o metodologię przyjętą przez artystkę i ukazanie jej jako sposobu, za pomocą którego zwraca się do 
widza i stwarza warunki dla odmiennego postrzegania świata i tego, co znajduje się poza nim. Praca 
sama w sobie to podwójne stalowe drzwi, które mamy otworzyć, by móc spojrzeć dalej i głębiej. 
“The Knife”, obiekt ze szkła, 2013
“The knife” (Nóż) odwołuje się przede wszystkim do rytuału i szamanizmu, choć był również wykorzysty-
wany w performansach, jakie artystka realizowała z Robertem Steijnem. Nawiązując do surrealizmu, nóż 
przykuwa uwagę, jednocześnie uosabiając ostrze, które otworzy nowe ścieżki percepcji, a przy tym 
znamionuje silny związek z cielesnością. Z feministycznego punktu widzenia noże Laquet są wysoce 
wyrafinowanymi obiektami, które kwestionują współczesny status Myśliwego. 

Dominik Lejman
Urodził się w 1969 r. w Gdyni. Absolwent Akademii Sztuk Pięknych w Gdańsku i Royal College of Art 
w Londynie. Mieszka i pracuje w Gdyni i Poznaniu, gdzie kieruje Pracownią Malarstwa na Uniwersy-
tecie Artystycznym. 
“The New York Marathon”, fresk wideo, 2003
W “The New York Marathon” Dominik Lejman ponownie eksperymentuje z językiem wideo, skupiając się 
bardziej na sposobie, w jaki publiczność może współbrzmieć z dziełem sztuki.  XX wiek był czasem, kiedy 
masy stały się elementem polityki. Masy aktywne i zorganizowane były oczywiście zmanipulowanymi 
masami milczących. W swojej realizacji Lejman pokazuje grupę anonimowych osób, które biegną czy 
raczej płynnie przemieszczają się w nieznanym kierunku. Jego praca jest autentyczną metaforą 
uwiedzionych mas w politycznych i kulturowych dyskursach. The New York Marathon jest swoistą 
wizualną mantrą, która na długo zostaje przed oczami, stając się symbolem współczesnych 
społeczeństw. 

Alban Muja
Urodził się w 1980 r. w kosowskiej Mitrowicy. Artysta plastyk, absolwent Wydziału Sztuk Pięknych 
Uniwersytetu w Prisztinie.  Mieszka i pracuje w Prisztinie.
“My Name, Their City”, 7 fotografii, 60x80 cm, 2012
“My Name, Their City” nawiązuje do wpływu narodowej polityki tożsamościowej Albańczyków w Kosowie, 
a zwłaszcza do szczególnego zjawiska, jakim było nadawanie dzieciom imion pochodzących od nazw 
albańskich miast, głównie w latach 70. i 80. XX w. Praktyka ta związana jest z nacjonalistyczną ideą 
i marzeniem o zjednoczeniu wszystkich terytoriów zamieszkanych przez Albańczyków w jedną, 
etnicznie Wielką Albanię. Idea ta zrodziła się w XIX w. wraz z powstaniem Ligi Prizreńskiej. W drugiej 
połowie XX w. koncepcja ta stała się głównym wątkiem zbiorowej fikcji i ideologiczną siłą napędową 
dążeń, których ostatecznym wyrazem była wojna o niepodległość Kosowa w pierwszej dekadzie XXI w. 
Dziedzictwem tamtego okresu są imiona, takie jak: Berat, Milot, Saranda, Gjirokastra, Shkodran, 
Butrint, Vlora. 

Ahmet Öğüt
Urodził się w 1981 r. w Diyarbakir w Turcji. Uzyskał dyplom licencjata w zakresie malarstwa na 
Wydziale Sztuk Pięknych Uniwersytetu Hacettepe w Ankarze (1999-2003); studia magisterskie odbył 
na Wydziale Sztuki i Projektowania Uniwersytetu Yildiz Teknik w Istambule (2003-2006). Studiował 
również w Rijksakademie van Beeldende Kunsten w Amsterdamie (2006-2007). Mieszka i pracuje 
w Amsterdamie.
“Wikipolis”, film 16mm, 2'11'', w pętli, 2011. Zrealizowany na zamówienie Fondazione Giuliani, Rzym, 
udostępniony za zgodą twórcy.
“Wikipolis”, filmowy kolaż zrealizowany w technice 16mm, zestawia scenę z Metropolis, filmowego 
arcydzieła Fritza Langa z 1927 r. o miejskiej dystopii, z obrazem dawnego bunkra przeciwatomowego 
w Sztokholmie, który obecnie mieści 8000 serwerów z danymi. Dwa z tych serwerów należą do 
serwisu Wikileaks. Praca ta jest wyrazem nieustającego zainteresowania artysty kwestiami czasu, 
struktur społecznych oraz mechanizmów inwigilacji i kontroli.

OPA
OPA (Obsessive Possessive Aggression) powstała w 2001 r. Stworzyli ją Slobodanka Stevceska (ur. 1971 r. 
w Skopje) i Denis Saraginovski (ur. 1971 r. w Skopje). Oboje są artystami, studiowali na Wydziale Sztuk 
Pięknych Uniwersytetu w Skopje. Ich działania twórcze oscylują na pograniczu sztuki, mediów i perfor-
mansu. 
“Eternal Body”, trójkanałowa instalacja wideo, 2013
Latem 1014 r. doszło do sławnej bitwy pod Kleidion, w której starły się wojska bizantyjskie i armia 
cara Samuela. Kroniki podają, że bizantyński cesarz, Bazyli II, wziął w niewolę 15  000 żołnierzy 
Samuela i kazał wszystkich oślepić. Akt ten można postrzegać jako zemstę, karę lub przerażający czyn 
- i to właśnie on posłużył artystom jako punkt odniesienia. Rozległe fragmenty historii człowieka 
można interpretować jak historię ludzkiego ciała – relacje społeczne, w tym przykłady celowego 
okaleczania lub zastosowania różnych strategii „dyscyplinowania ciała”. Niezależnie od metody, 
rezultat jest taki sam: istota ludzka staje się „ciałem uległym”, ciałem, które gotowe jest poddać się 
politycznej kontroli. 

Nikola Uzunovski
Urodził się w 1979 r. w Belgradzie. Ukończył studia na Istituto Universitario di Architettura w Wenecji 
oraz Kuvataideakatemia w Helsinkach. Mieszka i pracuje w Phayao i Skopje.
“Love the Future”, baner, różne rozmiary, 2012
“Love the Future” jest banerem, reklamą. Nie jest to jednak reklama przedmiotu czy usługi, lecz czasu. 
Czasu straconych nadziei. Przywołuje ideę lepszej przyszłości i możliwości zaangażowania się w realizację 
marzeń i kreowania własnej rzeczywistości. 

Sislej Xhafa
Urodził się w 1970 r. w Peje w Kosowie. Absolwent florenckiej Akademii Sztuk Pięknych. Mieszka i pracuje 
w Nowym Jorku. 
“Skinheads swimming”, wideo, 3’57”, 2002
Instalacja Xhafy jest zaproszeniem do zagłębienia się w sprzeczności współczesnego społeczeństwa. 
Skinheadzi, stereotypowo kojarzeni z uprzedzeniami i przemocą, są tu obserwowani w zupełnie 
innym aspekcie swojego istnienia. W pierwszych promieniach porannego słońca, w ciszy wciąż 
uśpionego miasta, dwóch mężczyzn z gracją wchodzi do wody i oddaje się dziecięcym zabawom. Praca 
jest wręcz dobitną demonstracją bezsensu, jakim byłaby próba zmycia „brudu” z tej części ludzkości. 
Z kolei pozbawiony wody kran jest powracającym odniesieniem do bardziej jałowej, wyzbytej z emocji 
egzystencji. 

Mai Yamashita & Naoto Kobayashi
Mai Yamashita (ur. 1976 r.) i Naoto Kobayashi (ur. 1974 r.) to para japońskich artystów. Spotkali się już 
w szkole średniej, a w 2001 r. rozpoczęli oficjalną współpracę. Po ukończeniu studiów na Tokijskim 
Uniwersytecie Sztuk Pięknych przenieśli się do Niemiec. Od tamtego czasu mieszkają i pracują w 
Berlinie i Tokio. 
“Unfortunately, impossible”, wideo HD, 9’18”, 2007
Inspiracją dla pracy stały się liczne, acz niemile widziane wiadomości rozpoczynające się od fraz 
takich jak „Niestety...”, „Musimy z przykrością poinformować, że...” czy podobnych. Praca ilustruje 
zatem techniki przetrwania zastosowane przez artystów w podobnych sytuacjach. W wideo, na ścianie 
pojawiają się nieustannie napisane ołówkiem ich najmniej lubiane angielskie słowa. Ręce Mai i Naoto 
starają się wymazać gumką części słów (przedrostki i przyrostki wprowadzające znaczenie negaty-
wne), aby zmienić ich znaczenia w coś trochę bardziej pozytywnego.     
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Kuba Bąkowski
Urodził się w 1971 r. Absolwent Wydziału Komunikacji Medialnej Uniwersytetu Artystycznego 
w Poznaniu. Mieszka i pracuje w Warszawie. 
“Konkurencja. Współpraca”, wydruki fotograficzne, 40 cm x 50 cm, 2006
“Konkurencja. Współpraca” jest efektem spotkania z  Agatą Wróbel, mistrzynią świata w podnoszeniu 
ciężarów i jedenastokrotną rekordzistką świata w wadze super ciężkiej. Performance i sesja zdjęciowa 
odbyła się w hali treningowej Centrum Olimpijskiego w Siedlcach.
“Agnieszka, Karolina, Piela”, wydruki fotograficzne, 65 cm x 65 cm, 2006
“Agnieszka, Karolina, Piela” jest efektem sesji fotograficznej w starym klubie gimnastycznym na 
warszawskim Targówku z udziałem byłych zawodniczek, obecnie pracownic administracyjnych w 
Akademii Wychowania Fizycznego w Warszawie. 
Obie prace były realizowane w ramach projektu Nieoczekiwane Zaburzenia Czynności Sportowych 
(Unexpected Disorders In Sport Activities), który  poddawał w wątpliwość typową dla sportu zasadę 
konkurencji, skupiajac się na kategori iwspółpracy - nastawionej na wspólne tworzenie chwilowych 
i absurdalnych pararzeźbiarskich form z ciał performerów i typowego dla danej dyscypliny wyposażenia 
i sprzętu.

Yane Calovski
Urodzony w 1973 r., w Skopje w Macedonii. 
Jest artystą, badaczem i kuratorem. Absolwent Pennsylvania Academy of the Fine Arts (1996) oraz 
Bennington College (1997), ukończył również studyjny staż badawczy w Jan Van Eyck Academy (2002-
2004). Mieszka i pracuje w Skopje. 
“Body resistant”, tusz i kolaż na papierze, 25cm x 18cm, około 20 rysunków, 2013
Prace na papierze Yane Calovskiego tworzą wnikliwą sieć ornamentów informacji i diagramów  
będących wynikiem badań oraz wyrazem urzeczywistnienia nieuchwytnych idei. Mimo iż te prace 
przypominają rysunek – budują obraz za pomocą linii, kształtów i wartości – są jednocześnie na granicy 
rysunku w tradycyjnym ujęciu.  Znajdują się w innym obszarze niż obrazowanie – w przestrzeni 
zarządzania informacją oraz prezentacją. Yane Calovski pisze o swoich pracach następująco: Ostatecznie 
w swoich pracach staram się ustanowić związek pomiędzy różnymi badaniami i zastosowaniem 
produkcji poszerzając  metodę zbliżoną do rysunku, tworząc jednocześnie jego nowe możliwości. To 
właśnie te nowe możliwości – które rysunek może odtwarzać, a nawet odkrywać na nowo pamięć, która 
może zostać zasłonięta wykresami i mistyczną przestrzenią złudzeń – tworzą prace Yane Calovskiego. 
(fragment http://www.pcah.us/fellowships/artist-profile/grantees-2001-yane-calovski/)

Lana Čmajčanin
Urodziła się w 1983 r. w Sarajewie w Bośni i Hercegowinie. 
Ukończyła studia w Akademii Sztuk Pięknych oraz na Uniwersytecie w Sarajewie (wydział rzeźby). 
Mieszka i pracuje w Sarajewie.
“I Begged them to Kill Me”, instalacja dźwiękowa,  2010
Praca artystki oparta jest na kanwie książki “I Begged them to Kill Me: crime against the women of 
Bosnia and Herzegovina” [Błagałam ich o śmierć: zbrodnie na kobietach Bośni i Hercegowiny], 
wydanej w 2000 r. przez Centrum Dochodzeń i Dokumentacji przy Stowarzyszeniu Byłych Więźniów 
Obozów w Bośni i Hercegowinie w Sarajewie. W instalacji wykorzystano fragmenty pochodzących z tej 
książki wypowiedzi kobiet, które nie opisują wprost aktów gwałtu czy przemocy. Według Amnesty 
International 30% ofiar przemocy seksualnej podczas wojen nie otrzymuje żadnej pomocy psychologic-
znej. Wielu kobietom-ofiarom przemocy seksualnej bądź przemocy na tle płciowym, odmówiono także 
przyznania takiego statusu, co tym samym pozbawło je prawa do jakiegokolwiek zadośćuczynienia. 

Nemajnja Cvijanović
Urodził się w 1972 r. w Rijece, w Chorwacji. Ukończył Accademia di Belle Arti di Venezia (1998) oraz 
zdobył dyplom magistra w zakresie projektowania i produkcji sztuk wizualnych na l'Università di 
Architettura, I.U.A.V., Venezia (2010). Mieszka i pracuje w Rijece.
“Za dom spremni!”, instalacja, różne media, 2011
“Za dom spremni!” (dosł. „Za ojczyznę – gotowi!") jest chorwackim salutem. Jego historia sięga XIX w., 
kiedy tymi słowami pozdrawiano Josipa Jelačića, bana (władcę) Chorwacji. Salut ten zyskał złą sławę 
podczas II wojny światowej, używany przez faszystowskich ustaszów jako odpowiednik faszystowskiego 
czy nazistowskiego pozdrowienia. Praca podejmuje problem poważnych konsekwencji,  jakie pociąga za 
sobą społeczny marketing zakamuflowanych multinacjonalistów. Za narzędzia służą tu wyraziste 
symbole nacjonalistyczne, religia narodowa, flaga państwowa, hymn i wszystkie te symbole, które 
znamionują pragnienie dominacji, nienawiści, zwycięstwa i chwały.

Dani Gal
Urodził się w 1975 r. w Jerozolimie. Studiował w Avni Institute w Tel Awiwie (1997- 1998), Bezalel 
Academy of Arts and Design (1998-2000), Städelschule, Staatliche Hochschule für Bildende Künste 
(2000-2005) oraz w Cooper Union (2005). Mieszka i pracuje w Berlinie.
“Wszelkie podobieństwo do prawdziwych osób, żywych lub martwych jest przypadkowe”, 2 zsynchro-
nizowane wideo HD, dźwięk,  5'17'' w pętli, 2012
Na potrzeby tej wystawy Dani Gal korzysta z obfitego materiału medialnego powstałego w związku 
z najbardziej ikonicznym zamachem terrorystycznym, który  miał miejsce podczas Igrzysk Olimpijs-
kich w Monachium w 1972 r. W instalacji Gala, składającej się z dwóch zsynchronizowanych projekcji, 
jedenastu mężczyzn – przy pomocy Rony Doron, projektantki kostiumów filmowych – nieustannie 
zmienia swoje ubiory, rekonstruując fabułę w kilku nagraniach. Nieustanne zmiany strojów 
odzwierciedlają ciągłą zamianę ról – ofiary przeobrażają się w sprawcę i odwrotnie. W rezultacie to, jak 
widz postrzega zdarzenia, zmienia się poprzez subtelne zmiany w wyglądzie postaci.  

Douglas Gordon & Philippe Parreno
Douglas Gordon, urodzony w 1966 r., jest szkockim artystą; w 1996 r. został laureatem Nagrody 
Turnera, a w kolejnym roku reprezentował Wielką Brytanię podczas Biennale w Wenecji. Mieszka 
i pracuje w Berlinie.
Philippe Parreno, urodzony w 1964 r., jest francuskim artystą wizualnym i filmowym. Mieszka i pracuje 
w Paryżu. W latach 1983-1988 Studiował w Ecole des Beaux-Arts w Grenoble, a następnie w Institut des 
hautes etudes en arts plastiques w paryskim Palais de Tokyo (1988-1989).
“Zidane. A 21st Century Portrait”, film dokumentalny, 90', 2006
Gordon i Parreno ustawili wokół stadionu 17 kamer, które miały śledzić Zinedina Zidane’a, piłkarza 
Realu Madryt, podczas jednego z normalnych meczów ligowych. Co istotne, kamery miały 
obserwować wyłącznie osobę gracza, nie mecz. Z pewnością nie jest to tradycyjny dokument – nie 
zyskamy tu wglądu w tajemne życie Zidane'a w celebryckiej kulturze Madrytu. Film ukazuje 
dojmującą samotność gracza. Zidane trzyma piłkę zaledwie przez parę minut, ale skupia na niej 
swoją uwagę przez każdą pozostałą mikrosekundę. Rzadko spuszcza wzrok z piłki, patrząc na nią, na 
przestrzeń wokół niej lub potencjalną przestrzeń  ekstrapolowaną z obserwowanych trajektorii piłki 
i ruchów graczy. Gordon i Parreno nie chcieli z pewnością stworzyć heroicznego portretu, stworzyli 
natomiast portret antybohatera. Spodziewamy się zbyt wiele po tych, których kreujemy na herosów 
i kariera Zidane’a nieustannie nam o tym przypomina, mimo że prawdopodobnie był jednym z 
najlepszych piłkarzy w historii tego sportu. 

Assaf Gruber
“Us”, 515 cm x 190 cm x 55 cm, drewno, stal nierdzewna i poliuretan
“Fleshing”, nieszkodliwa, nienadająca się do użytku rolka papieru światłoczułego zawieszona na 
stalowym drążku do ćwiczeń, 2012
“Getting Even”, pocięte i całe kule do kręgli,* 2008-13
Kilkadziesiąt kul do kręgli, pociętych i spreparowanych przez artystę w akcie rzeźbiarskiej interwencji, 
tworzy labirynt w korytarzu muzeum. Ciekawy tego, co kryją w swoim wnętrzu, artysta okaleczył kule, 
które teraz do niczego się nie nadają. 
Rozrzucone wokół pokrojonych w plastry kule tworzą promienny relief na posadzce. Pole kul-kalek 
przywodzi na myśl obraz amunicji porzuconej po bitwie. Praca i tytuł są odwołaniem do dwoistego 
absurdu wyrażenia “getting even” (wyrównać rachunki), które oznacza akt zemsty, jednocześnie 
sugerując arytmetyczną równość.                                                       - Dana Orland, Biennale Herzliya, 2009
*Praca została zrealizowana specjalnie w ramach tej wystawy.

Igor Grubić
Urodził się w 1969 r. w Zagrzebiu, w Chorwacji. Jest artystą pracującym z multimediami, performerem 
i aktywistą. Studiował multimedia w Akademiji Likovnih Umjetnosti w Zagrzebiu (1997-1999) oraz 
instalacje w Akademiji Dramskih Umjetnosti w Zagrzebiu (1999-2000). Mieszka i pracuje w Zagrzebiu.
“Missing Architecture”, cykl fotografii, różne rozmiary, 2012.
Praca jest efektem projektu badawczego realizowanego na Sycylii. Poświęcona jest mieszkającej tam 
społeczności muzułmańskiej. Mimo liczebności tej grupy, na Sycylii nie zbudowano jeszcze ani jednego 
meczetu w tradycyjnym rozumieniu. Celem “Missing Architecture”, czyli “brakującej architektury”, 
było podjęcie tego tematu i wprowadzenie w przestrzeń publiczną elementów, które symbolizowałyby 
nieobecne muzułmańskie świątynie. W pracy obecne są trzy elementy, które reprezentują odpowied-
nio fundamenty, mury i minaret potencjalnego meczetu: dywany na kwadratowej przestrzeni, plakaty 
z orientalną mozaiką na staromiejskich murach i nagranie głosu muezina wykonującego adhan, 
wezwanie do modlitwy. Wszystkie te elementy pojawiały się w przestrzeni publicznej w różnych 
miejscach na Sycylii.   

Filip Jovanovski
Urodził się w 1979 r. w Bitoli w Macedonii. Artysta wizualny i aktywista. Ukończył studia na Wydziale 
Architektury w Skopje (2010). Obecnie przygotowuje dyplom na Wydziale Sztuk Pięknych w Skopje (od 
2011). Mieszka i pracuje w Skopje.
“Still life: a collection from the working class goes to heaven”, fotografia, wideo, 2013
“Still life: a collection of the working class goes to heaven” stanowi kontrapunkt dla marksistowskich 
tez o społecznej wolności i równości. Wykorzystuje mit raju jako nieosiągalnego stanu, konfrontując go 
z zaprojektowanymi mitologiami narodowej historii i tożsamości tak, aby uwypuklić znaczenie materi-
alnej wolności jednostki jako kluczowego elementu, wokół którego formułuje ona swoje prawa i 
wolności. Brecht odpowiada „Nie wiem, spytajcie robotników!" Praca została zrealizowana w kontekście 
wciąż realizowanego, wielkoskalowego projektu urbanistycznego „Skopje 2014”, który prezentuje 
estetyczne, ideologiczne i etno-kulturowe aspekty rządowego założenia urbanistycznego. Ten urban-
istyczny projekt obejmuje kilkadziesiąt obiektów, w tym: nowe gmachy, rekonstrukcje fasad, pomniki 
oraz małą architekturę (place, fontanny, etc).
Republika Macedonii to niepodległe państwo powstałe w 1991 r. po rozpadzie Jugosławii. 

Adela Jušić
Urodziła się w 1982 r. w Sarajewie w Bośni i Hercegowinie. Jest absolwentką Akademii Sztuk Pięknych 
w Sarajewie (2001-2007) oraz studiów na kierunku Demokracja i Prawa Człowieka w Południowo- 
Wschodniej Europie w Centrum Interdyscyplinarnych Studiów Podyplomowych w Sarajewie (2011-
2012). Mieszka i pracuje w Sarajewie.
“Ride the Recoil”, cykl wideo, materiału dźwiękowego i fotografii, różne rozmiary, 2013
Praca nawiązuje do krytyki niedawno wydanej gry komputerowej Sniper Ghost Warrior 2. W tej walce 
z perspektywy pierwszej osoby, rozgrywanej w oblężonym Sarajewie, amerykańscy snajperzy bronią 
miasta przed atakującymi siłami. Jednocześnie gra przedstawia poprawioną wersję historii. W 1993 
r. przeprowadzana jest operacja Archangel (Archanioł), której głównym celem jest zgromadzenie 
dowodów ludobójstwa, aby NATO mogło przystąpić do akcji. Kiedy misja zbierania dowodów zostaje 
zakończona, amerykański żołnierz zabija Marko Vladicia (chodzi oczywiście o Ratko Mladicia*) 
i kładzie kres cierpieniom mieszkańców oblężonego miasta. Pod koniec gry postać bohatera wypowiada 
następujące słowa: „Sprawiedliwość duchom Sarajewa”. 
*Ratko Mladić, bośniacki Serb, były dowódca wojskowy oskarżony o zbrodnie wojenne, zbrodnie przeciwko ludzkości i ludobójstwo. 

Christine Laquet
Urodziła się w 1975 r. w Lyonie. Ukończyła Państwową Szkołę Sztuk Pięknych w Lyonie oraz Ecole 
Cantonale d’Art w Lozannie. Mieszka i pracuje w Nantes.
“Une brève histoire de tout”, instalacja, stal, 2012
“Une brève histoire de tout” (Krótka historia wszystkiego) powstała wokół idei pułapki, tropienia 
i schwytywania. Idea pułapki nie wyraża się jedynie w obrazie, wątku czy ilustracji. Chodzi tu raczej 
o metodologię przyjętą przez artystkę i ukazanie jej jako sposobu, za pomocą którego zwraca się do 
widza i stwarza warunki dla odmiennego postrzegania świata i tego, co znajduje się poza nim. Praca 
sama w sobie to podwójne stalowe drzwi, które mamy otworzyć, by móc spojrzeć dalej i głębiej. 
“The Knife”, obiekt ze szkła, 2013
“The knife” (Nóż) odwołuje się przede wszystkim do rytuału i szamanizmu, choć był również wykorzysty-
wany w performansach, jakie artystka realizowała z Robertem Steijnem. Nawiązując do surrealizmu, nóż 
przykuwa uwagę, jednocześnie uosabiając ostrze, które otworzy nowe ścieżki percepcji, a przy tym 
znamionuje silny związek z cielesnością. Z feministycznego punktu widzenia noże Laquet są wysoce 
wyrafinowanymi obiektami, które kwestionują współczesny status Myśliwego. 

Dominik Lejman
Urodził się w 1969 r. w Gdyni. Absolwent Akademii Sztuk Pięknych w Gdańsku i Royal College of Art 
w Londynie. Mieszka i pracuje w Gdyni i Poznaniu, gdzie kieruje Pracownią Malarstwa na Uniwersy-
tecie Artystycznym. 
“The New York Marathon”, fresk wideo, 2003
W “The New York Marathon” Dominik Lejman ponownie eksperymentuje z językiem wideo, skupiając się 
bardziej na sposobie, w jaki publiczność może współbrzmieć z dziełem sztuki.  XX wiek był czasem, kiedy 
masy stały się elementem polityki. Masy aktywne i zorganizowane były oczywiście zmanipulowanymi 
masami milczących. W swojej realizacji Lejman pokazuje grupę anonimowych osób, które biegną czy 
raczej płynnie przemieszczają się w nieznanym kierunku. Jego praca jest autentyczną metaforą 
uwiedzionych mas w politycznych i kulturowych dyskursach. The New York Marathon jest swoistą 
wizualną mantrą, która na długo zostaje przed oczami, stając się symbolem współczesnych 
społeczeństw. 

Alban Muja
Urodził się w 1980 r. w kosowskiej Mitrowicy. Artysta plastyk, absolwent Wydziału Sztuk Pięknych 
Uniwersytetu w Prisztinie.  Mieszka i pracuje w Prisztinie.
“My Name, Their City”, 7 fotografii, 60x80 cm, 2012
“My Name, Their City” nawiązuje do wpływu narodowej polityki tożsamościowej Albańczyków w Kosowie, 
a zwłaszcza do szczególnego zjawiska, jakim było nadawanie dzieciom imion pochodzących od nazw 
albańskich miast, głównie w latach 70. i 80. XX w. Praktyka ta związana jest z nacjonalistyczną ideą 
i marzeniem o zjednoczeniu wszystkich terytoriów zamieszkanych przez Albańczyków w jedną, 
etnicznie Wielką Albanię. Idea ta zrodziła się w XIX w. wraz z powstaniem Ligi Prizreńskiej. W drugiej 
połowie XX w. koncepcja ta stała się głównym wątkiem zbiorowej fikcji i ideologiczną siłą napędową 
dążeń, których ostatecznym wyrazem była wojna o niepodległość Kosowa w pierwszej dekadzie XXI w. 
Dziedzictwem tamtego okresu są imiona, takie jak: Berat, Milot, Saranda, Gjirokastra, Shkodran, 
Butrint, Vlora. 

Ahmet Öğüt
Urodził się w 1981 r. w Diyarbakir w Turcji. Uzyskał dyplom licencjata w zakresie malarstwa na 
Wydziale Sztuk Pięknych Uniwersytetu Hacettepe w Ankarze (1999-2003); studia magisterskie odbył 
na Wydziale Sztuki i Projektowania Uniwersytetu Yildiz Teknik w Istambule (2003-2006). Studiował 
również w Rijksakademie van Beeldende Kunsten w Amsterdamie (2006-2007). Mieszka i pracuje 
w Amsterdamie.
“Wikipolis”, film 16mm, 2'11'', w pętli, 2011. Zrealizowany na zamówienie Fondazione Giuliani, Rzym, 
udostępniony za zgodą twórcy.
“Wikipolis”, filmowy kolaż zrealizowany w technice 16mm, zestawia scenę z Metropolis, filmowego 
arcydzieła Fritza Langa z 1927 r. o miejskiej dystopii, z obrazem dawnego bunkra przeciwatomowego 
w Sztokholmie, który obecnie mieści 8000 serwerów z danymi. Dwa z tych serwerów należą do 
serwisu Wikileaks. Praca ta jest wyrazem nieustającego zainteresowania artysty kwestiami czasu, 
struktur społecznych oraz mechanizmów inwigilacji i kontroli.

OPA
OPA (Obsessive Possessive Aggression) powstała w 2001 r. Stworzyli ją Slobodanka Stevceska (ur. 1971 r. 
w Skopje) i Denis Saraginovski (ur. 1971 r. w Skopje). Oboje są artystami, studiowali na Wydziale Sztuk 
Pięknych Uniwersytetu w Skopje. Ich działania twórcze oscylują na pograniczu sztuki, mediów i perfor-
mansu. 
“Eternal Body”, trójkanałowa instalacja wideo, 2013
Latem 1014 r. doszło do sławnej bitwy pod Kleidion, w której starły się wojska bizantyjskie i armia 
cara Samuela. Kroniki podają, że bizantyński cesarz, Bazyli II, wziął w niewolę 15  000 żołnierzy 
Samuela i kazał wszystkich oślepić. Akt ten można postrzegać jako zemstę, karę lub przerażający czyn 
- i to właśnie on posłużył artystom jako punkt odniesienia. Rozległe fragmenty historii człowieka 
można interpretować jak historię ludzkiego ciała – relacje społeczne, w tym przykłady celowego 
okaleczania lub zastosowania różnych strategii „dyscyplinowania ciała”. Niezależnie od metody, 
rezultat jest taki sam: istota ludzka staje się „ciałem uległym”, ciałem, które gotowe jest poddać się 
politycznej kontroli. 

Nikola Uzunovski
Urodził się w 1979 r. w Belgradzie. Ukończył studia na Istituto Universitario di Architettura w Wenecji 
oraz Kuvataideakatemia w Helsinkach. Mieszka i pracuje w Phayao i Skopje.
“Love the Future”, baner, różne rozmiary, 2012
“Love the Future” jest banerem, reklamą. Nie jest to jednak reklama przedmiotu czy usługi, lecz czasu. 
Czasu straconych nadziei. Przywołuje ideę lepszej przyszłości i możliwości zaangażowania się w realizację 
marzeń i kreowania własnej rzeczywistości. 

Sislej Xhafa
Urodził się w 1970 r. w Peje w Kosowie. Absolwent florenckiej Akademii Sztuk Pięknych. Mieszka i pracuje 
w Nowym Jorku. 
“Skinheads swimming”, wideo, 3’57”, 2002
Instalacja Xhafy jest zaproszeniem do zagłębienia się w sprzeczności współczesnego społeczeństwa. 
Skinheadzi, stereotypowo kojarzeni z uprzedzeniami i przemocą, są tu obserwowani w zupełnie 
innym aspekcie swojego istnienia. W pierwszych promieniach porannego słońca, w ciszy wciąż 
uśpionego miasta, dwóch mężczyzn z gracją wchodzi do wody i oddaje się dziecięcym zabawom. Praca 
jest wręcz dobitną demonstracją bezsensu, jakim byłaby próba zmycia „brudu” z tej części ludzkości. 
Z kolei pozbawiony wody kran jest powracającym odniesieniem do bardziej jałowej, wyzbytej z emocji 
egzystencji. 

Mai Yamashita & Naoto Kobayashi
Mai Yamashita (ur. 1976 r.) i Naoto Kobayashi (ur. 1974 r.) to para japońskich artystów. Spotkali się już 
w szkole średniej, a w 2001 r. rozpoczęli oficjalną współpracę. Po ukończeniu studiów na Tokijskim 
Uniwersytecie Sztuk Pięknych przenieśli się do Niemiec. Od tamtego czasu mieszkają i pracują w 
Berlinie i Tokio. 
“Unfortunately, impossible”, wideo HD, 9’18”, 2007
Inspiracją dla pracy stały się liczne, acz niemile widziane wiadomości rozpoczynające się od fraz 
takich jak „Niestety...”, „Musimy z przykrością poinformować, że...” czy podobnych. Praca ilustruje 
zatem techniki przetrwania zastosowane przez artystów w podobnych sytuacjach. W wideo, na ścianie 
pojawiają się nieustannie napisane ołówkiem ich najmniej lubiane angielskie słowa. Ręce Mai i Naoto 
starają się wymazać gumką części słów (przedrostki i przyrostki wprowadzające znaczenie negaty-
wne), aby zmienić ich znaczenia w coś trochę bardziej pozytywnego.     

    


