
Kasia Swinarska  
Elvin Flamingo 
 
Mood board from unexisting movie  
 
Kasia Swiniarska i Elvin Flamingo przedstawiają pomysł na film, którego forma prezentacji jest próbą połączenia dwóch różnych dróg 
myślowych. W hipotetycznym dziele filmowym, możemy przyjrzeć się kruchej równowadze towarzyszącej życiu par, które łączy wspólny 
projekt artystyczny lub naukowy. Jakie jest przełożenie codziennej współpracy i współistnienia na widzialność w życiu publicznym? Co 
powoduje, że tylko jedno z twórców zapisuje się w historii, podczas gdy drugie pozostaje w cieniu? Swinarska przedstawi znalezione zdjęcia 
osób i sytuacji, które ułożą się w szkicowy storyboard. Natomiast Flamingo rzeczywiście ma taki styl pracy, który uniemożliwia mu 
zdradzanie tego, czym chce za jakiś czas uderzyć i zadać kolejny cios polskiej kulturze. Nie mniej jednak pokaże dość dużo fragmentów 
filmów swoich ulubionych reżyserów, upubliczniając w ten sposób coś na kształt osobistego mood board'u. 
 
 
Elvin Flamingo (dr Jarosław Czarnecki) ur. 1967 r. w Pelplinie. Artysta współczesny, stypendysta Ministra Kultury (2015) i Ministra Nauki 
(2014), wykładowca Wydziału Rzeźby i Intermediów Akademii Sztuk Pięknych w Gdańsku. Autor wieloletniego projektu 
zapoczątkowanego w 2012 roku i przewidzianego do około 2034 roku o wspólnym tytule „Symbiotyczność tworzenia”, nominowanego do 
nagrody Prezesa Rady Ministrów i uhonorowanego Nagrodą Specjalną Krytyków na WRO Media Art Biennale 2015 we Wrocławiu. Poza 
tym projekt był prezentowany między innymi: w Kunsthal Aarhus w Danii, na seminarium „Art-Science Conversations” w Kassel w 
Niemczech, na wystawie „Kultury kultywowane” we Lwowie na Ukrainie, na Biennale Mediations w Poznaniu, na Seminarium 
Latourowskim we Wrocławiu, na konferencji TEDx „Między gatunkami” w Gdyni, w Instytucie Sztuki Wyspa w Gdańsku. Inicjator akcji 
ocalenia szyldu z napisem „Sopot” z dworca PKP w Sopocie (2011) oraz autor instalacji „Dwaj ludzie z napisem Sopot” (2012), która 
zdobyła GRAND PRIX Gdańskiego Biennale Sztuki 2012. W roku 2015 rozpoczął pracę nad projektem „My - Wspólny organizm 
Wanitatywność”. Autor filmu „Wytwórcy wyobraźni” (2015) oraz pracy „Dzień 1119” (2015), za które otrzymał GRAND PRIX Triennale 
Sztuki 2016 PGS w Sopocie. W 2016 roku powołał do życia projekt muzyczny „SHMIB - Symultaniczna Hybryda Muzyki Improwizowanej 
z Bioartem”. Jako artysta pracuje od roku 2008 debiutując wówczas filmem paradokumentalnym o improwizacji muzycznej „Small Spaces”, 
za który otrzymał Złotą Nagrodę REMI (2009) na 42. Międzynarodowym Festiwalu Filmowym w Houston. Mieszka i pracuje w Sopocie. 
 
 
Katarzyna Swinarska (ur. 1969 w Gdańsku) Zajmuje się malarstwem, robi filmy wideo - często o charakterze dokamerowego, oraz 
projekty multimedialne, w których łączy projekcje i dźwięk. W jej pracach uderza analityczne podejście do kwestii wizerunku. Artystka bada 
wizerunki kobiet, sposoby ukazywania ról przypisywanych każdej z płci oraz tropy związane z narzucaniem tych ról i ich odtwarzaniem*. W 
2015 roku kuratorowała wystawę multimedialną "Love me, or Leave me" poświęconą początkom Instytutu Sztuk Plastycznych w Sopocie, 
prezentowała dwie wystawy indywidualne w Polsce oraz jedną w Belgii. Obecnie przygotowuje wystawę indywidualną w Grodnie oraz 
pracuje nad wspólnym projektem z Elvinem Flamingo "My - Wspólny organizm". Jej obrazy znajdują się w prywatnych kolekcjach w 
Polsce, w Niemczech, Austrii, Holandii, Szwajcarii i w Stanach Zjednoczonych, oraz w kolekcji Państwowej Galerii Sztuki w Sopocie i w 
kolekcji Instytutu Sztuki WYSPA w Gdańsku. Mieszka i pracuje w Sopocie. Jest finalistką II Triennale Sztuki Pomorskiej w Sopocie (2015), 
laureatką stypendium Miasta Sopot dla osób zajmujących się twórczością artystyczną (2014), nominowana do nagrody na III Triennale 
Malarstwa Współczesnego w Rzeszowie (2013), laureatka gdańskiego stypendium „Fundusz Mobilności” (2012), Stypendium Kulturalnego 
Miasta Gdańska (2010), Stypendium Marszałka Województwa Pomorskiego dla twórców kultury (2010) oraz trzymiesięcznej rezydencji 
artystycznej w Bellwald, w Szwajcarii (2012). W październiku 2014 obroniła pracę doktorską na Akademii Sztuk Pięknych w Gdańsku. 
 
Anna Królikiewicz 
 
Zapisane w chlebie/  
Written in bread 
 
Zapisane w chlebie/ Written in bread to realizacja będąca w dialogu z projektem The Bread and Memory Arieh Rosena, który miał miejsce w 
2014 w Haifie i który stawiał pytania o wzajemne inspiracje i infuzje polskiej tradycji pieczenia chleba istniejące w Izraelu. 
 
Projekt Zapisane w chlebie/ Written in bread, który miałby mieć swój finał w Sopocie podczas Festiwalu Literacki Sopot, to trzyetapowa 
realizacja oparta o różne aspekty kultury pieczenia chleba na poziomie międzynarodowym, narodowym, osobistym i lokalnym. Artystka 
opiera go o trzy punkty zbiegające się przy wspólnej wielkiej stolnicy, w rękach zaproszonych uczestników: swoistą kolekcję zakwasów 
(jednodniowe Muzeum Zakwasu i Zeszyt), ideę pospiesznie wypiekanego chleba emigrantów (macy, podpłomyka) i robienie wypieków na 
zakwasie, oraz poszukiwanie związków między wypiekami opartymi o domowy zaczyn chlebowy w Polsce i Izraelu. 
 
Zakwas ciasta żytniego, pozostawiony z poprzedniego wypieku lub przygotowany zakwas z mąki żytniej, zawierający rozmnożone bakterie 
kwasu mlekowego i dzikie drożdże, używany do przygotowania ciasta. Woda, światło, ziemia zapisują się w pamięci zakwasu, są 
dokumentem. Dzielenie zakwasem jest dobrą tradycją: to dzielenie się zaczynem pokarmu. 
 

Z notesu Królikiewicz:  

Praca nad kształtem partycypacyjnego zdarzenia jest w toku, zbierają się intuicje, rozmawiam o nich, „rozpączkowuję”, rozmnażam bakterię 
pomysłu zapraszając doń gości. Słyszę, jak do nich mówię o projekcie, muszę się skrystalizować, dopowiadać, sprawdzam, czy przeczucia, 
plany mogą się urealnić, czy nadam im kształt, temperaturę pieca, ciężar, miąższ treść. Negocjuję, spekuluję, przewiduję, robię błędy, 
szukam planu B i C, nie jestem pewna, o wszystko się boję i niczego się nie boję. 

 
Anna Królikiewicz (ur. 1970 w Gdańsku) - dyplom na Wydziale Malarstwa ASP Gdańsk w 1993 roku, doktorat w roku 2000 r. Obecnie, po 
uzyskaniu w 2010 roku tytułu doktora habilitowanego, prowadzi Czwartą Pracownię Rysunku na Uczelni. W latach 2001-2003 uczyła w 
kilku pracowniach na wydziałach Sztuki i Projektowania Graficznego Bilkent University w Ankarze. Oddana monumentalnemu rysunkowi i 
instalacji, zdarza się, że pisze. Autorka wielu wystaw indywidualnych, brała udział w kilkudziesięciu wystawach zbiorowych w kraju i 
zagranicą, swoje prace pokazywała m.in. w Nowym Yorku, Istambule, Ankarze, Kilonii, Brukseli, opuszczonym sklepie mięsnym w 
Sopocie, sali jadalnej zakonu Kartuzów i oliwskim lesie. Laureatka nagród za osiągnięcia artystyczne i pedagogiczne, stypendystka miasta 



Sopot. Zajmują ją obszary związane z szeroko pojętą fizycznością ciała i kruchością pamięci, ostatnie prace dotykają zagadnień z fizjologii 
smaku. 
 
Aleksandra Went / Alicja Karska 

Słaba rzeźba 

Film jest próbą odtworzenia sytuacji z otwarcia festiwalu Survival Kit. Wystawa, której temat brzmiał Utopian City, miała miejsce w 
opuszczonym XVIII wiecznym budynku  teatru, znajdującym się w centrum tętniącej życiem starówki Rygi. 
Obecnie budynek stoi pusty, niszczeje. Bogate sztukaterie, kryształowe żyrandole, lustra, przysłaniają rzeczywisty stan rozpadu tego miejsca. 
Przestrzenie Wagner Hall okazały się być nie tylko znakomitą scenerią dla wystawy poświęconej utopijnym ideom miasta. Budynek sam stał 
się bohaterem. W bardzo dyskretny sposób upomniał się o siebie. 
 
Miejsce: Sala w Wagner Hall. Sztukaterie na ścianach i suficie, kryształowe żyrandole, drapowane zasłony. Dominują stłumione szarości i 
beże, wypłowiałe złoto. Wszystko z patyną czasu. 
Sala przygotowana na uroczyste otwarcie wystawy odbywającej się w sąsiednich pomieszczeniach. 
Wydzielona scena dla organizatorów, krzesła dla publiczności ustawione w rzędach. 
 
Na scenie organizatorzy festiwalu. Dwie osoby, pełne oświetlenie, mikrofony na statywach. Otwarcie. Słyszymy powitania, podziękowania, 
opis ideii festiwalu i wybranych prac. Wszystko tłumaczone na angielski. 
 
Przestrzeń sali wypełniona ludźmi. Zajmują miejsca na krzesłach, lub stają bliżej sceny. Niektórzy słuchają przemawiających inni zajęci 
rozmową ze znajomymi. Cały czas wchodzą nowi goście – ciągły przepływ ludzi, ciągły szum. Atmosfera niezobowiązująca, raczej luźna. 
 
Wśród siedzących na krzesłach gości jest ONA – bohaterka filmu. Kobieta, nie wyróżniająca się niczym z tłumu. Widzimy ją w momencie, 
gdy chce opuścić salę. Wstaje z krzesła, zabiera swoje rzeczy i dyskretnie próbuje wyjść z rzędu. Idąc niechcący kopie leżący przedmiot. 
Podnosi go. Jest to niewielki kawałek rzeźby. Ta sytuacja zatrzymuje ją, zakłóca jej plan. W jej rękach jest coś obcego, czego najchętniej 
pozbyłaby się. Czuje na sobie spojrzenia ludzi. Na pewno pomyślą, że to ONA zniszczyła coś cennego. Uśmiecha się zakłopotana. 
Pytającym wzrokiem patrzy na ludzi stojących obok. Spotyka się z ich obojętnością – nie chcą angażować się w jej problem. 
 
Trzymając piękny fragment stiuku odwraca się robi kilka kroków – znów nowi świadkowie tej krępującej sytuacji. Wie, że jej nie pomogą. 
Jest tylko ONA I fragment rzeźby, który trzyma. Zapomina o publiczności. Podchodzi do ściany I dokładnie jej się przygląda. Analizuje 
kształt i rytm zdobień. Powoli przemierza salę. Próbuje znaleźć miejsce skąd mógł odpaść JEJ fragment. Podnosi go do góry by ułatwić 
dopasowanie. Nie udaje się. Wraca na swoje miejsce. Wtapia się w tłum słuchających przemówienia. Domyślamy się, że fragment rzeźby 
ciągle ma przy sobie. 
 

 
Aleksandra Went (ur. 1976 roku w Gdańsku) / Alicja Karska (ur. 1978 roku w Malborku) 
Wspólnie tworzą filmy wideo, instalacje, interwencje w przestrzeni miejskiej. 
Obie studiowały w Akademii Sztuk Pięknych w Gdańsku w latach 1998-2003. Karska obroniła dyplom w pracowni prof. Zdzisława Pidka, 
Went - w pracowni prof. Sławoja Ostrowskiego. Pracują wspólnie od 2002 roku. 
W swoich projektach od kilku lat zajmują je problemy architektury i przestrzeni publicznej. Interesują je miejsca, których czasy świetności 
już minęły, obiekty opuszczone i zaniedbane. Artystki zadają pytanie o treści, jakie niesie opuszczona architektura, ale próbują jej także 
ponownie nadać znaczenia, czasem - przywrócić utraconą tożsamość, a nawet zwrócić na nią uwagę innych. Działania Karskiej i Went nie 
mają jednak charakteru interwencyjnego, artystki nie chcą za wszelką cenę chronić rozpadających się budynków czy zachowywać aurę 
miejsc. Interesuje je raczej aspekt czasu, pozostawiającego swe piętno w murach, które przetrwały dziesiątki lat, a także natury, która nie 
oglądając się na rządy czy ustroje dokonuje powolnego aktu destrukcji na dziełach człowieka. 
 

Michał Łagowski 

Ludzkie ZOO/Odwiedziny 

Materiałów mam sporo, chociaż potrzeba właściwie tylko jednego: prawdziwych, prostych i naturalnych ludzi ze wsi (czyli dokładnie takich, 
jakich od dłuższego czasu najbardziej lubią galerie sztuki współczesnej). W sumie 3-4 osoby. Najlepiej, gdyby nigdy wcześniej tej swojej 
wsi nie opuszczali. I żeby była przynajmniej jedna starsza, rozczulająca kobieta w kolorowej chustce. Żeby mało mówili, albo najlepiej 
wcale.  Żeby nie bali się zdjęć i dokumentacji wideo. Oprócz tego potrzebne będą jeszcze takie wysokie przenośne lekkie płoty, jakich 
używa się np. podczas odgradzania jakichś wykopów w mieście. Najlepiej cztery elementy. I czterech policjantów do pilnowania naszych 
dzikusków (po jednym na każdym rogu ogrodzenia).  Wewnątrz ogrodzenia jakaś ławka, albo, no nie wiem – worki ze zbożem? Coś na 
czym ci ludzie ze wsi usiądą i żeby dobrze wyglądało na dokumentacji.  To może być coś głupiego. Ważne, żeby chwytało za serce. Ludzi 
załatwię ja (możliwe, że trzeba będzie ich opłacić). Czy galeria może pomóc z tą konstrukcją ogrodzenia? Zamontowalibyśmy je na czas 
wernisażu, bo właśnie podczas wernisażu można by zobaczyć tych wspaniałych prostych ludzi. Po wernisażu w galerii zostałaby niewielka 
dokumentacja foto i ogrodzenie z tymi siedziskami wewnątrz.  

 

Michał Łagowski (ur. 1988 w Gdańsku). W 2013 roku ukończył wydział Malarstwa w Akademii Sztuk Pięknych w Gdańsku, dyplom w 
pracowni Transmedialnej prof. Grzegorza Klamana. W swoich pracach podejmuje kwestie związane z dostosowywaniem się do norm, 
wymogów i politycznym charakterem tych negocjacji. Wykorzystuje sztukę performance, fotografię, transparent, tekst, działania w obszarze 
różnych szczebli edukacji, konferencji i paneli dyskusyjnych. Pracuje w różnych miejscach, ostatnio jako nauczyciel na wsi. 
 
 
 



HONORATA MARTIN 
 
HDV_0038 
 
Video HDV_0038 jest nagraniem wyciągniętym z folderu nazwanego przeze mnie z kamery. Znajdują się tam luźne zapiski, zazwyczaj 
wrażeniowe, które nagrywam z myślą, że mogą mi się do czegoś przydać. Finalnie, rzadko z nich korzystam, możliwe że wciąż czekają na 
swój czas. Taki rodzaj video szkicownika.   
 
HDV_0038 powstał podczas mojego 3 miesięcznego, w większości czasu samotnego pobytu w domu w lesie. Leniwy słoneczny dzień 
zdominowany dźwiękiem odlatujących żurawi.  
 

Honorata Martin (ur. 1984 w Gdańsku) ukończyła Akademie Sztuk Pięknych, dyplom obroniła na wydziale malarstwa u prof. Mieczysława 
Olszewskiego, aneks z intermediów u prof. Wojciecha Zamiary. Pracuje jako asystentka na Wydziale Rzeźby i Intermediów na Akademii 
Sztuk Pięknych w Gdańsku. Autorka takich projektów jak: Wyjście w Polskę, Zadomowienie, Bóg Małpa. 
 
 
Dorota Nieznalska  
 
Heimatvertriebene 
 
Heimatvertriebene (wypędzeni z ziem ojczystych) odnosi się do przymusowych przesiedleń będących konsekwencją Drugiej Wojny 
Światowej. Od jesieni 1944 do 1950 roku około 12-14 milionów Niemców, głównie z terenów Prus, Pomorza, Śląska, Brandenburgii, Miasta 
Gdańska i Kraju Warty, zostało zmuszonych do opuszczenia swoich domów. Ponad dwa i pół miliona ludzi zmarło w drodze na zachód.   
 
Dla Nieznalskiej punktem wyjścia jest niemiecki termin Heimat, bliski polskiej „ojcowiźnie” oznacza dom rodzinny, ziemię ojczystą. Pod 
koniec XIX wieku słowem tym zaczęto także opisywać naród, przez co pojęcie „Heimat” łączyło poczucie przywiązania do lokalności i 
przynależności narodowej.                                                                                                       Instalacja składa się z archiwalnych materiałów 
wideo oraz zebranych w 2014 roku poniemieckich drzwi, pozostałych w przejętych przez Polaków domach z rejonów wypędzeń. Te 
niechciane ślady „obcego” mienia, przebite i nadziane na stalową konstrukcję przywodzącą na myśl szafot bądź włócznię, stają się 
symbolem dramatycznej utraty domu i przynależności, tak przemocy, własności, władzy i prawa jak śmierci, zniszczenia, i męczeństwa.   
 
Reisefieber   
 
Reisefieber (niem.) pojęcie opisujące stan zdenerwowania, niepokoju, lęku, podniecenia przed podróżą (obecnie pojęcie jest stosowane 
również na Śląsku, w Wielkopolsce). Pojęcie to, w tym wypadku w negatywnym znaczeniu odnosi się do sytuacji przymusowych wysiedleń 
ludności niemieckiej oraz polskiej po II wojnie światowej. Najbardziej znaczące pod względem ilościowym, wypędzenia objęły niemieckie 
prowincje: Prusy Wschodnie, Pomorze, Śląsk, Brandenburgię, Miasto Gdańsk oraz Niemców z byłych Prus Zachodnich i Kraju Warty. 
Masowo wypędzona ludność bez odpowiedniego zaopatrzenia w wodę i żywność, często umierała po drodze. Tych, którzy dotarli do 
Niemiec, po przekroczeniu granicy pozostawiano własnemu losowi. W konsekwencji tysiące ludzi koczowało przy granicy, nie wiedząc, co 
ze sobą zrobić. W celu uregulowania exodusu ludności cywilnej tworzono tymczasowe niemieckie obozy przesiedleńcze. Strach, lęk przed 
podróżą w nieznane, obawa, stres, te emocje prawdopodobnie towarzyszyły wypędzonej ludności. Trudno jest jednoznacznie, dosłownie 
opisać/zobrazować wyżej opisany stan. Wg. mnie najbliższe skojarzenia to pustka, brak, strata, samotność, porzucenie, bezsilność, brak 
kontroli- w kontekście nagłej straty miejsca, domu, również osób. 
 
 
 
Dorota Nieznalska (ur. 1973 w Gdańsku) - absolwentka Wydziału Rzeźby Akademii Sztuk Pięknych w Gdańsku, gdzie mieszka i pracuje. 
Brała udział w ponad stu wystawach zbiorowych i indywidualnych w kraju i za granicą. Jej prace znajdują się w kolekcjach publicznych i 
prywatnych w kraju i za granicą. W 2013 r. uzyskała stopień doktora na Wydziale Rzeźby, Kierunek Intermedia w Akademii Sztuk Pięknych 
w Gdańsku. Pracuje jako asystentka w pracowni Trans dyscyplinarnej Wydziału Rzeźby/Intermediów w gdańskiej ASP. Realizuje prace z 
zakresu rzeźby, instalacji, fotografii, wideo. W swoich wczesnych pracach wykorzystywała między innymi symbole religijne. Problem silnej 
tradycji katolickiej panującej w Polsce łączyła z męską dominacją w społeczeństwie. Poruszała także tematy tożsamości, seksualności oraz 
stereotypowych ról kobiet i mężczyzn. Obecnie interesują ją zagadnienia relacji społecznych i politycznych w kontekście przemocy. 
Realizuje  projekty badawcze dotyczące miejsc pamięci, śladów pamięci/zapomnienia oraz historii. 
 
Patrycja Orzechowska 
 
Życie po życiu. Spis treści 
 
Życie po życiu. Spis treści to propozycja projektu Patrycji Orzechowskiej podejmująca jeden z wątków zainteresowań artystki jakim jest 
fascynacja materialnością, krążącej wokół pojęć: kolekcjonowanie, drugie życie rzeczy oraz przedmiot jako artefakt. Jako kolekcjonerka 
rzeczy marnych, o wątpliwej urodzie i przydatności, otoczona wciąż powiększającym się zbiorem 'śmieci' postrzega siebie jako osobę 
uzależnioną od przedmiotów. Jednocześnie pracując na resztkach, gotowych przedmiotach czy ludzkim ciele uprawia mimochodem fizyczny 
i mentalny recykling bez ekologicznego przymusu. 
 
Życie po życiu. Spis treści, którego idea leży na przeciwnym biegunie minimalizmu usprawiedliwia jednocześnie istnienie kolekcji artystki i 
stanowi pewnego rodzaju alibi dla jej uzależniającego życia wśród przedmiotów. Wyodrębnić rzecz z jej naturalnego otoczenia, uwolnić od 
przypisanej mu funkcji, poddać surrealistycznemu procesowi rekontekstualizacji, doprowadzić do dezintegracji jej poszczególnych części po 
to by złożyć je w nowe konfiguracje i przywołać inne zaskakujące znaczenia. Gromadzić, klastrować, multiplikować, obsesyjnie tworzyć 
niekończące się zbiory tych samych rzeczy. 
 

Patrycja Orzechowska (Urodzona w 1974 w Bydgoszczy) artystka wizualna, zajmuje się fotografią, kolażem, instalacją, książką 
artystyczną, grafiką użytkową, filmem; absolwentka grafiki na Akademii Sztuk Pięknych w Gdańsku; aktualnie doktorantka na 



Interdyscyplinarnych Studiach Doktoranckich Uniwersytetu Artystycznego w Poznaniu. Jej prace były prezentowane na kilkudziesięciu 
wystawach indywidualnych i zbiorowych. Założycielka wydawnictwa JAMI Issue. Mieszka i pracuje w Gdańsku. 
 
 
Maciej Salamon 
 
Kalka jest tylko jedna 
 
„Kalka to w sitodruku faza pośrednia. Coś co mniej więcej wskazuje jak będzie wyglądał produkt finalny w postaci wydruku. Kalki służą do 
naświetleń sit. Tam gdzie na kalce jest czarne to się nie naświetli co oznacza, że po wypłukaniu emulsji światłoczułej wodą powstanie tam 
„dziura”, przez którą przeleci farba i pozostawi swój ślad na papierze. To brzmi skomplikowanie ale w praktyce jest bardzo proste. W dużym 
uproszczeniu możemy powiedzieć, że to gdzie na kalce jest czarne to na wydruku będzie kolorowe tylko, że kalka jest jedna, a wydruków 
możemy zrobić dowolną ilość. Ja zazwyczaj robię od 15 do 20. 
 
 
Sitodrukiem zainteresowałem się na studiach i od tamtego czasu drukuje swoje wcześniej przygotowane projekty na kalkach. Początkowo 
najbardziej popularnym miejscem była drukarnia Danex w Sopocie. Jej zaletą byłą dobra jakość czerni (to jest bardzo ważne bo gdy 
zaczernienie kalki nie jest wystarczające to przepuszcza światło co powoduje błędy, które wychodzą później w druku), natomiast wadą 
drukarni Danex była obrażona Pani Joasia, która nawet nie podniosła głowy przyjmując zamówienie. Nie wiem czy przez 5 lat studiów 
usłyszałem jej głos. Następnie drukowałem kalki w miejscu, które nazywa się K2. Otwarte jest całą dobę! Można było tam pójść o 3 w nocy 
i wrócić do domu z gotowym wydrukiem. Pewnego dnia powiedziano mi, że nie będą już drukować na kalce na sitodruk gdyż maszyna 
zużywa za dużo tonera. Nie chodźcie do K2! Zaprezentowane przeze mnie kalki pochodzą z drukarni na Morenie gdzie w miłej atmosferze 
wzajemnego zrozumienia drukuje swoje prace od wakacji zeszłego roku. Mogłyby być czarniejsze, ale to co jest to ujdzie.” 
 
 
Maciej Salamon (ur. 1984 w Gdańsku) - kiedyś studiował na gdan ́skiej Akademii Sztuk Pie ̨knych, dzisiaj prowadzi zaje ̨cia na wydziale 
intermediów. Grafik, ilustrator, twórca murali i sitodruków. Wokalista i autor tekstów w rodeopunkowym zespole Gówno. Wokalista i 
gitarzysta nekropolowego duetu Nagrobki. Członek grupy artystycznej Krecha wydaja ̨cej periodyk o tej samej nazwie. Prowadzi zakładową 
Galerie ̨ Gablotka na terenie stoczni gdańskiej. Dobry chłopak. 
 
Dorota Walentynowicz 
 
Unveiling a Parallel 
 
Unveiling a Parallel (Odsłonie ̨cie ro ́wnoległego) jest to wizualne studium na temat ludzkich fantazji o planecie Mars. Od ponad wieku, Mars 
jest w centrum debaty o miejscu ludzkości w kosmosie. Pocza ̨wszy od XIX wieku Mars słuz ̇y jako ekran, na kto ́rym ludzkos ́c ́ wys ́wietla 
swoje nadzieje na przyszłos ́c ́. Projekt Unveiling a Parallel opieraja ̨c sie ̨ na historii optyki, mass-medio ́w, science fiction, krytyki literackiej i 
kulturowej, chemii i astrobiologii, tworzy interdyscyplinarna ̨ narracje ̨ na temat tego, jak kształtowane jest nasze wyobrażenie o Marsie. 
 
Finalnie, praca zawierac ́ be ̨dzie trzy cze ̨s ́ci - kaz ̇da z nich opowiada o Marsie w inny sposo ́b: poprzez pryzmat utopii społecznej / technologii 
wyobraz ̇enia / propagandy nauki. 
Zaprezentowany w GGM fragment posługuje sie ̨ je ̨zykiem narracji o nieskon ́czonych możliwos ́ciach nauki, dzie ̨ki kto ́rej ludzkos ́c ́ moz ̇e 
sie ̨gna ̨c ́ gwiazd i stworzyc! warunki do z!ycia w kosmosie. Autorka projektu skupia sie! na wczesnej powojennej propagandzie naukowej (lata 
1950e). Pojawiają sie! tu takie postaci jak: projektant rakiet Wernher von Braun, biolog Stanley Miller i producent telewizyjny Walt Disney. 
 
 
Dorota Walentynowicz (ur. 1977 w Gdańsku) jest absolwentką Akademii Sztuk Pięknych w Poznaniu (obecnie Uniwersytet Artystyczny), 
Uniwersytetu Gdańskiego i Koninklijke Academie van Beeldende Kunsten w Hadze.  Jest  laureatką Stypendium Ministerstwa Kultury i 
Dziedzictwa Narodowego RP ( 2014 i 2010), Stypendium Holenderskiego Ministerstwa Kultury i Nauki, i rezydencji między innymi w 
Museums Quartier w Wiedniu, w Kunsthalle w Andratx, Galerie Stadtpark w Krems, Apollonia Art Exchanges w Strasbourgu. 
Obszar jej zainteresowan! dotyczy styku fotografii, nowych medio!w i form performatywnych oraz relacji przedmiotu i podmiotu 
fotograficznej reprezentacji.  Prace Doroty Walentynowicz pokazywane były m.in. w  Państwowej Galerii Sztuki w Sopocie (wystawa 
indywidualna 2015), Biennale Wro we Wrocławiu, na Transmediale Festival w Berlinie, w V2_Institute w Rotterdamie, w Kunstlerhaus w 
Wiedniu, w Austriackim Forum Kultury w Warszawie (wystawa indywidualna 2011), w Centrum sztuki Współczesnej Łaźnia (wystawa 
indywidualna 2009), w Museum of Photography w Amsterdamie, w Stroom Foundation w Hadze  (wystawa indywidualna 2009), w Galerii 
Bunkier Sztuki w Krakowie, w Galerii Miejskiej w Gdańsku, w Galerii Lisy Ruyter w Wiedniu, w Kunstverein w Salzburgu. Walentynowicz 
zajmuje się tez teorią fotografii i działalnością kuratorską; jest aktywną członkinia! kilku kolektywo!w artystycznych.  Mieszka i pracuje w 
Gdańsku i Heraklionie. 
 
 
Ania Witkowska  
 
Na zapleczu. Makieta. 
 
W swojej najnowszej realizacji site specific dedykowanej przestrzeni gdańskiej Kolonii Artystów, Anna Witkowska stworzy obiekt złożony 
z wielu niefunkcjonalnych drabin, które nie prowadzą ani w górę, ani w dół. Splątane i stłoczone, domorosłe, przypadkowe, z resztek 
utworzą ironiczną architekturę przestrzeni, która przez swoją niejednoznaczność nie stanowi ani faktycznego zaplecza (choć była nim przed 
wprowadzeniem się Kolonii), ani galeryjnego white cube. Autorkę interesuje tektonika wnętrza obfitującego w uskoki, okna, fragmenty 
armatury, etc. Natomiast niedoskonałość, śmieciowość i przypadek będą kluczem powstałej formy. Realizacja ta jest również dedykacją dla 
Kurta Schwittersa i jego Merzbauów w 100-lecie dadaizmu. 
 
 
Anna Witkowska (ur. 1978 w Bydgoszczy) - absolwentka gdańskiej Akademii Sztuk Pięknych, artystka wizualna, grafik, współprowadzi 
Pracownię Publikacji Multimedialnej i Książki Artystycznej Akademii Sztuki w Szczecinie. Tworzy samodzielnie lub w duecie z Adamem 
Witkowskim. Jej projekty często mają syntetyczny, graficzny charakter, wprowadza do nich elementy tekstu. Inspiruje ją najbliższe 



otoczenie, zapożycza z popkultury, cytuje. Posługuje się wideo, fotografią, instalacją lub obiektem. Wczesne realizacje miały charakter 
designerskiego piractwa, reklamowej poetyki o wymiarze egzystencjalnym (piktogramy, murale, lightbox'y). Prace wideo, zwłaszcza tryptyk 
(Przeszłość, Remote viewer, Pierwszy, jedyny, najlepszy) realizowany z Adamem Witkowskim, opowiadał o miejscach zapomnianych i 
zaniedbanych, ironicznie traktując ich pamięć i historię. 
 
Prace Anny cechuje przewrotność. Sampling rzeczywistości zawiera dużą dawkę pesymizmu. Niedosłowne strach czy śmierć to częsty 
motyw jej twórczości (filmy Treasure, Taki pejzaż, instalacja Czarna chmura. Wszechogarniające poczucie pustki jednak nie przygnębia. 
Staje się czymś ulotnym i niezobowiązującym, choć budzącym lęk. Artystka stosuje w swych realizacjach proste symbole społeczne, 
przytacza rytuały lub umowne formy komunikacji, aby swobodnie weryfikować rzeczywistość, w której można się zatopić lub zwyczajnie z 
niej odejść. Anna jest dwukrotną stypendystką MKiDZN, w 2011 nominowana wraz z Adamem Witkowskim do Nagrody Deutsche Banku 
“Spojrzenia/Views”. W 2015 otrzymała wraz z Adamem Witkowskim Splendor Gedanensis za kuratorską koncepcję festiwalu Narracje 6. 
“Mędrzec i Duch”. 
Adam Witkowski 
 
Bez tytułu 

Utwory pochodzą z płyt nad którymi obecnie pracuje i które powinny ukazać się jeszcze w tym roku. Są to różne projekty, o różnych 
nazwach, tworzone indywidualnie oraz w kooperacji z innymi artystami. 

1. x0 – x0.04.33 (muzyka: Adam Witkowski, Konrad Smoleński) 

2. Adam Witkowski - Durjan 04 (muzyka: Adam Witkowski) 

3. Andrzej Baphomet – Nie ma zgody na dziwactwa! (muzyka: Adam Witkowski) 

4. 0404 – Czasy się zmieniły (muzyka: Adam Witkowski) 
 

5. Wolność – II (muzyka: Adam Witkowski, Wojtek Juchniewicz, Krzysztof Topolski) 

 

Adam Witkowski – (ur. 1978, Bydgoszcz) mieszka i pracuje w Gdańsku. Absolwent Wydziału Malarstwa na Akademii Sztuk Pięknych w 
Gdańsku. Od 2007 roku wykłada na macierzystej uczelni w pracowni Dźwięku na Wydziale Intermediów. W 2011 roku obronił doktorat w 
dziedzinie sztuk pięknych. Współpracował przy międzynarodowym projekcie Radio Kopernicus, oraz współrealizował artystyczne Radio 
Simulator. Tworzy artystyczny duet z Anią Witkowską. Zajmują się instalacją, fotografią, realizują także prace wideo i projekty muzyczne. 
Charakterystyczne dla ich działalności artystycznej jest przenikanie się różnych gatunków sztuki i harmonijne ich łączenie. W swoim 
dorobku artystycznym Adam posiada wiele wystaw: Tunnels (2011), Galeria Platan, Budapeszt, TEMP (2012), Galeria LETO, Proximity -
Bliskość (2015), BACC, Bangkok. 
 

Julita Wójcik 

Zegar stojący 

„Podczas swojego rezydencyjnego pobytu w czeskiej Pradze trafiłam na jedno z tamtejszych blokowisk w dzielnicy Haje. Nad typową 
osiedlową panoramą górują dwie wieże niegdyś pracowniczego Hotelu „Kupa”. Budynki te spina u góry łącznik, a na wyższym bloku 
znajduje się olbrzymia tarcza zegara, tworząc dość oryginalną i omal nierzeczywistą kompozycję. 
 
W 2004 roku powstała pierwsza szydełkowa makieta bloku, w którym kiedyś mieszkałam w Gdyni, następnie wyszydełkowałam Falowiec z 
ulicy Obrońców Wybrzeża (2005/6). Na wystawę w CSW Zamek Ujazdowski „Od Le Corbusiera do blokersów” w 2007 powstały kolejne 
dziergane z dratwy budynki z wielkiej płyty „Osiedle XXX-lecia PRL” i „Przedszkole”. Każda z makiet tworzona jest z małych części, 
odtwarzając proces powstawania bloków w technologii wielkiej płyty, potem są ze sobą łączone, a w następnym kroku krochmalone jak 
serwetki. Zaplanowałam model hotelu o wysokości 180cm. Wykonałam rysunki ułatwiające pracę i pierwszą wieżę. Jednak od tego czasu 
praca leży w koszyku i czeka, aż nadejdzie jej czas.” 
 

 
Julita Wójcik (ur. 1971 w Gdańsku) - absolwentka Wydziału Rzeźby Akademii Sztuk Pięknych w Gdańsku (dyplom 1997). W 2013 roku 
otrzymała Royal Scottish Academy Award, warszawską Wdechę i trójmiejski Sztorm Roku przyznawane przez Gazetę Wyborczą 
oraz  Paszport POLITYKI. Wielokrotna stypendystka Ministra Kultury 2007, 2005, 2003, 2001 i 1995/6. Stypendystka Fundacji Kultury w 
2001. Rezydentka między innymi: Art in General w Nowym Jorku/USA w 2006, czy Visegrad Fund (Praga 2010). Jej prace znajdują się w 
kolekcjach publicznych w Zachęcie - Narodowej Galerii Sztuki w Warszawie, Muzeum Sztuki w Łodzi, Muzeum Narodowym w 
Warszawie, CSW Zamek Ujazdowski, Galerii Arsenał w Białymstoku, HorseCross w Perth/Szkocja oraz w The Israel Museum w 
Jerozolimie/Izrael. 
 
Piotr Wyrzykowski 
 
MH17 
 
MH17 to projekt oparty na serii internetowych obywatelskich dochodzeń wyjaśniających okoliczności katastrofy samolotu malezyjskich linii 
lotniczych, do której doszło 17 lipca 2014 niedaleko wsi Hrabowe w obwodzie donieckim na Ukrainie, ok. 40 kilometrów od granicy 
rosyjskiej. Zakłada stworzenie mobilnej aplikacji działającej pod wpływem poruszania się użytkownika w mieście. Korzystając z telefonu 



widz idzie po trasie, jaką przebyła wojskowa kolumna z wyrzutniami rakietowymi Buk z Kurska (Rosja) do miejsca odpalenia rakiety na 
Ukrainie. Kolejne kroki uruchomiają wyświetlanie się poszczególnych fragmentów informacji: posty rosyjskiego żołnierza, kierowcy 
Kamaza z wyrzutniami i zdjęcia przypadkowych ludzi, którzy zarejestrowali przejazd kolumny. Zestawione jest to z prywatnymi postami z 
życia pasażerów samolotu do momentu katastrofy. Osobista przestrzeń publiczna zostaje skonfrontowana z faktami dochodzenia. 
 
 
Piotr Wyrzykowski (ur. 1968 w Gdańsku), artysta, performer, scenograf filmowy. Jest twórcą eksperymentalnych aplikacji mobilnych, 
wideo, performansów multimedialnych, fotografii, projektów internetowych, instalacji interaktywnych, projekcji w przestrzeni publicznej. 
Studiował architekturę wnętrz (1989–1991), a następnie malarstwo (1991–1995) w Państwowej Wyższej Szkole Sztuk Plastycznych w 
Gdańsku. Dyplom w Pracowni Intermedialnej prof. Witosława Czerwonki. 

W latach 90. aktywnie uczestniczył w gdańskim środowisku artystycznym. Od 1990 Wyrzykowski razem z Markiem Rogulskim 
współtworzył duet performerski Ziemia Mindel Würm. Był członkiem Stowarzyszenia Aktywności Społecznej prowadzącego galerię C-14, 
współtworzył Fundację Otwarte Atelier (powołanie Łaźni aktualnie CSW - Łaźnia), był wiceprezesem Fundacji Wyspa – Progress. W 1995 
współzałożyciel i dyrektor artystyczny grupy C.U.K.T. (Centralny Urząd Kultury Technicznej), wykorzystującej zasięg internetu do działań 
parapolitycznych (Kampania Prezydencka Wiktorii Cukt, 2001). 

W swoich indywidualnych performansach wykorzystywał sztukę wideo i transmisje telewizyjne. Szczególnie interesowało go, w jaki sposób 
nowe technologie wpływają na ludzi oraz rozszerzają możliwości twórcze artystów. Używając nowoczesnych technik, Wyrzykowski stawiał 
pytania o rolę cyfrowego przetwarzania rzeczywistości i stwarzanie wirtualnego świata (There Is No Body). Również filmy wideo artysty 
łączą elementy analizy samego medium z jego walorami dokumentalnymi. W jego twórczości po roku 2000 pojawiają się wątki badające 
styk polityki, życia i wpływ mediów na te obszary (współpraca z ukraińskim artystą Ilią Cziczkanem). 
 
 
 
 
 
 
 
 
 
 
 
 


