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Miasto w stanie zapalnym? 
Diagnoza i środki zaradcze

Magda Ujma

12. edycja Przeglądu sztuki SURVIVAL odbyła się 
w budynku, który wrocławski Uniwersytet Medyczny 
sprzedał właśnie firmie deweloperskiej. Dawny Insty-
tut Farmacji, malowniczo położony na brzegu Odry, 
naprzeciwko najstarszej części miasta, Ostrowa Tum-
skiego, wcześniej będący siedzibą muzeum przyrod-
niczego i niemieckiego Instytutu Farmaceutycznego, 
znajduje się w zabytkowej budowli przypominającej 
pałac. Budynek ten, pozostając przez jakiś czas nie-
użytkowany, popadł w lekki stan opuszczenia, stąd 
monumentalny hall wejściowy i pompatyczne, neo-
barokowe schody, nie robią teraz przytłaczającego 
wrażenia. Miejsce zawiera w sobie niespodzianki: 
labiryntowe przejścia, boczne klatki schodowe, nie-
wielkie pokoiki obok wielkich sal, balkony i antresole. 
Wszystko to jest nasycone znaczeniami, które odsy-
łają do przeszłości, posiada przy tym dobrze wyczu-
walną aurę melancholii. Sposób pracy kuratorów 
SURVIVALU, Michała Bieńka i Anny Kołodziejczyk, 
polegał na tym, by owemu kontekstowi nie zaprze-
czać, lecz uważnie wzmocnić jego znaczenia.

Na wystawie główną rolę grała architektura, 
ale zaraz po niej – także rośliny. Trudno się dziwić: od 
roślin zaczyna się historia farmacji, a do niej i całego 
zestawu skojarzeń przez nią wywoływanych, nawią-
zywał Przegląd. I choć nie jestem pewna czy myśl ta 
przyświecała wszystkim autorom prac z wykorzysta-
niem zieleni, to właśnie one: żywe, suszone i przywię-
dłe, w doniczkach i na kartach zielnika, całe i poszat-
kowane; pojawiały się przywołując rozległą tematykę. 
Jej zakres rozciągał się od klęsk głodu pustoszących 
populacje, po trucie (z odniesieniami historycznymi), 
lecz także i to, co najbardziej oczywiste: leczenie. 
Dodajmy jeszcze sztukę przyprawiania potraw i wpra-
wiania w dobry nastrój barwą oraz aromatem. Aspekt 
użytkowy uzupełniano sięganiem po symboliczne 
znaczenie roślin. Łacińskie nazwy dodawały pospoli-
tym chwastom tajemniczości. 

Magda Franczak (Folium Stramonii) swoją 
instalację nabudowała na prawdziwej szafie aptecz-
nej. W szufladach było widać resztki autentycznych 
składników roślinnych, zaschnięte soki i wysuszoną 
na wiór sieczkę. Zachowały się też wykaligrafowane 
na czerwono napisy. Belladonna zawiera wszak sub-
stancje silnie toksyczne, nie dało się jej opisać innym 
kolorem. Szafka prezentowała się jak rzeźba ze snu, 

nadrealna aura otaczała realny przedmiot. Podobnie, 
tylko na większą skalę postąpiła Dagmara Angier-
-Sroka. Takie rozwiązanie narzucało się samo: usta-
wienie roślin w istniejącej przestrzeni, która stawała 
się wielkim ready-made. Pod świetlikiem w dachu, na 
stropie sali wykładowej, ustawiła tymianek w donicz-
kach. (Czy przyszli użytkownicy budynku skorzystają 
z podpowiedzi takiego właśnie wykorzystania tej 
przestrzeni, która dawniej była nieużytkiem?). Karo-
lina Brzuzan pokazała fragmenty Głodowej książki 
kucharskiej. W czasie biedy ludzie sięgają po rośliny 
dziko rosnące. Przypomina się stare prawdy: zamiast 
trawy lepiej jeść rdest. Brzmi to jak hipsterska porada 
z kanału Kuchnia.tv, jednak zielnik Brzuzan przypo-
mina, co wykorzystywali ludzie naprawdę cierpiący 
z głodu: na statkach z niewolnikami dobijającymi 
brzegów Ameryki, na Ukrainie podczas Wielkiego 
Głodu czy w Chinach podczas Rewolucji Kulturalnej. 
Nie były to potrawy dla wyrafinowanego podniebienia. 

Pozyskiwane z roślin trucizny kierują tok sko-
jarzeń w inną stronę. Zły stan zdrowia, śmierć i ich 
przyczyny: chciwość, żądza władzy, agresja i prze-
moc. Jeszcze niedawno odbywające się w Instytu-
cie Farmacji zajęcia czy też prowadzone tam bada-
nia pokazywały pozytywne oblicze nauki. Dzisiaj 
takie myślenie jest naiwnością: każdy wie, że nauka 
może zmieniać się w śmiercionośne narzędzie tracąc 
swój etyczny wymiar. Zgadnijcie jaka będzie odpo-
wiedź w zależności od tego, kto sponsorował badania. 
Zdrowa jest kawa czy herbata? Jajka kurze czy mleko 
krowie? Tomek Bajer w instalacji Toxicity wielką salę 
laboratoryjną usiał nazwami substancji chemicz-
nych. Staroświeckie zlewy, blaty pokryte płytkami, 
zaśniedziałe instalacje kanalizacyjne i białe, wielką 
czcionką pisane słowa. To jest „chemia”, czyli skład-
niki, które dodawane są powszechnie do żywności 
i kosmetyków pod kryptonimami typu „E” plus liczba. 
Wchłaniamy je codziennie w ilościach, o których nie 
mamy pojęcia. Jesteśmy królikami doświadczal-
nymi koncernów farmaceutycznych, spożywczych 
i kosmetycznych.

Jeśli mowa o destrukcji i przemocy, to w fil-
mie Church Demolition Piotr Blajerski pokazał zdjęcia 
z burzenia kościołów. Pozostawił je bez komentarza, 
nie wyjaśnił przyczyn takiego działania. Mamy oglą-
dać sam proces, kontemplować walory estetyczne 

Inflammatory state in the city? 
A diagnosis and remedial measures

The 12th edition of the SURVIVAL Art Review was held 

in a building that had just been sold by Wrocław Medi-

cal University to a development company. The former 

Faculty of Pharmacy was based in a historical build-

ing that resembled a palace, situated in a picturesque 

spot by the Odra river, opposite Ostrów Tumski, the old-

est part of the city. It had previously housed a natu-

ral museum and the German Pharmaceutical Institute. 

Having been abandoned for some time, the build-

ing had become somewhat dilapidated and conse-

quently the monumental entry hall and the pompous, 

neo-Baroque stairwell did not make an overwhelming 

impression any more. The venue was full of surprises: 

labyrinthine passages, side stairwells, tiny rooms next 

to grand halls, balconies and entresols. All of them 

were full of meanings that referred to the past, and 

the entire venue was permeated with a certain spirit of 

melancholy. The curators of SURVIVAL, Michał Bieniek 

and Anna Kołodziejczyk, worked in a way that did not 

contradict this context; on the contrary, they amplified 

its meanings.

The main role at the exhibition was played by 

architecture, and after that – by plants. It was hardly 

surprising: the history of pharmacy began with plants, 

and the Review picked up on pharmacy and the array 

of associations triggered by it. Although I am not sure 

whether all the artists who used floral elements made 

a conscious reference to pharmacy, it remained undis-

puted that it was plants in a multitude of forms: live, 

dried or wilted, in flower pots and on the pages of herb-

als, whole and shredded, that initiated a vast range 

of topics, which varied from devastating famines that 

decimated populations to poisoning (with historical 

connotations) to the most obvious one: healing. Let us 

add the art of food seasoning and enhancing the mood 

using the colour and aroma of plants. The practical 

aspects were accompanied by the symbolic meaning 

of plants. The Latin names endowed ordinary weeds 

with an aura of mystery.

Magdalena Franczak (Folium Stramonii) built 

her installation on a genuine chemist’s chest of draw-

ers. There were still some remains of authentic herbs, 

dried up saps and parched chaff. Also original were 

the red calligraphed inscriptions. After all, belladonna 

is highly toxic and no other colour would be suita-

ble to describe it. The piece of furniture resembled 

a dreamlike sculpture surrounded by an unreal aura. 

Dagmara Angier-Sroka employed a similar strategy, 

although on a grander scale. It was as if this solution 

suggested itself: arranging thyme in plant pots in an 

existing space above the lecture theatre and under 

a skylight, which thus became a readymade. (Will the 

future users of the building accept the prompt and 

arrange this space, which was previously abandoned, 

in a similar way?) Karolina Brzuzan showed fragments 

of her Hunger Cookbook. When poverty strikes, peo-

ple revert to self-set plants. It evoked some half-for-

gotten truths: knotgrass is more edible than grass. 

Although it sounds like a hipster tip from the Cooking 

Channel, Brzuzan’s herbal reminded us what people 

who really suffered from starvation ate: on slave ships 

that reached the American shore, in Ukraine during 

the Great Famine or in China at the time of the Cultural 

Revolution. These were not dishes for the sophisticated 

palate. 

Poisons obtained from plants directed the chain 

of associations in another way. Bad health, death, and 

its causes: greed, desire to rule, aggression and vio-

lence. Not long ago, classes that were taught at the 

Faculty of Pharmacy and the experiments conducted 

here showed the positive face of science. Today, think-

ing in this way borders on naivety: everybody knows 

that science can become a lethal tool completely 

devoid of its aesthetic dimension. Try to guess what 

the result will be depending on who financed the 

research. Which is healthier: tea or coffee? Chicken 

eggs or cow milk? In his installation Toxicity, Tomasz 

Bajer filled a huge lab with the names of chemical sub-

stances. Old-fashioned sinks, tiled worktops, tarnished 

drainpipes and words written in big white letters. These 

were the ‘chemicals’ commonly added to food and 

cosmetics, code-named with a letter E plus a number. 

We devour huge quantities of them every day without 

knowing it. We are the guinea pigs of pharmaceutical, 

food and cosmetic corporations. 

Talking about destruction and violence, Piotr 

Blajerski showed photographs of Church Demolition. 

He neither accompanied them with a comment nor 

explained his motives. We were supposed to look at the 

process itself and contemplate the aesthetic quality of 

destruction. Apart from a fascination with demolition, 

which unambiguously referred to the contemporary 
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zniszczenia. Obok fascynacji demolowaniem, co ma 
też wyraźne odniesienie do współczesnej ikonosfery, 
tabloidyzacji i infantylizacji mediów, wywołał, trochę 
jakby mimochodem, temat polityki miejskiej, kwestii 
własności, polityki kształtowania nowych przestrzeni 
urbanistycznych. Kasia Kmita w EURO 2014 pokazała 
rosyjskich turystów we Wrocławiu, który przed Euro 
2012 zagrzewali do boju swoją drużynę. Dwa lata póź-
niej i w zmienionym kontekście politycznym, w obli-
czu konfliktu ukraińskiego – i w tle walki Rosji o swą 
pozycję wobec Europy – słowa „przyjechaliśmy, żeby 
zwyciężyć” tracą swą niewinność i brzmią groźnie. 
Aleka Polis, kompletnie już odchodząc od kwestii 
miejskiej polityki Wrocławia i innych miast polskich, 
pokazała filmy nakręcone na kijowskim Majdanie 
w lutym 2014 (NEVSEREMOS): dzień powszedni pro-
testujących na wielkim koczowisku, ikonografię pro-
testu. Jak to przekładać na wrocławski SURVIVAL? 
Mobilizacja polityczna obywateli w interesie ogółu. 
Samoorganizacja, społeczne działanie, grupa zamiast 
neoliberalnej, nastawionej na pielęgnację indywidu-
alizmu polityki kończącej się podążaniem na terapię 
i zażywaniem antydepresantów. Wspólnota zamiast 
poczucia odpowiedzialności tylko za siebie. W Polsce 
zapomnieliśmy o tych wartościach w pośpiechu bły-
skawicznego przyjmowania reguł rynkowych i kapita-
lizmu z całą jego brzydotą. Karolina Brzuzan zmie-
rzyła się z poczuciem nieprzystawalności sztuki do 
życia (Pondus). Była siedziba Instytutu Farmacji znaj-
duje się pomiędzy Uniwersytetem a Ossolineum. Zna-
komita lokalizacja, za chwilę stanie się luksusowym 
biurowcem, symbolem bogactwa i władzy. W czasie, 
gdy budynek czeka na przebudowę, pod jego ścia-
nami zamieszkali bezdomni. Pondus to abstrakcyjna 
rzeźba: trzy metalowe pręty, aluminiowy, miedziany 
i stalowy, zatknięte na podwórku, tuż obok ich koczo-
wiska. Pracą tą artystka dała szansę i wyzwanie dla 
wykluczonych: czy ośmielą się ukraść pręty i oddać 
je na złom, zarabiając w ten sposób niezłe pieniądze, 
czy ośmielą się przezwyciężyć strach przed domnie-
manymi konsekwencjami? Istotne znaczenie posiada 
tutaj także bariera społeczna, klasowa. Bezdomni być 
może nie poważą się na ten gest, bo wyczuwają, że 
pogwałcenie „wyższej” kultury, imprezy sponsorowa-
nej przez miasto, może poskutkować czymś poważ-
niejszym niż chwilowy zarobek – utratą atrakcyjnego 
lokum. 

Projekty dźwiękowe oddziaływały bardziej 
„podprogowo” niż poprzednio omówione. Jakby odno-
sząc się do zasad kulturalnego zwiedzania wystawy, 
zakłócając spokojną, wyrafinowaną percepcję, RSS 
BOYS w S000ND WYTH W000ND spróbowali odtwo-
rzyć atmosferę burzy piaskowej. Pomieszczenie 
wypełnione powolnymi bitami i gęstym, kolorowym 

dymem, miało za cel ogłuszenie i oślepienie widza, 
spowodowanie jego dezorientacji. Jeśli cierpisz na 
klaustrofobię, natychmiast uciekasz, jeśli nie, i tak 
gubisz się w tym zadymionym wnętrzu bez zarysów 
ścian i możliwości uchwycenia planu pomieszcze-
nia. Wzrok niewiele pomaga, trzeba zdać się na czu-
cie i słuch przy nieznośnym zapachu dymu i głośnych 
dźwiękach. Miguel A. Garcia i Gerard Lebik zastoso-
wali basy, które rozsadzały wąskie korytarzyki w sali 
kiedyś poświęconej aseptyce (Aseptic Sinus Infec-
tion). Basowe, niskie dźwięki dochodziły do gra-
nic słyszalności, wprawiając ciała i ściany w wibra-
cje. Było pusto, ale chciało się natychmiast stamtąd 
wyjść.

Tematy takie jak choroba i antidotum, a także 
kuracja znalazły swój wyraz w całej serii prac. I tak 
Katarina Poliačikova zabarwiła szybki w oknach klatki 
schodowej na radosne, pastelowe kolory tabletek. 
Dzisiaj leki (a przynajmniej środki nazywane lekami 
w reklamach) dostępne są w każdym sklepie. Aga 
Piotrowska zgromadziła ogromną stertę pustych opa-
kowań po tabletkach; opakowań, które powszechnie 
nazywa się listkami (Suche liście). Osobiście wolała-
bym tę pracę bez neonu I DON’T KNOW. Za dużo lub 
za mało, nadaktywność lub powstrzymanie się od 
działania są zresztą oznakami melancholii i choroby 
afektywnej dwubiegunowej. Znak naszych czasów. 
Za znak dzisiejszego działania rynku, absurdalnej 
nadprodukcji leków do wynajdywanych na siłę dole-
gliwości, można uznać Pośpiech Dominiki Uczkiewicz, 
zrozumiały dla każdego, kto zaznał stresów współ-
czesnego życia. Górę usypanych tabletek można 
było znaleźć na półeczce w toalecie, obok damskiej 
torebki. Obłęd Marcina Łuczkowskiego to pokoik 
od góry do dołu wypełniony rysunkami i receptami. 
W środku rzeźba z wytrzeszczonym okiem, wymięte 
rysunki wyzierały zewsząd i krzyczały widokami nago-
ści, brzydoty ciał, głów, ust, wagin i penisów. Obsesje 
niczym ze średniowiecznych psychomachii. Kurator-
ski projekt Magdy Popławskiej „Widzę wszystko” doty-
kał z kolei kwestii tworzenia takiej przestrzeni i takich 
warunków, by każdy mógł się poczuć dobrze, zrelak-
sować, stąd wzięły się ażurowe klosze z żywymi rośli-
nami Agnieszki Bar oraz symbolicznie przywołany 
„gabinet” wiejskiej znachorki-szeptuchy (Kosmos 
Project – Ewa Bochen, Maciej Jelski). 

Nowe wątki można wynajdować jeszcze długo: 
szpitale, miejsca odosobnienia, życie w dużym mie-
ście, aktywizm miejski, zdrowe-niezdrowe, norma-
tywne-nienormatywne… Jak wspominałam, dzieła 
wykorzystywały charakter miejsca, historię budynku 
i jego przeznaczenie. Na tym polega specyfika SURVI-
VALU. Po 12 latach jego istnienia widać wyraźnie, 
że po pierwsze daje on świeże spojrzenie na miasto, 

iconosphere, as if by the way he raised the issue of 

municipal policies, proprietorship, and developing new 

urban spaces. In her work titled EURO 2014, Kata-

rzyna Kmita showed Russian tourists in Wrocław who 

cheered their football team on before their games dur-

ing the Euro 2012 Championship. Two years later, in 

a new political context, with the conflict in Ukraine and 

Russia fighting for its position in Europe, their chant 

“we have come to win” lost its innocence and sounded 

like a threat. Aleka Polis completely departed from the 

issue of the policies of Wrocław and other Polish cit-

ies and showed films shot in Maidan Square in Kiev in 

February 2014 (NEVSEREMOS): an ordinary day of the 

protesters in their camp, the iconography of the pro-

test. How was it connected with SURVIVAL in Wrocław? 

Political mobilisation of citizens for the public inter-

est. Self-organisation, social activism, a collective in 

place of neoliberal politics catering to individuals, who 

end up on the shrink’s couch swallowing antidepres-

sants. Communality instead of feeling responsible just 

for yourself. We have forgotten about these values in 

Poland, rushing to adopt market rules and capitalism 

with all its ugliness. Karolina Brzuzan took up the issue 

of art’s incompatibility with life (Pondus). The former 

seat of the Faculty of Pharmacy is situated between 

the main building of Wrocław University and the Osso-

lineum. A prime location that is about to become a lux-

ury office building, a symbol of wealth and power. While 

the building awaited an overhaul, homeless people 

started living next to its walls. Pondus was an abstract 

sculpture: three metal bars (from aluminium, copper, 

and steel) poked in the ground right next to their camp. 

By making this work, the artist created an opportunity 

and a challenge for the excluded: would they dare to 

steal the bars and sell them as scrap metal, pocket-

ing decent money, or would the fear of possible con-

sequences prevail? Important in this context was also 

a social or ‘class’ barrier: maybe the homeless would 

not dare to do it because they instinctively felt they 

would be violating ‘higher’ culture, an event sponsored 

by the municipal authorities, which made the stakes 

more than just the money – they could lose their 

attractive accommodation.

The sound projects’ influence was more sublimi-

nal. As if drawing on the rules of visiting an exhibition 

in a ‘cultured’ way, RSS BOYS in their S000ND WYTH 

W000ND disrupted the calm and sophisticated per-

ception by recreating the atmosphere of a sandstorm. 

The room was filled up with beat and thick colourful 

smoke, which was intended to deafen, blind and disori-

entate the listener. If you suffered from claustrophobia, 

you would instantly rush out; even if you did not, you 

would anyway get lost in this smoky room with no con-

tours of the walls and no possibility to grasp the layout. 

Eyesight was of little use, you had to rely on your sense 

of touch and hearing in spite of the deafening sounds 

and the unbearable smell of smoke. Miguel A. Garcia 

and Gerard Lebik used basses that blasted out the nar-

row corridors of the room, which used to be devoted 

to aseptic processing (hence the title: Aseptic Sinus 

Infection). The low bass reached the limits of audibility, 

making the walls and the bodies inside them vibrate. 

It was empty, but you immediately wanted to leave.

Subjects such as illness, antidotes and treat-

ment were present in a whole array of works. For exam-

ple, Katarina Poliačikova tinged the panes of the win-

dow in a stairwell with cheerful, pastel colours of pills. 

Today, medicines (or substances that are termed so 

in commercials) are available in any corner shop. Aga 

Piotrowska showed a massive heap of empty tablet 

blisters that resembled leaves and titled it Dry Leaves. 

Personally, I would have preferred it if the work had not 

been accompanied by the neon light reading I DON’T 

KNOW. Too much or too little, overactivity or refraining 

from action are symptoms of melancholy and bipolar 

disorder. A sign of our times. A sign of how the mar-

ket works nowadays, how absurd quantities of drugs 

to alleviate recently invented maladies are produced, 

could be found in Dominika Uczkiewicz’s Rush. Any-

body who knew the stresses of modern life would eas-

ily understand the work: a heap of tablets was placed 

on a bathroom shelf next to a woman’s handbag. Mar-

cin Łuczkowski’s Madness was a room filled with draw-

ings and prescriptions from the floor to the ceiling. 

Inside, a goggle-eyed sculpture and crumpled draw-

ings in every corner screaming with nudity, ugliness of 

bodies, heads, mouths, vaginas and penises. Obses-

sions resembling medieval psychomachia. Magdalena 

Popławska’s curatorial project titled I See it All, in turn, 

reflected on the need to create spaces and conditions 

in such a way that anybody would feel good in them 

and relax – hence Agnieszka Bar’s openwork baskets 

with live plants and the symbolically present ‘sur-

gery’ of a witch-quack (Kosmos Project – Ewa Bochen, 

Maciej Jelski).

Other threads could be multiplied: hospi-

tals, secluded places, living in a big city, urban activ-

ism, healthy-unhealthy, normative-non-normative… 

As I have already mentioned, the works referred to 

the character of the venue, the history of the build-

ing and its uses. This is what the specificity of SUR-

VIVAL is based on. After 12 years of existence, we can 

clearly see that, first of all, it provides us with a fresh 

look on the city, emphasises its neglected parts or 

allows us to perceive well-known places from a new 

perspective. Secondly, it encourages us to take a walk 

around Wrocław and penetrate various nooks and cran-

nies, yards, lawns and pavements. Let me remind you 
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zwraca uwagę na jego zaniedbane części, pozwala 
też spojrzeć nowym okiem na miejsca znane, po dru-
gie – zachęca do wędrówek po Wrocławiu i poznawa-
nia go od strony rozmaitych zakamarków, podwórek, 
bram, trawników czy chodników. Przypomnę, że orga-
nizowany co roku w innej lokalizacji SURVIVAL odby-
wał się na ulicach i we wnętrzach budynków (prywat-
nych i publicznych), na dworcu, boisku, targowisku, 
na rzece i w parku. Formuła otwartego konkursu na 
prace powoduje, że festiwal staje się poligonem dla 
młodych lub mniej znanych artystów (dbając zara-
zem, by nie zyskać etykietki imprezy wyłącznie lokal-
nej). Ciekawie by było potraktować staranne i co roku 
wydawane katalogi Przeglądu jako rodzaj przewod-
nika po mieście. 

Z drugiej strony, SURVIVAL unika tak częstego 
w świecie sztuki rozdwojenia: deklarowanego zainte-
resowania jak najbardziej szerokim odbiorem, a w rze-
czywistości ograniczaniem się do własnego środo-
wiska. SURVIVAL znalazł sobie miejsce w pół drogi 
pomiędzy wyrafinowanym konceptem kuratorskim 
a spontaniczną imprezą artystyczną. Z tego wynikają 
zresztą także i słabości. Praca Błąd w sztuce Łuka-
sza Palucha, zaprezentowana w Instytucie Farmacji, 
staje się w tym kontekście wyznaniem, które można 
odnieść do całej Survivalowej strategii. Kuratorzy 
nie boją się bowiem testować różnych podejść arty-
stycznych, w tym także ujmujących temat wiodący 
dość naiwnie i bezpośrednio. Słabością może być 
także pewna apolityczność, powstrzymywanie się od 
wyrażania własnej opinii na temat polityki miejskiej 
Wrocławia. Lecz to akurat nie dziwi, otwarta krytyka 
byłaby dla organizatorów aktem samobójczym. Poli-
tyczność i zaangażowanie w problematykę lokalną 
pojawia się za to w debatach. SURVIVAL jest nie 
tylko wystawą, integralnymi jego częściami są liczne 
performensy, oprowadzania kuratorskie, program 
muzyczny, dyskusje i klub festiwalowy. I te wydarze-
nia dają możliwość bezpośredniego reagowania na 
bieżące wydarzenia. 

SURVIVAL, co warte podkreślenia, jedna 
z pierwszych imprez w potransformacyjnej Polsce 
odbywających się w przestrzeni otwartej, publicz-
nej, od początku stawia pytanie, które streściło się 
w jego nazwie: „jak przetrwać w mieście?”. Lokując 
się często w miejscach znajdujących się w przededniu 
zmian, rozbudowy, odnowy, jest od 12 lat świadkiem 
transformacji Wrocławia, dokonywanej – jak wszędzie 
w Polsce – w duchu wolnorynkowym i neoliberalnym. 
W tym roku hasłami przewodnimi było miasto w sta-
nie zapalnym i gorączka miejska. Już w tych hasłach 
zawiera się diagnoza stanu polskich miast (nie tylko 
przecież Wrocławia). I takie tematy poruszano w trak-
cie debat: nowe ruchy miejskie, sposoby działania, 

ich skuteczność. Zagadnienia te zyskują na aktual-
ności również ze względu na lokalizację wydarzenia 
w wystawnym pałacu, będącym własnością Uniwer-
sytetu Medycznego, czyli dawnej służącego dobru 
wspólnemu. Dzisiaj miejsce przeszło w ręce pry-
watne, zainteresowali się nim artyści (i bezdomni – 
sic!), ale to typowy proces, wielkie pieniądze i biz-
nes przejmą atrakcyjną nieruchomość w atrakcyjnej 
lokalizacji. 

Czy tak zawsze musi się dziać? SURVIVAL 
raczej pokazuje pewne procesy niż metody rozwiązy-
wania problemów, chociaż i te punktuje, zwłaszcza 
w programach debat. Przez cały czas swego istnie-
nia, wskazywał wielokrotnie na ów proces, na który 
w Polsce wciąż istnieje przyzwolenie, zawłaszczania 
i zamykania ogólnie dostępnej przestrzeni publicznej, 
przestrzeni, gdzie każdy może swobodnie się wypo-
wiedzieć, prezentować swój styl życia, gdzie ludzie 
z różnych grup społecznych mogą się ze sobą swo-
bodne spotykać. Wskazywał na wartość przestrzeni 
wspólnych, choćby i zaniedbanych i nie tak atrakcyj-
nych jak centra handlowe. 

Z obserwacji dotychczasowych edycji Prze-
glądu wynika, że warto w miejscach publicznych 
poprzez sztukę stawiać zasadnicze pytania. Jak prze-
trwać we współczesnym polskim mieście o skompli-
kowanej historii i równie nieoczywistej teraźniejszo-
ści? Mieście gwałtownie się rozwijającym i walczącym 
o pozycję nie tylko na mapie współczesnej Polski, ale 
mającym ambicje być liderem regionalnym i ponadre-
gionalnym? Będącym terenem walk politycznych, 
zabiegów PR-owych, ale też miejscem, gdzie wielu 
ludzi chce żyć spokojnie, wygodnie i – godnie. Z pew-
nością sztuka nie zaoferuje remedium na ów stan 
zapalny i konflikt interesów rozmaitych grup związa-
nych z miastem, ale uświadomi, że taki stan istnieje, 
co więcej – przeanalizuje go. A to już jest dużo. 

that SURVIVAL, organised in a different venue each 

year, has already been held in the streets and inside 

buildings (private and public), at a train station, foot-

ball pitch, open-air market, on the river and in a park. 

Its open formula based on competition of submitted 

works allows it to become training grounds for young 

or less well-known artists (avoiding at the same time 

the label of an exclusively local event). It might be an 

interesting idea to treat the carefully prepared cata-

logues that are published on an annual basis as a kind 

of guidebook to the city.

On the other hand, SURVIVAL succeeds in avoid-

ing a certain duality that is extremely common in the 

art world nowadays: a declared interest in as wide 

reach as possible while simultaneously limiting itself 

to the nearest milieu. SURVIVAL occupies a spot half-

way between a sophisticated curatorial concept and 

a spontaneous art event. It is a source of some weak-

nesses, too. In this context, Łukasz Paluch’s work Mal-

practice, shown at the Faculty of Pharmacy, became 

a confession that could be extended to include the 

entire strategy of the Review. The curators are not 

afraid to test different artistic attitudes, including those 

that approach the central theme in a somewhat naïve 

and direct way. Another weakness could be the fes-

tival’s apoliticality, refraining from presenting inde-

pendent opinions on the policies of the authorities of 

Wrocław. However, it is hardly surprising – open critique 

would be suicidal for the organisers. Politicality and 

involvement in local problems are present during the 

debates. SURVIVAL is more than just an exhibition; its 

part and parcel are the numerous performances, cura-

tor-led tours, the Sound Art Forum, discussions and 

the Festival Club. And it is these elements that make it 

possible to directly react to current affairs.

It is worth emphasising that SURVIVAL has 

been one of the first events in Poland after the politi-

cal transformation that is held in the open pub-

lic space. Since its inception, it has been posing the 

same question, which is encapsulated in its name – 

how to survive in the city? By often entering places 

that are about to be changed, expanded or renewed, 

for 12 years it has witnessed the transformations of 

Wrocław, which have been conducted – like everywhere 

else in Poland – in the spirit of neoliberal free mar-

ket. This year, the motto of the Review referred to an 

inflammatory state in the city and urban fever. These 

phrases themselves diagnose the condition of Pol-

ish cities (Wrocław is no exception here). Similar top-

ics were brought up during the debates: new urban 

movements, ways of action, their effectiveness. These 

topics became relevant also because of holding the 

Review in a sumptuous palace that used to belong to 

the Medical University, i.e. served the common good, 

and which has recently been sold to a private owner. 

It has triggered the interest of artists (and the home-

less!), but this process is fairly typical – big business 

and big money will do their best to acquire an attrac-

tive real estate in a prime location.

Must it be so? SURVIVAL emphasises cer-

tain problems rather than offers solutions, although 

it does provide some methods, especially during the 

debates. Throughout the entire period of its existence, 

it has frequently highlighted the process, which still 

enjoys approval in Poland, of appropriating and limit-

ing access to public spaces where anybody can make 

a statement, live any lifestyle they want, where peo-

ple from different walks of life can meet and interact. 

It has emphasised the importance of common spaces, 

even dilapidated ones and not as attractive as shop-

ping centres.

Looking back on all the editions held so far, it 

seems reasonable to say that using art to ask impor-

tant questions in public places is a worthwhile endeav-

our. How to survive in a modern Polish city with a com-

plicated history and an equally ambiguous presence? 

A city that is quickly developing and struggling for its 

position not only on the present-day map of Poland, 

but also in the region and in Europe? A city that is the 

arena of political fight and political marketing, but also 

a place where many people want to live a calm, com-

fortable and meaningful life. Beyond doubt, art will not 

provide us with a remedy for this inflammatory state 

and conflicting interests of different groups of people 

connected with the city, but it will make us aware that 

this state does exist, and even analyse the reasons for 

it. And this is no small feat.
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MAPA PRZEGLĄDU / MAP OF THE REVIEW

1. 
Mira Boczniowicz
PRÓG TO RZECZYWISTOŚĆ / 
THRESHOLD IS REALITY
płaskorzeźba – relief wklęsły, ręcznie 
kuty w płycie kamiennej / intaglio 
relief, hand-carved in a stone slab

2.
Liliana Piskorska
Geje i artyści powodują wzrost 
PKB / Gays and Artists Create GDP
instalacja zewnętrzna,  
nie-multimedialna / non-multimedia 
external installation

3.
Grzegorz Łoznikow, Szymon Wojtyła
Bez tytułu / Untitled
obiekt świetlny / light object

4.  
Smutne Kobiety / Sad Women 
(Izia Robakowska, 
Joanna Szumacher)
City of Sadness
performans-koncert /  
performance-concert

5. 
Maja Wolińska
Purifying fire
instalacja audio-wideo /  
audio-video installation

6. MZ 
Marcin Robert Fajfruk
Ciało obce / Foreign Body
instalacja site specific / 
site specific installation

7. MZ 
Aleksandra Urban
Pukelinka
rzeźba / sculpture

8. 
Jerzy Kosałka
WROCLOVE, z serii: Patologie 
miejskie / WROCLOVE, from the 
series: Urban Pathologies
rzeźba / sculpture

9. 
Łukasz Paluch
Błąd w sztuce / Malpractice
instalacja / installation

10. 
Anna Kołodziejczyk
Medycyna niekonwencjonalna / 
Alternative Medicine
wydruk cyfrowy / c-print

11. 
Maria Pajek
Sine galaktyki / Blue Galaxies
druk cyfrowy na papierze / 
digital print on paper

12. 
Adam Abel
PRZESYCENIE / 
SUPERSATURATION
instalacja wideo / video installation

13. 
Aleksandra Polisiewicz (Aleka Polis)
NEVSEREMOS
wideo i wydruki / video and 
printouts

14. 
Kasia Kmita
EURO 2014
wideo / video

15. 
Paweł Stasiewicz
Po kolei wejścia i znaleźć / 
Subsequent Entrances to Find
wideo / video

16. AB
Katarina Poliačikova
Sick light 
instalacja / installation

17. MZ 
Jacek Zachodny
Dym / Smoke
performans / performance 

18. AB 
Karolina Brzuzan
Pondus 
instalacja / installation

19. 
Andrzej Pater
Bez tytułu / Untitled
instalacja dźwiękowa / 
sound installation

20. 
Tomasz Bajer
Bayer & Bajer
lightbox

21. 
Grzegorz Łoznikow, Szymon Wojtyła
Uwaga / Attention  
instalacja świetlna / light installation

22. MZ 
Michalina Kostecka
Panoramiczny Performans 
Miejski / Panoramic Urban 
Performance
wideo / video

23. 
Ahmet Hamdi Soydemir, 
Yunus Emre Erdoğan, Orhan Yıldız, 
Gizem Akkoyunoğlu, Ezgi Yakın, 
Tomasz Opania, Maria Wrońska 
Afiyet Olsun 
projekt interdyscyplinarny / 
interdisciplinary project

24. MZ 
Galeria ArtBrut
Antidotum / Antidote
seria prac artystycznych 
podopiecznych galerii ArtBrut / 
series of artworks by participants of 
workshops organised by the ArtBrut 
gallery

25. 
Agnieszka Wach
Cisza! / podkreślenie 
nieobecności / Silence! / 
Emphasis of Absence
instalacja dźwiękowa / 
sound installation

26. 
Krystian Truth Czaplicki
Psychotyczny poranek / 
Psychotic Morning
rzeźba / sculpture
Sposób w jaki mnie obejmujecie / 
The Way You Hug Me
rzeźba / sculpture

AB — Antek Burzyński, projekt 
kuratorski / curatorial project: 
„Światło naturalne” / ‘Natural 
Lighting’
 
MZ — Magdalena Zięba, projekt 
kuratorski / curatorial project: 
„Quarantena”
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27. 
Piotr Kmita
Co tam słychać? /  
What Can You Hear?
instalacja dźwiękowa / 
sound installation

28. AB 
Katarzyna Przezwańska
Bez tytułu / Untitled 
instalacja / installation

29. SzK 
Bartek Buczek, Natalia Bażowska, 
Michał Gayer, Agnieszka Piotrowska, 
Dawid Czycz, Maciej Cholewa, 
Miłosz Wnukowski, Grzegorz Mart 
współpraca scenograficzna / 
scenography in cooperation 
with: Marcel Sławiński, 
Katarzyna Sobańska 
PRZEDŚWIT / DAYBREAK 
instalacja / installation

30. 
Anastazja Jarodzka
Śmieci / Rubbish
indywidualnie zaprojektowana 
tapeta / custom-made wallpaper

31. MZ 
Marcin Łuczkowski
Obłęd / Madness
rzeźba / sculpture

32. 
Kuba Zasada
Trzy optymistyczne plakaty / 
Three Optimistic Posters
plakaty / posters

33. 
Tomasz Bajer
Toxicity
instalacja / installation

34. SDź / SAF
Miguel A. García, Gerard Lebik
Aseptic Sinus Infection 
instalacja dźwiękowa / 
sound installation

35. 
Joanna Pawlik
Schody / Stairs
dokumentacja wideo, performans / 
video documentation, performance
projekt kostiumu / costume design: 
Monika Drożyńska

36. 
Karolina Szymanowska, 
Damian Maciejewski
WODA / WATER
instalacja / installation

37. AB 
Karolina Brzuzan
z cyklu „Głodowa książka 
kucharska” / from the series: 
‘Hunger Cookbook’ 
instalacja / installation

38. SDź / SAF 
RSS B0YS 
S000ND WYTH W000ND 
instalacja dźwiękowa / 
sound installation 

39. 
Dominika Łabądź
Polonia
neon

40. 
Magdalena Kleszyńska, 
Anna Maria Brandys
Biblioteka / Library 
obiekt / object

41. SDź / SAF 
Aleksandra Grunholz, 
Kama Sokolnicka; Pracownia Badań 
Pejzażu Dźwiękowego Instytutu 
Kulturoznawstwa Uniwersytetu 
Wrocławskiego / Soundscape 
Research Studio at the Institute 
of Cultural Studies of the 
University of Wrocław; uczestnicy 
warsztatów nagrań terenowych 
SURVIVAL 11 / participants of 
SURVIVAL 11 field recording 
workshops: Dawid Furmaniewicz, 
Krzysztof Marciniak, Kamila Staśko-
Mazur, Ewelina Turkot 
Biblioteka Miejskiej Audiosfery / 
Urban Soundscape Library 
instalacja dźwiękowa / 
sound installation

42.
Piotr Blajerski
CHURCH DEMOLITION
instalacja wideo / video installation

43.  
Martyna Izabela Woźnica
Zieleń miejska / Urban Greenery
instalacja / installation

44. MZ 
Magdalena Franczak
Folium Stramonii
instalacja / installation

45. 
Gabukow
Zestaw pierwszej pomocy: Miasto. 
Zrób To Sam – Manifestacja / First 
Aid Kit: City. DIY – Demonstration
instalacja / installation

46. 
Dominika Uczkiewicz	
Pośpiech / Rush 
obiekt, instalacja / 
object, installation

47. 
Kalina Iwaszko
Z setki / Direct Sound
instalacja wideo / video installation

48. 
Jakub Lech (IP GROUP)
SICKSINK
instalacja, obiekt / 
installation, object

49. MP 
Agnieszka Bar, Kosmos Project
Widzę wszystko / I See It All 
instalacja / installation

50. 
Grzegorz Kozera
Inflammiasto / InflammaCity
instalacja / installation

51.  
Dominik Lejman
Krajobraz małych spektakli / 
A Landscape for Little Spectacles
wideo wielokanałowe, 
dokumentacja / multichannel video, 
documentation

52. 
Joanna Rajkowska
Basia
wideo / video

53. 
Ewa Zwarycz
Monolity / Monoliths
obiekt, instalacja / 
object, installation

54. 
Beata Wilczek, Riyo Nemeth
Soothing Spaces
film , instalacja / video, installation

55. 
Kamil Moskowczenko	
Instrukcja / Instruction
interwencja / intervention

56. 
Aga Piotrowska
Suche liście / Dry Leaves
instalacja / installation

57. 
Dagmara Angier-Sroka
ZAŻYJ / TAKE IT
instalacja / installation
	

PR / SW. 
Grupa KONTENT
KONTENT Nr 8 „Miasto – stan 
zapalny” / KONTENT No. 8 ‘City – 
Inflammatory State’
publikacja / publication

PR / SW. MZ 
Michalina Kostecka
Filtr / Filter
performans / performance

PR / SW.
Kamila Szejnoch 
Instruktorzy sztuki przetrwania 
z „Universal Survival” / 
‘Universal Survival’ instructors
Survival miejski 24h /  
Urban Survival 24h 
eksperyment, szkolenie /  
experiment, training

AB — Antek Burzyński, projekt 
kuratorski / curatorial project: 
„Światło naturalne” / ‘Natural 
Lighting’
 
MZ — Magdalena Zięba, projekt 
kuratorski / curatorial project: 
„Quarantena”
 
MP — kurator projektu / project 
curator: Magdalena Popławska

SzK — kurator projektu / project 
curator: Szymon Kobylarz

PR / SW. — projekt rozproszony / 
scattered work

SDź / SAF — Scena Dźwiękowa / 
Sound Art Forum, kurator / curator: 
Daniel Brożek
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We should tread lightly

 

‘City – Inflammatory State’ was the motto of this year’s 

SURVIVAL Art Review, which was held in the recently 

abandoned Faculty of Pharmacy building – a fascinat-

ing labyrinth full of chemical equipment that was no 

longer used, smells that were difficult to name and 

mysterious paraphernalia. Exhibiting contemporary 

art in spaces that are impossible to be classified as 

neutral background has been the curators’ main chal-

lenge since the very beginning. Having little in common 

with elegant minimalism, the dusty maze of corridors 

became a player and a playing field where curatorial 

strategies and artistic tactic clashed. 

Kamil Moskowczenko in his Instruction, a type-

written text in a wooden frame that resembled other 

OHS recommendations and warnings, wrote: “An aban-

doned Pharmacy building is a rare and beautiful phe-

nomenon while art adaptations in post-spaces are 

a common occurrence that are not always as beauti-

ful as the space itself. We should act carefully!” By fin-

ishing his text saying that “just as well, we could leave 

the building as it is”, Moskowczenko suggested that the 

existing space in itself provided enough sensory sen-

sations and meanings that could be distorted by artis-

tic actions. Treating the Faculty of Pharmacy build-

ing as an amazing form that was sufficient as it was 

reversed the logic of the readymade, in which common 

everyday objects could be endowed with the status of 

an artwork. Moskowczenko seemed to have wanted to 

protect the object from art and let it speak for itself.

It was not for the first time, however, that SUR-

VIVAL’s curators Michał Bieniek and Anna Kołodziejczyk 

successfully – as I think – managed to contrast intrigu-

ing spaces with artistic statements. The curators’ 

consistent construction of the narrative with refer-

ence to problems outlined by the ‘borrowed’ buildings 

makes it possible to trace changes both in the living 

urban organism and in art that is happening in it. It is 

worth noting that each venue that hosted SURVIVAL 

was sooner or later redeveloped or renovated. In the 

case of this year’s venue, the former university build-

ing will be soon transformed into an office building by 

its new owner.

Right next to the main entrance, a stone plaque 

was hidden, bearing the inscription A LUMEN EST REI. 

It was Mira Boczniowicz’s work Threshold is Reality. 

Perhaps it was the awareness of inevitable change 

that constituted the basis for the artists and curators 

to weave their deliberations concerning the inflamma-

tory state. After all, inflammation is a transitory state 

that leads either to healing or destruction. The curators 

wrote about “issues referring to bodily functions and 

states (infection, virus, medicine, anatomy, convales-

cence, the body and ethics, illness, death) as well as 

to architecture and urban planning (entropy, ruins, revi-

talization, conservation).”1 In this context, the Faculty 

of Pharmacy building could be perceived as a pecu-

liar gate or even an almost tautological space of refer-

ences. Being a signpost pointing toward the direction 

of search, it was also an area that the artists had to 

pass through. Little wonder, then, that the great beauty 

and uniqueness of the building itself resulted in its 

important – if not leading – role in many works.

The Pharmacy building actually became an inte-

gral part of some of the best installations. Karolina 

Szymanowska and Damian Maciejewski’s work Water, 

a peculiar gesamtkunstwerk mounted in the organic 

chemistry practice room, by means of subtle inter-

ventions conjured a post-apocalyptic vision of a world 

devoid of clean water. The portentous slow dripping 

of a dark substance from rows of taps was accom-

panied by the amplified sound of the dripping liquid. 

In thus outlined picture of a defeated civilization, pres-

ence seemed to disappear and let the past destroy the 

future. The old-fashioned chemical laboratory emerged 

as both the reason and the effect of poisoning, the 

beginning and ending of destruction.

The motif of dying out and vanishing was pre-

sent in this year’s edition of SURVIVAL often and in 

many ways, which could be – although not neces-

sarily – inspired by the deteriorating building itself. 

Kama Sokolnicka’s work, which was part of the Sound 

Art Forum curated by Daniel Brożek, investigated the 

condition of architecture by focusing on the audi-

ble. Although it was by no means a novel or radical 

approach, this two-channel soundtrack eavesdropping 

on the old and new seats of the Faculty of Pharmacy 

at the moment of moving turned out to be surprisingly 

poignant.

Two more works, situated on the opposite sides 

of the building, entered into a dialogue between the old 

1	  The curators’ text.

Należy postępować ostrożnie

> Małgorzata Miśniakiewicz 

„Miasto – stan zapalny” to myśl przewodnia tegorocz-
nego Przeglądu Sztuki SURVIVAL. Przegląd odby-
wał się w niedawno opuszczonym budynku Wydziału 
Farmacji – fascynującym labiryncie pełnym nie-
używanych już sprzętów chemicznych, trudnych do 
nazwania zapachów i tajemniczych przyrządów. Pre-
zentowanie sztuki współczesnej w przestrzeniach, 
których nie sposób potraktować jako neutralnego tła, 
od początku było podstawowym wyzwaniem dla kura-
torów. Mająca niewiele wspólnego z eleganckim mini-
malizmem, przykurzona plątanina korytarzy staje się 
graczem i polem gry, na którym ścierają się strategia 
kuratorska oraz artystyczna taktyka.

Kamil Moskowczenko w Instrukcji – napisa-
nym na maszynie, oprawionym w drewnianą ramkę 
tekście, przypominającym inne nakazy i ostrzeżenia 
dotyczące BHP – stwierdza: „Opuszczony budynek 
Farmacji jest zjawiskiem rzadkim i pięknym, pod-
czas gdy adaptacje artystyczne w postprzestrzeniach 
są zjawiskiem częstym i nie zawsze tak pięknym jak 
same przestrzenie. Należy więc postępować ostroż-
nie!”. Kończąc sugestią, „że można też niczego tu nie 
zmieniać”, Moskowczenko sugeruje, że istniejąca już 
przestrzeń sama dostarcza wystarczających wrażeń 
zmysłowych i sensu, które mogą zostać sprzenie-
wierzone przez działania artystyczne. Potraktowa-
nie budynku Wydziału Farmacji jako wystarczającej 
i zachwycającej formy odwraca logikę ready-made, 
w której codzienny, istniejący już przedmiot ma być 
podniesiony do rangi sztuki. Moskowczenko zdaje się 
chcieć obiekt przed sztuką ochronić i pozwolić mu 
przemówić samemu.

Jednak nie pierwszy raz kuratorzy SURVIVALU, 
Michał Bieniek i Anna Kołodziejczyk, z – jak sądzę – 
szacunkiem i powodzeniem konfrontują intrygu-
jące przestrzenie z głosami zaproszonych artystów. 
Konsekwentne budowanie przez kuratorów narracji 
wystaw w odniesieniu do problematyki wyznaczanej 
przez przejmowane budynki pozwala śledzić prze-
miany zarówno w żywej tkance miejskiej, jak i w dzie-
jącej się w niej sztuce. Warto wspomnieć, że każdy 
z obiektów, który gościł SURVIVAL, prędzej czy póź-
niej podlegał rewitalizacji lub przebudowie. Podobnie 
w tegorocznej edycji, były uniwersytecki budynek nie-
bawem zostanie przekształcony przez nowego właści-
ciela w biurowiec. 

Tuż przy wejściu schowano kamienną płytę 
z wyrytym napisem A LUMEN EST REI, czyli pracę 
Miry Boczniowicz Próg to rzeczywistość. Być może 
to właśnie świadomość nieuniknionej zmiany sta-
nowi kanwę, na której artyści i kuratorzy snują roz-
ważania o stanie zapalnym. Jest on wszak momen-
tem przejścia, prowadzącym tak do zdrowienia, jak 
zniszczenia. Kuratorzy mówią o „wątkach dotyczą-
cych czynności i stanów życiowych (infekcja, wirus, 
medycyna, anatomia, rekonwalescencja, ciało 
i etyka, choroba, śmierć), jak i architektury i urbani-
styki (entropia, ruina, rewitalizacja, konserwacja)”.1 
Budynek Wydziału Farmacji jawi się tu jako swoista 
rama i jednocześnie niemal tautologiczna przestrzeń 
odniesień. Będąc znakiem wyznaczającym kierunek 
poszukiwań, jest także terenem, który artyści muszą 
przemierzyć. Biorąc pod uwagę pociągające piękno 
i osobliwość samej budowli, nie dziwi zatem fakt, że 
Instytut odgrywał istotną, jeśli nie pierwszoplanową, 
rolę w wielu pracach. 

W istocie, budynek Farmacji stał się integralną 
częścią najlepszych instalacji. Praca Karoliny Szy-
manowskiej i Damiana Maciejewskiego Woda, swo-
iste gesamtkunstwerk stworzone w sali ćwiczeniowej 
chemii organicznej, przy wykorzystaniu subtelnych 
interwencji tworzyło postapokaliptyczną wizję świata 
pozbawionego czystej wody. Złowrogie, powolne 
skapywanie z rzędów uczelnianych kranów czarnej 
substancji zostało wzmocnione przez nagłośnione 
dźwięki spadających kropli. W tak nakreślonym obra-
zie przegranej cywilizacji teraźniejszość zdaje się 
zanikać, pozwalając przeszłości niszczyć przyszłość. 
Archaiczne, chemiczne laboratorium jawi się jed-
nocześnie jako przyczyna i efekt zatrucia, początek 
i koniec zniszczenia.

Motyw obumierania i zaniku wykorzystywany 
był na tegorocznym SURVIVALU często i różno-
rako, co można – acz nie trzeba – tłumaczyć inspira-
cją niszczejącym budynkiem. Będąca częścią Sceny 
Dźwiękowej kuratorowanej przez Daniela Brożka 
praca Kamy Sokolnickiej bada kondycję architektury 
tym, co słyszalne. Wprawdzie nie jest to podejście 
nowe czy radykalne, jednak ta dwukanałowa ścieżka 
dźwiękowa, podsłuchująca stary i nowy budynek 

1	  Tekst kuratorski.
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and the new. In Piotr Blajerski’s multi-channel installa-

tion Church Demolition, we could see the eponymous 

destruction of churches. Devoid of any commentary, 

the recordings documented something that we had 

to fill with meaning, with our emotions and opinions 

being our only point of reference. Equally enigmatic 

was Beata Wilczek and Riyo Nemeth’s video Soothing 

Spaces. This film, accompanied by soft music com-

posed on this occasion by Ana Caprix, was a meditation 

on architecture and the aesthetics of neo-liberalism. 

The aestheticisation of commercial and office spaces, 

which is deliberately made difficult to notice, is sup-

posed to complement an image of the world based 

on consumerism. The artists observed that capitalism 

in Poland is still building its visual identity on models 

taken from the West, which, with reference to Blajer-

ski’s work, accentuates an ongoing transformation 

and an unfinished process of building a new identity.

In Agnieszka Wach’s work Silence! / Emphasis of 

Absence, the monotonous amplified sound of an old 

glow tube penetrated the hubbub of voices and high-

lighted the impending doom among the racket. This 

tone, which we know well although rarely notice, made 

us aware of an entire spectrum of sounds that build the 

identity of any space.

An installation that most deeply penetrated the 

resonance of the building was Gerard Lebik and Miguel 

Garcia’s Aseptic Sinus Infection, curated by Daniel 

Brożek. Using infrasounds that bordered on inaudibility, 

the artists made the glass and steel walls of the asep-

tic lab vibrate. The effect simultaneously triggered awe 

and anxiety, emphasising our ignorance of forces that 

influence city dwellers, who are surrounded by tech-

nology on an everyday basis. Warping the definition of 

a building – from functional and structural into musi-

cal – was performed here by infecting the construc-

tion with low-frequency waves. The lab, which used to 

be aseptic, became a huge instrument, in which the 

vibrating panes and resonating tins played a tune that 

immediately precedes disaster, triggering associations 

with critical inflammatory state just before explosion.

Another installation that made the building 

shake with vibrations was RSS BOYS’ S000ND WYTH 

W000ND (again curated by Brożek), although in this 

case the resonating window panes in the stairwell was 

probably a side effect. A closed room was filled with 

smoke and colourful lights, and disorientated those 

who entered it with deafening noise and the impossi-

bility of making out any outlines of the space. The stu-

pefying impact of excessive stimuli resulted in a state 

of numbness that the strained senses were unable to 

cope with. By creating a total and isolated ecosystem, 

the installation negated the existing architecture and 

its context. 

Perhaps these two opposite strategies, of 

Moskowczenko and of RSS BOYS, based on affirma-

tion or extreme negation of the existing space, could 

be perceived as statements on the same topic? After 

all, Moskowczenko wrote that “an artwork is not about 

meaning, but about conveying it with senses.” Ques-

tions concerning the reliability of senses and recog-

nising the limits of art and the context which creates 

it seemed to be an important element of this year’s 

SURVIVAL.

The organisers of the Review invited several 

external curators to cooperate and create separate art-

works as part of the exhibition. Giving ground to other 

curators and inviting new statements in the already 

multi-voice spectacle corresponded with the assumed 

strategy of incessant adding of meanings in the area 

in question. Szymon Kobylarz’s outstanding work titled 

Daybreak could be interpreted as a theatrical instal-

lation of a psychedelic horror film. Peeping through 

a small makeshift hole into a room where amateur 

medical experiments were performed, we could sin-

gle out elements which, if shown in a different context, 

would instantly be recognised as autonomous art-

works. The painting hanging on the wall did not trigger 

any major doubts, but the untypical glass objects cer-

tainly did. Kobylarz and the artists who cooperated with 

him invited us to play a guessing-game: art? not art?, 

which at SURVIVAL becomes a much more perverse 

pleasure than watching low-budget horror films drip-

ping with blood.

The postulate of blurring the boundaries 

between art and reality is age-old. Funnily enough, 

especially in the context of Kobylarz’s work, the first 

so-called rectified readymade (which used exist-

ing paintings) was made in 1914 and importantly titled 

Pharmacie. How should we interpret, then, the works 

made at the intersection of creative practice and exist-

ing objects, bearing in mind the centennial idea of 

found objects as crucial in the context of SURVIVAL?

It is tempting to write about the blurring of 

boundaries between art and reality, to discuss whether 

such a border truly exists, especially when we perceive 

the framework of the exhibition as a readymade and 

its space – as a gigantic objet trouvé. However, I have 

a distinct impression that it would be too easy and 

pleasant. Moreover, if we consider more than fifty works 

shown at the ‘City – Inflammatory State’ exhibition, the 

postulates of doing away with the boundaries between 

art and reality, which treat art as a tool for changing 

the reality or a fuse of urban democracy development, 

seem inappropriate, too. When I was going to the open-

ing, I wondered how many of the works would refer to 

Maidan Square, whether I would yet again see art as 

a weapon in the fight for the common good, described 

Wydziału Farmacji w momencie przenosin, jest nie-
spodziewanie wzruszająca.

W dialog dotyczący starego i nowego wdają się 
dwie prace wideo, umieszczone po przeciwnych stro-
nach budynku. W wielokanałowej instalacji Piotra Bla-
jerskiego Church Demolition obserwujemy tytułowe 
burzenie kościołów. Pozbawione wszelkiego komen-
tarza nagrania są dokumentacją, której sami musimy 
nadać znaczenie, mając za punkt odniesienia jedy-
nie własne emocje i poglądy. Podobnie enigmatyczne 
jest wideo Beaty Wilczek i Riyo Nemeth Soothing Spa-
ces. Ten opatrzony łagodną muzyką specjalnie skom-
ponowaną przez Anę Caprix film jest medytacją doty-
czącą architektury i estetyki neoliberalizmu. Celowo 
niemal niezauważalna estetyzacja przestrzeni han-
dlowych czy biurowych ma dopełniać obraz świata 
opartego na konsumpcji. Artystki zauważają, że kapi-
talizm w Polsce nadal buduje swoją wizualną tożsa-
mość w oparciu o zaczerpnięte z zachodu wzorce, 
co w odniesieniu do pracy Blajerskiego akcentuje 
trwającą przemianę i niedokończoną budowę nowej 
tożsamości.

W pracy Agnieszki Wach Cisza! / podkreślenie 
nieobecności jednolity, nagłośniony dźwięk starej 
jarzeniówki przebrzmiewa przez gwar zwiedzających 
i każe pośród harmideru dostrzec nadciągające spu-
stoszenie. Ten dobrze znany, jednak nieczęsto uświa-
damiany ton uzmysławia istnienie całego spektrum 
niedostrzeganych brzmień, które budują tożsamość 
każdej przestrzeni. 

Instalacją, która brzmienie budynku bada naj-
głębiej, jest kuratorowana przez Brożka Aseptic Sinus 
Infection Gerarda Lebika i Miguela Garcíi. Oddziału-
jąc niemal niesłyszalnymi dla człowieka infradźwię-
kami, artyści wprowadzili w wibracje szklane i sta-
lowe ścianki gabinetu aseptyki. Efekt budzi zarówno 
niepokój, jak i zachwyt, dodatkowo obnażając naszą 
nieświadomość co do sił codziennie wpływających na 
otoczonych technologią mieszkańców miast. Prze-
inaczenie pola definicji budynku – z funkcjonalnego 
i strukturalnego w muzyczne – odbywa się tu poprzez 
infekowanie konstrukcji falami o niskiej częstotliwo-
ści. Niegdyś sterylne laboratorium zostało przemie-
nione w olbrzymi instrument, w którym rozwibrowane 
szyby i rezonujące blachy wygrywały poprzedzające 
katastrofę dźwięki, przywodząc na myśl krytyczny 
stan zapalny przed wybuchem.

W rozdygotane wibracje budynek Farmacji 
wprowadzała także instalacja S000ND WYTH WOOOND 
RSS BOYS (znowu Brożek), tu jednak rezonans szyb 
na klatce schodowej był raczej efektem ubocznym. 
Zamknięta sala wypełniona dymem i kolorowym świa-
tłem dezorientowała ogłuszającym hałasem i niemoż-
nością dostrzeżenia granic przestrzeni. Osłupiający 

atak przesytem bodźców wprawiał w odrętwienie, 
z którym nadwyrężone zmysły z trudem sobie radziły. 
Instalacja, tworząc totalne, odizolowane środowisko, 
negowała zastaną architekturę i jej kontekst. 

Być może te dwie przeciwne strategie – 
Moskowczenko i RSS BOYS – absolutnej afirma-
cji i skrajnej negacji zastanej przestrzeni można 
postrzegać jako wypowiedzi dotyczące tego samego? 
Moskowczenko wszak pisze, że „dzieło nie jest sen-
sem, lecz jego zmysłowym przedstawieniem”. Pyta-
nia o zawierzenie zmysłom, rozpoznawanie granic tak 
sztuki, jak i kreującego ją kontekstu, zdają się istot-
nym elementem tegorocznego SURVIVALU. 

Organizatorzy Przeglądu zaprosili do współ-
pracy kilkoro kuratorów, którzy w ramach wystawy 
tworzyli osobne realizacje. Kuratorskie oddanie pola 
i zaproszenie nowych wypowiedzi do już wielogłoso-
wego spektaklu koresponduje z ich strategią usta-
wicznego nadbudowywania znaczeń zgłębianego 
obszaru. Znakomity Przedświt Szymona Kobyla-
rza można postrzegać jako scenograficzną instala-
cję psychodelicznego filmu grozy. Oglądając przez 
niewielki otwór prowizoryczny gabinet amatorskich 
eksperymentów medycznych, powoli dostrzegamy 
elementy, które, być może, pokazane w innym kon-
tekście bez trudu rozpoznalibyśmy jako autono-
miczne dzieła sztuki. Wiszący na ścianie obraz nie 
budzi większych wątpliwości, ale nietypowo skon-
struowane szklane obiekty już tak. Kobylarz i współ-
pracujący z nim artyści zmuszają do przewrotnej zga-
dywanki „sztuka? nie sztuka?”, która na SURVIVALU 
staje się przyjemnością o wiele bardziej perwersyjną 
niż oglądanie niskobudżetowych, krwawych horrorów. 

Postulat zacierania granic pomiędzy sztuką 
a rzeczywistością jest już wiekowy. Co zabawne, 
szczególnie w kontekście pracy Kobylarza, pierw-
szy tak zwany „poprawiony ready-made” (rectified 
ready-made, w którym wykorzystywane są istnie-
jące obrazy), noszący dość tu istotny tytuł Pharma-
cie, pochodzi z 1914 r. Jak zatem, nie zapominając 
o stuletniej idei obiektu znalezionego – czy też zasta-
nego – jako istotnego kontekstu SURVIVALU, należy 
rozumieć prace dziejące się na granicy twórczości 
i tego, co już stworzone? 

Kuszące jest pisanie o zacieraniu granicy 
pomiędzy sztuką a rzeczywistością i dyskutowa-
niu, czy ona w ogóle istnieje, szczególnie, gdy ramę 
wystawy potraktujemy jako ready-made, a jej prze-
strzeń uznamy za olbrzymi objet truve. Odnoszę jed-
nak wrażenie, że byłoby to nieco zbyt łatwe i przy-
jemne. W kontekście ponad pięćdziesięciu prac 
pokazanych na „Miasto – stan zapalny” również 
odniesienia do postulatu znoszenia granic mię-
dzy sztuką a rzeczywistością, traktujące sztukę jako 
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in the context of the Review’s main motto as treat-

ment for the lack of contact between the inhabitants 

of housing estates, as destroying the germ of neo-lib-

eralism, or using dialogue as a therapy for the infected 

democracy… There was nothing of the kind. Or little.

SURVIVAL made it evident that an artistic narra-

tive that perceived the cityscape as an agora, a place 

for holding discussions or a fuse to instigate a revo-

lution had come to an end. Here, art was no longer 

a tool, a banner, a sword or a speaking tube; it seemed 

that no one wanted to use it to fight for democracy 

together. At least not in the way that had been sug-

gested so far. In spite of dreams, the squares where 

social movements were based have not succeeded 

in devising new methods of democracy that would 

truly function; on the contrary, the ongoing stream of 

news about bloodshed in places which we viewed with 

hope and admiration is deeply disappointing. Dominika 

Łabądź’s work Polonia symbolically talked about the 

proximity of dreams and disappointment. The letters of 

a neon light of the non-existent Polonia cinema were 

rearranged to form the inscription OPIA, which ambigu-

ously balanced between a utopia and a dystopia.

The uncertainty and stagnation surround-

ing social mobilisation where accurately captured in 

Kalina Iwaszko’s film Direct Sound. Internet footages 

of different joint actions – from folk pastimes to mass 

uprisings and violent repressions – were put together 

to form an incoherent and chaotic whole devoid of 

any narrative, and thus of any chronological purpose-

fulness. The final effect dazzled with emotionally-

charged images, which, however, lacked sense or 

meaning, triggering a feeling of being lost, misunder-

standing, and finally – aversion.

Mass protest was also the main subject of Gabu-

kow’s work titled First Aid Kit: City. DIY – Demonstra-

tion, which consisted of a protester’s kit placed in 

a pharmaceutical glass cabinet. A designer box con-

tained materials to make banners, notebooks, cotton 

handkerchiefs, templates, spray paints, and a set of 

necessary documents. Although the accompanying 

text talked about countering the inflammatory state by 

exercising the constitutional right to organise peace-

ful demonstrations, it also considered the possibility of 

launching this well-designed set for sale. I do not know 

the artist’s opinion, but for me such commoditisation 

of the aesthetic paraphernalia of manifestations is an 

equally ironic and sad comment about the purposeful-

ness and sense of social protests. The Kit was unex-

pectedly used on the opening night: the room in which 

the cabinet was situated was ‘ornamented’ with spray-

painted letters from the templates, which, however, did 

not add up to form any comprehensive message. The 

only coherent inscription said “nothing to lose.”

Among the few works that made direct refer-

ences to the current state of affairs in politics were 

Aleksandra Polisiewicz’s NEVSEREMOS and Katarzyna 

Kmita’s EURO 2014, exhibited in close proximity to one 

another. The latter was a looped video recorded by 

the artist with her telephone, which showed a group 

of Russian football fans during Euro 2012 chanting (in 

Russian) “We’ve come to win.” Kmita emphasised the 

ambiguity of this phrase in the context of the ongoing 

conflict in Ukraine. Polisiewicz presented films made 

in Maidan Square and reprints of posters and ban-

ners displayed there, accompanied by photographs of 

poems written by Ukrainians fighting in Kiev. The three 

videos, in which we could hear Ukrainians living and 

fighting in Maidan, seemed to have been included in 

the safe environment of the exhibition as if by force. 

What did it actually mean to show the experience of the 

Maidan protesters at a contemporary art review? Was 

it possible in any way to translate their experiences, 

participate in their feelings? The reprints of poems 

and slogans brought from Maidan, pasted on the wall 

without any comment or translation from Ukrainian, 

seemed to emphasise the impossibility of understand-

ing or grasping these events. The difficulty of answer-

ing the question “How should I understand it?” sug-

gested looking for the answers elsewhere.

The vision of the city at SURVIVAL was con-

structed from individual impressions, very private expe-

riences and narratives rather than communal surges 

of emotion. Instead of “Forget fear!” I heard “Be afraid!” 

The present and future as outlined in the Pharmacy 

building was far from bright and full of threats. The 

city emerged as a poisoned area with conflicts and 

a struggle for survival. Kamila Szejnoch invited profes-

sional survival experts of the Universal Survival school 

to spend the night in the building and run training ses-

sions. On the opening night, the instructors showed 

various survival techniques, including distillation of 

water from chemical reagents. Absurd though these 

actions were – there was perfectly clean water in the 

taps nearby – they emphasised the fear that compels 

us to be prepared for any occurrence, even at the cost 

of acting against logic.

The artist and the instructors planned to spend 

the night in the abandoned building, and run work-

shops on the following day, in which the experts 

explained how they made their sleeping bags and used 

other objects that they had found in the building. This 

one-day artistic action bordered on ridiculousness, but 

it also became depressing when juxtaposed with Karo-

lina Brzuzan’s work titled Pondus (curated by Antoni 

Burzyński). It was originally intended for one concrete 

recipient. When invited to explore the venue before the 

Review, Brzuzan discovered that a homeless person 

narzędzie zmiany rzeczywistości, zapalnika rozwoju 
miejskiej demokracji, zdają się niestosowne. Zmie-
rzając na wernisaż zastanawiałam się, ile prac doty-
czyć będzie Majdanu, czy znowu oglądać będę sztukę 
jako oręż walki o dobro wspólne, w kontekście głów-
nego hasła Przeglądu opisaną jako kurację braku 
więzi w miejskich osiedlach, tępienie wirusa neolibe-
ralizmu czy terapię dialogiem zainfekowanej demo-
kracji… Nic z tych rzeczy. A przynajmniej niewiele.

Na SURVIVALU wyraźnie widać, że zakończyła 
się artystyczna narracja postrzegająca przestrzeń 
miejską jako agorę, miejsce debat lub właśnie zapal-
nik rewolucji. Sztuka nie jest tu narzędziem, bane-
rem, mieczem czy megafonem, zdaje się, że nikt nie 
chce jej zaprzęgać do wspólnej bitwy o demokrację. 
Przynajmniej nie w dotychczas proponowany sposób. 
Wszak place będące siedzibą ruchów społecznych, 
pomimo marzeń, nie wypracowały nowych, funkcjo-
nujących metod demokracji, a nieustające doniesie-
nia o krwawych walkach z miejsc, na które patrzyli-
śmy z podziwem i nadzieją, rozczarowują. O bliskości 
marzeń i rozczarowań symbolicznie opowiada praca 
Polonia Dominiki Łabądź. Neon z nieistniejącego już 
kina Polonia został przeformułowany w napis OPIA, 
niejednoznacznie balansujący pomiędzy utopią 
a dystopią.

Niepewność i marazm dotyczące społecznej 
mobilizacji dobrze opisuje film Z setki Kaliny Iwaszko. 
Zaczerpnięte z Internetu urywki filmów przedsta-
wiających różne wspólne działania – od ludycznych 
rozrywek po wielotysięczne zrywy i krwawe repre-
sje – zmontowane zostały w niespójną, pozbawioną 
narracji, a zatem i chronologicznej celowości, plą-
taninę. Całość, epatująca emocjonalnymi, a jednak 
pozbawionymi sensu i znaczenia obrazami, wywołuje 
poczucie zagubienia, niezrozumienia, aż wreszcie 
niechęci. 

Do zbiorowych protestów odnosi się też Zestaw 
pierwszej pomocy: Miasto, Zrób To Sam – Manife-
stacja Gabukow, umieszczony w farmaceutycznej 
szklanej szafie zestaw do manifestacji. W designer-
sko opakowanym pudełku mieszczą się materiały 
na transparenty, drzewce, notesy, bawełniane chu-
steczki, szablony i spraye czy zestaw niezbędnych 
dokumentów. Choć towarzyszący tekst mówił o zale-
czaniu stanu zapalnego miast konstytucyjnym pra-
wem do organizowania pokojowych manifestacji, to 
jednocześnie wspominał o możliwości wprowadzenia 
takiego dobrze zaprojektowanego zestawu do stałej 
sprzedaży. Nie wiem, jak zapatruje się na to artystka, 
ale dla mnie takie utowarowienie estetycznych narzę-
dzi manifestacji stanowi o tyle ironiczny, co smutny 
komentarz dotyczący celowości i sensu społecz-
nych protestów. Niespodziewanie Zestaw został 

rozpakowany już w wernisażowy wieczór. Pomiesz-
czenie, w którym stała gablota, zostało ozdobione 
wysprejowanymi znakami z szablonów, które jednak, 
rozmieszczone dość chaotycznie, nie stanowiły jak-
kolwiek czytelnego komunikatu. Jedyny spójny napis, 
który się pojawił, to transparent „nic do stracenia”.

Pośród nielicznych prac bezpośrednio odno-
szących się do aktualnej sytuacji politycznej można 
znaleźć dwie, umieszczone blisko siebie, realiza-
cje Aleksandry Polisiewicz NEVSEREMOS i Kata-
rzyny Kmity EURO 2014. Ta druga to zapętlone, 
nagrane przez artystkę telefonem wideo, na którym 
grupa rosyjskich kibiców podczas Euro 2012 skan-
duje w swoim języku „Przyjechaliśmy, by zwyciężyć!”. 
Artystka mówi o dwuznaczności tych słów w kontek-
ście toczącego się na Ukrainie konfliktu. Aleksandra 
Polisiewicz pokazała nakręcone na Majdanie filmy, 
a także przedruki plakatów i znaków z placu oraz wier-
sze walczących w Kijowie Ukraińców, które artystka 
sfotografowała. Trzy filmy wideo, na których możemy 
usłyszeć słowa żyjących i walczących na Majdanie, 
zdają się być na siłę umieszczone w bezpiecznym śro-
dowisku wystawy. Bo co właściwie oznacza pokazanie 
doświadczeń Majdanu na przeglądzie sztuki współ-
czesnej? Czy można mówić o jakimkolwiek przetłu-
maczeniu doświadczeń, współdzieleniu doznań? 
Przedrukowane i przybite do ścian wiersze i hasła 
przywiezione z Majdanu, zaprezentowane bez słowa 
komentarza czy tłumaczenia z ukraińskiego, zdają się 
świadczyć o niemożności zrozumienia czy współod-
czuwania tamtych wydarzeń. Trudności z odpowiedzią 
na pytanie „Jak to wszystko rozumieć?” skłaniają, by 
szukać odpowiedzi gdzieś indziej.

Wizja miasta na SURVIVALU jest konstruowana 
raczej z jednostkowych doznań, bardzo prywatnych 
przeżyć i indywidualnych narracji niż z uwspólnionych 
uniesień. Zamiast „Forget fear!” słyszę „Drżyjcie!”. 
Szkicowane w budynku Farmacji teraźniejszość i przy-
szłość są dalekie od świetlanych i pełne zagrożeń. 
Miasto jawi się jako obszar zatrucia, walki o przetrwa-
nie i konfliktów. Kamila Szejnoch zaprosiła profesjo-
nalnych instruktorów surwiwalu z Uniwersal Survival 
do przetrwania nocy w budynku Farmacji i przepro-
wadzenia szkoleń. Podczas wernisażu grupa pokazy-
wała różne techniki przetrwania, na przykład desty-
lując wodę z chemicznych odczynników. Absurdalne 
w istocie czynności – czysta woda leciała z pobliskich 
kranów – mimo wszystko wskazują na lęk, każący 
przygotowywać się na wszelką ewentualność nawet 
za cenę działania wbrew logice. 

Artystka wraz z instruktorami miała spędzić 
jedną noc w opuszczonym budynku; następnego dnia 
przeprowadzono warsztaty, na których surwiwalowcy 
opowiadali, jak zrobili sobie śpiwory czy wykorzystali 
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was living there. Upon the artist’s explicit request, her 

work, consisting of metal bars that could be sold at 

a recycling point as scrap metal, was supposed to be 

left after the Review so that the homeless man could 

exchange it for money. The man probably temporar-

ily disappeared when the commotion connected with 

the exhibition started, but various items that later 

appeared proved that he probably decided to return. 

Being aware that the Pharmacy building offered shelter 

to a person who did not have any other home, Szejno-

ch’s action was most telling with respect to the her-

meticity and isolation of a large part (if not the entirety) 

of the art world when confronted with other people’s 

problems, which it struggles to define as ‘our’ prob-

lems, and people whom it tries to give the floor while 

simultaneously ignoring their existence.

The crisis of the city, or, more broadly, the cri-

sis of civilization, was diagnosed in numerous works 

that were based on the dichotomy of urbanisation and 

nature, and referred to plants. As a result of the inter-

disciplinary project by artists from Poland and Tur-

key titled Afiyet Olsun, a catalogue of edible plants 

that could be found in the city was created. While the 

Review was in progress, the artists wandered around 

Wrocław searching for wild edible plants, which they 

later used to cook a meal together with SURVIVAL’s vis-

itors. Similarly, the issue of starvation and struggle for 

survival was present in Karolina Brzuzan’s work Hunger 

Cookbook. The artist used the form of a herbal to pre-

sent plants that we do not usually perceive as edible, 

although they are used in many places of the world to 

prevent death from starvation. 

In his work under the title Subsequent Entrances 

to Find, Paweł Stasiewicz chose a lighter and gentler 

means to talk about the city as a playground. Kept in 

the convention of a computer game, the video showed 

the artist approaching subsequent entrances in blocks 

of flats and trying to crack the access code by key-

ing in the default code 1234. When it worked, he did not 

enter but closed the door instead and kept on walk-

ing. Reportedly, the 1234 code worked five times out of 

more than a hundred attempts. In the black and white 

video, which resembled a CCTV footage, all the blocks 

of flats became identical, and the only thing that dif-

fered them was the access code – a big city dwell-

er’s illusion of safety that makes it possible to fend off 

intruders.

Piotr Kmita in his work What Can You Hear? 

forced us to eavesdrop on two people having an argu-

ment behind closed doors. Excused by the artistic 

circumstances, we listened to the argument won-

dering how little we know about the people who live 

next door, about a neighbour’s problem or a girl liv-

ing upstairs who desperately needs help. As the artist 

later revealed, the dialogues were taken from popu-

lar TV tabloid talk shows, in which private disagree-

ments become an element of a media spectacle that 

treats people’s problems as minor when compared to 

the generated profits, and the viewers’ interest or even 

involvement can be precisely measured and translated 

into money.

A similar thread of interpretation could be 

applied to works dealing with the pharmaceuti-

cal industry, such as Dominika Uczkiewicz’s Rush. 

A woman’s handbag carelessly thrown on the wash-

basin revealed its contents, which alongside a lip-

stick and car keys included an impressive set of pills 

and sedatives. In this work, the image of a successful 

woman was based on mysterious medicaments that 

could potentially ruin our health. The uncertainty and 

ignorance of what surrounds us and what we swal-

low in hope of alleviating our ailments was explored 

by Tomasz Bajer in his installation titled Toxicity. Next 

to laboratory worktops and sinks, in simple white let-

ters, he pasted ominously sounding names of chemi-

cal preservatives contained in food and cosmetics. 

Another formally beautiful installation that con-

cerned ignorance and the feeling of being lost was 

Aga Piotrowska’s Dry Leaves, a work that took on the 

form of a large heap of blister packs shining in the light 

of a neon sign reading I DON’T KNOW. The title itself 

prompted us to think about the roots of pharmacology, 

about the time when treatment was based on natural 

ingredients.

A number of artworks that made direct refer-

ences to flora constituted another important trope in 

the Inflammatory State exhibition. In Dagmara Ankier-

Sroka’s installation Take It, dozens of plant pots with 

thyme were arranged on the attic under a skylight, 

which resembled a greenhouse. The tempting smell 

and fragility of the plants brought us back to ancient 

times, when the therapeutic properties of thyme had 

not been forgotten yet. Similarly, old shamanic rites 

were the focal point of Magdalena Popławska’s cura-

torial project under the title I See it All, who came up 

with a peculiar therapeutic room. Suspended glass 

baskets, designed by Agnieszka Bar, seemed to have 

been made from laboratory pipes and tubes; they 

simultaneously performed the function of an original 

flower bed and created an aura of calm and interac-

tion with nature for people who stood below them. Kos-

mos Project, in turn, recreated the instrumentarium of 

a witch doctor, emphasising that in folk beliefs it was 

objects that functioned as intermediaries in convey-

ing the healing powers of folk doctors. In the context 

of this year’s edition, a question emerged concerning 

the powers hidden in contemporary objects, both in the 

domain of art and medicine.

znalezione przedmioty. Ta jednodniowa, artystyczna 
akcja staje się niemal śmieszna, a jednocześnie przy-
gnębiająca, gdy dostrzeżemy pracę Karoliny Brzuzan 
(kuratorowaną przez Antka Burzyńskiego). Zatytuło-
wana Pondus, była docelowo przeznaczona dla jed-
nego, konkretnego odbiorcy. 

Zaproszona do zapoznania się z przestrze-
nią Brzuzan odkryła, że budynek zamieszkiwany jest 
przez bezdomnego. Jej obiekt, składający się z prę-
tów metali odsprzedawanych w skupie złomu, na 
prośbę artystki miał po zamknięciu SURVIVALU pozo-
stać w Instytucie, by jego lokator mógł wymienić 
metal na pieniądze. Bezdomny podobno na chwilę 
zniknął, gdy zaczął się ruch związany z przygotowy-
waniem wystawy, jednak pojawiające się z czasem 
różne przedmioty świadczyły, że stały mieszkaniec 
Instytutu odważył się wrócić do swojego miejsca. 
Wobec świadomości, że budynek na co dzień daje 
schronienie osobie nieposiadającej domu, akcja 
Szejnoch jest najbardziej wymowna w kwestii her-
metyczności i izolacji części (jeśli nie całości) świata 
sztuki wobec cudzych problemów, o których ten 
ostatni stara się mówić jako „naszych”, i ludzi, za 
których stara się wypowiedzieć, jednocześnie ich 
pomijając.

Kryzys miasta, szerzej rozumiany jako kryzys 
cywilizacyjny, diagnozowany jest w licznych pracach, 
które operując na dychotomii urbanizacji i natury, 
odnoszą się do roślin. Interdyscyplinarny projekt 
grupy twórców z Polski i Turcji zatytułowany Afiyet 
Olsun tworzył katalog jadalnych miejskich roślin. 
W czasie trwania Przeglądu twórcy przemierzali Wro-
cław w poszukiwaniu dziko rosnących, jadalnych 
roślin, z których później razem z widzami SURVIVALU 
ugotowali wspólny posiłek. Podobnie temat głodu 
i walki o przetrwanie pojawił się w pracy Karoliny 
Brzuzan z cyklu Głodowa Książka Kucharska. Artystka 
w formie zielnika prezentowała rośliny nietraktowane 
na co dzień jako jadalne, które wykorzystywano w róż-
nych miejscach na świecie, by uchronić się przed 
śmiercią głodową. 

Łagodniejszy i lżejszy sposób opowiedze-
nia o mieście jako polu gry wybrał Paweł Stasiewicz 
w pracy Po kolei wejścia i znaleźć. Utrzymane w kon-
wencji gierki komputerowej wideo pokazuje artystę 
podchodzącego do drzwi kolejnych klatek schodo-
wych, które stara się otworzyć, wstukując w domofon 
kod 1234. Gdy mu się udaje, nie wchodząc, zamyka 
drzwi i idzie dalej. Podobno na ponad sto prób kod 
1234 zadziałał pięć razy. Na czarno-białym wideo, 
przypominającym nagranie z kamer CCTV, budynki 
mieszkalne zlewają się ze sobą, rozróżnia je jedynie 
kod dostępu – ta wielkomiejska ułuda bezpieczeń-
stwa pozwalająca odgrodzić się od intruzów.

Piotr Kmita w pracy Co tam słychać? zmu-
sza natomiast do podsłuchiwania przez zamknięte 
drzwi kłótni dwojga ludzi. Skłonieni przez artystyczne 
okoliczności do przysłuchiwania się dyskusji mamy 
dostrzec, jak niewiele sami wiemy o ludziach miesz-
kających wkoło, zmartwieniach sąsiada czy potrzebu-
jącej pomocy dziewczynie z piętra wyżej. Artysta przy-
znał później, że wykorzystane dialogi zaczerpnięte 
są z popularnych programów w rodzaju Dlaczego 
Ja? i Trudne Spawy. To, co zdaje się być prywatną 
sprzeczką, okazuje się elementem medialnego spek-
taklu, w którym ludzkie problemy są drugorzędne 
wobec generowanych zysków, a zaangażowanie czy 
nawet zainteresowanie jest mierzalne i służy kalkulo-
wanym przychodom.

W podobny sposób można odczytywać prace 
związane z przemysłem farmaceutycznym, takie jak 
niedbale porzucona na umywalce elegancka torebka, 
z której obok szminki czy kluczyka wysypują się prze-
różne tabletki i leki na uspokojenie. W pracy Domi-
niki Uczkiewicz Pośpiech wizerunek wypielęgno-
wanej kobiety sukcesu podtrzymywany jest przez 
szereg wyniszczających farmaceutyków, o których 
tak naprawdę niewiele wiemy. Niepewność i niezna-
jomość tego, co nas otacza i co przyjmujemy, ufając, 
że pomoże, eksploruje Tomasz Bajer w instalacji Toxi-
city. Przy laboratoryjnych blatach i zlewach umieścił 
napisane białą, prostą czcionką złowrogo brzmiące 
chemiczne nazwy konserwantów obecnych w jedze-
niu i kosmetykach. Kolejna, formalnie piękna instala-
cja dotycząca niewiedzy i zagubienia to Suche liście 
Agi Piotrowskiej, składająca się ze stosiku rozsypa-
nych blistrów błyszczących w świetle neonowego 
napisu I DON’T KNOW. Sam tytuł prowadzi też dalej, 
do botanicznych korzeni farmakologii, do czasu, 
w którym proces leczenia oparty był o naturę.

Szereg realizacji bezpośrednio odwołujących 
się do roślin stanowi kolejny znaczący trop w Stanie 
zapalnym. W instalacji Dagmary Ankier-Sroki Zażyj na 
przypominającym szklarnię poddaszu umieszczono 
dziesiątki donic z tymiankiem. Kusząc zapachem 
i delikatnością praca odwoływała się do pradawnych, 
dziś już zapomnianych, terapeutycznych funkcji tej 
rośliny. Do starych szamańskich obrzędów odnosi się 
także projekt kuratorski Widzę wszystko Magdaleny 
Popławskiej, która zaproponowała osobliwy tera-
peutyczny gabinet. Zaprojektowane przez Agnieszkę 
Bar podwieszane u sufitu szklane klosze, wykonane 
jakby z laboratoryjnych rurek i fiolek, pełniące jed-
nocześnie rolę osobliwego kwietnika, miały two-
rzyć dla stojących pod nimi sferę wyciszenia i inte-
rakcji z przyrodą. Z kolei Kosmos Project odtworzyli 
instrumentarium szeptuchy, zaznaczając, że w ludo-
wych wierzeniach to przedmioty były pośrednikami 
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The therapeutic potential of art was one of just 

a handful of perspectives that offered hope and allay-

ment during the Inflammatory State exhibition. This 

therapy, however, can only be individual and intimate, 

concerning single people instead of societies. Joanna 

Rajkowska’s video titled Basia showed a staged escape 

of the artist’s mother, which was her biggest dream 

during her stay in a mental institution. She never man-

aged to fulfil this dream, and Rajkowska’s walk was 

a means of overcoming the trauma connected with her 

mother’s illness.

The documentation of Dominik Lejman’s video 

installation Hospital as a Landscape for Little Specta-

cles, which is on permanent display in a pediatric hos-

pital, showed the spontaneous reactions of children, 

who were truly interested in the video. Screened in cor-

ridors or on hospital beds, the images of wild creatures 

stampeding across the ward transformed it into a fas-

cinating tropical landscape, which made it possible to 

forget about the pain and illness for a brief moment. 

The ArtBrut gallery’s exhibition of a cycle of works titled 

Antidote reminded us that artistic creativity should 

not just be the domain of professional and celebrated 

artists. Making art by mentally handicapped children 

is not just a certain kind of therapy or an exercise in 

expressing oneself, but, most importantly, it is a testi-

mony to their sensitivity and, in spite of marginalisation 

and exclusion, assures their equal rights to perceive 

the world in their own way.

When trying to summarise the interweav-

ing threads present at SURVIVAL, one has a distinct 

impression that in the case of a city, an inflamma-

tory state has more to do with a protracted illness 

than a temporary emergency. The reflections concern-

ing the urban organism brought to the foreground its 

inhabitant: lost and confused, full of anxiety and the 

awareness of being surrounded by various unidentifi-

able threats. The anxiety stemming from the dominant 

position of corporations, which can do as they please, 

was mixed with the fear of unknown side effects and 

unverifiable impact of technology against the perma-

nent backdrop of impending war and environmental 

destruction. In a world like this, reality can be shaped 

by scared individuals to a minimal extent only. They 

can only operate in the micro scale, doing their best 

to transform a tiny fragment of the surrounding real-

ity. This perspective on the artists’ actions, who com-

bined art with the available elements of the space, 

prompts us to venture a thesis on the need of renego-

tiating the meanings and their sources. The necessity 

to adopt a new outlook and ways of functioning seems 

to result from the protracted crisis and awareness of 

failure of the old strategies. The most important point 

of reference for SURVIVAL was the human being – with 

his or her body, acute senses and sensitivities. An indi-

vidual who needs protection, care and tenderness in 

a world where it is difficult to believe either in super-

men or community. This fear was accompanied by the 

need to find respite and cure; however, it seems that 

nobody believes in the existence of universal pana-

cea any more. Perhaps, then, it is art that alleviates the 

symptoms.

leczniczych mocy znachorek. W kontekście tego-
rocznego Przeglądu samo nasuwa się pytanie o moce 
przenoszone przez współczesne przedmioty, zarówno 
sztuki, jak i medycyny.

Terapeutyczny potencjał sztuki to jedna z nie-
wielu perspektyw Stanu zapalnego oferująca nadzieję 
i ukojenie. Możliwa terapia jest tu jednak indywidu-
alna i intymna, dotyczy jednostki a nie społeczności. 
Wideo Basia Joanny Rajkowskiej to zainscenizowana 
ucieczka mamy artystki, o której marzyła przeby-
wając w zamkniętym ośrodku. Bohaterce nigdy nie 
udało się wydostać, a odegrany spacer Rajkowskiej 
miał jej pomóc przezwyciężyć traumę związaną z cho-
robą matki. 

Dokumentacja wideo-instalacji Dominika Lej-
mana Krajobraz małych spektakli, umieszczonej na 
stałe w szpitalu pediatrycznym, pozwala obserwo-
wać spontaniczne i pełne szczerego zainteresowa-
nia reakcje dzieci na wyświetlane projekcje. Pusz-
czane na korytarze czy szpitalne łóżka obrazy dzikich 
zwierząt przemieniają przestrzeń oddziału w fascynu-
jący tropikalny krajobraz, pomagając choć na chwilę 
zapomnieć o bólu i chorobie. Wystawa cyklu prac 
podopiecznych galerii ArtBrut zatytułowana Anti-
dotum to z kolei istotne przypomnienie, że tworze-
nie powinno być udziałem nie tylko profesjonalnych, 
celebrowanych artystów. Twórczość dzieci z upo-
śledzeniami jest nie tylko śladem pewnego rodzaju 
terapii i ćwiczenia w wyrażaniu siebie, ale przede 
wszystkim świadectwem wrażliwości i równopraw-
nego – wbrew marginalizacji i wykluczeniu – sposobu 
postrzegania świata.

Próbując podsumować przeplatające się na 
SURVIVALU wątki, można odnieść wrażenie, że temat 
miasta jako stanu zapalnego ma więcej wspólnego 
z przeciągającą się chorobą niż z czasowym zaognie-
niem. Z refleksji dotyczących miejskiej tkanki na 
pierwszy plan wychodzi jego mieszkaniec: zagu-
biony, pełen lęków i świadomości, że otaczają go 
różnorakie, często trudne do rozpoznania zagroże-
nia. Niepokój związany z dominacją bezkarnych kor-
poracji miesza się tu ze strachem przed nieznanymi 
efektami ubocznymi i nieweryfikowalnym wpływem 
technologii, wszystko to w świetle stale towarzy-
szącego widma wojny i zagłady środowiska. W tak 

zarysowanym świecie rzeczywistość tylko w minimal-
nym stopniu podlega kreacji zlęknionej jednostki. 
Musi się ona zadowolić działaniem na mikroskalę, 
próbując po swojemu przekształcić drobny frag-
ment otaczającego świata. Rozumiejąc w ten spo-
sób działania artystów splatające sztukę z dostęp-
nymi elementami przestrzeni, można zaryzykować 
tezę o potrzebie renegocjacji znaczeń i ich źródła. 
Konieczność zmiany perspektywy i sposobu działa-
nia zdaje się wynikać z przedłużającego się kryzysu 
oraz świadomości porażki dotychczasowych strategii. 
Najważniejszym punktem odniesienia na SURVIVALU 
staje się człowiek – cielesny, wrażliwy, o przeczulo-
nych zmysłach. Jednostka potrzebująca ochrony, tro-
ski i czułości w świecie, w którym trudno wierzyć tak 
w nadczłowieka, jak we wspólnotę. Lękowi towarzyszy 
potrzeba odnalezienia wytchnienia i lekarstwa, zdaje 
się jednak, że nikt nie wierzy w istnienie uniwersal-
nego panaceum. Ale może to właśnie sztuka pomaga 
załagodzić symptomy.
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PRÓG TO RZECZYWISTOŚĆ / THRESHOLD IS REALITY

Mira Boczniowicz

płaskorzeźba – relief wklęsły ręcznie kuty w płycie kamiennej / 

intaglio relief, hand-carved in a stone slab

Mira Boczniowicz stworzyła subtelną interwencję 
przy głównym wejściu do budynku Farmacji – ka-
mienną płytę z ręcznie wykutym napisem A LIMEN 
EST REI, czyli „próg to rzeczywistość”. Płaskorzeźbę 
łatwo było przeoczyć jako jedną z festiwalowych 
prac, rozpoznając w niej przede wszystkim funk-
cjonalny wymiar – czyli próg będący integralnym, 
architektonicznym elementem budynku. Artystka 
zauważa, że ponowoczesna architektura często od-
rzuca próg, niejako zacierając granicę pomiędzy 
wewnętrzem i tym, co na zewnątrz. Posługując się 
logiką artystycznej tautologii, Boczniowicz stawia 
pytanie o rzeczywistą rolę progu, rozumianego jako 
swoisty aspekt momentu przejścia. Jako obiekt wy-
magający przekroczenia praca Boczniowicz zdaje 
się oddzielać festiwalową przestrzeń sztuki od co-
dziennej rzeczywistości miasta. W takiej interpretacji 
praca stawia pytania dotyczące festiwalowych po-
stulatów o integrującej roli sztuki w przestrzeni pu-
blicznej i idei miasta jako miejsca artystyczno-spo-
łecznego dialogu.

Boczniowicz created a subtle intervention next to the 

main entrance to the Pharmacy building, a stone slab 

with a hand-carved inscription reading A LIMEN EST 

REI, i.e. “threshold is reality.” The visitor could eas-

ily fail to classify the bas relief as one of SURVIVAL’s 

works, recognizing its functional dimension only – 

of a threshold that seemed to be an integral architec-

tural element of the building. The artist noticed that 

postmodern architecture often rejects the threshold, 

which results in blurring the boundaries between the 

external and the internal. Using the logic of artistic 

tautology, Boczniowicz posed a question about the 

real role of the threshold perceived as a peculiar as-

pect of a moment of transition. As an object that had 

to be crossed, Boczniowicz’s work seemed to sepa-

rate the festival’s art space from the everyday reality 

of the city. If this interpretation was correct, the work 

seemed to call into question some of SURVIVAL’s pos-

tulates, namely those concerning the integrating role 

of art in the public sphere and the idea of the city as 

a place for artistic and social dialogue.

> Małgorzata Miśniakiewicz

Przypominająca niezliczone urzędowe tabliczki zdo-
biące budynki władzy praca Liliany Piskorskiej w iro-
niczny sposób wykorzystuje oficjalny język i sposób 
komunikacji. Tytułowy napis Geje i artyści powo-
dują wzrost PKB odwołuje się do słynnej teorii Ri-
charda Floridy 3 ×T (technologia, talent, toleran-
cja), którą opisał w Narodzinach klasy kreatywnej. 

Geje i artyści powodują 

wzrost PKB / Gays and Artists 

Create GDP

Liliana Piskorska

instalacja zewnętrzna, nie-multimedialna / 

non-multimedia external installation

Argumentując, że kreatywność to współcześnie pod-
stawowy czynnik wzrostu gospodarczego, Florida za-
uważa, że wysoka liczba przedstawicieli środowisk 
twórczych, jak i gejów i lesbijek, koreluje z rozwojem 
innowacyjności i branży high-tech w danym regio-
nie. Piskorska w przewrotny sposób upraszcza tezę 
Floridy, niejako argumentując istnienie w społeczeń-
stwie homoseksualistów i artystów poprzez ich uży-
teczność gospodarczą, a nie ze względu na prawa 
człowieka, poszanowanie godności jednostki i to-
lerancji. Artystka odnosi się do aspiracji Polski, by 
stać się gospodarką opartą na wiedzy, czy Wrocławia 
promującego się jako miasto kreatywne, eksponując 
tożsamościowy i ideologiczny konflikt, w którym tra-
dycjonalizm i obyczajowy konserwatyzm stoi w opo-
zycji do liberalizmu kognitywnego kapitalizmu.

Resembling one of the innumerable official plaques 

that decorate the authorities’ buildings, Piskorska’s 

work made ironic use of the official language and 

ways of communication. The eponymous inscrip-

tion Gays and Artists Create GDP referred to Richard 

Florida’s famous 3 × T theory (technology, talent, tol-

erance), which he put forward in his book The Rise of 

the Creative Class. By arguing that today creativity is 

the main driver of economic growth, Florida noticed 

that high proportion of representatives of creative 

classes as well as gays and lesbians is correlated with 

the development of innovativeness and high-tech in-

dustry in a given area. The artist perversely simpli-

fied Florida’s theory, in a way justifying the existence 

of homosexuals and artists in the society by empha-

sising their economic usefulness rather than referring 

to human rights or respecting and tolerating individu-

als. Piskorska also referred to Poland’s aspirations to 

become a knowledge-based economy, or to Wrocław 

that promotes itself as a creative city, and thus she 

highlighted the conflict of identities and ideologies, 

in which traditionalism and moral conservatism run 

in opposition to the liberal cognitive capitalism.

> Małgorzata Miśniakiewicz
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Bez tytułu / Untitled

Grzegorz Łoznikow, Szymon Wojtyła

obiekt świetlny / light object

W efektownej świetlnej instalacji w głównym hallu budynku Grzegorz  
Łoznikow i Szymon Wojtyła przypominają o rozdzieleniu znaczeń a jedno-
cześnie bliskoznaczności i pochodzeniu znaku, który współcześnie jest 
całkowicie połączony z ideą ochrony zdrowia i lecznictwa. Jednoznaczny 
i laicki symbol krzyża, który w kontekście szpitala jest „przezroczysty”, 
ma jednak korzenie w religii. Historycznie rozdzielony, w zależności od 
kontekstu odczytywany jest bądź jako znak wyznaniowy, bądź też jako 
określenie leczniczej funkcji oznaczonych nim obiektów, jak szpitale,  
apteki, pierwsza pomoc. Artyści wskazują jednak na pokrewieństwo tych 
dwóch przekazów, jakim jest idea miłosierdzia i potrzeba niesienia po-
mocy i udzielania schronienia. 
Instalacja wnosi jednak do wnętrza Farmacji poczucie niepokoju, 
sprzeczne z prezentowaną przez znak ideą. Ramiona świecącego 
chłodno w półmroku krzyża są dwa – raz dolne, raz górne gaśnie, wy-
dobywając z abstrakcyjnego wzoru raz krzyż chrześcijański, raz krzyż 
odwrócony.

Łoznikow and Wojtyła’s stunning light installation in the main hall of the 

building emphasised both the separation of meanings and their closeness 

and origins. Although unambiguous and neutral in the context of a hos-

pital, and thus closely associated with healthcare and medicine, the sign 

of the cross is embedded in religion. Throughout the course of history, this 

sign has acquired meanings dependent on the context: either as a mani-

festation of religious affiliation or a sign denoting the medicinal function 

of an object that bears it – be it a hospital, a pharmacy, or a first-aid point. 

Łoznikow and Wojtyła indicated the closeness of these two messages, 

which boil down to the idea of charity, offering help and giving shelter.

However, the installation permeated the Pharmacy building with a feel-

ing of anxiety, which was at odds with the idea symbolised by the sign. 

The cross had two pairs of arms glowing coolly in the semidarkness; 

sometimes the upper arms were visible, at other times – the lower ones, 

which revealed either the Christian cross or an inverted cross.

> Antoni Burzyński
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Maja Wolińska potraktowała ideę stanu zapalnego 
w mieście w sposób na wskroś dosłowny wizualnie. 
Na jednej ze ścian wyświetliła projekcję ogromnego, 
szeleszczącego płomienia. Nieskończony i dosko-
nały ogień swoim rozmachem podkreślił zapiera-
jącą dech skalę niemal pałacowej architektury. Tym 
samym praca stała się metaforą zniszczenia, jakie 
niesie ze sobą żarzący się płomień – wszak podczas 
trwania 12. edycji SURVIVALU zagadnienie rozpadu, 
zniszczenia i zanikania było nieustannie obecne.

Wolińska approached the idea of an inflammatory 

state in the city in the most visually possible way. She 

screened a huge, cracking flame on one of the walls. 

With its gigantic size, the perfect, eternal fire empha-

sised the breathtaking, almost palace-like architec-

ture of the building. The work thus became a meta-

phor of destruction brought by glowing flames – after 

all, issues such as decomposition, demolition and 

deterioration were constantly present throughout the 

12th edition of the SURVIVAL Art Review.

> Magdalena Zięba

Purifying fire

Maja Wolińska

instalacja audio-wideo /  

audio-video installation

City of Sadness 

Smutne Kobiety / Sad Women 

(Izia Robakowska, 

Joanna Szumacher)

performans-koncert / performance-concert

Muzyka tworzona przez duet, Izię Robakowską  
i Joannę Szumacher, to mieszanka tekstowej lirycz-
ności, monotonnej melancholii i ostrych nojzowych 
dźwięków. Fuzja psychodelicznej elektroniki z de-
presyjnymi tekstami stworzyła idealne tło muzyczne 
dla ciemnych piwnicznych wnętrz, zaś towarzyszące 
performensowi wizualizacje dodatkowo podkręciły 
wrażenie niepokoju, a także zwyczajnego smutku 
ogarniającego ludzkie ciało i umysł w opuszczonych 
budynkach miast. W muzyce Smutnych Kobiet wyra-
żony jest ból istnienia, ale także ból psychiczny i fi-
zyczny towarzyszący chorobie. Poza tym ich twór-
czość performerska znajduje się w permanentnym 
stanie zapalnym – czuła na drżenia ich strun głoso-
wych, kreująca atmosferę niedopowiedzenia.

Music created by the duo Iza Robakowska and Joanna 

Szumacher was a mix of poetic texts, monotonous 

melancholy and sharp noises. The fusion of psyche-

delic electronics and depressing texts constituted the 

perfect musical background in the dark basement, 

and the visualisations that accompanied the perfor-

mance boosted the feeling of anxiety and ordinary 

sadness that overcomes the human body and mind 

in abandoned buildings. Sad Women make music that 

encapsulates existential pain as well as mental and 

physical pain that is connected with illness. What is 

more, their performance art is in a permanent inflam-

matory state – susceptible to the vibrations of vocal 

cords, which results in an atmosphere of uncertainty.

> Magdalena Zięba
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Tytuł rzeźby nawiązuje do hasła, jakim promuje się 
Wrocław – nie tylko jako miasto spotkań, ale i mia-
sto miłości. Rzeźba należy do cyklu Patologie Miej-
skie, a sam artysta jest daleki od afirmacji zawar-
tej w neologizmie WROCLOVE. Ukryta w obskurnym 
magazynku na końcu korytarza rzeźba to złośliwa 
parodia pożądanego przez władze miasta symbolu 
Wrocławia – krasnoludka, który w ciągu ostatnich lat 
rozmnożył się w przestrzeni miejskiej. Towarzyszy mu 
inne namnażające się w nieskończoność istnienie, 
choć już nie tak mile widziane – szczur. Krasnolu-
dek kopulujący ze szczurem to dość humorystyczna 
scenka, kolejna w teatrze rozmaitości kreowanym 
przez Kosałkę. Zagadnienie stanu zapalnego artysta 
interpretuje zatem w odniesieniu do polityki miasta 
i jego nieudanych diagnoz.

The title of the sculpture made a reference to the slo-

gan used by the city of Wrocław to promote itself – 

not only as a city of meetings, but also as a city of 

love. Belonging to the Urban Pathologies series, the 

sculpture was far from positive affirmation encap-

sulated in the WROCLOVE neologism. The work, hid-

den in a shabby storeroom at the end of a corridor, 

was a malicious parody of the dwarf as a symbol of 

Wrocław chosen by its authorities, which has prolifer-

ated in the cityscape in recent years, accompanied by 

another, less welcome, creature whose numbers have 

been growing rapidly: the rat. A dwarf copulating with 

a rat was a funny scene, yet another in Kosałka’s va-

riety theatre. The issue of the inflammatory state was 

thus interpreted by the artist with reference to munici-

pal policies and incorrect diagnoses.

> Magdalena Zięba

WROCLOVE, z serii: Patologie 

miejskie / WROCLOVE, from 

the series: Urban Pathologies 

Jerzy Kosałka

rzeźba / sculpture

Sine galaktyki to jedna z tych prac na tegorocznym SURVIVALU, które zwracają się 
ku indywidualnemu doświadczeniu. Z początku wydają się abstrakcyjnymi obra-
zami, zbliżonymi do zdjęć satelitarnych (o być może odwróconych kolorach), które 
ukazują rozsypane w nieskończonej przestrzeni gwiazdy, galaktyki i gwiazdozbiory. 
Po chwili okazuje się jednak, że jest to coś przeciwnego – zbliżenia siniaków na 
ciele człowieka. Wizualne podobieństwo między tymi dwiema rzeczami podkreśla 
zaskakujące podobieństwo między tak odległymi kwestiami. Tak jak przestrzeń 
kosmiczna jest dla nas nieosiągalnie daleka, możliwość doświadczenia przeżyć 
drugiego człowieka jest nieosiągalna. 
Pomimo przychodzących na myśl kwestii społecznych, Maria Pajek powstrzymuje 
się od tego typu sugestii, tworząc z fotografii rodzaj abstrakcyjnej dekoracji,  
„dizajnersko” wpasowanego w szafki ozdobnika.

Blue Galaxies was one of those works in this year’s SURVIVAL that drew on individual 

experience. At a glance, it seemed to consist of abstract images, resembling satellite 

pictures (perhaps with reversed colours) showing stars, galaxies and constellations 

scattered across a limitless space. Upon closer examination, however, they turned 

out to be the opposite – close-ups of bruises on human body. The visual similarity be-

tween these two things emphasised the surprising similarity of such distant matters. 

It is equally impossibly to reach the space and to experience the feelings of another 

human being. In spite of social issues that came to mind when looking at the work, 

Pajek refrained from suggesting anything like that, using the photographs only to cre-

ate an abstract ornament, a designer’s piece that perfectly fit in with the closets.

> Antoni Burzyński

Sine galaktyki /

Blue Galaxies 

Maria Pajek

druk cyfrowy na papierze / 

digital print on paper
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Instalacja to graficzna interwencja w przestrzeń bu-
dynku, oszczędna i niespodziewana wizualizacja za-
gadnienia błędu w sztuce. Czarne koło na ścianie jest 
jak wirus infekujący otoczenie – czarne półki i stojące 
na nim czarne przedmioty zlewają się z czarnym tłem, 
przywodząc na myśl nieudany eksperyment chemiczny. 
Minimalistycznej formie towarzyszy prosta typografia, 
sprawiająca, że Błąd w sztuce, mimo swojej trójwymia-
rowości, ma typowo ilustracyjny charakter. W kontekście 
opuszczonego budynku Instytutu Farmacji instalację 
można rozpatrywać na wielu poziomach, zarówno w od-
niesieniu do sztuki lekarskiej, jak i do błędów popełnia-
nych na gruncie tworzenia sztuki i zarządzania kulturą. 
Praca Palucha jest jak pesymistyczna (a może reali-
styczna?) konstatacja na temat hasła tegorocznego  
SURVIVALU, „Miasto – stan zapalny”.

The installation was a graphic intervention in the space 

of the building, an economical and surprising visualisa-

tion of the notion of malpractice. The black circle on the 

wall was like a virus that infected its surroundings – the 

black shelves and black items on them blurred in with 

the black background, bringing to mind an unsuccessful 

chemical experiment. The minimalist form was accom-

panied by simple typography, which endowed the work 

with a typically illustrative character in spite of its three 

dimensions. In the context of the abandoned Faculty of 

Pharmacy building, the installation could be interpreted 

on many levels, both with reference to medical practice 

and to errors made in the area of making art and manag-

ing culture. Paluch’s work was a pessimistic (or maybe: 

realistic?) statement referring to the motto of this year’s 

SURVIVAL: ‘City – Inflammatory State.’

> Magdalena Zięba

Błąd w sztuce / Malpractice

Łukasz Paluch

instalacja / installation

Pochodzące z archiwum artystki zdjęcia ukazują wnętrza starych gabinetów le-
karskich. Zaprezentowane we wnętrzu jednego z opuszczonych pomieszczeń są 
niczym rekurencje scen, jakie mogły mieć miejsce w nie tak dalekiej przeszło-
ści, gdy budynek tętnił życiem naukowym. Efekt powtórzenia scenerii jest jednak 
złudny, bo widz szybko orientuje się, że to, co brał za elementy przynależące do 
tkanki budynku i do wystroju jego wnętrz, to obiekty scenografii z rozmysłem kreu-
jącej ułudę przeniesienia w czasie.

Taken from the artist’s archive, the photographs showed the interiors of old surger-

ies. Presenting them inside an empty room evoked situations that might have hap-

pened there not so long ago, when the building was teeming with life. However, this 

effect of recurrence was illusionary – the viewer quickly realised that what seemed 

to be elements of the building’s structure was actually decorative objects that pur-

posefully created an illusion of time travel.

> Magdalena Zięba

Medycyna 

niekonwencjonalna / 

Alternative medicine

Anna Kołodziejczyk

wydruk cyfrowy / c-print
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W realizacji wideo Adama Abla obserwujemy zmagania ludzkiej postaci w niesprzyja-
jącym środowisku – w płynnym otoczeniu. Procesowi towarzyszą przytłumione dźwięki 
miasta: nawarstwiające się odgłosy karetek pogotowia, policyjnych syren i ruchu ulicz-
nego, które sprawiają wrażenie odległych – dochodzących zza szklanej bariery. Realiza-
cja w sposób surrealistyczny odzwierciedla hipotetyczny stan przesycenia aglomeracji 
miejskiej, uniemożliwiający dalsze istnienie jednostki w jej obszarze. Ekstremalne wa-
runki paradoksalnie stają się bodźcem do poszukiwania zmian, które w rezultacie pro-
wadzą do symbolicznego oczyszczenia i kierują do pierwotnego stanu bycia – nieskażo-
nego zaprogramowanymi wzorcami funkcjonowania. 

What we could observe in Adam Abel’s video work was the struggle of an individual in an 

unfavourable environment – in liquid surroundings. The process was accompanied by the 

muted sounds of the city – the overlapping sirens of ambulances and police cars, the 

drone of traffic – which seemed distant, as if coming from behind a glass wall. The work 

surrealistically reflected the hypothetical state of an overflow of stimuli in an agglomera-

tion, which makes it impossible for an individual to exist in it. Paradoxically, the extreme 

conditions constituted a prompt to search for changes that would lead to symbolic 

cleansing and towards a primeval state of being – uncontaminated by pre-programmed 

patterns of functioning. 

> Anna Stec

PRZESYCENIE / 

SUPERSATURATION 

Adam Abel

instalacja wideo / 

video installation
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„Przyjechaliśmy, by zwyciężyć!”. Tak krzyczeli rosyjscy ki-
bice na wrocławskiej starówce w 2012 r., podczas Mistrzostw 
Europy w Piłce Nożnej EURO 2012. Tych, na które Polska 
i Ukraina szykowały się od kilku lat. „Czy jesteśmy gotowi 
na Euro” – było jednym z najczęstszych nagłówków gazet. 
Piłka nożna uznawana jest często za współczesny katali-
zator instynktu walki, miejsce dla „współczesnych wojow-
ników”. Retoryka wojny jest powszechnie przyjętą konwen-
cją wśród piłkarskich kibiców. Jednocześnie jest to „święto 
sportu”, radości ze współzawodniczenia, wysiłku by wygrać 
w uczciwym współzawodnictwie. 
Na ekranie widzimy młodych, wesołych i pewnych siebie  
Rosjan krzyczących cytowane słowa, zapowiadających 
nam przegraną. Zupełnie inaczej zabrzmiały w czerwcu 
2014 r., gdy po aneksji Krymu i rozpoczęciu walk na Wscho-
dzie Ukrainy, Kasia Kmita zaprezentowała to nagranie na 
SURVIVALU. Zrekontekstualizowane bez udziału artystki, 
ale przez zmieniającą się sytuację polityczną, wdzierały się 
w ucho widzów Przeglądu przenikliwym jazgotem. Podwójne 
znaczenie piłkarskiego okrzyku w obecnej sytuacji przy-
pominało o korzeniach i pierwotnym znaczeniu sportowej 
walki. Podkreślało też rozczarowanie jakiego doznajemy, 
gdy okazuje się, że idee takie jak sportowe współzawodnic-
two, które łączą narody, okazują się bezsilne wobec zmian 
politycznych.

“We have come to win!,” chanted the Russian football fans 

in the Old Town in Wrocław during the EURO 2012 Football 

Championship, which Poland and Ukraine had been prepar-

ing for for several years. “Are we ready for the Euro?,” asked 

newspaper headlines time and again.

Football is often considered to be a contemporary catalyst 

for our instinct to fight, a right place for ‘contemporary war-

riors.’ Although the rhetoric of war is a commonly accepted 

convention among football fans, a football championship is 

a ‘celebration of sport’ where a joy of competing manifests  

itself, an effort to win in fair competition.

On the screen we saw young, cheerful and self-confident 

Russians shouting the quoted phrase, which predicted  

Poland’s defeat. It sounded totally different when the video 

was shown at SURVIVAL in June 2014, after the annexation of 

Crimea and the bloodshed in eastern Ukraine. Re-contextual-

ised by the changing political situation, which was in no way 

influenced by the artist, the chant attacked the visitor’s ear 

with its piercing yelling. The meaning of the cheer became 

ambiguous in the current situation and reminded the viewers 

of the original meaning of sport struggle. It also emphasised 

the disappointment that we feel when ideas that bring na-

tions together, such as sports rivalry, turn out to be powerless 

in the face of political changes.

> Antoni Burzyński

EURO 2014 Kasia Kmita

wideo / video

Dokumenty z pobytu artystki na rewolucyjnym Maj-
danie w Kijowie. W Polsce podziwialiśmy i wspierali-
śmy ukraińskie protesty, kojarzyły się z naszą walką 
o niepodległość. Jednak gdy Aleka Polis wyjechała 
do Kijowa, uczyniła to w poszukiwaniu wartości, o ja-
kich zapomnieliśmy po 1989 r., a które tam się po-
jawiły. Artystka pokazuje patriotyczne wiersze pro-
testujących, ich twórczość własną, niezależną od 
rynku i galerii. Majdan to jednak nie tylko miejsce in-
dywidualnej, politycznej ekspresji. Zamiast jednost-
kowej – odpowiedzialność za wszystkich, wspólne 
przeżycie, spędzanie czasu we wspólnocie, tworze-
nie i obrona wspólnych wartości. Artystka pokazuje 
zbiorowy protest, walkę o lepsze życie. Zamiast za-
żywania antydepresantów i chodzenia na terapię, 
zbiorowe działanie.

A collection of documents from the artist’s stay in 

Maidan Square in Kiev during the recent revolution. 

In Poland, we admired and supported the protest-

ers, who brought to mind our own struggle for inde-

pendence. However, when Aleka Polis left for Kiev, she 

searched for values that we forgot in 1989 and that 

reappeared there. The artist showed patriotic poems 

written by the protesters, their own art that emerged 

totally independently from the market and art galler-

ies. Maidain, however, was not just a place of individ-

ual political expression. Instead of individualism, there 

was mutual responsibility, communal experiences, 

spending time together in order to create and defend 

shared values. Polis showed a joint protest, a struggle 

for a better life. Collective action instead of taking an-

tidepressants and going to the shrink.

> Magda Ujma

NEVSEREMOS

Aleksandra Polisiewicz 

(Aleka Polis)

wideo i wydruki / video and printouts
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Praca Pawła Stasiewicza Po kolei wejścia i znaleźć 
przedstawia artystę podchodzącego do kolejnych 
klatek schodowych w poszukiwaniu domofonów z ta-
kim samym kodem dostępu: 1234. Przemierzając 
swoją rodzinną miejscowość w ciągu dwóch mie-
sięcy Stasiewicz odnalazł pięć takich wejść. Gdy mu 
się udaje, nie wchodząc zamyka drzwi i idzie dalej. 
Utrzymane w konwencji gry komputerowej czarno-
-białe wideo przedstawia pozornie czczą i nudną 
czynność jako rozgrywkę odbywającą się gdzieś na 
styku przestrzeni miejskiej i wirtualnej. Czarno-białe 
nagranie przypomina zapisy z kamer CCTV, które 
mając działać prewencyjnie i poprawiać bezpie-
czeństwo, przede wszystkim dokumentują przestęp-
stwa, cyfrowo zapisując materiał dowodowy. Niemal 
identyczne klatki schodowe w filmie zlewają się ze 

Po kolei wejścia i znaleźć / 

Subsequent Entrances to Find

Paweł Stasiewicz

wideo / video

sobą, rozróżnia je jedynie kod dostępu, ułuda bez-
pieczeństwa pozwalająca odgrodzić się od intruzów 
i bezdomnych.

Stasiewicz’s work titled Subsequent Entrances to Find 

showed the artist approaching subsequent entrances 

in blocks of flats searching for entryphones with the 

same access code: 1234. Venturing across his home-

town over the period of two months, he managed to 

find five such entrances. When he was successful, he 

did not enter but closed the door instead and kept on 

walking. Kept in the convention of a computer game, 

the black and white video presented a seemingly futile 

and boring action in a way that resembled an event at 

the intersection of urban and virtual realities. It also 

triggered associations with a CCTV footage, whose 

primary function is to prevent crime and improve se-

curity by recording offences and thus providing evi-

dence in a digital form. All the entrances seemed 

identical in the video, and the only thing that differed 

them was the access code – a big city dweller’s illu-

sion of safety that makes it possible to fend off intrud-

ers and the homeless.

> Małgorzata Miśniakiewicz

Połączenie dźwięku z jego generatorami, stającymi się dla widza obiektami sztuki, jest 
w Untitled zabiegiem mającym poddawać w wątpliwość rzeczywistą wartość procesu twór-
czego. Zastąpienie działania artystycznego procesem wykonywanym przez maszynę stanowi 
zaś manifestację relacji pomiędzy tym, co zaplanowane i przewidywalne od tego, co cha-
otyczne i niespodziewane. Drukarki ustawione naprzeciwko siebie drukują ciąg znaków na za-
pętlonej w nich długiej planszy papieru, wydając przy tym irytujący dźwięk, wzmocniony ce-
lowo poprzez podłączenie drukarek do głośników. Błąd systemu to pierwsze skojarzenie, jakie 
nasuwa się, gdy spoglądamy na bezsensowny proces dokonujący się na naszych oczach. 
Z drugiej strony, martwy sprzęt wprawiony w zapamiętałe, niekończące się działanie, traci 
swoją funkcję, zyskując przy tym cechy bytów ożywionych.

Combining sound with its generators, which became artistic objects in the viewer’s eyes, was 

a strategy that was supposed to cast doubt on the reality of the creative process. In Untitled, 

substituting artistic action with a process performed by machines manifested the relations be-

tween that which was planned and predictable and the chaotic and surprising. Two printers situ-

ated across the room constantly spat out sequences of characters on a long looped paper tape. 

The irritating sound of the devices was further intentionally amplified by connecting the printers 

to loudspeakers. When looking at the pointless process happening right in front of our eyes, the 

first association was system error. On the other hand, the inanimate equipment set in zealous 

incessant motion lost its primary function and acquired features of animate entities.

> Magdalena Zięba

Bez tytułu / Untitled Andrzej Pater

instalacja dźwiękowa / sound installation
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Bayer & Bajer Tomasz Bajer

lightbox

W tej pracy artysta wykorzystuje zbieżność własnego nazwiska 
i nazwy popularnego koncernu farmaceutycznego, znanego 
głównie z produkcji aspiryny. Zestawiając nazwisko z nazwą 
firmy na podświetlanym panelu reklamowym, dokonuje ko-
micznego zawłaszczenia marki handlowej na potrzeby sztuki. 
Sztuka chemicznego ulepszania życia (za pieniądze) zostaje 
zrównana ze sztuką, czyli działalnością artystyczną. Tomasz 
Bajer pretenduje w ten sposób do roli współczesnego szamana-
-lekarza-terapeuty, którego sztuka może uzdrawiać, a w domy-
śle uszczęśliwiać. Współczesny artysta konkuruje w tej dzie-
dzinie z potężnym przemysłem farmaceutycznym, oferującym 
szczęście i dobrostan za grosze.
Artysta dotyka zagadnienia szerokiej a mało uświadamianej 
obecności substancji chemicznych we współczesnym świecie. 

Instalacja Grzegorza Łoznikowa i Szymona Wojtyły 
była jednym z najbardziej teatralnych elementów 
12. edycji SURVIVALU. Mrugające wciąż koguty po-
licyjne tworzyły nieustanne poczucie widmowego 
zagrożenia. Uwaga wykorzystuje skojarzenie, jakie 
wywołuje w nas znane z codziennego życia świa-
tło samochodów służb takich jak policja, straż po-
żarna. Spotykamy się z nim niemal wyłącznie w sy-
tuacjach, w których miał miejsce jakiś wypadek, 
w których stało się coś złego. Automatycznie więc 
widz zostaje zaalarmowany. Jednak brak konkret-
nego wydarzenia pozostawia go samego z tym od-
czuciem. Jak mówią artyści, instalacja „tworzy efekt 
teatralnej sceny, na której tym razem gramy jedynie 
rolę gapiów”. W języku angielskim istnieje określenie 
trafnie ilustrujące miejsce, w które przenosi nas ta 
praca – crime scene.

The installation made by Łoznikow and Wojtyła was 

one of the most theatrical elements in the 12th edi-

tion of SURVIVAL. The glowing beacon lights triggered 

a ceaseless feeling of phantom threat. Attention drew 

on the associations triggered by beacon lights of po-

lice cars or fire engines. They almost always her-

ald unfortunate events, accidents of all sorts. Thus 

the viewer was automatically alarmed, but due to the 

lack of any danger, he was left alone with this feeling. 

As the artists said, the installation “creates a theatre 

stage, and this time we are assigned the role of pas-

sive onlookers.” The work seemed to transfer us to 

a crime scene.

> Magdalena Zięba

Uwaga / Attention 

Grzegorz Łoznikow, 

Szymon Wojtyła

instalacja świetlna / light installation

Dochodzi bowiem do sytuacji paradoksalnej: z jednej 
strony narasta presja w kwestii zdrowego stylu życia, 
świadomego odżywiania się, produkcji domowych 
kosmetyków i uwolnienia się od nadmiaru „chemii” 
w postaci konserwantów, barwników, polepszaczy 
smaku itp., z drugiej strony zaś nie mamy wyjścia 
i jesteśmy zdani na globalne koncerny produkujące 
żywność, kosmetyki, leki czy chemię domową, które 
kładą nacisk na szybką produkcję i zmaksymalizo-
wany zysk, nie licząc się ze standardami ochrony 
środowiska czy zdrowego stylu życia. Artysta po-
kazuje nasze poczucie zagrożenia z powodu braku 
rzetelnych informacji, a raczej bombardowania nas 
sprzecznymi informacjami co jest zdrowe, a co szko-
dliwe. Stawia pytania czy jest z tej sytuacji jakieś 
wyjście, skoro „chemia” do życia jest niezbędna.

In this work, the artist drew on the similarity between 

his surname and the name of a popular pharmaceuti-

cal corporation, known mainly for its production of as-

pirin. By juxtaposing his surname and the company’s 

name in an illuminated advertising banner, he jokingly 

appropriated the trademark for the needs of art. The 

art of improving life by chemistry (driven by profit) was 

equalised with art perceived as creative activity. In this 

way, Bajer aspired to the role of a contemporary sha-

man-doctor-therapist, whose art is capable of heal-

ing, and potentially – bringing happiness. Thus the 

contemporary artist competed with a mighty pharma-

ceutical corporation, which promises to deliver happi-

ness and wellbeing for next to nothing.

The artist touched upon the issue of the presence of 

chemical substances in today’s world, which is as 

ubiquitous as it is mysterious. The situation is para-

doxical: on the one hand, pressure is exerted to live 

a healthy lifestyle, be aware of what we consume, pro-

duce homemade cosmetics and break free from the 

excessive ‘chemicals’ in the form of preservatives, 

food colouring, dough enhancers etc.; on the other 

hand, we have no choice but to use the offerings of 

global corporations that provide us with food, cos-

metics, medicines and household chemicals and are 

driven by profit maximisation and mass production, 

with little regard to environment protection standards 

or healthy lifestyle. Bajer depicted our feeling of anxi-

ety stemming from the lack of reliable information, 

or rather from being bombarded with contradictory 

facts concerning what is healthy and what is not. He 

asked if it is possible to solve this situation, given that 

‘chemicals’ are indispensable ingredients of life. 

> Magda Ujma
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Natural light. 
Unapplied idealism

artists: Katarina Poliačikova, Karolina Brzuzan, 

Katarzyna Przezwańska

curator: Antoni Burzyński

The contemporary city and art have a somewhat unclear relationship with nature. 

One of the ways to escape the tension that accompanies us in contemporary reality 

is to delve into utopian projects. These propositions are often hard to imple-

ment in practice; nonetheless, they point in the direction of change or provide 

a dreamlike, utopian solution. Their idealist character can be aimed at helping 

people, weeding out social maladies, or merely cheering us up by providing a sal-

utary effect.

Katarzyna Przezwańska’s works, in which she used colours deemed to be most 

favourable to good wellbeing, led her to creating semi-abstract spaces made up 

of plants. These objects were both beautiful and practical. They also emphasised 

a belief in nature’s healing powers. 

Przezwańska’s works, just like Poliačikova’s installation, emanated the same 

struggle for optimism. Most of the pills taken by Poliačikova’s mother had cheer-

ful colours, which led the artist to changing the colour of the windows in the 

Pharmacy building. It turned out that their colour, arbitrarily chosen by phar-

maceutical manufacturers, became a surprising method of countering the negative 

associations that are usually triggered by drugs. The resulting stained-glass 

windows, although rooted in suffering and illness, paradoxically had the power to 

endow the space around it with cheerfulness, just like the solemn biblical scenes 

in the windows of medieval cathedrals inspired awe by creating surprising visual 

effects.

Healing, rescue and survival were among the main threads in Karolina Brzuzan’s 

ongoing project titled Hunger Cookbook. The artist collects information about 

places in the world where famine strikes, and later uses this information to cre-

ate a catalogue of recipes and plants used by undernourished populations. Both 

historical and contemporary accounts prove that many of the plants we come across 

are perfectly edible, although we are ignorant of it. When properly cooked, they 

may save us from death from starvation. 

Brzuzan’s installation Pondus was an attempt to realistically counterbal-

ance the other works. It was created as a reaction to the fact that there was 

an unknown resident who had settled in in the basement of the Faculty of Phar-

macy. The installation, situated outside the building, was an attempt to transfer 

resources from the Review organisers to people who lacked them. It also served as 

a reminder that there exist certain metals whose value depends directly on their 

mass and is irrespective of all crises.

Światło naturalne. 
Idealizm niestosowany

artyści: Katarina Poliačikova, Karolina Brzuzan, 

Katarzyna Przezwańska

kurator: Antoni Burzyński

Współczesne miasto i sztuka mają dość niejasne relacje z naturą. Jedną z dróg 

wyjścia z napięcia, jakie towarzyszy nam we współczesnej rzeczywistości, jest 

ucieczka w projekty o idealistycznym charakterze. Nie zawsze dają one realną moż-

liwość zastosowania, często raczej wskazują kierunek zmian lub stają się nieco 

utopijną propozycją, marzeniem. Bywa to idealizm ukierunkowany na pomoc ludziom, 

odnoszący się do leczenia problemów społecznych, bądź jedynie przywołujący zba-

wienne skojarzenie. 

Prace Katarzyny Przezwańskiej, w których poszukiwała i wykorzystywała kolory 

uznane za najbardziej sprzyjające dobremu samopoczuciu, zaprowadziły ją do stwo-

rzenia na poły abstrakcyjnych przestrzeni, które zasiedla roślinami. Są to 

obiekty piękne, ale jednocześnie praktyczne. Wskazują również na wiarę w ozdro-

wieńczą siłę natury.

W pracach Przezwańskiej i instalacji Poliačikovej widać podobne dążenie do opty-

mizmu. Pigułki, które bierze matka słowackiej artystki mają w większości wesołe 

barwy, które stały się podstawą do zmiany koloru okien w budynku Farmacji. Arbi-

tralnie nadawane pigułkom przez producentów kolory są zaskakującą metodą walki 

z negatywnymi skojarzeniami, jakie niosą lekarstwa. Powstały witraż ma źró-

dło w cierpieniu i chorobie, lecz paradoksalnie zmienia charakter przestrzeni, 

w której się znajduje, na radosny, podobnie jak wzniosłe sceny biblijne na szy-

bach średniowiecznych katedr zachwycały efektami wizualnymi, jakie rzucały na 

posadzkę. 

Leczenie, ratunek, przetrwanie – to jeden z tematów długotrwałego projektu Karo-

liny Brzuzan, określanego mianem Głodowej książki kucharskiej. Artystka zbiera 

informacje o klęskach głodu na świecie, próbując stworzyć katalog przepisów 

i roślin, z których korzystają społeczności dotknięte niedożywieniem. Z archiwal-

nych, a także zupełnie współczesnych relacji dowiadujemy się, że często mijamy 

rośliny, które są jadalne, mimo że o tym nie wiemy. Takie, które odpowiednio 

przygotowane, ratują przed śmiercią głodową. 

Realistycznym kontrapunktem dla pozostałych prac jest instalacja Pondus  

Karoliny Brzuzan, która powstała w reakcji na zadomowienie się pod budynkiem 

Wydziału Farmacji nieznanego lokatora. Umieszczona na zewnątrz budynku jest próbą 

przetransferowania środków finansowych od organizatorów Przeglądu do ludzi, któ-

rym tych środków brakuje. Jest to również przypomnienie najbardziej podstawowego 

i odpornego na kryzysy środka płatniczego – kruszcu, którego wartość jest jasno 

wyznaczana przez jego masę.
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Pondus Karolina Brzuzan

instalacja / installation

Rzeźba powstała w reakcji na zastaną na miejscu sy-
tuację. Okazało się, że w załomie budynku Wydziału 
Farmacji zadomowił się człowiek. Ponieważ w wielu 
pracach Karolina Brzuzan zajmuje się problemem 
głodu i związaną z nim walką o przetrwanie, nieunik-
niona stała się konfrontacja jej postawy artystycz-
nej z realnym problemem widocznym pod samymi 
drzwiami festiwalowego budynku.
Instalacja wykonana jest z trzech metalowych prę-
tów – aluminiowego, miedzianego i stalowego. 
W pewnym stopniu odnoszą się one do historycznych 
epok kończących się czasem żelaza – tym, w którym 
żyjemy. Ważniejsza jednak jest bezpośrednia wartość 
użytych materiałów. Surowce podstawowe mają zwy-
kle niezmienną wartość, zdarza się, że stają się środ-
kiem płatniczym tak, jak były nim przed wiekami. 
Mimo że obecnie obraca się nowymi surowcami, jak 
aluminium, zasada jest ta sama. Ważna jest również 
cena kruszcu, surowca. W przeciwieństwie do więk-
szości wytworów przemysłu i kultury, wartość metali 
pozostaje niezmienna. Niezależnie od tego, czy jest 
nowym produktem, czy zużytym odpadem, posiada 
wciąż stałą wartość podstawową. Nieraz przetapiano 
już puchary na złote monety, dzwony na armaty a ar-
maty na pomniki.
Ta praca jest próbą transferu wartości, nie bezpo-
średniego, gotówkowego, lecz być może nawet bar-
dziej uniwersalnego i bezwzględnego, niezależnego 
od umowy społecznej. Pod formą przypominającą 
sztukę minimalistyczną kryje się zachęta, a przynaj-
mniej możliwość dokonania takiego transferu, od 
budżetu produkcji, który wyznaczył długość prętów, 
do społeczeństwa.

[wydaje mi się trochę niewłaściwe, powiedzieć 
wprost, że sugerujemy kradzież]

The sculpture was created as a reaction to the situ-

ation that had existed in the venue of the Review. 

It turned out that a man had been living in the base-

ment of the abandoned building of the Faculty of 

Pharmacy. Since Brzuzan often takes up the issue of 

hunger and survival in her works, it became unavoida-

ble for her to confront her artistic approach with a real 

problem that occurred right in the building where the 

Review was to be held. Brzuzan’s installation con-

sisted of three metal bars, made from aluminium, 

copper and steel respectively. In a way, it was a refer-

ence to historical ages, the last one of which was the 

age of iron. But of far greater importance was the real 

value of the metals. Raw materials, including met-

als, have always had the potential to become means 

of payment. Nowadays, although there are some new 

Światło, wpadające przez kolorowo 
pomalowane przez Katarinę Poliači-
kovą szyby bocznej klatki schodowej 
Instytutu, wprowadza radosne barwy 
w szare wnętrza opuszczonego bu-
dynku. Przypomina średniowieczne 
witraże, których celem było nadanie 
miejscu atmosfery świętości i pod-
niosłości, często odwołując się do 
symboliki i metafizycznych wartości 
chrześcijaństwa. 
W tym wypadku kolory zostały jednak 
dobrane według innej zasady. Matka 
artystki zażywa teraz liczne leki, po-
dawane w formie tabletek o różnych 
kolorach. Są one arbitralnie dobie-
rane przez firmy farmaceutyczne, bez 
związku z przeznaczeniem czy dzia-
łaniem leku. Jedynym celem tego za-
biegu jest to, by lekarstwa nie myliły 
się pacjentom. W ten sposób powstają 

jednak skojarzenia między kolorami 
a leczeniem, nietrwała symbolika ko-
lorów nowej religii jaką jest medycyna. 
Poszczególne szyby zostały pomalo-
wane według spisu lekarstw przyjmo-
wanych przez matkę artystki. Pomimo 
przyjemnego doznania, jakie oferuje 
przejście po kolorowej klatce schodo-
wej, znaczenia, które reprezentują są 
przeciwne – to kolory choroby.

The light coming through the windows of 

a side stairwell, painted in bright colours 

by Poliačikova, suffused the grey interior 

with cheerful colours. They resembled 

medieval stained-glass windows, which 

were intended to endow a space with 

an aura of sanctity and solemnity and 

which often referred to Christian sym-

bols and metaphysical values. 

In this case, however, the colours had 

been chosen following a different prin-

ciple. Poliačikova’s mother often takes 

medicines in the form of pills in differ-

ent colours, which are arbitrarily chosen 

by pharmaceutical companies and bear 

no connection with their intended use or 

effect. Their only purpose is to avoid pa-

tients’ confusion. What emerges, how-

ever, is an association between colours 

and treatment, impermanent symbols of 

medicine – a new religion. The individual 

windows were painted according to the 

list of pills taken by the artist’s mother. 

In spite of experiencing a pleasant feel-

ing when walking in the colourful stair-

well, the colours had an opposite mean-

ing – they were the colours of sickness.

> Antoni Burzyński

Sick light Katarina Poliačikova

instalacja / installation

alloys like aluminium, the rule remains unchanged. Different metals 

have different values which, unlike other goods produced by indus-

try and culture, do not depend on their age and condition. Whether in 

the form of a brand new product or seemingly useless waste, metals 

retain their intrinsic value. There have been many instances in his-

tory when gold cups were turned into coins, bells became cannons, 

and cannons – monuments.

This work was an attempt to transfer value: not directly by means of 

cash, but in a far more universal and straightforward way, one that 

does not depend upon social contract. The form of the installation, 

which triggered associations with minimal art, offered tacit encour-

agement to make such a transfer from the organisers’ budget, which 

determined the size of the metal bars, to the society.

[it seems somewhat inappropriate to suggest theft in a straightfor-

ward way]

> Antoni Burzyński
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Bez tytułu / 

Untitled

Katarzyna 

Przezwańska

instalacja / 

installation

Prace Katarzyny Przezwańskiej, w których poszukiwała i wykorzysty-
wała kolory uznane za najbardziej sprzyjające dobremu samopoczuciu, 
zaprowadziły ją do stworzenia na poły abstrakcyjnych przestrzeni, po-
zbawionych określonych cech wizualnych instalacji. Kwietniki „wklęsłe” 
tworzą abstrakcyjną głębię przestrzeni i multiplikują rośliny. Wypukłe – 
stapiają się z otoczeniem. Rośliny wyrastają z tego, co akurat odbija się 
w zwierciadłach.

Przezwańska in her works searched for and used colours that are thought 

to be most capable of triggering a sense of wellbeing, which led her to cre-

ating semi-abstract spaces devoid of visual features that are typical of an 

installation. The ‘concave’ flower beds created abstract spatial depths and 

multiplied the plants. The ‘convex’ plants, which blurred in with the sur-

roundings, were rooted in the image reflected by the mirrors.

> Antoni Burzyński

W swoich nowych pracach Karolina Brzuzan zajmuje się tematem głodu 
na świecie i tego, jak ludzie radzą sobie, gdy „kraj ma się źle”. Ważnym 
aspektem jest to, jakie pożywienie wykorzystuje się w takich sytuacjach 
kryzysowych. Ludzie sięgają po rośliny, które na co dzień pozostają pod 
tym względem niewidoczne, poza wachlarzem standardowych skład-
ników kulinarnych. Głód, zarówno w mieście jak i na wsi, powoduje, że 
powstają specyficzne „potrawy”, wykorzystujące nieużywane zwykle 
w kuchni składniki. Okazuje się, że otaczają nas rośliny jadalne, których 
po prostu nie zauważamy. Ich wprowadzenie do diety jest zwykle zna-
kiem kryzysu, który nie dotyczy wyłącznie kwestii żywienia, ale często 
dotyka wszystkich sfer życia społeczności. Jednym z celów tego projektu 
jest stworzenie Głodowej książki kucharskiej – zbioru przepisów, które 
wykorzystują społeczności dotknięte klęską głodu. Prezentowane tutaj 
rośliny to przykłady składników takich przepisów głodowych. 

In her most recent works, Karolina Brzuzan has taken up the issue of hun-

ger and people’s response to it. When ‘things are going wrong’, it becomes 

vital to know which plants have the potential of alleviating the crisis situa-

tion. People start using plants that were previously invisible to them, never 

included among the standard culinary ingredients. Famine, both in the city 

and in the country, results in the emergence of peculiar ‘dishes’ that con-

sist of rarely used ingredients. It suddenly turns out that we are surrounded 

by edible plants that we fail to notice. Introducing them in the diet is usu-

ally a sign of crisis, which affects dietary habits as much as all the other 

spheres of community life. One of the aims of the Hunger Cookbook project 

was to compile a set of recipes used by communities affected by famine. 

It featured plants that can become ingredients of such recipes.

> Antoni Burzyński

z cyklu „Głodowa książka 

kucharska” / from the 

series: ‘Hunger Cookbook’

Karolina Brzuzan

instalacja / installation
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Ta praca jest niezwykle tajemnicza i zapowiada jakąś nie-
spodziankę, suspens. Przywodzi na myśl scenografię te-
atralną lub filmową. Wygląda jak gabinet szalonego lekarza 
z filmu grozy. Pogrążony w półmroku pokój jest zapełniony 
szczegółami, nie wszystkie jednak są wyraźnie widoczne. 
Jest tu biurko, kozetka, szafki, tajemnicze butelki. Co tutaj 
jednak robi obraz na ścianie, potret wyglądający jak maska? 
Co robi piła tarczowa i fragmenty włosów? Nie ma jednak 
plam krwi ani innych rzeczy sugerujących, że stało się coś 
złego. Coś jest zasugerowane, ale niedopowiedziane. Su-
gestywna atmosfera sprawia, że czekamy aż coś się stanie. 
Panuje atmosfera zagrożenia i oczekiwania.

This work was highly mysterious, promising a surprise and 

suspense. It brought to mind a film set or theatrical scenery. 

A room resembling a mad doctor’s surgery was plunged into 

semi-darkness. As if inspired by horror films, it was full of many 

objects, although not all of them were clearly visible. There 

was a desk, a couch, some closets with mysterious little bot-

tles. But why was there a portrait on the wall, which looked like 

a mask? What about the chainsaw and a curl of hair? However, 

there was no blood or any other indicators that something bad 

had happened. We were prompted to think so, but the prompt 

was unclear. The atmosphere, which evoked a feeling of dan-

ger and suspense, made us wait for something to happen.

> Magda Ujma

PRZEDŚWIT / DAYBREAK
artyści / artists: Bartek Buczek, Natalia Bażowska, Michał Gayer, Agnieszka Piotrowska, 

Dawid Czycz, Maciej Cholewa, Miłosz Wnukowski, Grzegorz Mart

kurator / curator: szymon kobylarz

współpraca scenograficzna / scenography in cooperation with: Marcel Sławiński, Katarzyna Sobańska

instalacja / installation
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Afiyet Olsun, czyli po turecku „smacznego”, to performans współ-
organizowany przez Tandem Culture Managers Exchange w ramach 
projektu Innominate Spaces, który zrealizowali artyści z Polski 
i Turcji: Ahmet Hamdi Soydemir, Yunus Emre Erdoğan, Orhan Yıldız, 
Gizem Akkoyunoğlu, Ezgi Yakın, Tomasz Opania i Maria Wrońska. 
W trakcie trwania festiwalu artyści eksplorowali miasto w poszu-
kiwaniu jadalnych roślin, by wreszcie wspólnie ugotować posiłek 
dla zebranych w budynku Farmacji osób. Poszukiwanie jedzenia 
w mieście nawiązuje do technik „urban survivalu”, opierającego się 
na zdobywaniu odrzuconych, acz nadal wartościowych resztek po-
żywienia i wykorzystywaniu pomijanych produktów lub przedmio-
tów. Z jednej strony performans można odczytać jako trening prze-
trwania w hipotetycznej, choć niewykluczonej, sytuacji katastrofy. 
Co istotne jednak, współpracując artyści sprzeciwiają się logice 
jednostkowej walki o przetrwanie. Odnosząc się do tradycji potla-
czu, czyli zamanifestowania swojej pozycji poprzez akt dawania, 
twórcy podkreślili charakterystyczny dla ekonomii daru, wspólno-
towy charakter konsumpcji.

Afiyet Olsun, which means “bon appétit” in Turkish, was a perfor-

mance co-organised by Tandem Culture Managers Exchange as 

part of the Innominate Spaces project. It was prepared by art-

ists from Poland and Turkey: Ahmet Hamdi Soydemir, Yunus Emre 

Erdoğan, Orhan Yıldız, Gizem Akkoyunoğlu, Ezgi Yakın, Tomasz Opa-

nia, and Maria Wrońska. During the festival, the artists explored 

the city in search of edible plants, which they eventually cooked to 

make a meal for people gathered in the Pharmacy building. Look-

ing for food in the city was a reference to urban survival, whose idea 

is based on finding leftovers that are still edible and using products 

and items that are normally ignored. On the one hand, the perfor-

mance could be interpreted as survival training in case of a hypo-

thetical – albeit conceivable – situation of a catastrophe. Impor-

tantly, however, by cooperating with each other, the artists rejected 

the logic of individual struggle for survival. The tradition of the pot-

latch, which is based on the act of giving, was used by the artists 

to emphasise the communal aspect of consumption, typical of gift 

economy.

> Małgorzata Miśniakiewicz

AFİYET OLSUN

Ahmet Hamdi Soydemir, Yunus Emre 

Erdoğan, Orhan Yıldız, Gizem 

Akkoyunoğlu, Ezgi Yakın, 

Tomasz Opania, Maria Wrońska

koordynacja / coordination:  

Karolina Bieniek, Gizem A​kkoyunoğlu 

projekt interdyscyplinarny /

interdisciplinary project

Kamila Szejnoch odniosła się do znaczenia nazwy 
Przeglądu jako szkoły przetrwania, a budynek Far-
macji stał się dla niej przestrzenią dla wykreowanej 
sytuacji zagrożenia. Do współpracy Szejnoch zapro-
siła Artura Prangę i Michała Drózda ze szkoły prze-
trwania Universal Survival. Akcja Survival Miejski 24h 
to jednorazowe działanie, w którym wzięła udział 
grupa ochotników. Założenie było ekstremalne – 
oto siedmiu śmiałków znajduje się bez środków do 
życia w obcym mieście, a do dyspozycji mają jedynie 
budynek Instytutu Farmacji, w którym muszą prze-
trwać. Działanie pokazuje, z jednej strony, granice 
wytrzymałości człowieka, z drugiej zaś uświadamia, 
jak łatwo zapominamy, że bezpieczne otoczenie, 
które sobie stwarzamy, jest jedynie przykrywką dla 
naszych własnych słabości. 

Kamila Szejnoch referred to the most basic meaning of the Review’s 

name, and she used the Faculty of Pharmacy building as a space 

where a dangerous situation emerged. She invited Artur Pranga and 

Michał Drózd, experts from the Universal Survival school, to cooper-

ate with her. Urban Survival 24h was a one-off action in which volun-

teers participated. The artist made an extreme assumption – seven 

adventurers suddenly end up in an unknown city, with no means 

of livelihood, and all they could use was things they found in the 

abandoned building. The action showed the limits of human endur-

ance, and also emphasised how easily we forget that the safe sur-

roundings which we have managed to create only mask our true 

weaknesses.

> Magdalena ZiębaSurvival miejski 24h /  

Urban Survival 24h

Kamila Szejnoch

Instruktorzy sztuki przetrwania z „Universal

Survival” / ‘Universal Survival’ instructors 

 

eksperyment, szkolenie / experiment, training
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Psychotyczny poranek. 2014 / 

Psychotic Morning. 2014

stal chromowana, szklanki, Listerine Cool Mint, 

Absolut / chrome steel, glasses, Listerine Cool 

Mint, Absolut

Krystian Truth Czaplicki w swojej twórczości posłu-
guje się oszczędną, elegancką formą. Tworzy minimali-
styczne obiekty, w subtelny sposób ingerując w zastaną 
przestrzeń. Precyzja i kunsztowność wykonania prac 
Trutha sprawia, że te na pierwszy rzut oka niepozorne 
instalacje skłaniają odbiorcę do głębszego zastanowie-
nia, odkrywając przed nim stopniowo swoje intelektu-
alne zaplecze.
Obiekty Trutha przygotowane dla SURVIVALU, ustawione 
na półkach i laboratoryjnych stołach Instytutu Farmacji 
oraz wypełnione mieszankami płynów, sprawiają wra-
żenie przedmiotów użytkowych zastanych w budynku. 
Jednakże ich wyjątkowo estetyczna forma sugeruje, 
że mamy do czynienia z obiektem sztuki. Szczególnie 
ważną rolę pełnią tu także tytuły prac: naprowadzają od-
biorcę na możliwą interpretację, odsyłają do złożonych 
problemów psychologicznych jednostki oraz do wielo-
warstwowej problematyki natury społecznej.

In his practice, Krystian Truth Czaplicki uses forms that are both as-

cetic and elegant. He makes minimalist objects that subtly interfere 

with the existing space. His craftsmanship and attention to detail 

make these seemingly inconspicuous works prompt the viewer to 

deeper reflection, which leads to gradual uncovering of their intel-

lectual potential.

The objects which Truth prepared for SURVIVAL, lined up on the 

shelves and tables of the Faculty of Pharmacy and containing vari-

ous mixtures of liquids, at first sight seemed to be utilitarian ob-

jects found in the building. However, it was their highly aesthetic ap-

peal that made the viewer aware of the fact that they were artworks. 

The titles played a very important role – they led the recipient to 

possible threads of interpretation and made references to complex 

psychological problems of an individual and multidimensional social 

problems.

> Anna Stec

Sposób w jaki mnie obejmujecie. 

2014 / The Way You Hug Me. 2014

stal chromowana, szklanka, woda kokosowa + 

Absolut, kieliszki, woda kokosowa + Absolut 

Citron / chrome steel, glasses, coconut water + 

Absolut, coconut water + Absolut Citron

Krystian Truth 

Czaplicki
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Co tam słychać? / 

What Can You Hear? 

Piotr Kmita

instalacja dźwiękowa / 

sound installation

Kmita bierze na warsztat miejskie dźwięki, dochodzące zza ścian miesz-
kań, dające się czasami słyszeć w podwórkach kamienic. Tym samym, 
igrając z ludzką potrzebą voyeuryzmu, ukazuje najbanalniejsze pro-
blemy, z jakimi zmagają się mieszkańcy współczesnych miast. Pry-
watne odgłosy domostw to jednak nie intymne zwierzenia czy przypad-
kowo podsłuchane rozmowy – to dźwięki kłótni, wzajemnych wyrzutów 
i wykrzykiwanych przekleństw. Kmita potraktował je w sposób ironiczny 
i instrumentalny, wykorzystując w zapętlonej instalacji dialogi z seriali, 
w których role grają amatorzy. Umieszczone za zamkniętymi drzwiami 
nagrania sprawiały wrażenie autentycznych sytuacji. Jednak pewna 
doza sztuczności dająca się odczuć w głosach uczestników spektaklu 
odejmowała nagranym dźwiękom status prawdziwości, sytuując je na 
granicy farsy.

Kmita focused on urban sounds that reach us from the other side of the 

wall, or which we sometimes hear in the backyards. He toyed with human 

voyeurism and showed some of the banal problems faced by contempo-

rary city dwellers. In this case, however, the private sounds of households 

were not intimate confessions or random conversations – they were loud 

rows, mutual accusations and swearwords. Kmita approached this issue 

ironically and instrumentally by using the looped dialogues from tabloid TV 

programmes where amateurs are the biggest stars. The sound installation, 

placed behind closed doors, gave the impression of a real situation. How-

ever, a certain dose of artificiality could be detected in the voices, which 

deprived the spectacle of its authenticity and situated it on the verge 

of farce.

> Magdalena Zięba

Od czasu słynnego utworu Johna Cage’a 4’33” potrafimy uchwycić i nazwać to szczególne wrażenie, gdy dźwięk, 
który nie został zaplanowany jako utwór muzyczny, przykuwa naszą uwagę i wywołuje emocje, niejako jak 
obiekt znaleziony.
Praca Agnieszki Wach – wzmocniony i zapętlony dźwięk zużytej świetlówki – wykorzystuje i podbija ten efekt. 
Jest to dźwięk typowy dla naszych czasów, typowy w tylu starych bibliotekach, urzędach, korytarzach w któ-
rych czekamy. Tutaj, w budynku Farmacji, był dźwiękiem znalezionym. W ciszy starego, opuszczonego budynku 
wybrzmiewał tym bardziej charakterystycznie. Jako jedyny element wprowadzony do zastanego pomieszczenia 
stanowił jego „umeblowanie”. Ta delikatna interwencja wpasowuje się jednocześnie w rozwijający się w ostatnich 
latach w Polsce nurt sztuki dźwiękowej.

Since John Cage’s famous piece 4’33’’, we have been able to grasp and put a name on this special feeling when 

sound that was not intended to become a music piece catches our attention and triggers emotions, as if it was 

a found object. 

Wach’s work, an amplified and looped sound of an old fluorescent lamp, used this effect and further strengthened 

it. This sound is typical of the time we live in, typical of old libraries, offices, and corridors where we wait. Here, in 

the Pharmacy building, it was a found sound. It resonated all the more characteristically against the backdrop of 

the silent, abandoned building. Being the only element introduced into an existing room, it ‘furnished’ the space. 

This subtle intervention fit in with the sound art current, which has been developing in Poland in recent years.

> Antoni Burzyński

Cisza!/podkreślenie nieobecności / 

Silence!/Emphasis of Absence 

Agnieszka Wach

instalacja dźwiękowa / sound installation
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Kapsle, sznurki, papierki po cukierkach, 
stare tubki, strzępy opakowań. Resztki 
codziennego życia, które wyrzucamy, 
stanowią wstydliwą dekorację współ-
czesności. Czasem poetycko bezładne, 
czasem ze wstrętem odrzucane są jed-
nym z głównych produktów naszej cy-
wilizacji, produktem ubocznym. Są też 
często świadectwem naszej kultury 
materialnej, zwykle w jej popularnej 
masowej wersji. 
Sfotografowane i ułożone przez Anasta-
zje Jarodzką w geometryczne, powta-
rzalne wzory przypominają kolorowe 
obrazy, które kręcą się w kalejdosko-
pie. Wyodrębnione z kontekstu i wy-
korzystane w abstrakcyjnym układzie 
spełniają w nim rolę kompozycyjną. 
Nie tracą jednak całkowicie swojego 
znaczenia – artystka wywołuje wrażenie 
dwuznaczności. Śmieci, a więc rzeczy 
nie tylko niepotrzebne, ale odbierane 
wręcz jako niepożądane, złe, brzydkie, 
są tutaj wykorzystane do stworzenia 
rzeczy dekoracyjnej – tapety na ścianie 
w budynku Farmacji. 

Ten koncept o nieco barokowym cha-
rakterze tworzy z materiału „odrzuco-
nego” produkt utożsamiany z eksklu-
zywnością i przepychem. Kojarzy się 
z próbą „przemycenia” do świata kon-
sumpcji i wytworności elementu rzeczy-
wistości przez ten świat odrzucanego. 
Z drugiej strony, przywodzi na myśl po-
chylenie się nad przedmiotami „naj-
niższymi”, „biednymi”, zdegradowa-
nymi i pod tym względem zaskakuje 
czułością.

Bottle caps, pieces of string, sweet 

wrappers, old tubes, fragments of con-

tainers – remains of everyday life that 

we throw away and that constitute 

a shameful trace left by the contempo-

rary society. Sometimes poetically cha-

otic, sometimes triggering revulsion, 

they are the main side product of our 

civilization. They are a testament to our 

material culture, especially in its most 

popular mass version.

Photographed by Jarodzka and arranged 

in repetitive geometric patterns, they re-

sembled colourful pictures that swirl in 

a kaleidoscope. Taken out of their con-

text and used as an abstract arrange-

ment, they became an decorative com-

position. However, they still retained their 

original meaning – the artist managed 

to create a feeling of ambiguity. Usually 

perceived as undesirable and ugly, the 

rubbish was used here to create an orna-

ment – a wallpaper that covered a wall of 

the Pharmacy building. 

This somewhat Baroque concept re-

sulted in turning ‘waste material’ into 

a product that is usually associated with 

a lavish and sumptuous lifestyle. The 

work resembled an attempt to ‘smuggle’ 

an element of reality that is usually re-

jected by the world of consumption and 

refinement into this very world. 

On the other hand, the work surprised 

with tenderness in focusing on the ‘poor-

est’ and ‘most degraded’ objects.

> Antoni Burzyński

Śmieci / RubbisH Anastazja Jarodzka

indywidualnie zaprojektowana tapeta / custom-made wallpaper

Trzy optymistyczne plakaty / 

Three Optimistic Posters Kuba Zasada

plakaty / posters

Wykonane w tradycji polskiej szkoły plakatu wy-
dają się bardzo znajome, być może nawet stare. 
Trzy optymistyczne plakaty nawiązują też do niezwy-
kłego i bardzo charakterystycznego zjawiska, jakim 
były w pewnym okresie plakaty (i inne druki) dydak-
tyczne. Można było je spotkać w wielu miejscach 
publicznych – urzędach, hotelach, przychodniach, 
szpitalach. Namawiały do dobrego współżycia mię-
dzy ludźmi, ostrzegały przed niebezpieczeństwami 
i dawały dobre rady. W wykonaniu Kuby Zasady 
znowu „uzdrawiają społeczeństwo”. 
Ich krytyczny potencjał ujawnia się w wykorzysta-
niu haseł zbliżonych do tych, które zostały niejako 
zdyskredytowane wraz z upadkiem poprzedniego 
systemu. Jednak wydaje się, że ich przekaz nie jest 
ukierunkowany na rewizję ocen, lecz na autentyczne 
postulaty skierowane do odbiorców. W kontek-
ście współczesnej aktywizacji tzw. „ruchów miej-
skich” oraz rozwoju społeczeństwa obywatelskiego 
Trzy optymistyczne plakaty wydają się bardzo aktu-
alne i ponownie „na czasie”. Zapożyczenie stylistyki 
nadaje im humorystyczny dystans do podejmowa-
nych tematów, dzięki któremu przekazywane treści 
nie wywołują skojarzenia z nachalną dydaktyką,  
typową dla tzw. kampanii społecznych.

Made in the tradition of the Polish school of posters, 

they looked familiar, perhaps even old. Three Optimis-

tic Posters made a reference to another unique and 

highly unusual phenomenon, namely didactic post-

ers (and other prints) that once used to be popular. 

We came across them in many public places – in of-

fices, hotels, clinics and hospitals. They encour-

aged us to co-exist with other people in harmony, they 

warned against threats and provided useful tips. Zas-

ada’s posters ‘healed the society.’

Their critical potential was contained in using slogans 

that resembled those which were discredited the mo-

ment the previous political system collapsed. How-

ever, it seemed that their message was not intended 

to revise any judgments but to provide genuine advice 

to the viewers. Against the backdrop of the revival of 

‘urban movements’ and the development of a civic 

society, Three Optimistic Posters appeared to be 

highly relevant and up to date. Borrowing the style of 

a time gone by endowed them with a humorous dis-

tance from the issues they took up, which prevented 

associations with the blatant didacticism typical of 

so-called social campaigns.

> Antoni Burzyński



SURV. 12 6968

Wspinanie się po schodach nie jest szczególnie eks-
cytującym zajęciem. Tak myślą ludzie, którzy nie 
obserwują uważnie codzienności i nie widzą, jak 
wiele przyjemności, ale i kłopotów mogą przyspo-
rzyć pozornie drobne i nieważne detale. Wspinaczka 
po schodach może stać się nie lada wyzwaniem. 
Zwłaszcza wspinaczka na czas, po długich i stro-
mych schodach w dawnym Instytucie Farmacji. Są 
to schody znajdujące się w przestrzeni wejściowej, 
rozdzielające się na dwie części, reprezentacyjne 
i wyeksponowane. Artystka, w specjalnie zaprojekto-
wanym i uszytym na tę okazję stroju, wspinała się od 
dołu na samą górę. Kostium przypominał trochę zwój 
bandaży, trochę zaś futurystyczny kombinezon. Nie 
wyglądała wcale jak Maria Stangret w znanym per-
formansie Tadeusza Kantora, kiedy ten owijał ją pa-
pierem od stóp do głów. Prezentowała się raczej jak 
futurystyczna istota o trzech kończynach. Niepełno-
sprawność artystki stawała się w tym performansie 
nową indywidualną jakością.

Schody / Stairs Joanna Pawlik

dokumentacja wideo, performans / video documentation, performance

projekt kostiumu / costume design: Monika Drożyńska

Climbing stairs is not a particularly fascinating activ-

ity. At least, this is the opinion of people who fail to ob-

serve everyday life carefully and do not see how much 

pleasure – or trouble – seemingly trivial and unimpor-

tant details can bring. Climbing stairs can become 

a considerable challenge, especially if it is a time trial 

to climb the long and steep stairs in the former Fac-

ulty of Pharmacy building. These stairs begin right 

in the entry hall, and separate into two stately and 

well-visible flights. Wearing a specially designed out-

fit, made just for the occasion, the artist went up right 

to the top. Her costume somewhat resembled a roll 

of bandages crossed with a futuristic uniform. She 

looked nothing like Maria Stangret in Tadeusz Kan-

tor’s well-known performance, when she was wrapped 

in paper from head to toe; instead, Pawlik resembled 

a futuristic three-legged creature. The artist’s dis-

ability became a novel and individual quality in this 

performance.

> Magda Ujma

Ingerencja w przestrzeń ogromnej sali, będącej 
niegdyś miejscem eksperymentów chemicznych, 
oblanych zaliczeń i małych studenckich odkryć, 
przybrała postać niemal niedostrzegalnej infekcji. 
TOXICITY to instalacja przywracająca rzeczywistość 
przestrzeni dawnego laboratorium, ale też odwo-
łująca się do odkryć technologii żywności, rządzą-
cych naszymi organizmami w sposób niewidzialny. 
Na szybach oddzielających od siebie poszczególne 
stanowiska laboratoryjne Bajer umieścił nazwy po-
wszechnie stosowanych syntetycznych dodatków do 
żywności. Wszystkie one są substancjami szkodli-
wymi, które jednak na trwale zaistniały w przemyśle 
spożywczym – ich ilość jest zatrważająca, a przecież 
te, które zostały umieszczone w dawnym budynku 
Instytutu Farmacji to tylko nieliczne ze stosowanych 
w biotechnologicznym przemyśle. Prostota białej ty-
pografii użytej w napisach sprawiła, że zlały się one 
z otoczeniem, stając się jego integralnym elemen-
tem. Zupełnie jak chemikalia będące nieodłączną 
częścią toksycznych miast współczesności.

The intervention in the space of the large room, which 

used to be an arena where chemical experiments 

were made and where students failed their exams or 

made little discoveries, took on the form of an almost 

invisible infection. TOXICITY was an installation that 

restored the reality of the former laboratory, but also 

made a reference to recent discoveries in food tech-

nology, which rules our bodies in an invisible way. On 

the glass panes separating individual workstations, 

Bajer pasted names of synthetic additives that are 

commonly used by food producers. They are all harm-

ful substances, although they are universally used in 

the food industry. The situation became even more 

alarming when we realised that the names featured in 

the former Faculty of Pharmacy building constituted 

but a tiny section of all the substances used in the 

biotechnological industry. The simple white typeset-

ting of the inscriptions resulted in their blurring in with 

the surroundings, becoming an integral element of 

the space… Just like the chemicals that are part and 

parcel of contemporary toxic cities. 

> Magdalena Zięba

Toxicity Tomasz Bajer

instalacja / installation
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Karolina Szymanowska i Damian Maciejewski prze-
kształcili salę ćwiczeniową chemii organicznej 
w totalną instalację zatytułowaną Woda. Z labora-
toryjnych kranów powoli kapała gęsta, czarna sub-
stancja, a złowrogi dźwięk upadających kropli był 
dodatkowo nagłośniony, potęgując poczucie za-
grożenia. Zbierająca się i zastygająca w uczelnia-
nych zlewach substancja tworzyła narastające wraz 
z trwaniem SURVIVALU swoiste odlewy, gotowe 
z czasem pokryć laboratorium mroczną powłoką. 
Całość tworzyła postapokaliptyczną wizję świata 
pozbawionego czystej wody. Artyści nawiązują do 
różnorakich zagrożeń, zdolnych przemienić życio-
dajny płyn w truciznę: bioterroryzmu, zanieczyszcze-
nia środowiska, wojen klimatycznych czy katastrof 
naturalnych. W tak nakreślonym obrazie przegranej 
cywilizacji teraźniejszość zdaje się zanikać, pozwala-
jąc przeszłości niszczyć przyszłość. Archaiczne, che-
miczne laboratorium jawi się jednocześnie jako przy-
czyna i efekt zatrucia, początek i koniec zniszczenia.

Szymanowska and Maciejowski transformed the or-

ganic chemistry practice room into a total installation 

titled Water. The portentous slow dripping of a thick 

dark substance from rows of taps was accompanied 

by the amplified sound of the dripping liquid, which 

further added to the feeling of danger. The substance 

slowly filled the sinks and solidified; as SURVIVAL pro-

gressed, it started to resemble strange casts, which 

seemed capable of covering the whole space with 

a tenebrous coat. The work conjured a post-apoca-

lyptic vision of a world devoid of clean water. The art-

ists made a reference to a variety of threats that could 

turn this life-giving liquid into a poison: from bioter-

rorism and environmental pollution to climate wars 

and natural disasters. In thus outlined picture of a de-

feated civilization, presence seemed to disappear 

and let the past destroy the future. The old-fashioned 

chemical laboratory emerged as both the reason and 

the effect of poisoning, the beginning and ending of 

destruction.

> Małgorzata Miśniakiewicz

WODA / WATER 

Karolina Szymanowska, Damian Maciejewski

instalacja / installation
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MUZYKA MIASTA
Pracując nad programem Sceny Dźwiękowej 12. Przeglądu Sztuki SURVIVAL, podążając 

za hasłem „Miasto – Stan Zapalny”, staraliśmy się pokazać zjawiska, wokół których 

kumuluje się uwaga i energia osób biorących udział w świadomym współtworzeniu 

dźwiękowego środowiska współczesnego miasta. Podobnie jak pionierzy etnomuzykolo-

gii, rejestrujący muzykę ludową w ich naturalnym kontekście pejzażu dźwiękowego, 

tak i my postanowiliśmy przysłuchać się zjawiskom, z których wynikają współczesne 

wybory artystów dźwiękowych. 

Program Klubu Festiwalowego był próbą zebrania w jednym miejscu najciekawszych 

zjawisk muzyki tanecznej ostatniego roku. Dunno Recordings to młoda oficyna wydaw-

nicza i kolektyw dj’ski skupiający się na syntezie pozornie odległych stylistyk 

muzyki tanecznej, których spoiwem okazują się gesty dźwiękowe wywiedzione z prak-

tyk awangard muzycznych. Podobną praktykę intensyfikacji doznań przyjęli produ-

cenci zgromadzeni w inicjatywie Polish Juke, dla nich jednak misz-masz ujawnia 

się w gęstym tempie zmian rytmicznych i ciętych wokali. Wykorzystują stylistykę 

muzyki juke i footwork do poszukiwań nowych wrażeń i pomysłów formalnych w muzyce 

tanecznej.Pozornie najbardziej tradycyjny stylistycznie Turnus w Tropikach, sku-

piający się na tropieniu wątków etnicznych we współczesnej muzyce, okazał się 

równie zaskakujący i dynamiczny. Wszystkie trzy showcase’y pokazały z różnych 

stron jak wielokulturowość i etniczność współczesnego miasta, będąca często sta-

nem zapalnym dla reprezentantów tradycyjnych wartości, może okazać się inspirują-

cym impulsem dla twórczości młodych producentów muzycznych i dj’ów.

Podobne bogactwo i złożoność doświadczenia dźwiękowego współczesnego miasta 

przedstawiały prace zgromadzone w Bibliotece Audiosfery Miejskiej (której wni-

kliwą analizę wykonała Kamila Staśko-Mazur w swoim tekście). 

Dźwięk a przestrzeń
W działaniach Sceny Dźwiękowej 11. edycji SURVIVALU słuchaliśmy przestrzeni 

zastanej przy pomocy działań – zarówno tych generujących, jak i nagrywających 

dźwięki. W tym roku starając się wykorzystać dostępną przestrzeń budynku Farmacji 

mogliśmy spróbować samodzielnie kreować przestrzenie dla sztuki dźwięku, zmienić 

obserwację na aktywne ingerencje.

Music of the city
When preparing the programme of the Sound Art Forum accompanying the 12th edition 

of the SURVIVAL Art Review, we followed its motto: ‘City – Inflammatory State’ 

and tried to present phenomena that focus the attention and energy of people who 

consciously co-create the contemporary city soundscape. Following in the foot-

steps of ethnomusicology pioneers, who recorded folk music in its natural con-

text, we also decided to listen closely to those phenomena that influence the 

choices of contemporary sound artists.

The Festival Club programme was an attempt to gather the most interesting dance 

music phenomena of the last year in one place. Dunno Recordings is a new label 

and DJ collective that focuses on the synthesis of seemingly distant dance music 

styles, whose common denominator is sound gestures derived from the avant-garde 

music practices. A similar strategy of intensification of impressions was adopted 

by the producers making up the Polish Juke initiative; in their case, however, 

the potpourri is manifested in the dense tempo of changes in the rhythm and cut-

up vocals. They use juke and footwork music styles to search for new impressions 

and formal ideas in dance music. Turnus w Tropikach, seemingly the most stylis-

tically traditional band that focuses its practice on searching for ethno treads 

in contemporary music, turned out to be equally as surprising and dynamic. All 

the three showcases demonstrated in different ways how the multiculturalism and 

ethnicity of the contemporary city, which often resembles an inflammatory state 

in the eyes of the representatives of traditional values, have the potential of 

becoming an inspiring impulse in the practice of young music producers and DJs.

 

Similarly rich and complex ways of experiencing the contemporary city sound-

scape were revealed in the works collected in the City Soundscape Library (whose 

detailed analysis was performed by Kamila Staśko-Mazur in her text).

Sound and space
During the 11th edition of SURVIVAL, we used the Sound Art Forum actions, which 

either generated the sounds or recorded them, to listen to the existing space. 

This year, basing on the available spaces inside the Faculty of Pharmacy build-

ing, we marked off spaces for sound art on our own, which involved active inter-

ference instead of passive observation.

Scena Dźwiękowa

artyści: RSS B0YS, Miguel A. García, Gerard Lebik, Aleksandra Grunholz, 

Kama Sokolnicka; Pracownia Badań Pejzażu Dźwiękowego Instytutu 

Kulturoznawstwa Uniwersytetu Wrocławskiego;  

uczestnicy warsztatów nagrań terenowych SURVIVAL 11: Dawid Furmaniewicz, 

Krzysztof Marciniak, Kamila Staśko-Mazur, Ewelina Turkot

kurator: DANIEL BROŻEK

Sound Art Forum

artists: RSS B0YS, Miguel A. García, Gerard Lebik, Aleksandra Grunholz, 

Kama Sokolnicka; soundscape research studio at the institute  

of cultural studies of the university of wrocław; 

participants of SURVIVAL 11 field recording workshops: Dawid Furmaniewicz, 

Krzysztof Marciniak, Kamila Staśko-Mazur, Ewelina Turkot

curator: DANIEL BROŻEK
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Instalacja S000ND WYTH W000ND RSS B0YS była pierwszą w Polsce próbą przenie-

sienia muzyki klubowej do przestrzeni galeryjnej. Bazując na elementach wyposa-

żenia koncertowego (system nagłośnieniowy, dymiarka, projektor, grzejnik) grupa 

stworzyła przestrzeń dla doświadczania ich gęstej muzyki przy pomocy wszyst-

kich zmysłów. Zamiast tradycyjnej wizualizacji z rzutnika komputerowego – zawie-

sisty dym, wysoka temperatura i potężny basowy rytm poruszający powietrze two-

rzyły niecodzienną przestrzeń burzy piaskowej, która pozwalała całkowicie 

zanurzyć się w muzyce. Przestrzeń pozornie wymarzona przez bywalców wielogodzin-

nych transów tanecznych porażała intensywnością na granicy możliwości fizycznych 

ludzkiego ciała.

Gerard Lebik i Miguel A. Garcia wykorzystali w pełni zastaną przestrzeń jako 

element kompozycji dźwiękowej. Metalowo-szklana konstrukcja okazała się ideal-

nym rezonatorem dla niskich częstotliwości, a wprawiane w ruch szyby – ciekawym 

instrumentem akustycznym. Nawiązując do rzeźb dźwiękowych Harry’ego Bertoi, arty-

ści wzmocnili doświadczenie przestrzeni przez powolne basowe drony, które zachę-

cały do dłuższego odsłuchu i zwrócenia uwagi na kontrastujące wysokie dźwięki 

drgającej konstrukcji, jak również ich różnorodne brzmienie w punktach prze-

strzeni. Artyści ciekawie wykorzystali naturalne pogłosy i odbicia dźwięku, czy-

niąc z nich integralny element kompozycji, który w większości realizacji aku-

stycznych jest niepożądany i ograniczany do minimum. 

Wątki aktywnego słuchania przestrzeni znalazły się również w zbiorach Biblio-

teki Miejskiej Audiosfery. Kama Sokolnicka wprost zestawiła w dwóch niezależnych 

kanałach nagrania budynków starej i nowej siedziby Wydziału Farmacji, zbierając 

refleksy brzmieniowe aktywności obu przestrzeni. Ewelina Turkot w swojej kompozy-

cji uwypukliła złożone faktury miejskiego szumu, który ginie w świadomości więk-

szości mieszkańców jako niesłyszalne tło. Wreszcie Krzysztof Marciniak w swoich 

spacerach dźwiękowych po argentyńskiej wsi udokumentował bogactwo i różnorod-

ność brzmieniową naturalnych przestrzeni. Wszystkie te prace, bazując na nagra-

niach pogłosu i dźwięku odbitego, pokazują jak istotnym elementem naszej percep-

cji dźwięku jest przestrzeń, w której się znajdujemy.

Słuchacz twórcą
Podczas 11. edycji Przeglądu staraliśmy się włączyć odbiorców do aktywnego  

udziału w działaniach Sceny Dźwiękowej. W tym roku także interesowała nas 

zarówno perspektywa twórców (kompozytorów, dj’ów, producentów) i wykonawców, 

jak i odbiorców czynnie uczestniczących w procesie powstawania działań dźwięko-

wych poprzez interaktywne działania kompozytorskie, dyskusje krytyczne czy  

procesy aktywnego słuchania. 

Koncepcja instalacji Gerarda Lebika i Miguela A. Garcii bazowała na prostym pomy-

śle kompozycji dźwiękowej na wielowarstwowy basowy dron, wprawiający w drgania 

metalowo-szklaną konstrukcję ścianek gabinetu aseptycznego. Działanie odwołu-

jące się wprost do stanu zapalnego, próba udźwiękowienia procesu rozprzestrzenia-

nia się wirusa w ciele, okazały się jednocześnie zaproszeniem do wniknięcia wgłąb 

kompozycji, jak i samego dźwięku. Słuchacz, wędrując po gabinecie, w różnych jego 

punktach słyszał inne zestawienie nakładających się fal dźwiękowych. Przykłada-

jąc ucho do drżących ścian, podnosząc i zniżając głowę tworzył swoją własną wer-

sję kompozycji przygotowanej przez artystów. Uderzająca w pierwszym kontakcie 

z pracą, budząca strach atmosfera potężnego dźwięku basowego i hałasu drżących 

szyb powoli ustępowała ciekawości nowego doświadczenia podobnego do fascynacji 

obrazami, powiększonych mikroskopem elektronowym, struktur wirusów chorobowych. 

RSS BOYS’ installation titled S000ND WYTH W000ND was the first attempt to trans-

fer club music into a gallery space in Poland. The piece was based on typical 

concert equipment (sound system, smoke generator, projector, amplifier), which 

created a space for total experience. Instead of traditional visualizations 

screened by a projector, there was thick smoke, high temperature and mighty bass 

rhythm stirring the air, which resulted in an unusual atmosphere of a sandstorm, 

a total immersion in music. Although seemingly a dream come true for those keen 

on hours-long dance trance, the space paralysed with its intensity verging on 

physical possibilities of the human body.

Gerard Lebik and Miguel A. Garcia used the existing space as an element of sound 

composition to the full. The metal and glass structure turned out to be a per-

fect resonator for the low frequencies, and the vibrating windows – an interest-

ing acoustic instrument. Referring to Harry Bertoia’s sound art sculptures, the 

artists boosted the experience of space by means of low bass drones that encour-

aged prolonged listening and paying attention to the high contrasting sounds of 

the vibrating construction as well as different tones in different points of the 

space. The artists made interesting use of natural resonance and echoes, which 

became an integral part of their composition, although in a majority of acoustic 

pieces they are an undesirable element that is usually kept to a minimum.

The idea of active listening to space was also present in the collection of 

the City Soundscape Library. Kama Sokolnicka juxtaposed recordings made in the 

old and new seats of the Faculty of Pharmacy, gathered the acoustic reflexes of 

activity in both spaces and played them from two independent channels. Ewelina 

Turkot’s composition emphasised the complex textures of the urban noise that van-

ishes in the awareness of city dwellers, turning into an inaudible background. 

Last but not least, Krzysztof Marciniak in his sound walks in the Argentinean 

countryside documented the richness and variety of natural sounds. Based on 

recordings of echoes and reflected sounds, all these works highlighted the impor-

tance of the space in which we happen to be for our perception of sound.

Listener turned creator 
During the 11th edition of SURVIVAL, we attempted to encourage the recipients to 

take active part in the Sound Art Forum events. This year, we were interested 

both in the perspective assumed by practitioners (composers, DJs, producers) and 

performers, and recipients, who actively participated in the process of making 

sound actions through interactive composing actions, critical discussions and 

active listening processes.

The concept of the installation by Gerard Lebik and Miguel A. Garcia was based 

on a simple idea of sound composition for a multi-layer bass drone that made 

the metal and glass construction of the former aseptic lab tremble. An action 

directly referring to an inflammatory state, an attempt to translate the process 

of virus’s spread in the body into sound, it simultaneously turned out to be an 

invitation to enter the depths of the composition and sound itself. Venturing 

across the lab, the listener heard sound waves overlapping differently in differ-

ent points. When pressing his ear against the vibrating walls, when lowering or 

raising his head, the listener made his own version of the artists’ original com-

position. The initially awe-inspiring and overwhelming atmosphere of the mighty 

bass and the noise of the vibrating windows gradually subsided and was replaced 

by curiosity of a new experience – similar to a fascination with the images of 

pathogenic viruses seen through an electron microscope.
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Interaktywny aspekt pracy grupy RSS B0YS opierał się na próbie zaburzenia per-

cepcji czasu i przestrzeni dzieła muzycznego. Z jednej strony utwór muzyczny nie 

miał początku ani końca, opierał się na jednym motywie perkusyjnym i melodycz-

nym. Powolne zmiany tempa i wysokości oraz barwy dźwięków pełniły rolę „psy-

chodeliczną”, mogącą powodować zaburzenie postrzegania upływu czasu. Gęsty dym 

i punktowe oświetlenie, mające tworzyć wrażenie burzy pustynnej, tworzyło również 

przestrzeń odbioru muzyki bez granic, słuchacze szybko gubili się w niej, zabu-

rzone było poczucie przestrzeni i jej rozmiaru. Słuchacz, zaproszony do pustynnej 

przygody, sam dobierał długość i intensywność doświadczenia. 

Część Biblioteki Miejskiej Audiosfery stanowiły prace przygotowane przez uczest-

ników warsztatów nagrań terenowych towarzyszących 11. edycji SURVIVALU. Poprzez 

warsztaty chcieliśmy zachęcić osoby zainteresowane pracą z dźwiękiem do własnej 

aktywności kompozytorskiej. Większość osób entuzjastycznie odpowiedziała na pro-

pozycję możliwości prezentacji ich dorobku w przestrzeni wydziałowej biblioteki. 

Zaskakująca okazała się rozpiętość stylistyczna – od czysto dokumentujących reje-

stracji ciekawych zjawisk dźwiękowych, przez kompozycje narracyjne, bazujące na 

naturalnej palecie barw środowiska dźwiękowego, skończywszy na wielowarstwowych 

konstrukcjach z dźwięków otoczenia. Każdy z uczestników wykształcił swój orygi-

nalny sposób słuchania i opowiadania o przestrzeni.

Dokumentacje:

Biblioteka Audiosfery Miejskiej: http://soundartforum.bandcamp.com/

Miguel A. García + Gerard Lebik aseptic sinus infection: http://youtu.be/HcllcMle3Vo 

RSS B0YS S000ND WYTH W000ND: http://youtu.be/QZYMvpe6LBQ

Klub Festiwalowy – Polish Juke:

http://www.mixcloud.com/czarnyl/paide-polish-juke-showcase-at-12-survival-art-review/

https://soundcloud.com/comoc/survival-juke

Klub Festiwalowy – Dunno Showcase:

https://soundcloud.com/fl23/dunno-showcase-survival-festival

Klub Festiwalowy – Turnus w Tropikach:

http://www.mixcloud.com/czarnyl/dj-ryan-r-at-turnus-w-tropikach-during-12-survival-art-review/

The interactive aspect of RSS BOYS’ work was based on an attempt to disrupt the 

perception of time and space of a music piece. On the one hand, their music had 

no beginning or ending, woven around a single drum and melody motif. The slow 

changes of tempo and the frequency and tone of sounds played a ‘psychedelic’ 

function that could result in a disrupted perception of the passage of time. 

The thick smoke and spotlights, which were intended to give out an impression of 

a sandstorm, also created a limitless space of music experience in which the lis-

teners quickly got lost because the feeling of space was disrupted, too. Invited 

to take part in the desert adventure, the listener could individually decide 

about its length and intensity.

Some of the works gathered in the City Soundscape Library were made by the par-

ticipants of the field recording workshops accompanying the 11th edition of SUR-

VIVAL. These workshops were intended to encourage people interested in working 

with sound to have a go at composing. Most of the participants reacted enthusi-

astically to the possibility of presenting their output as part of the library. 

The stylistic variety was highly surprising – from purely documentary recordings 

of interesting sonic phenomena, to narrative compositions based on the natural 

spectrum of sounds in the environment, to multi-layer constructions using sounds 

in the environment. Each of the participants succeeded in developing their own 

original way of listening to space and talking about it. 

Documentation:

City Soundscape Library: http://soundartforum.bandcamp.com/

Miguel A. García + Gerard Lebik aseptic sinus infection: http://youtu.be/HcllcMle3Vo 

RSS B0YS S000ND WYTH W000ND: http://youtu.be/QZYMvpe6LBQ

Festival Club – Polish Juke:

http://www.mixcloud.com/czarnyl/paide-polish-juke-showcase-at-12-survival-art-review/

https://soundcloud.com/comoc/survival-juke

Festival Club – Dunno Showcase:

https://soundcloud.com/fl23/dunno-showcase-survival-festival

Festival Club – Turnus w Tropikach:

http://www.mixcloud.com/czarnyl/dj-ryan-r-at-turnus-w-tropikach-during-12-survival-art-review/

http://soundartforum.bandcamp.com/
http://youtu.be/HcllcMle3Vo
http://youtu.be/QZYMvpe6LBQ?list=UURHTV0oMSKJeVusis-qxE5A
http://www.mixcloud.com/czarnyl/paide-polish-juke-showcase-at-12-survival-art-review/
https://soundcloud.com/comoc/survival-juke
https://soundcloud.com/fl23/dunno-showcase-survival-festival
http://www.mixcloud.com/czarnyl/dj-ryan-r-at-turnus-w-tropikach-during-12-survival-art-review/
http://soundartforum.bandcamp.com/
http://youtu.be/HcllcMle3Vo
http://youtu.be/QZYMvpe6LBQ?list=UURHTV0oMSKJeVusis-qxE5A
http://www.mixcloud.com/czarnyl/paide-polish-juke-showcase-at-12-survival-art-review/
https://soundcloud.com/comoc/survival-juke
https://soundcloud.com/fl23/dunno-showcase-survival-festival
http://www.mixcloud.com/czarnyl/dj-ryan-r-at-turnus-w-tropikach-during-12-survival-art-review/
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Totalna instalacja S000ND WYTH W000ND atakowała każdy ze zmysłów, tworząc oszałamia-
jący spektakl. W niewielkim pomieszczeniu RSS B0YS wykorzystali typowo koncertowe wy-
posażenie, takie jak system nagłośnieniowy, dymiarkę czy projektor. Dezorientujący przesyt 
bodźców i niemożność rozpoznania granic przestrzeni kurator instalacji Daniel Brożek nazwał 
„próbą dojścia do granic doświadczenia związanego z muzyką techno”. Posługując się nie-
mal nieznośną intensyfikacją, instalacja jawi się jako przewrotna groteska wydarzenia muzyki 
elektronicznej: otaczająca przestrzeń w chmurze dymu zdaje się nie istnieć, osoby stojące 
nieopodal są niewidoczne a dźwięk tak ogłuszający, że nie sposób znieść go przez dłuższą 
chwilę. Widniejący na zewnątrz kuratorski tekst głosił, że „gdy trudno zapanować nad dźwię-
kiem w przestrzeni, przestrzeń zatapiamy w dźwięku”. Konfrontacja oparta na totalnej nega-
cji, bądź też sprowadzenia do absurdu, przywodzi tu na myśl surrealistyczne zabiegi zmysło-
wego przekraczania świadomości jako drogi do wolności. 

S000ND WYTH W000ND was a total installation that attacked each of the senses and created 

an overwhelming spectacle. RSS B0YS filled a small room with concert equipment, including 

an amplifying system, a smoke generator and a projector. The disorientating excess of stimuli 

and the impossibility of making out any contours of the space was called by Daniel Brożek, who 

curated the installation, “an attempt to reach the limits of experiencing techno music.” Using 

almost unbearable intensification, the installation seemed to be a perverse parody of an elec-

tronic music event: the space seemed to vanish in the thick smoke, making people standing 

right next to us invisible while the sound was so deafening that it was impossible to tolerate it 

for any longer period of time. The curator’s text, pasted outside the room, read: “when it is dif-

ficult to control sound in a space, we flood the space with sound.” This confrontation based on 

total negation, or on reduction to absurdity, brought to mind associations with surrealist  

attempts to exceed sensory perception as a way to liberation.

> Małgorzata Miśniakiewicz
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Biblioteka Miejskiej 

Audiosfery / CITY Soundscape 

Library 

Aleksandra Grunholz, Kama Sokolnicka; 

Pracownia Badań Pejzażu Dźwiękowego 

Instytutu Kulturoznawstwa Uniwersytetu 

Wrocławskiego / Soundscape Research Studio 

at the Institute of Cultural Studies of the 

University of Wrocław; uczestnicy warsztatów 

nagrań terenowych SURVIVAL 11 / participants 

of SURVIVAL 11 field recording workshops: 

Dawid Furmaniewicz, Krzysztof Marciniak, 

Kamila Staśko-Mazur, Ewelina Turkot

instalacja dźwiękowa / sound installation

The City Soundscape Library was created with the in-

tention of cataloguing works that enable us to identify 

different techniques of listening to and perceiving the 

soundscape, and to establish a place of sound experi-

ments and confrontations. By situating the city and 

its inflammatory state in the centre of attention, the 

invited artists were set the limits of the audio subject 

matter while the listeners were asked to notice and 

rationalise not only the sounds resonating in the ur-

ban environment, but also the ways of capturing them 

in the sound frame.

In the featured works, the sonic variety of the city-

scape and its acoustic and cultural potential were 

presented in multiple parts and from several angles. 

The library included both field recordings made in 

various cities (in Poland, Germany, France, Russia, 

Ukraine, and Argentina1) and works whose character 

referred to soundscape compositions2, i.e. sound doc-

umentaries that only slightly interfered with the audio 

material. The topic of the urban inflammatory state 

was sometimes taken up directly, by referring to the 

cacophony of urban sounds or the noise of construc-

tion sites3, or from a distance, accentuating the audi-

tory states of ‘abandoned’ places and spaces.4 

Among the recordings we could find several-minute 

long registrations of soundscapes that brought to the 

foreground a fragment of everyday urban sonic real-

ity, or focusing on a broader sonic horizon. One or 

more audio events would be either captured as they 

were happening or captured as a composition that 

modified the actual sounds. Realistic sonic portraits 

of people and objects, buildings and urban-technical 

solutions, and public spaces attracted attention due 

1	 Including Wrocław, Warsaw, Berlin, Lyon, Lviv, Irkuck, Moscow, 
Mendoza, Mallin Ahagado, Rio Negro.

2	 Compositions based on chosen structured material from 
field recordings (recorded outside the studio), which was 
later discretely modeled / manipulated to direct the listener’s 
connotations.

3	 Among the works emphasising the problem of noise 
accompanying the state of construction and traffic routes was 
Agnieszka Górniak-Korzeń’s West Gate – Construction. 

4	 An interesting proposal presenting the various faces of acoustic 
void was Kamila Sokolnicka’s work Pharmacy, which juxtaposed 
the soundscapes of two Faculty of Pharmacy buildings: the old 
one, devoid of its utilitarian function, and the new one, full of 
sounds made by the working people and equipment.

Biblioteka Miejskiej Audiosfery powstała z myślą 
o utworzeniu katalogu prac, pozwalających poznać 
odmienne techniki słuchania i postrzegania miej-
skiej audiosfery, oraz z chęci wyodrębnienia miejsca 
konfrontacji i poszukiwań brzmieniowych. Stawiając 
w centrum uwagi miasto i jego stan zapalny (rozu-
miany bardzo szeroko, często metaforycznie) oso-
bom zaproszonym do realizacji prac dźwiękowych 
wyznaczono granicę tematu audialnego, słuchacza 
zaproszono zaś do zauważenia i racjonalizacji nie 
tylko odgłosów wybrzmiewających w miejskim śro-
dowisku, ale i sposobów ich uchwycenia w dźwięko-
wym kadrze.
W prezentowanych pracach różnorodność brzmie-
niowa przestrzeni miejskich, wraz z potencjałem 
akustycznym i kulturowym, została ukazana w wielu 
odsłonach i kilku ujęciach. Biblioteka zgromadziła 
zarówno nagrania field recordingowe zarejestrowane 
w przestrzeni różnych miast (Polski, Niemiec, Fran-
cji, Rosji, Ukrainy, Argentyny1), jak i prace nawiązu-
jące w swym charakterze do utworów typu sound-
scape composition2 czy dokumentu dźwiękowego, 
nieznacznie ingerującego w materiał dźwiękowy. 
Tematyka miejskiego stanu zapalnego podjęta zo-
stała wprost, przywołując kakofonię miejskiej tkanki 
brzmieniowej czy hałasy budów 3, lub z dystansem, 
akcentując wyjątkowe stany brzmieniowe miejsc czy 
przestrzeni „porzuconych”4. 
Wśród nagrań odnajdziemy kilkuminutowe rejestra-
cje pejzażu dźwiękowego ukazujące wyszczegól-
niający detal kadr miejskiej codzienności audialnej 
lub ujmujące szerszy horyzont dźwiękowy. Jedno 
lub wiele zdarzeń fonicznych przyłapanych jest na 

1	 M.in. Wrocław, Warszawa, Berlin, Lyon, Lwów, Irkuck, Moskwa, 
Mendoza, Mallin Ahagado, Rio Negro.

2	 Kompozycje bazujące na wybranym i ustrukturyzowanym  
materiale z nagrań terenowych (nagrywanych poza studiem), 
dyskretnie modelowanym / przekształcanym, ukierunkowując 
sposób konotacji słuchacza.

3	 Do prac akcentujących problem hałasu towarzyszącego 
budowom oraz szlakom komunikacyjnym należy nagranie 
Agnieszki Górniak-Korzeń West Gate – budowa. 

4	 Ciekawą propozycją prezentującą różne oblicza 
dźwięczącej pustki jest praca Kamy Sokolnickiej Farmacja, 
zestawiająca audiosferę dwóch budynków Farmacji: 
dawnego – pozbawionego swej funkcji użytkowej i nowego, 
zagospodarowanego odgłosami pracujących ludzi i aparatury. 

> Kamila Staśko-Mazur
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to their peculiar tone and texture (squeaking metal 

stairs or boats, cracking carousels, the clatter of bro-

ken glass on the pavement), the acoustics of the 

place where they occurred (railways stations, tunnels, 

underground passages, promenades, construction 

sites, interiors of temples, shops, vehicles), and the 

sonic quality consisting of the broader socio-cultural 

context, a certain emotional charge and the atmos-

phere of the venue (the different melodies of vari-

ous languages overheard in trains, railway stations, 

streets, squares, bars, markets, etc.; the character-

istic sounds of public places such as the post office, 

main square, school).5 

When listening to shorter, succinctly titled record-

ings, which were presented as less than 20-second 

long messages, the multilayered structure of the real 

soundscape was neutralised. They were original illus-

trations of the sounds made by concrete instruments, 

machines, constructions, and modes of functioning 

(e.g. of a ventilator fan or a fridge). They often focused 

not on the acoustic aspect or the socio-cultural 

dimension, but on the very act of provoking sounds 

and their sources.6 

Composed works, which discretely modified the re-

corded material by means of transformations, filter-

ing, multiplications, adding or amplifying the echo, 

turned the soundscape into an unreal acoustic 

sphere, verging on a trance-imaginary journey above 

its sounds7 or intensifying the variety of stimuli pro-

vided by the existing audio reality, emphasising its ‘in-

flammatory state.’8 The final acoustic effect of these 

compositions brought to mind a kind of memory trace 

left by sounds – those we experienced or merely 

heard, audible but not listened to. The process of blur-

ring sounds is typical both of our memory and of the 

urban soundscape, which is in constant move and liv-

ing in a peculiar pulse.

5	 The uniqueness of urban spaces in their existential dimension 
was shown in Robert Losiak’s recordings, taken from the Sound-
scape Research Studio archive (functioning at the Institute of 
Cultural Studies of the University of Wrocław), which revealed 
the often surprising, individual acoustic features.

6	 Among these recordings were Aleksandra Grünholz’s Shifting, 
Trumpet, Cow, and Current, who also presented other, more 
complicated recordings. Interestingly, the selection of venues 
and sounds was often similar in recordings by several different 
artists, although they worked in different cities and in different 
ways of representation.

7	 This kind of transformation of the existing acoustic reality was 
clearly present in Ewelina Turkot’s piece Untitled, among other 
works. For Turkot, field recordings of the city and areas near 
a river constituted the basis for her almost 12-minute long 
composition, which gradually assumed pulsating regularity and 
then again emphasised the stratified urban soundscape. 

8	 The urban soundscape, full of audio events, was evoked by 
Dawid Furmaniewicz in his cycle of works titled Inflammatory 
State, in which he combined the selected (slightly modified) 
sounds of the city in an interesting way.

gorąco bądź uchwyconych w formę kompozycji mo-
dyfikującej realne brzmienia. Realistyczne portrety 
brzmieniowe ludzi i przedmiotów, budynków i założeń 
urbanistyczno-technicznych, przestrzeni publicz-
nych zwracają uwagę swoistą barwą i fakturą (skrzy-
pienie metalowych schodów, łodzi, trzaski mecha-
nizmu karuzel, łoskot szkła deptanego na bruku), 
akustyką miejsca, w której rozbrzmiewają (hale 
dworcowe, tunele, przejścia podziemne, deptaki, 
place budów, wnętrza świątyń, marketów, pojaz-
dów) oraz walorem brzmieniowym, na który składa 
się szerszy kontekst społeczno-kulturowy, pewien 
ładunek emocjonalny i aura miejsca (odmienność 
melodii różnych języków słyszanych w pociągach, 
na dworcach, ulicach, skwerach, barach, bazarach 
itd.; charakterystyczne brzmienia miejsc publicz-
nych jak poczta, rynek, szkoła)5.
Krótsze nagrania o lakonicznych tytułach, zaprezen-
towane w formie kilkunastosekundowego komu-
nikatu, neutralizują w odbiorze wielowarstwowość 
realnego pejzażu akustycznego. To swoiste ilustracje 
odgłosów konkretnych instrumentów, maszyn, kon-
strukcji oraz sposobów ich funkcjonowania (np. wen-
tylatora, lodówki). Nierzadko skupiają one uwagę nie 
tyle na walorach barwowych czy społeczno-kultu-
rowych, co na samym akcie prowokowania odgłosu 
oraz na jego sprawcy6.
Prace o profilu kompozytorskim, dyskretnie mody-
fikujące nagrany materiał poprzez przekształce-
nie, filtry, multiplikacje, dodanie lub wzmocnienie 
pogłosu, nadają tkance brzmieniowej miasta rodzaj 
odrealnionej sonosfery, bliskiej transowo-wyobra-
żeniowej podróży ponad jej dźwiękami7 lub inten-
syfikującej wielość doznań zastanej rzeczywistości 
brzmieniowej, uwypuklając jej „stan zapalny”8. Efekt 
brzmieniowy tak powstałych kompozycji przywodzi 

5	 Wyjątkowość przestrzeni miejskich w ich egzystencjalnym 
wymiarze ukazują nagrania autorstwa Roberta Losiaka wybrane 
z archiwum Pracowni Pejzażu Dźwiękowego (działającej przy 
Instytucie Kulturoznawstwa Uniwersyeteu Wrocławskiego), 
ukazujące niejednokrotnie zaskakujące, indywidualne cechy 
brzmieniowe.

6	 Do tego typu nagrań należą m.in. Przesuwanie, Trąbka, Krowa, 
Prąd Aleksandry Grünholz, prezentującej i inne, bardziej 
złożone rekordy. Co ciekawe, wybór miejsc i odgłosów okazał 
się niejednokrotnie podobny u kilku autorów realizujących 
nagrania, choć odnaleziony w różnych miastach czy w innych 
reprezentacjach.

7	 Tego typu przekształcenie zastanej rzeczywistości audialnej 
czytelne jest m.in. w utworze Eweliny Turkot Untitled. Field 
recording miasta i terenów nadwodnych staje się tu kanwą 
blisko 12 minutowej kompozycji nabierającej stopniowo 
miarowego pulsu i wyłaniającej ponownie rozwarstwioną 
audiosferę miasta.

8	 Efekt bogatego w zdarzenia dźwiękowe pejzażu miejskiej 
audiosfery ewokuje Dawid Furmaniewicz w cyklu prac o tytule 
Stan Zapalny, w którym w ciekawy sposób łączy wybrane 
odgłosy miasta (nieznacznie modyfikowane). 

na myśl rodzaj śladu w pamięci, jaki zostawiają w na-
szych umysłach dźwięki – „przeżyte” oraz jedynie 
zasłyszane, słyszane choć nie wysłuchane. Proces 
zniekształcania dźwięków stanowi przecież zarówno 
cechę naszej pamięci, jak i nieodłączny element 
miejskiej audiosfery, będącej w ciągłym ruchu i żyją-
cej w swoistym pulsie. 
Owa dynamika życia i komunikacji wydaje się być 
istotną cechą uobecniającą się we wszystkich pre-
zentowanych pracach. Nawiązują do niej także kom-
pozycje o charakterze dokumentu, bacznie wsłuchu-
jące się w bieżący moment, świadomie podążające 
za rytmem upływającego czasu9 lub wręcz sonifi-
kujące przytłumione niuanse barwowe dźwięczą-
cej ciszy. W kolekcji Biblioteki Miejskiej Audios-
fery miejsca na pozór bezdźwięczne także zostały 
wyszczególnione.
Można powiedzieć, iż katalog prac prezentuje więc 
różnorodne stany dźwięku w przestrzeni. Przestrzeni 
otaczającej nas, przestrzeni rodzącej się między 
słuchanym i słuchaczem, przestrzeni naszej wy-
obraźni. Wyłaniające się z tak uchwyconych mo-
mentów brzmieniowych znaczenia niejednokrotnie 
poszerzają hasło Przeglądu i zamysł kuratorski, dry-
fując w stronę kontemplacji istnienia różnych bytów 
codzienności. 

9	 Do tego typu założeń zdają się nawiązywać nagrania piszącej te 
słowa oraz utwór Krzysztofa Marciniaka Sonidos de la Pacien-
cia zakomponowany w swoistą narrację, ukazujący różnorodne 
odgłosy towarzyszące codziennym praktykom pracowników 
farm i winnic w ich naturalnym środowisku.

This dynamics of life and communication seemed to 

be an important feature that was present in all the 

works. It was also hinted at in quasi-documentary 

compositions, which closely listened to the present 

moment and consciously followed the rhythm of the 

passing time9, or even sonified the muffled nuances 

of acoustic silence. In the City Soundscape Library, 

even seemingly soundless spaces were explored. 

We could thus conclude that the catalogue of works 

presented various states of sound in space. In a space 

that surrounds us, in a space that emerges between 

the one who listens and the one who is listened to, 

in a space of our imagination. The meanings that 

emerged from the recorded acoustic moments often 

broadened the motto of the Review and the curators’ 

intention, drifting towards the contemplation of vari-

ous everyday entities’ existence.

9	 These assumptions were probably taken up in pieces by the 
author of this text and by Krzysztof Marciniak, whose work 
Sonidos de la Paciencia was composed as a peculiar narrative 
that revealed various sounds accompanying the everyday 
activities of workers in the natural surroundings of farms 
and vineyards. 
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Labirynt niewielkich pokoików, oddzielonych od siebie oszklonymi przepierzeniami. Puste, białe wnętrze szczel-
nie wypełnia dźwięk: niezwykle mocne basy. Wibrują i podzwaniają szyby. Dawne miejsce poświęcone aseptyce 
zostało zatem „pobrudzone” potężnym pulsem. W pustych pomieszczeniach nie można wytrzymać, trzeba z nich 
natychmiast uciekać, gdyż zapełnione są czymś niewidzialnym, lecz groźnym.

A maze of little rooms separated by glass partition walls. An empty white interior closely filled with sound, unusu-

ally loud bass. The glass vibrated and rattled. Previously devoted to asepsis, the rooms were ‘tainted’ with a mighty 

impulse. It was impossible to stay in the empty rooms, immediate escape was the only salvation from something 

invisible but dangerous.

> Magda Ujma

Aseptic sinus infection  

Miguel A. García, Gerard Lebik

instalacja dźwiękowa / sound installation
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Praca Dominiki Łabądź zatytułowana Polonia to ocalony 
i przerobiony przez artystkę neon z nieistniejącego już kina 
Polonia, jednego z wielu wrocławskich studyjnych kin, które 
zostały wyparte przez sieciowe multipleksy. Ze słowa „Po-
lonia” Łabądź ułożyła napis OPIA, końcówkę balansującą 
pomiędzy utopią, dystopią a entropią. Ocalenie i zatrzyma-
nie w czasie poprzez włączenie do sztuki przywodzi na myśl 
jeszcze jedną niedopowiedzianą „opię” – nieznośną hete-
rotopię. Instalacja Łabądź jest medytacją dotyczącą roz-
padu i upadku w chaos. Neon zaczerpnięty z dawnego kina 
można odczytywać nie tylko w kontekście konkretnej in-
stytucji kultury i trwania przestrzeni sztuki wobec dokonu-
jących się społecznych i ekonomicznych przemian. Słowo 
„Polonia” stawia też pytanie o kraj i jego państwowość, 
nieraz charakteryzowaną przez sprzeniewierzone marze-
nia. W kontekście miejskim rozświetlona „opia” jawi się jako 
symbol nieustających negocjacji pomiędzy tworzeniem 
a popadaniem w niebyt.

Łabądź’s work titled Polonia consisted of a preserved and 

modified neon light of the Polonia cinema, one of many art 

houses in Wrocław that had ceased to exist due to the rapid 

expansion of multiplexes. Łabądź rearranged the letters mak-

ing up the name so that they read OPIA, a suffix balancing 

between utopia, dystopia and entropia. Preserving the sign 

and freezing it in time brought to mind yet another “opia”, the 

unbearable heterotopia. The installation became a medi-

tation concerning deterioration and falling into chaos. The 

old cinema neon light could be interpreted not solely in the 

context of a concrete cultural institution, but as the survival 

of art spaces against the backdrop of social and economic 

changes. The word Polonia also posed questions about Po-

land and its statehood, which is sometimes described in 

terms of betrayed dreams. In an urban context, the glowing 

“opia” emerged as a symbol of incessant negotiations be-

tween building and falling into non-existence.

> Małgorzata Miśniakiewicz

Polonia  

Dominika Łabądź

neon

Praca Kaliny Iwaszko Z setki składa się z fragmentów filmów przedstawiających różnorakie wydarzenia roz-
grywające się w przestrzeni miejskiej, od ulicznych festiwali po masowe protesty i krwawe konfrontacje. Mia-
sto bardziej niż agora – czyli miejsce spotkań i dyskusji – jawi się jako arena, na której odbywają się różnorakie, 
niekoherentne działania. Wyrwane z kontekstu, zaczerpnięte z Internetu fragmenty dokumentacji nie pozwa-
lają na kontemplację lub chwilę zastanowienia. Praca stawia pytania o niemożność internalizacji i uporządko-
wania setek wiadomości, nieustannie napływających w medialnym i internetowym natłoku informacji. Plątanina 
obrazów i ujęć nie tworzy spójnej narracji, która konstruowałaby wizję miasta jako demokratycznej przestrzeni 
publicznej zdolnej do zainicjowania zmiany społeczno-politycznej.
Łącząc pozornie przypadkowe ujęcia, pozbawiony komentarza film Iwaszko raczej wywołuje niepewność co do 
tego, jak należy definiować współczesne miasto. Zdaje się ono raczej miejscem nierozstrzygalnego konfliktu, 
w którym na próżno ścierają się różne siły i ideologie.

Iwaszko’s work Direct Sound consisted of footages showing various events that occurred in cities, from street fes-

tivals to mass demonstrations and violent confrontations. Here, instead of an agora – a place of meetings and dis-

cussions – the city was depicted as an arena where different incoherent events take place. Taken out of context, the 

fragments of documentation that had been downloaded from the Internet made it impossible to contemplate them 

or even think about them for a brief moment. The work posed questions about the impossibility of internalisation 

and ordering of hundreds of various news reports that are constantly flooding us. The entangled pictures did not add 

up to create any coherent narrative that would construct an image of the city as a democratic public space capable 

of initiating social and political change. By combining seemingly random takes without any commentary, Iwaszko’s 

film triggered uncertainty as to how the contemporary city ought to be defined. It emerged as a place of irresolvable 

conflict in which opposing forces and ideologies clash in vain.

Z setki / Direct Sound 

Kalina Iwaszko

instalacja wideo / video installation
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Biblioteka / Library Magdalena Kleszyńska, Anna Maria Brandys

obiekt / object

Opuszczając stary budynek Wydział Farmacji wyprowadził 
z niego wyposażenie ruchome, pozostawiając jednak to, 
co zostało trwale wmontowane. Pozostał więc też wystrój 
wnętrz i to, co tworzyło część szczególnej atmosfery bu-
dynku. Pozostały sale laboratoryjne bez instrumentów, pu-
ste magazyny oraz biblioteka bez książek. Widok pozbawio-
nej księgozbioru biblioteki jest czymś niespotykanym – jest 
to miejsce być może najpiękniejsze, najbardziej czarujące 
i eleganckie w budynku, jednocześnie zwykle nie widzi się 
go pozbawionego podstawowego elementu, któremu służy 
i który nadaje mu znaczenie. 
Artystki postanowiły wypełnić puste półki innym porzuco-
nym materiałem – cegłami. Tworząc w ten sposób nieru-
chomą, nieużyteczną bibliotekę – wizualnie przywraca-
jąc jej spodziewany wygląd, ale jednocześnie odbierając 
możliwość korzystania z „tomów”. To biblioteka niemoż-
liwa, nie oferująca wiedzy a jedynie sugestię lub skojarzenie 
z wiedzą. 
W czasach, gdy coraz większa część wiedzy i materiałów 
naukowych dostępna jest za pośrednictwem środków elek-
tronicznych, czytników, baz danych, realne znaczenie bi-
blioteki jako miejsca, gdzie rezyduje wiedza i związanego 
z tym czaru, zaczyna odchodzić. Opuszczona i skamieniała 
biblioteka Wydziału Farmacji przypomina właśnie o tym.

When moving out of its former seat, the Faculty of Pharmacy 

took all the movables, but the fixed elements were left. As 

a result, all that which decorated the interiors and contrib-

uted to the special atmosphere of the building remained 

in its place. We could therefore come across old lab rooms 

without their equipment, empty warehouses and a library de-

void of books. Seeing a library with no books is an unusual 

sight – it was probably the most beautiful, charming and styl-

ish place in the building, although we rarely saw it without its 

constituent element that endowed it with meaning. 

The artists decided to fill the empty shelves with another 

abandoned material – bricks. In this way, they created an im-

mobile and useless library which retained its visual quality 

but did not offer the possibility of using the ‘tomes.’ It was 

an impossible library that did not offer real knowledge – only 

a suggestion or an association with knowledge.

In days when an ever increasing part of knowledge and scien-

tific materials is available by electronic means, e-readers and 

databases, the real importance of a library as a repository 

of knowledge and the resulting charm seem to vanish. The 

abandoned and petrified library of the Faculty of Pharmacy 

was a stark reminder of this.

> Antoni Burzyński

W filmie mamy do czynienia z beznamiętną relacją 
z burzenia kościołów. To nie zdarza się zbyt często, 
niszczenie świątyń stanowi w Polsce tabu kulturowe. 
Praca ta jest rodzajem dokumentu. Skupienie się na 
„akcji”, z całkowitym pominięciem warstwy znacze-
niowej, bez opisu i analizy sytuacji, w jakiej mamy do 
czynienia z podjęciem decyzji o zburzeniu świątyni, 
w Polsce wygląda jak profanacja obiektu sakralnego. 
Film można odczytywać jako oskarżenie współcze-
snej kultury o lekceważenie sfery sacrum. Można wy-
czytać także inne znaczenia, jak choćby fascynacja 

współczesnej kultury obrazami katastrof i destruk-
cji, lecz i koncepcja ruiny (od której zaczęło się na-
sze dzisiejsze poczucie historii). Film może być też 
interpretowany jako reakcja na ideową dominację 
Kościoła Katolickiego w Polsce i rodzaj symbolicznej 
fantazji, „zemsty” na nim. Nawiązuje do gier kompu-
terowych i chłopackich zainteresowań „demolką”.

The film was a dispassionate registration of the pro-

cess of destroying churches. It does not happen of-

ten – in Poland, church demolition is a cultural taboo. 

The film documented the process, and thus became 

a documentary of a kind. Its focus on ‘action’, with no 

attention paid to the sphere of meaning or analysis 

of the situation that prompted the decision to destroy 

the temples, made it seem in Poland as a profana-

tion of a sacred building. The film could be interpreted 

as an accusation of contemporary culture of disdain 

for the sacred. Alternatively, other meanings could be 

found, for instance the fascination of contemporary 

culture with images of catastrophes and destruction, 

or with the concept of ruins (which gave rise to today’s 

feeling of history). Another thread led to interpreting 

the work as a reaction to the ideological domination of 

the Catholic Church in Poland, and symbolically ‘tak-

ing revenge’ on it. It also made a reference to com-

puter games and boyish interest in demolition.

> Magda Ujma

CHURCH DEMOLITION

Piotr Blajerski

instalacja wideo / video installation
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ZAŻYJ / TAKE IT

Dagmara 

Angier-Sroka

instalacja /

installation

Umieszczona na szczycie budynku instalacja Zażyj Dagmary Angier-Sroki wypełniła poddasze 
krzaczkami tymianku. Wyglądające jak typowa szklarnia pomieszczenie, przeszklony, spadzi-
sty dach, ciepłe, wilgotne powietrze i wyciszający aromat ziół zdają się nie przystawać do wy-
pełnionego próbówkami i chemicznymi zapachami Instytutu Farmacji. Jednak przypominając 
o leczniczych właściwościach tymianku – jego olejki zawierają bakterio- i grzybobójcze tymol 
i karwol – artystka odwołuje się do botanicznych korzeni farmacji. Dla Angier-Sroki istotne 
jest uprzemysłowienie produkcji medykamentów, za sprawą którego syntetyczne zamienniki 
o nieznanych długotrwałych efektach ubocznych wypierają naturalne metody leczenia. Wpi-
sująca się w nurt urban gardeningu instalacja przypomina o kojącym charakterze roślin oraz 
potrzebie sięgnięcia do pozornie archaicznych i nieefektywnych, lecz jednak terapeutycz-
nych, sposobów życia, spędzania czasu i odżywiania. 

Situated on the uppermost floor of the building, Angier-Sroka’s installation Take It consisted of 

thyme plants filling up the attic, which thus resembled a greenhouse: glazed sloping roof, warm 

and humid air, and the calming aroma of herbs that seemed to be at odds with the chemical 

scents and various paraphernalia that filled the rest of the Faculty of Pharmacy. However, re-

minding us of the healing properties of thyme, whose oil contains thymol and carvacrol, known 

for their germicidal and fungicidal properties, the artist made a reference to the botanical roots 

of pharmacy. What was important to Angier-Sroka was the industrialization of the production of 

medicines, the substitution of natural methods of treatment with synthetic substances of un-

known side effects. Belonging to the urban gardening trend, the installation emphasised the 

soothing properties of plants, the need to come back to seemingly old and forgotten lifestyles, 

foods and ways of spending time that turn out to be therapeutic.

> Małgorzata Miśniakiewicz

Zieleń miejska / Urban Greenery Martyna Izabela Woźnica

instalacja / installation

Instalacja Martyny Izabeli Woźnicy w jednym z dużych po-
mieszczeń jest delikatną i bardzo poetycką interwencją 
w substancję budynku Farmacji. Ze zlewów, dziur w podło-
dze i spękanych kafelków wyrastają rośliny. Wydaje się, że 
natura upomniała się o swoją przestrzeń, gdy ludzie opuścili 
budynek. W przestrzeni laboratoryjnej odnosi się też wraże-
nie sprzeczności. Zielone, bujne rośliny kontrastują z chłod-
nym, nieznoszącym przypadku wystrojem laboratorium, 
w którym nie powinny znaleźć się przypadkowe substancje 
ani roznoszone przez wiatr nasiona. Wydaje się ono stwo-
rzone z myślą o higienie, dezynfekcji i aseptyczności. 
Praca Martyny Woźnicy, bazując na kontraście między na-
turą i kulturą, przypomina o nieuchronności procesów przy-
rody, którym poddane są wszystkie wytwory człowieka, 
nawet tak złożone jak miasto i laboratorium chemiczne. 
Artystka zwraca też uwagę na to, że pełne rozdzielenie pla-
nowego kształtowania przestrzeni przez człowieka oraz 
przypadku i nieustępliwości, z jaką przyroda wdziera się 
w szczeliny w tworzonym przez ludzi porządku, nie jest ko-
nieczne. Powrót roślin do laboratorium farmaceutycznego 
można też interpretować w kontekście medycyny natural-
nej, rozumianej dosłownie lub w przenośni.

Woźnica’s installation in one of the large rooms was a frag-

ile and extremely poetic intervention in the very substance 

of the Pharmacy building. The sinks, holes in the floor and 

cracked tiles became beds of plants. It seemed as if nature 

reclaimed the building after people had left. However, there 

was a certain contradiction in the labs – the luscious plants 

were in stark contrast with the cool space of the lab which 

detested randomness, where there seemed to be no room for 

casual substances or plant seeds carried by the wind. The lab 

seemed to be created to follow the principles of hygiene, dis-

infection and asepsis.

Based on the contrast between nature and culture, Woźnica’s 

work reminded us of the inevitability of natural processes, 

which apply to any human creation, even those as complex 

as a city or a chemical laboratory. The artist highlighted that it 

was not necessary to fully separate the spaces intentionally 

shaped by people and the seemingly random and unstop-

pable nature, which invades any cracks in carefully ordered 

spaces. The return of plants to the pharmaceutical lab could 

also be interpreted in the context of natural medicine, under-

stood both literally and metaphorically.

> Antoni Burzyński
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Zestaw pierwszej pomocy: 

Miasto. Zrób To Sam – 

Manifestacja / First Aid Kit: 

City. DIY – Demonstration

Gabukow

instalacja / installation

Umieszczony w farmaceutycznej szklanej szafie Zestaw 
pierwszej pomocy: Miasto, Zrób to sam – Manifestacja Ga-
bukow składał się z przedmiotów przydatnych do przepro-
wadzenia ulicznej manifestacji. W designersko zaprojek-
towanym pudełku znalazły się przedmioty przeznaczone 
dla piętnastoosobowego protestu: płótna na transparenty, 
drzewce, bawełniane chustki na twarz, szablony, spraye, 
notesy czy zestaw niezbędnych dokumentów. Artystka za-
znacza, że pokojowe manifestacje, zagwarantowane pra-
wem w Konstytucji RP, powinny być naturalną reakcją na 
społeczną „chorobę”. Jednocześnie Gabukow dopuszcza 
możliwość wprowadzenia zestawu do stałej sprzedaży, przy-
zwalając na komercjalizację narzędzi protestu. Ten dobrze 
zaprojektowany, ładny zestaw bardziej przypomina modne – 
i nieraz zbędne – designerskie gadżety aniżeli oddolne, im-
prowizowane protesty często charakteryzujące się estetyką 
DIY. Wygoda i konsumeryzm łączy się tu ściśle z estetyza-
cją polityczności. Już w wernisażowy wieczór zestaw został 
otwarty przez odwiedzających i wykorzystany w pomiesz-
czeniu, w którym był on prezentowany.

Placed in a pharmaceutical glass cabinet, Gabukow’s work 

titled First Aid Kit: City. DIY – Demonstration consisted of a set 

of items that come in handy when organising a street protest. 

A designer box contained materials indispensable for stag-

ing a protest by fifteen people: canvases to make banners, 

flagpoles, cotton handkerchiefs to cover the face, templates, 

spray paints, notebooks, and a set of necessary documents. 

Gabukow emphasised that peaceful demonstrations, guar-

anteed by law in Poland’s constitution, ought to be a natu-

ral reaction of the society to a ‘disease.’ She also considered 

the possibility of launching the set for sale, thus approving 

of commercialization of the protest tools. This well-designed 

and pretty set evoked associations with fashionable – and 

sometimes unnecessary – designer gadgets rather than with 

grassroots makeshift protests, which are often characterised 

by DIY aesthetics. In this work, convenience and consumer-

ism were tightly connected with the aestheticization of poli-

tics. The set was already used by the visitors on the opening 

night, right in the room where it was displayed.

> Małgorzata Miśniakiewicz
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SICKSINK

Jakub Lech (IP GROUP)

instalacja, obiekt / 

installation, object

Minimalizm formalny w narzucającej się przestrzeni budynku Farmacji 
stanowił dla twórców i widzów wizualne wyzwanie. Jakub Lech stworzył 
w jednym z aseptycznych pokoików obiekt, łączący w sobie ideę ready-
-made z minimalną interwencją rzeźbiarską, wprowadzającą dysonans 
w proces poznawczy. SICKSINK, czyli umywalka, element obecny nie-
mal w każdym pomieszczeniu Instytutu Farmacji, tym razem podwojona 
w sposób ledwie zauważalny, zespoliła się z oczyszczonym ze sprzę-
tów otoczeniem. Igrając ze zmysłem wzroku, odwołuje widza do samego 
miejsca, a także do zagadnienia choroby. Umywalka została bowiem po-
dwojona w sposób sugerujący jej stan zapalny – zakażenie wirusem po-
wodującym niebezpieczne narastanie materii.

Formal minimalism in the overwhelming space of the Pharmacy building 

posed a considerable challenge both to the artists and viewers. In one of 

the aseptic little rooms, Lech created an object that combined the idea 

of the readymade with a minimalist sculptural intervention, which intro-

duced dissonance in the cognitive process. SICKSINK resembled one of the 

many sinks in the building, but this one was doubled in a barely noticeable 

way, blurring in with the surroundings rid of all other objects. Playing with 

the sense of sight, it made the viewer look for references in the venue it-

self and in the issue of illness as such. The way the sink was doubled sug-

gested an inflammatory state – infection with a virus, which caused a dan-

gerous growth of the matter.

> Magdalena Zięba

Z niedbale rzuconej na umywalkę 
eleganckiej torebki, pośród dzie-
siątek blistrów i fiolek różnora-
kich leków, wysypują się szminka, 
puder, klucze i telefon. W instala-
cji Dominiki Uczkiewicz zatytuło-
wanej Pośpiech, atrybuty luksusu 
i elegancji przemieszane są z na-
tłokiem medykamentów. Skórzana 
torebka staje się tu symbolem za-
możnej kobiety sukcesu, której po-
zornie perfekcyjne życie okazuje 
się być jedynie powierzchownym 
wizerunkiem, od środka podpie-
ranym przez leki i suplementy. 
W codziennej walce o spełnienie 
niekwestionowanych oczekiwań 
stawianych współczesnym kobie-
tom, by odnosiły sukcesy na wielu 
polach – rodziny, kariery, urody, 
domu – leki stają się orężem po-
konującym wycieńczenie, depre-
sję i stres. Presja społeczna bądź 

własna ambicja nie pozwalają przy-
znać się do przegranej, traktując 
zdrowie jako konieczną ofiarę. Co-
dzienny pośpiech wyklucza moż-
liwość wypoczynku i regeneracji, 
a ułuda poczucia kontroli przysła-
nia zmęczenie i bezsilność.

A woman’s handbag carelessly 

thrown on the washbasin revealed 

its contents, which alongside a lip-

stick, face powder, car keys and 

telephone included an impressive 

set of pills and sedatives. In Uczk-

iewicz’s installation under the title 

Rush, attributes of luxury and el-

egance were mixed up with doz-

ens of medicine bottles and tab-

lets. The leather handbag became 

here a symbol of a wealthy and 

successful woman, whose seem-

ingly perfect life turned out to be 

but a superficial image, propped up 

from the inside by drugs and die-

tary supplements. In their everyday 

struggle to meet the expectations 

of achieving success in different 

spheres of life, at home and in the 

workplace, contemporary women 

fall back on drugs as their weapon 

against exhaustion, depression 

and stress. Social pressure or own 

ambition make it impossible to ad-

mit to a defeat, which results in 

health being the necessary sacri-

fice. Daily rush makes it impossible 

to relax and regenerate the body, 

and the illusion of being in control 

only serves to mask tiredness and 

powerlessness.

> Małgorzata Miśniakiewicz

Pośpiech / Rush

Dominika Uczkiewicz

instalacja, obiekt / 

installation, object
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Krajobraz małych 

spektakli / 

A Landscape for 

Little Spectacles 

Dominik Lejman

wideo wielokanałowe, 

dokumentacja / multichannel 

video, documentation

Prezentowane na SURVIVALU wideo jest dokumentacją instalacji Domi-
nika Lejmana Krajobraz małych spektakli. Projekcje przedstawiające 
dzikie zwierzęta wyświetlane były w oddziałach szpitali pediatrycznych 
w Warszawie (2002), Białymstoku (2003) i Nowym Jorku (2004), gdzie 
praca jest stale prezentowana. Zapis wideo ukazuje zaciekawione, żywio-
łowe reakcje małych pacjentów na przesuwające się po ścianach czy łóż-
kach obrazy dzikich zwierząt. Barwne projekcje przemieniają surowe, szpi-
talne przestrzenie w fascynujący świat egzotyki, w którym spotkać można 
flaminga, żółwia bądź tygrysa. Projekt Lejmana skupia się na terapeu-
tycznym potencjale sztuki. Pobudzające wyobraźnię obrazy oferują alter-
natywny świat, pomagając dzieciom zapomnieć o chorobie. Przyjemność 
patrzenia i odkrywania pozwala choć na chwilę zmarginalizować dominu-
jący kontekst, w którym eskapistyczny wymiar sztuki działa kojąco.

The video featured at SURVIVAL documented Lejman’s installation titled 

Landscape for Little Spectacles. Projections showing wild animals were 

screened in pediatric wards in hospitals in Warsaw (2002), Białystok 

(2003) and New York (2004), where the work is on permanent display. The 

video documentation showed the young patients’ interest and their lively 

responses to images of wild animals stampeding across walls or beds. The 

colourful projections turned the austere spaces of the hospitals into a fas-

cinating exotic world, inhabited by flamingoes, turtles and tigers. Lejman’s 

project focused on the therapeutic potential of art. The pictures stimulated 

the imagination and offered an invitation to an alternative world, which 

helped the children to forget about their diseases. The sheer pleasure of 

watching and discovering made it possible to marginalise the dominant 

context for a brief moment while art’s escapist dimension brought relief.

> Małgorzata Miśniakiewicz

W filmie Basia Joanna Rajkowska wciela się w swoją 
mamę, pacjentkę szpitala psychiatrycznego. Ka-
mera śledzi artystkę spacerującą po Świeciu w in-
scenizacji niezaistniałego, acz wymarzonego przez 
matkę wydarzenia – jej ucieczki poza mury zakładu. 
Film stanowi próbę zbliżenia się do nieobecnego ro-
dzica oraz zrozumienia stanu osoby odizolowanej ze 
społeczeństwa ze względu na chorobę. Z czasem 
osamotniona i zagubiona kobieta ubrana w szpitalny 
uniform przykuwa uwagę mieszkańców miasteczka, 
nieświadomych obecności kamerzysty. W konfron-
tacji z przechodniami Rajkowska nie ujawnia swojej 
prawdziwej tożsamości, stając się obiektem troski 
ale i alienacji. Podjęta przez świecian próba zatrzy-
mania chorej i wezwanie karetki unaoczniają sposób 
radzenia sobie z odmiennością i wykluczania jej ze 
społeczeństwa.

In her film titled Basia, Rajkowska impersonated her 

mom when she was a patient of a psychiatric hos-

pital. The camera followed the artist as she walked 

across the town of Świecie, performing her mother’s 

dream that never came true – her escape from the 

hospital. The film was an attempt to come closer to 

the absent parent and to understand the condition 

of a person who was isolated from the society due to 

her illness. Later in the film, the lonely and confused 

woman in hospital pajamas attracted the attention of 

the town dwellers, who were unaware of the camera-

man’s presence. When confronted with the passers-

by, Rajkowska did not reveal her true identity, which 

triggered both care and alienation. The attempt of the 

inhabitants of Świecie to stop the patient and call an 

ambulance illustrated our way of dealing with other-

ness by excluding it from the society.

> Małgorzata Miśniakiewicz

Basia

Joanna Rajkowska

wideo / video
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The exhibition featured works by art-

ists-designers and posed questions 

about the relationship between illness 

and health, and about various ways of 

combating inflammation. Which ways of 

opposing a disease do we rule out, and 

which ones do we eventually try? Heal-

ing is more than just medicaments and 

may include subconscious processes, 

belief in people’s causative powers, 

directing thoughts and energy. Healing 

or failure to be healed also depend on 

our willingness to take risks.

The glass structure formed by 

Agnieszka Bar constituted a skeleton 

for plants that slowly crawled toward 

light. The structure also resembled 

a capsule in which one could put one’s 

head and feel a peculiar centripetal 

force. When dealing with The Sensual 

Life of Plants, we became the twisting 

shoots’ object of interest at least as 

much as they were ours. Kosmos Pro-

ject, in turn, assembled a witch doc-

tor’s instrumentarium: wool, ash tree 

wood dyed with ash mixed with oils 

and waxes, sanded salt, mirrors. 

In folk rituals, a quack uses her pow-

ers through the agency of objects. 

If created with the proper inten-

tion, can they be endowed with healing 

properties? 

Wystawa, łącząca realizacje projektantów pracujących na styku sztuki i dizajnu, 

stawiała pytania o relację pomiędzy zdrowiem a chorobą oraz o różne sposoby walki 

ze stanem zapalnym. Jakie przejawy przeciwstawiania się chorobie wykluczamy, 

a jakie ostatecznie podejmujemy? Leczenie wychodzi poza medykamenty i obejmować 

może procesy podświadome, wiarę w sprawczość ludzi, ukierunkowanie myśli i ener-

gii. Ozdrowienie lub porażka są zależne również od podjęcia ryzyka.

Uformowane przez Agnieszkę Bar szklane pręty stworzyły szkielet dla roślinności, 

która niepostrzeżenie kierowała się w stronę światła, ale też kapsułę, w którą 

można było włożyć głowę, poddając się działaniu swoistej siły dośrodkowej. Bio-

rąc na warsztat Zmysłowe życie roślin, stajemy się obiektem zainteresowania wiją-

cych się pędów nie mniej niż one są naszym. Realizacja Kosmos Project to z kolei 

instrumentarium szeptuchy: wełna, jesionowe drewno barwione popiołem zmieszanym 

z olejami i woskami, szlifowana sól, lustra. W ludowych obrzędach znachorka używa 

swoich mocy za pośrednictwem przedmiotów. Czy tworzenie ich z odpowiednią inten-

cją może nadawać im uzdrawiające właściwości?

Widzę wszystko / I see it all
projektanci / designers: Agnieszka Bar, Kosmos Project 

(Ewa Bochen, Maciej Jelski)

kuratorka / curator: Magdalena Popławska
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Quarantena
artyści: Magdalena Maria Franczak, Marcin Fajfruk, 

Michalina Kostecka, Marcin Łuczkowski, Aleksandra Urban, 

Jacek Zachodny, Galeria ArtBrut

kurator: Magdalena zięba

Zamknięte budynki mają w sobie coś fascynującego. Wykorzystywane w filmach grozy, 

porzucone pomieszczenia wypełnione meblami i przedmiotami wzbudzają przerażenie 

i pobudzają wyobraźnię. Jednak w tych zamkniętych budynkach aura tajemniczości 

i liryczna pustka trwa jedynie przez chwilę; we współczesnym świecie pustostan 

szybko staje się po prostu nieruchomością wystawioną na sprzedaż. Podczas SURVI-

VALU postaraliśmy się przedłużyć ten moment przejścia i, stosując metaforę kwa-

rantanny, odtworzyć niezwykłą atmosferę miejsca, sięgając do jego historii, ale 

tworząc też jego nową mitologię.

Dawny budynek Instytutu Farmacji został przekształcony w przestrzeń ekspozy-

cyjną: stał się miejscem eksperymentów i magicznych gestów, mających podkre-

ślić charakter tego miejsca i doprowadzić do jego zmartwychwstania. Zaproszeni 

do wystawy artyści dokonali rekonstrukcji laboratoryjnych sytuacji i przedefinio-

wali samą koncepcję miejsca służącego do nauki „alchemii” leków – miejsca obwa-

rowanego określonymi przepisami i etykietą, ale odległego od sztampowego odczucia 

codzienności.

Wnętrze budynku potraktowane, z jednej strony, jako laboratorium (eksperyment  

ekspozycyjny), z drugiej – jako obszar eksploracji (historia miejsca i jego 

aura), zostało ożywione. Tym samym odkryto jego ambiwalentną funkcję: ujarzmiania 

choroby, ale i separacji od normalnego nurtu życia. Właśnie tę niepokojącą dwoja-

kość akademii medycznej jako instytucji zaprezentowali artyści poprzez instalacje 

i działania. 

Ekspozycja rozegrała się zatem wokół wątków zawieszenia czasu i aktywności 

w sytuacji chorobowej – zarówno w odniesieniu do jednostki, jak i do architektury 

szpitala, inności tej sytuacji wobec zwyczajnego biegu zdarzeń, a także wokół 

tematu ujarzmiania choroby, czy też zapobieganiu degradacji wobec jej wynisz-

czającej siły. Ale sytuacja chorobowa potraktowana została również jako moment, 

w którym ciało jest odczuwane intensywniej; nienaturalne wyostrzenie lub osła-

bienie zmysłów to niezbędne elementy zaburzenia zdrowia. Choroba może być więc 

potraktowana jako kanał ku nowemu poznaniu: siebie jako ciała i jako jednostki 

społecznej.

Odniesienie do globalizacji i reżimu praktyk farmaceutycznych, a także ich cho-

robliwych objawów we współczesnym świecie, stało się również pretekstem do zesta-

wienia prac artystów oficjalnie funkcjonujących w obiegu sztuki z pracami artystów 

niepełnosprawnych, których codzienność składa się z mirażu leków, regulujących 

ich funkcjonowanie w społeczeństwie.
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Praca o życiu psychicznym młodego mężczyzny i trawiącym go niepo-
koju wewnętrznym. Poczucie lęku i wstydu jest plagą dzisiejszego świata 
i ta realizacja je odzwierciedla. Nadaje się ona do interpretacji w duchu 
psychoanalizy, rysunki i obiekty rozrzucone w ciasnym pokoiku spra-
wiają bowiem wrażenie zmaterializowanych wizji sennych, koszmarów, 
wnętrza głowy artysty, który mówi tutaj we własnym imieniu. Świat ten 
zapełniony jest ludźmi spotworniałymi, obnażonymi, z nieproporcjonal-
nymi częściami ciała, okaleczonymi, wiele tu erotyki i przemocy. Instala-
cja wygląda jak pracownia szaleńca, kompulsywnie „wypluwającego” na 
każdy skrawek pokoju chore produkty własnej wyobraźni. Przejmująca 
instalacja mówiąca o chaosie w głowie, chaosie twórczym, ale i destruk-
cyjnym, o sztuce, która przemienia się w kupę śmieci, o śmierci. 

Łuczkowski’s work referred to the mental life of a young man and the inter-

nal anxiety that devours him. The feeling of fear and shame is a contem-

porary plague, and this work reflected it. It was a suitable piece for inter-

pretation in the spirit of psychoanalysis; the drawings and various objects 

scattered in a cramped room gave the impression of materialised dreams 

and nightmares from inside the artist’s head, who was speaking here 

on his own behalf. This world was peopled with monstrous naked crea-

tures, with disproportionately large or small body parts, often mutilated, 

accompanied by lots of eroticism and violence. The installation resembled 

a madman’s workshop, who compulsively spewed out the ill products of 

his own imagination all across the room. This poignant installation talked 

about chaos in the head: creative chaos as well as destructive, about art 

that turns into a heap of rubbish, and about death.

> Magda Ujma

Obłęd / Madness

Marcin Łuczkowski

rzeźba / sculpture

Quarantena
artists: Magdalena Maria Franczak, Marcin Fajfruk, 

Michalina Kostecka, Marcin Łuczkowski, Aleksandra Urban, 

Jacek Zachodny, ARTBRUT GALLERY

curator: Magdalena zięba

There is something fascinating about buildings that have been closed down. Fre-

quently used in horror films, abandoned rooms full of old furniture inspire terror 

and stir the imagination. Nowadays, however, the aura of mystery and poetic emp-

tiness of abandoned buildings quickly evaporates – uninhabited buildings become 

just another fixed property for sale. During SURVIVAL, we were going to try to 

prolong this transition period. By using the metaphor of a quarantine, we recre-

ated the special atmosphere of the venue by drawing on its past, but also by try-

ing to invent its new mythology.

The former building of the Faculty of Pharmacy became an exhibition space, 

a place full of experiments and magical gestures that emphasised the character 

of the venue and led to its resurrection. The invited artists reconstructed the 

laboratories and redefined the very conception of an institution that teaches the 

‘alchemy’ of drugs. This place was hedged around with specific rules and etiquette 

that lay far away from the customary perception of the everyday.

The interior of the building, perceived both as a lab (an experiment in exhibit-

ing) and a place for exploration (of its history and aura) was brought to life. 

Thus its ambivalent function manifested itself: it was a place where diseases 

were combated, but at the same time it was separated from the normal course of 

events. It was this unsettling duality of a medical academy as an institution 

that the artists explored through their installations and actions. 

The main threads of the exhibition thus concerned the suspension of time and 

all activity at a time of sickness, with reference to both individuals and hos-

pitals, the dissimilarity between this situation and the ordinary course of 

events, the issue of combating diseases or preventing them from destroying the 

body. Sickness could also be perceived as a moment when the body is experienced 

in a different, more intensive way – the unnatural sharpening or weakening of 

the senses are clear indicators of health problems. In this way, sickness can be 

treated as a means of learning about oneself as a corporeal being and as a social 

individual.

The global reach and the ‘sick’ practices of pharmaceutical companies in the con-

temporary world provided a pretext for juxtaposing works by artists who function 

in the official circulation of art and by those who are disabled and whose every-

day life is made up from a mirage of drugs that regulate their functioning in the 

society.
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Najnowsza rzeźba Aleksandry Urban, pracują-
cej głównie w medium malarskim, to postać prze-
niesiona z dwuwymiarowego świata jej malarstwa 
w trzeci wymiar. Głowa dziewczynki z twarzą o ambi-
walentnej estetyce, charakterystycznej dla okresu 
dojrzewania, lewituje nad powierzchnią świata. 
W tym groteskowym zawieszeniu utrzymują ją jej 
własne wymiociny złożone z męskich genitaliów – 
głowa zwraca je światu, uprzedmiatawiając je, a jed-
nocześnie manifestując swoją anormatywność 
i zmęczenie seksualnością. 

The newest sculpture by Aleksandra Urban, who usu-

ally works in painting, was a figure transferred from 

the two-dimensional world of painting into the third 

dimension. The girl’s head, with its ambivalent aes-

thetics typical of puberty, levitated above the surface 

of the world. It was suspended in a grotesque way by 

its own vomit consisting of male genitals. The head 

treated them as objects and returned them to the 

world while manifesting its non-normativity and tired-

ness with sexuality.

> Magdalena Zięba

Pukelinka

Aleksandra Urban

rzeźba / sculpture

Przestrzenie byłego Instytutu Farmacji pozostawione 
same sobie, degradując się wraz z upływem czasu, 
nabrały specyficznej estetyki. Z wyposażeniem z in-
nej epoki, pokrytym patyną rozpadu, stały się fanta-
zyjne, wręcz teatralne, tracąc swój naukowo-badaw-
czy charakter. Cały sztafaż bezużytecznych mebli, 
urządzeń i infrastruktury, który jest estetycznym sa-
mograjem, mógłby zdominować każdy nowo wsta-
wiony element. Wszelkiego rodzaju inkluzje i pato-
geny były w laboratoriach sytuacjami normalnymi, 
wręcz pożądanymi, będącymi zaczątkiem czegoś, 
z czym można i należy się zmierzyć. Próba wprowa-
dzenia w ten organizm ciała obcego może być za-
tem kontynuacją naukowej obserwacji anomalii, ale 
też nadaniem zdegradowanemu otoczeniu nowego 
znaczenia. Ostatnim – przed zmianą funkcji – spa-
zmem witalnego podrygu, który zostanie skrupulat-
nie zanotowany.

Left alone for many years and subject to deterioration, 

the interior of the former Faculty of Pharmacy had 

taken on a peculiar aesthetics. The equipment that 

reminded us of a time long gone carried the patina 

of age and had long lost its scientific and academic 

character, turning into fantasy-like theatrical props. 

The entire assembly of useless furniture, devices and 

infrastructure had the aesthetic force to dominate any 

newly-added element. In the lab, inclusion bodies and 

pathogens were not only normal but even desirable, 

posing a challenge that had to be faced. Thus the in-

clusion of a foreign body in this space could be seen 

as continuation of scientific observation of anoma-

lies, but also as an act which endowed the dilapidated 

surroundings with a new meaning. It was possibly the 

final spasm of life before the place changes its func-

tion, and as such it shall be remembered for a long 

time.

> Magdalena Zięba

Ciało obce / Foreign Body

Marcin Robert Fajfruk

instalacja site specific / site specific installation

(def.) Ciało obce to obiekt wprowadzony do organizmu w sposób 
sztuczny, zwykle utrudniający normalne funkcjonowanie organów. 
W przypadku przestrzeni, analogicznie, to obiekt lub inna prze-
strzeń będące w sprzeczności z jej wewnętrzną logiką / funkcją.

definition: an object or piece of extraneous matter that has entered 

the body by accident or design, which usually makes it more diffi-

cult for organs to act normally. Analogously, in case of a space it is 

an object or other space that is in contradiction to its inherent logic /

function. 
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Antidotum / Antidote

Jacek Zachodny i Galeria 

ArtBrut / Jacek Zachodny 

and the ArtBrut gallery

Marcin Guźla, Piotr Jeruzel, 

Marta Kowalska, Marta Nawojczyk, 

Andrzej Niedzwiedzki, Piotr Rymko, 

Wanda Sidorowicz, Mateusz Tatarczyk, 

Maciej Tryniszewski, Elwira Zacharska

seria prac artystycznych podopiecznych 

galerii ArtBrut / series of artworks 

by participants of workshops organised 

by the ArtBrut gallery

Galeria ArtBrut i Pracownia Aktywizacji Społecznej prowadzona jest we 
Wrocławiu przez Stowarzyszenie Świat Nadziei od początku 2009 r. Jej 
zadaniem jest prezentowanie i aktywne promowanie sztuki i twórczości 
osób z niepełnosprawnością umysłową i z zaburzeniami psychicznymi, 
integracja społeczna oraz poszukiwanie nowych form wsparcia dla twór-
ców niepełnosprawnych. W ramach działań Galerii i Pracowni realizo-
wany jest cykl wystaw, warsztatów twórczych, spotkań autorskich oraz 
zajęć w zakresie aktywizacji społecznej. Galeria ArtBrut przygotowała 
dotąd ponad 30 zbiorowych i indywidualnych wystaw i prezentacji sztuki 
art brut i outsider art, stworzyła własną kolekcję, posiada bogatą doku-
mentację działań. W 2013 r. Galeria ArtBrut otrzymała za swoją działal-
ność nagrodę kulturalną WARTO Gazety Wyborczej w kategorii sztuki 
wizualne. Wcześniej była dwukrotnie nominowana. Projekty Pracowni 
i Galerii włączone zostały do aplikacji i programu Europejskiej Stolicy 
Kultury 2016.
Grupa twórców związanych z Galerią ArtBrut to ludzie na co dzień ob-
cujący ze środkami farmaceutycznymi, które regulują sposób, w jaki 
funkcjonują oni w społeczeństwie, dostosowując się do obowiązujących 
norm. Dlatego właśnie ich obecność podczas tegorocznego SURVIVALU 
jest tak ważna. Mają oni w sobie ogromną artystyczną wrażliwość i każdy 
z nich realizuje się w sposób indywidualny, a jednak w dyskursie sztuki 
nie są postrzegani jako artyści. Ich prace są traktowane raczej jako pro-
dukt uboczny choroby, a nie realna (i ważna) odpowiedź na otaczający 
ich świat. Perspektywa, z jakiej obserwują rzeczywistość i siebie samych, 
jest nam obca – tak, jak osobom zdrowym obca jest realność szpitala 
i choroby. Być może dzięki prezentacji ich prac w miejscu tak bardzo po-
wiązanym z historią ludzkich chorób, wydobędziemy ich kolejny wymiar. 
„W kontekście pracy z osobami nie w pełni sprawnymi, należy zaznaczyć 
pewną nieregularność, wynikającą z nieprzewidywalnych wahań stanu 
zdrowia. Działanie przygotowawcze i udział w SURVIVALU potraktowa-
liśmy jako proces, który ma swój punkt wyjściowy – temat, zagadnie-
nie, i końcowy – udział w wystawie. Przez dwa miesiące poprzedzające 

Przegląd przeprowadziliśmy szereg dokumentowa-
nych spotkań i wspólnych działań, pracując nad koń-
cowym efektem naszej wypowiedzi. Myślę, że idea 
SURVIVALU – stanu zapalnego, choroby i uzdrowie-
nia – bardzo mocno wpasowuje się w odczucia i co-
dzienne przeżycia osób niepełnosprawnych. Temat 
ten niewątpliwie jest ściśle sprzężony z bezpośred-
nim życiowym doświadczeniem twórców związa-
nych z Galerią ArtBrut. Może stać się to ciekawym 
doświadczeniem dla wszystkich uczestników dzia-
łania. Z grupą twórców zamierzamy dotknąć tematu 
cielesności i stosunku do niej, niezbędnego i cią-
głego wsparcia farmakologicznego, umożliwiającego 
i wspierającego ich funkcjonowanie w tzw. realnej 
rzeczywistości. Chcemy się również odnieść do te-
matu choroby i dysfunkcji jako stanu permanent-
nego, stałego – jako stanu po prostu innej rzeczywi-
stości” – Jacek Zachodny.

The ArtBrut gallery and the Social Inclusion Studio has 

been run in Wrocław by the World of Hope Association 

since 2009. Among its tasks is presentation and pro-

motion of art created by mentally ill or disabled peo-

ple, their social inclusion and searching for new forms 

of support for disabled artists. The gallery has carried 

out a series of exhibitions, creative workshops, meet-

ings with artists and other actions promoting social 

inclusion. More than 30 individual and collective ex-

hibitions have been held in order to present and pro-

mote art brut and outsider art, resulting in the crea-

tion of a collection of works and full documentation 

of actions. In 2013, the ArtBrut gallery received Gazeta 

Wyborcza’s WARTO award in the visual arts category; 

before that, the gallery had been twice nominated for 

this award. The projects of the ArtBrut gallery and the 

Social Inclusion Studio are part of the Wrocław 2016 

European Capital of Culture programme.

The artists who cooperate with the ArtBrut gallery are 

well accustomed to pharmaceuticals, which regu-

late their functioning in the society and make it pos-

sible to follow the norms in place. For this reason, 

their presence at this year’s SURVIVAL was hugely im-

portant. They have enormous artistic sensitivity and 

they all follow their own ways, but in the artistic dis-

course they are not perceived as artists. Their works 

are treated as a by-product of illness and not as a real 

(and important) reaction to the world around us. Their 

point of view of the reality and of themselves is al-

ien to us, just like the reality of hospital and illness is 

alien to healthy people. Perhaps presenting the art-

works in a place that was so tightly connected with 

human diseases could result in adding a new dimen-

sion to them. 

Jacek Zachodny: “In the context of working with peo-

ple who are not fully abled, a certain irregularity must 

be emphasised, which stems from the unpredictable 

changes in their health. We have treated the prepara-

tions to participate in SURVIVAL as a process that had 

its starting point – the subject or issue, and its cul-

mination – the participation in the exhibition. For the 

two months that preceded the Review, we conducted 

a number of documented meetings and joint actions 

in order to give form to what we want to say. I think 

that the main threads of SURVIVAL – the inflamma-

tory state, sickness and healing – are very tightly con-

nected with the feelings and everyday experiences of 

disabled people. Undoubtedly, this subject is closely 

interwoven with first-hand life experience of the artists 

who cooperate with the ArtBrut gallery, and as such it 

has the potential of providing an interesting stimulus to 

all those who participated in the action. As artists, we 

would like to refer to the issue of corporeality and our 

attitude to it, to the necessary and constant pharma-

cological support that ensures their functioning in so-

called real reality. We would also like to make a state-

ment about illness and dysfunction as a permanent 

state, a state of constantly living in a different reality.”

> Magdalena Zięba
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Dym / Smoke Jacek Zachodny

performans / performance

Przekonanie o leczniczych i mistycznych właściwościach dymu 
towarzyszy ludzkości od tysięcy lat. Dym jest jedynym środkiem 
bezpośredniego kontaktu z duchami. Znieczulał do operacji, 
jest nieodłącznym składnikiem rytuałów szamańskich i uzdro-
wieńczych. Podczas epidemii okadzano miejsca zarazy. Dym 
odstrasza złe duchy i może działać oszałamiająco lub relaksu-
jąco. Praca Zachodnego polegała na wykonaniu przez artystę 
serii oczyszczających zabiegów z wykorzystaniem leczniczych 
ziół i mieszanek kadzidlanych. W ten sposób podczas SURVI-
VALU dokonano symbolicznego oczyszczenia wnętrza budynku, 
w którym czynny udział mogła brać publiczność. Główną rolę 
w tym działaniu pełniły zapach i dym ze swoimi konstelacjami, 
ale równie ważna była obecność światła i dźwięku.

The idea of smoke and its healing and mystical properties has 

accompanied humanity for millennia. It is the only direct means 

of establishing contact with spirits. Smoke was used as an an-

esthetic and an indispensable element of shaman’s rituals and 

healing ceremonies. When epidemics stroke, smoke was used to 

fumigate hotbeds of disease. Smoke can deter evil spirits; it can 

intoxicate or relax people. During SURVIVAL, Zachodny performed 

a number of cleansing rituals using medicinal herbs and incense. 

In this way, aided by the audience, he symbolically cleansed the 

interior of the building. The cleansing process was mostly based 

on scent and different forms of smoke, but the presence of light 

and sound was also crucial.

> Magdalena Zięba

Folium Stramonii to farmaceutyczny mebel służący do tajnych praktyk, utworzony ze znalezionego w budynku 
Farmacji obiektu. Rozłożony i ponownie złożony odkrywa przed nami swoją tajemnicę. Szufladki będące jego naj-
istotniejszą częścią sugerują sytuację zamknięcia oraz przemiany, jakim ulega ciało w trakcie choroby. Są meta-
forą segregowania odczuć składających się na całość doznania, ale także oddzielania półproduktów będących 
częścią leku. Artystka tworzy mebel hybrydę: zastany obiekt ulega wypaczeniu, a wprowadzone weń nienatural-
nie wydłużone szuflady przestają spełniać funkcję szczelnie zamkniętego sekretu.

Folium Stramonii was a piece of furniture used for secret pharmaceutical practices. It was made from an object 

found in the abandoned building, which had been disassembled and then reassembled anew to reveal its secret. 

Its most important part – the drawers – triggered associations with closure and hinted at changes that the body un-

dergoes during illness. The drawers were a metaphor of segregating the sensations that make up the overall experi-

ence, but also of segregating the semi-finished products that make up the drug. Franczak created a hybrid piece of 

furniture by distorting the original object; the unnaturally elongated drawers ceased to perform their role of keepers 

of a carefully hidden secret.

> Magdalena Zięba

Folium Stramonii

Magdalena Maria Franczak

instalacja / installation



115SURV. 12114

W Panoramicznym performansie miejskim, zrealizowanym w jednym z biznesowych centrów świata, dzielnicy 
Canary Wharf w Londynie, artystka odnosi się do zjawiska globalizacji i, w konsekwencji, zdehumanizowania jed-
nostki, która zdaje się być zagubiona w „płynnej rzeczywistości”, której jedyną wartością jest pieniądz. Z punktu 
widzenia jednostki, performans może być również odczytywany jako krytyka sytuacji współczesnego emigranta, 
który wrzucony w chaos metropolii, musi odnaleźć w niej swój własny rytm. Miasto ukazane jest zarówno jako tło 
działania, ale również jak rodzaj wielkiej instalacji o własnej emocjonalności. Traktując je w sposób symboliczny, 
Kostecka przekłada jego mroczną, pulsującą energię na ruchy własnego ciała. Performans jest trawestacją 
wyreżyserowanego przez Tadeusza Kantora w Łazach Panoramicznego happeningu morskiego z 1967 r. Happe-
ning został odtworzony w 2013 r. przez Marinę Abramović i Boba Wilsona na plaży przy The Watermill Center (Nowy 
Jork). Zatem odwołanie się do dzieła guru awangardy europejskiej, którego twórczość znana była również na 
Wyspach Brytyjskich (głównie w Edynburgu, dzięki mecenatowi Richarda Demarco), stanowi dla Michaliny próbę 
stworzenia konceptualnej więzi między wieloma aspektami: centrum i peryferiami twórczości artystycznej, siłami 
natury a siłami cywilizacji, a także pomiędzy losem współczesnych polskich twórców a perypetiami artystów two-
rzących w Polsce, w warunkach artystycznej propagandy lat 70. Artystka inscenizuje ruchy dyrygenckie, stara-
jąc się naśladować pozy Edwarda Krasińskiego z 1967 r. – odtwarza tym samym przeszłość, stwarzając ją na nowo.

In her Panoramic Urban Performance, which was carried out in one of the most recognisable business centres in 

the world – Canary Wharf in London, Kostecka made a statement about the phenomenon of globalization and the 

resulting de-humanisation of an individual, who seems to be lost in the money-governed world of the ‘liquid real-

ity.’ From the point of view of the individual, Kostecka’s performance could be understood as critique of the situa-

tion of the contemporary migrant worker, who has to find his or her own rhythm in the chaos of a metropolis. The city 

became the backdrop for action and a huge installation concerning one’s own emotionality. Perceiving the city sym-

bolically, Kostecka translated its dark pulsating energy into her own body movements. The performance was a trav-

esty of Tadeusz Kantor’s Panoramic Sea Performance, which he carried out in Łazy in 1967. This happening was rec-

reated in 2013 by Marina Abramović and Bob Wilson on a beach at the Watermill Center, New York. In this way, making 

a reference to Kantor, a guru of European avant-garde whose practice is also known in Great Britain (particularly in 

Edinburgh, due to Richard Demarco’s patronage), became for Kostecka an attempt to create a conceptual bond 

between a number of aspects: the centre and the periphery of artistic work, the forces of nature and the forces of 

civilization, and between the lives of contemporary Polish artists and their predecessors who created their works in 

the 1970s Poland, a country dominated by the propaganda. By imitating conductor’s movements, Kostecka copied 

Edward Krasiński’s gestures from 1967 in order to reenact the past by recreating it.

> Magdalena Zięba

Panoramiczny 

Performans Miejski / 

Panoramic Urban 

Performance

wideo / video

Michalina Kostecka 

Performans Filtr to prosty akt 
umycia okien w opuszczonym 
budynku Instytutu Farmacji. 
Ta niepozorna akcja, wydawać 
by się mogło, że nikomu nie po-
trzebna, kryje w sobie potencjał 
rytualnego oczyszczenia, zmycia 
szablonów społecznych i kultu-
rowych. Jest też gestem perso-
nifikacji budynku, czegoś z zało-
żenia martwego.
Wykonanie czynności umycia 
okien w opuszczonej przestrzeni 
jest symbolicznym wejściem do 
zapomnianej, odsuniętej czę-
ści „ja”. Kieruje wzrok na drobne 
czynności, z których składa się 
życie, a w których można się do-
szukiwać transcendencji.

The Filter performance was 

a simple action of cleaning the 

windows in the abandoned build-

ing of the Faculty of Pharmacy. 

This inconspicuous and seem-

ingly unnecessary action held 

the potential of ritual cleans-

ing, of washing away the social 

and cultural conventions. In this 

gesture, the building, which is by 

default an inanimate object, was 

personified.

Performing the action of window-

cleaning in an abandoned space 

could be symbolically interpreted 

as entering the forgotten and de-

nied part of the ego. It directed 

attention at simple actions that 

make up life, and showed that it 

was possible to find transcend-

ence in them since they are an 

act of human will.

> Magdalena Zięba

Filtr / Filter

performans / performance 



SURV. 12 117116



SURV. 12 119118

Monolity / monoliths 

Ewa Zwarycz

obiekt, instalacja / object, installation

Monolity Ewy Zwarycz wykorzystują znalezione na miej-
scu stare przeszklone szafki szpitalne. Powszechnie znany 
obiekt charakteryzuje lekkość nadana mu przez przeszkle-
nie wszystkich czterech ścian. W realizacji Ewy Zwarycz 
zmieniają swój charakter – zostają wypełnione gipsem. 
Tracą swą przejrzystość i czystość na rzecz zamknięcia.
Z drugiej strony, poprzez idealne wypełnienie wyznaczonej 
przestrzeni te minimalistyczne rzeźby stają się jednocze-
śnie jej negatywem i pozytywem. Mimo że są tylko obiek-
tami, wywołują w korytarzu wrażenie klaustrofobicznej pełni 
i idealnego bezruchu. Odhumanizowany minimalizm łączy 
się tu z codziennym i nasuwającym cielesne skojarzenia 
wspomnieniem szafki z gabinetu lekarskiego.
Znaczenie ma również wykorzystany przez artystkę mate-
riał. Jest jednocześnie powszechnie używany w medycy-
nie, jak i stanowi jeden z typowych środków rzeźbiarskich. 
Nadaje to obiektom nieco symboliczny, pomnikowy odcień. 
Jak mówi autorka, prace odwołują się do „żmudnych zma-
gań i obciążeń, związanych z ograniczeniami własnej ciele-
sności i utraty fizycznej sprawności”.

In her installation titled Monoliths, Zwarycz made use of old 

glass cabinets that are usually found in hospitals. These fa-

miliar objects are characterised by lightness resulting from 

the fact that all their four walls are made from glass. Zwa-

rycz changed their character by filling them with gypsum. 

The cabinets lost their transparency and purity in favour of 

enclosure.

On the other hand, by filling up the entire available space 

inside the cabinets, these minimalist sculptures became 

a negative and a positive at the same time. In spite of be-

ing just objects, they endowed the corridor with claustro-

phobic fullness and perfect motionlessness. The de-human-

ised minimalism was combined with an everyday memory 

of a doctor’s cabinet, which triggered corporeal associations. 

The material used by the artist was also significant. Apart 

from being a typical sculpting material, it is commonly used 

in medicine, which endowed the sculptures with a somewhat 

symbolic, monumental shade. As the artist explained, the 

work referred to the “laborious struggle and efforts to over-

come the limitations of the body and losing physical fitness.”

> Antoni Burzyński

W filmie artystki skupiły się na obserwacji estetycznych, wystylizowanych elementów wystroju centrów handlo-
wych. Widz patrzy zatem na monotonny obraz ryb pływających w wielkim akwarium, słuchając przy tym elek-
tronicznej muzyki, stworzonej specjalnie do filmu. Obraz i dźwięk działają kojąco, wyciszająco. Można jednak 
powiedzieć, że artystki uchwyciły podstępną strategię rynkową. Kojące działanie rozbraja gościa galerii handlo-
wej, który dobrze się czując, jest bardziej skłonny do wydawania pieniędzy. Przestrzenie o takim charakterze, 
jak uchwycone na filmie, są emblematyczne dla późnego kapitalizmu. Nasz świat to świat centrów handlowych, 
które przejmują funkcję współczesnych centrów rozrywki, miejsc spędzania czasu, przestrzeni pół-publicznych. 
Przestrzenie takie oferują dobrostan, pod warunkiem milczącej akceptacji ich reguł. A reguły te sprowadzają się 
do bycia pokornym klientem, ulegającym iluzji niekończącego się kupowania jako środka na zyskanie szczęścia.

In their film, the artists focused on the observation of aesthetic, highly stylised elements of shopping centres’ inte-

rior design. As a result, the viewer saw the monotonous images of fish swimming in a large tank while listening 

to electronic music, composed especially for this work. The image and sound had a soothing and calming effect. 

We could risk saying that the artists succeeded in grasping an insidious market strategy. The soothing effect dis-

arms the visitors to the shopping center, who thus feel good and are prone to spending more money. Spaces like 

these captured in the film are emblematic of late capitalism. Our world is a world of shopping centres that have 

assumed the role of entertainment centres, semi-public places where we spend our free time. These spaces prom-

ise wellbeing as long as we silently agree to play by their rules, which boil down to turning us into meek consumers 

under the illusion of incessant shopping as a means to achieving happiness.

> Magda Ujma

SOOTHING spaces 

Beata Wilczek, Riyo Nemeth

film , instalacja / video, installation
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600 litrów blistrów po lekach, które artystka cierpliwie zbierała 
przez ostatnie lata, i prosty neon oświetlający ich lekko połyskującą 
powierzchnię stworzyły sensualną instalację, wyłaniającą się z ciem-
ności w jednym z pomieszczeń na ostatnim piętrze budynku. Opako-
wania po tabletkach, zwane też listkami, tworzą kusząco szeleszczącą 
powierzchnię, którą miło jest rozdeptywać – to działa niemal jak relak-
sujące ćwiczenie… Jednak mocne białe światło neonu z rozczłonkowa-
nymi słowami I DON’T KNOW przypomina o znaczeniu tych błyszczą-
cych kawałków plastiku. Piotrowska odwołuje nas do problemu zdrowia 
i medycyny. Wobec omamiającego nas przemysłu farmaceutycznego 
jesteśmy bezsilni – zażywamy farmaceutyki z nadzieją na uleczenie 
lub chociażby poprawę samopoczucia. Choć nie możemy być do końca 
pewni poprawy, sięgamy po kolejne cudowne specyfiki, błądząc w błęd-
nym kole pomiędzy niepewnością a nadzieją. Oszczędna forma neonu 
w połączeniu z pryzmą zbieranych cierpliwie blistrów podkreślają tę 
dwubiegunowość.

Six hundred litres of pill blisters patiently gathered by the artist over the 

years and a simple neon that cast light on their shiny surface resulted in 

a sensual installation that emerged from the darkness on the last floor of 

the building. The blisters, colloquially known in Polish as leaves, created 

a rustling surface that almost asked the visitors to step on it – it was like 

a soothing exercise… However, the strong white neon light, with the frag-

mented inscription I DON’T KNOW, reminded us of the real significance of 

the rustling plastic. Piotrowska made us think about health and medicine. 

We are helpless when confronted with the pharmaceutical industry, which 

often deceives us – we take pills hoping to be cured, or at least to feel bet-

ter. Although we cannot be sure of the alleviating effect, we keep on swal-

lowing ever more substances hailed as miraculous panacea, and we get 

lost in the vicious circle of uncertainty and hope. The economical form of 

the neon light accompanied by the prism of the patiently collected blisters 

only emphasised this bipolarity. 

> Magdalena Zięba

Suche liście / Dry Leaves

Aga Piotrowska

instalacja / installation



SURV. 12 123122

Obok miasta, pismo jest jednym z najbardziej charaktery-
stycznych wytworów ludzkiej cywilizacji.
Pismo i druk, wynalezione jako nośnik pamięci, zaczęły 
spełniać również inne role. Najpierw bardzo ekskluzywna 
i zarezerwowana dla kwestii istotnych forma powielania my-
śli przez upowszechnienie stała się tanią formą reklamową, 
na zasadzie „papier wszystko zniesie”.
Grzegorz Kozera prezentuje instalację w postaci szaf wypeł-
nionych wszelkiego rodzaju drukami. Przepełnione ulot-
kami, przypadkowymi ogłoszeniami i gazetkami – makula-
turą – wskazują na współczesną nadprodukcję podobnych 
materiałów oraz degradację medium. Rozrzucane ulotki, 
materiały reklamowe, stare gazety są też czasem jednym 
z ważnych problemów estetycznych miasta.
Oprócz wymiaru krytycznego zauważalny jest w tej pracy 
pewien rys sentymentalny. Wśród wszelkiego rodzaju poli-
graficznych śmieci znajdujemy jednak również inny częsty 
„odpad“ działalności wydawniczej. Są to stare albumy, nie-
rzadko piękne wydawnictwa okazjonalne itp., które czę-
sto znajdujemy na śmietnikach. Wraz ze zmianą czasów, 
technologii, upodobań, lub z przyjściem kolejnych pokoleń 
są usuwane z mieszkań. Tylko bardziej uważni przechodnie 
zwracają uwagę na ich minioną szlachetność wydawniczą.

Alongside the city, writing is one of the most characteristic 

products of human civilization.

Writing and print, originally conceived of as an extension of 

memory, have begun to fulfil other roles as well. This form 

of reproducing thoughts, originally highly exclusive and in-

tended for important matters, has today become a ubiq-

uitous and cheap advertising medium that carries all sorts 

of messages.

Kozera presented an installation in the form of closets filled 

with printed matter. Bursting with all sorts of leaflets, ads and 

promotional materials, the work emphasised the overproduc-

tion and degradation of the medium. Scattered brochures 

and old newspapers are increasingly becoming an aesthetic 

problem in cities.

Apart from its critical dimension, a certain sentimental as-

pect was detectable. Amongst the printed rubbish we could 

catch a glimpse of a totally different kind of ‘waste.’ Old al-

bums, often beautifully and laboriously edited to commem-

orate special occasions, can also be found in dumpsters. 

As the technology and preferences change, as new genera-

tions come, they are often removed from the flats and only 

the most sharp-eyed passers-by will appreciate their bygone 

publishing craft.

> Antoni Burzyński

Inflammiasto / InflammaCity Grzegorz Kozera

instalacja / installation

KONTENT Nr 8 „Miasto –  

stan zapalny” / KONTENT No. 8 

“City – Inflammatory State”

Grupa KONTENT

publikacja / publication

Kontent jest komiksowo-graficznym nieregularnikiem, który roz-
prowadzany jest na terenie Wrocławia i Warszawy na zasadzie „wi-
rusowej” akcji. Niewielki format i atrakcyjna pod względem arty-
stycznym zawartość pozwalają na szybkie „rozprzestrzenienie” 
komiksu w obrębie miasta. Wydanie przygotowane specjalnie na 
12. edycję SURVIVALU powstało pod hasłem „Miasto – stan za-
palny”, a zaproszeni do współtworzenia ósmego numeru wydaw-
nictwa artyści odnieśli się do motywu przewodniego Przeglądu, po-
sługując się medium rysunku i kolażu. Komiksy, poruszające m.in. 
tematykę miejskich protestów, miejskiego stylu życia czy estetyki 
wrocławskiej architektury, dodatkowo korespondowały z krótkimi, 
poetyckimi utworami, dosadnie opisującymi różnego rodzaju miej-
skie patologie.
Niewielka książeczka, zawierająca graficzne prace, została roz-
przestrzeniona na obszarze Instytutu Farmacji na czas trwania 
SURVIVALU. Publikacji towarzyszyły rozmieszczone na fasadzie 
Instytutu plakaty, na których autorzy pozostawili puste pole, po-
zwalające każdemu na wyrażenie opinii, wykonanie rysunku, pozo-
stawienie śladu.

Kontent is an irregularly published magazine on comics and graphic 

art, which is distributed in Warsaw and Wrocław in ‘viral’ actions. 

Its small format and artistically attractive contents allow for it to 

‘spread’ quickly within the cities. The eighth issue of the magazine 

was prepared especially for SURVIVAL 12. The invited contributors 

followed the ‘City – Inflammatory State’ motto using drawing and col-

lage. Comics that took up the issue of urban protests, urban lifestyle 

and the aesthetics of Wrocław’s architecture corresponded with 

short pieces of poetry that vividly described various pathologies in 

the city. 

The booklet containing graphic works was distributed in the proxim-

ity of the Faculty of Pharmacy building during the Review. The pub-

lication was accompanied by posters pasted on the façade of the 

building, with an empty space left on them so that anyone could 

voice their opinion, make a drawing and leave a trace.

> Anna Stec
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Interwencja Kamila Moskowczenko zatytuło-
wana Instrukcja to swoisty manifest. Napisany 
na maszynie, oprawiony w drewnianą ramkę 
tekst przypomina stare ostrzeżenia dotyczące 
BHP, które można znaleźć w przestrzeniach pa-
miętających czasy PRL-owskiej estetyki. W In-
strukcji artysta postuluje ostrożne postępowa-
nie tak, by nie przysłonić piękna i unikalności 
budynku Farmacji adaptacjami artystycznymi. 
Kończąc stwierdzeniem „że można też niczego 
tu nie zmieniać”, Moskowczenko sugeruje, że 
istniejąca już przestrzeń sama dostarcza wy-
starczających wrażeń zmysłowych i sensu, bę-
dąc autonomicznym obiektem kontemplacji. 
Potraktowanie budynku Wydziału Farmacji jako 
wystarczającej i zachwycającej formy odwraca 
logikę ready-made, w której codzienny, istnie-
jący już przedmiot ma być podniesiony do rangi 
sztuki. Moskowczenko zdaje się chcieć obiekt 
przed sztuką ochronić i pozwolić mu przemówić 
samemu.

Moskowczenko’s intervention titled Instruction 

was a peculiar manifesto. A typewritten text in 

a wooden frame resembled old OHS warnings, 

which can still be found in spaces remembering 

the aesthetics of the People’s Republic of Poland. 

In his Instruction, the artist postulated thinking 

carefully so that the artistic adaptations would 

not hide the beauty and uniqueness of the Phar-

macy building. By finishing his text saying that 

“just as well, we could leave the building as it is”, 

Moskowczenko suggested that the existing space 

in itself provided enough sensory sensations and 

meanings, and therefore was an autonomous 

object of contemplation. Treating the Pharmacy 

building as an amazing form that was sufficient 

as it was reversed the logic of the readymade, in 

which common everyday objects could be en-

dowed with the status of an artwork. Moskow- 

czenko seemed to have wanted to protect the 

object from art and let it speak for itself.

> Małgorzata Miśniakiewicz

Instrukcja / Instruction

Kamil Moskowczenko

interwencja / intervention

SURVIVAL 12�W rocław 27 VI 2014

INSTRUCTION

1.	A  space that has no roof over its head is not 

hospitable enough to shelter art.

2.	A n abandoned Pharmacy building is a rare and 

beautiful phenomenon while art adaptations in 

‘post-spaces’ are a common occurrence that is 

not always as beautiful as the space itself. 

We should tread lightly!

3.	W e fill the aggregated meanings with mental 

power whose direction is contrary to the 

direction indicated by individual works. 

4.	W e must remember about the actual absence of 

the OTHER, in whose favour we give up part of 

our personality.

5.	A n artwork is not meaning but its sensual 

representation. Its survival is not the 

proper centre of discourse.

6.	D iscursive action regulated by a reality of 

contrasts shall be separated from reflexive 

action that generates meaning, irrespective 

of the rules of survival. 

7.	J ust as well, we could leave the building as 

it is. 

Kamil Moskowczenko
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Miasto – pomiędzy obietnicą a przekleństwem

> Tadeusz Mincer

Od czasów średniowiecza mawia się, że miejskie 
powietrze czyni wolnym. Wolność ta przejawiała się 
na wiele sposobów. Była to wolność ekonomiczna, 
czyli niezależność od feudalnych zobowiązań, możli-
wość prowadzenia handlu i gospodarczego rozwoju. 
Wenecja, Amsterdam czy Londyn stawały się symbo-
lami rozprzestrzeniającego się kapitalizmu. Miasto 
to także wolność polityczna, polis czyli niezależna 
wspólnota samorządnych obywateli. Jest zatem mia-
sto obietnicą demokracji; nowym, doskonalszym spo-
sobem sprawowania władzy. Metropolie to także wol-
ność od przyrodniczych konieczności – to przestrzeń 
ducha twórczości. Jest wreszcie miasto przestrzenią 
wolności indywidualnej, czyli możliwością tworzenia 
własnej i niepowtarzalnej osobowości. „Miejski styl 
życia” w codziennym pośpiechu, gwarze zatłoczonych 
ulic stał się czymś pożądanym, stał się synonimem 
życia cywilizowanego.

Miejskie powietrze zaczyna jednak dusić, i to 
w całkiem dosłowny sposób. Miasta stają się chore, 
symbolizują wiele chorób trawiących współczesną 
kulturę i cywilizację. Mimo że Przegląd Sztuki SURVI-
VAL od samego początku był „miejskim” festiwalem, 
to jego 12. edycja poświęcona jest szczególnie kon-
dycji współczesnych metropolii. W przeciwieństwie 
do tych, którzy traktują miasto jako zbiór budynków, 
mniej lub bardziej inteligentną maszynę, organizato-
rzy skłonili się ku rozumieniu organicznemu. Metafora 
ta wskazuje na złożoność i współzależność miejskich 
struktur i procesów. Niniejszy tekst zdaje relację 
z najbardziej węzłowych problemów współczesnych 
polis, stanów zapalnych – siedlisk chorób, ale też 
miejsc twórczego fermentu i poszukiwań sposobów, 
by miasto ocalić.

Jak wskazują specjaliści, reforma samorzą-
dowa była jednym z większych sukcesów polskiej 
transformacji roku 1989. Dzisiaj z tego sukcesu nie-
wiele już zostało. U podstaw myślenia o samorządzie 
leżało przekonanie, że nie jest on organem władzy, 
lecz niezależnym od niej sposobem, w jaki obywatele 
decydują o własnych sprawach. W ciągu 25 lat, jakie 
minęły od transformacji, władze samorządowe zdą-
żyły się jednak oddalić od tego modelu. Nieusuwalni 
burmistrzowie rządzący przez wiele kadencji, radni 
będący jedynie „maszynkami do głosowania”, brak 
transparentności przy podejmowaniu decyzji czy też 
uzależnienie od ogólnokrajowej polityki, to tylko kilka 

przykładów na to jak jednostki samorządu terytorial-
nego stały się wyalienowane z lokalnego kontekstu. 
Arogancja władzy dość łatwo przekłada się na wzrost 
nieufności mieszkańców, a frekwencja w lokalnych 
referendach systematycznie spada. Demokracja 
miejska staje się coraz bardziej kulawa, a pytania o to 
czyje jest miasto i do kogo ono należy wybrzmiewają 
coraz donioślej.

Pytanie o prawo do miasta stawiają przede 
wszystkim ruchy miejskie. W ostatnich kilku latach 
grupy miejskich aktywistów, angażujących się 
w naprawę pojedynczych elementów miejskiej ukła-
danki, zaczęły przeobrażać się w coraz lepiej zorgani-
zowany ruch dystansujący się wobec dotychczasowej 
miejskiej polityki. Działacze z poszczególnych miast 
zaczynają się organizować, tworzyć wspólne manife-
sty i programy, niektórzy z nich decydują się na start 
w „poważnej” polityce. W czasie organizowanych 
przez nas debat staraliśmy się zdiagnozować dyna-
mikę zachodzących procesów. Objawił się wówczas 
jeden z kluczowych sporów, pomiędzy zaangażowa-
niem i profesjonalizacją. Młodzi aktywiści z zapałem 
opowiadali o swoich planach i ideałach, starsi eks-
perci odpowiadali, że ważniejsze są budżetowe kalku-
lacje i znajomość przepisów prawa. Za częścią z tych 
zastrzeżeń z pewnością stoi chęć zachowania status 
quo, część jednak wymaga głębszej refleksji. Najbliż-
sze lata z pewnością pokażą, czy ruchom miejskim 
rzeczywiście uda się odnowić polskie miasta, czy też 
zostaną wchłonięte przez „profesjonalną” politykę.

Miejskie powietrze zaczyna dusić również dla-
tego, że kurczą się obszary publicznej przestrzeni, 
miejsca, gdzie mógłby rozwijać się etos wspólnoty – 
warunek żywej demokracji. Miejska przestrzeń, 
z powodu wieloletnich zaniedbań, staje się zdegene-
rowana i nieestetyczna. Tereny zielone zajmowane 
są przez kolejne centra handlowe, znikają przestrze-
nie umożliwiające spotkanie, wspólne działanie lub 
po prostu zabawę. Dominuje logika akumulacji kapi-
tału. Wyzwaniem dla przestrzeni jest również kwestia 
transportu. Dominujący model indywidualnej komu-
nikacji jest nieefektywny i jest poważnym czynnikiem 
powodującym społeczną dezintegrację. Wskaźnik 
zarejestrowanych aut na mieszkańca jest w polskich 
miastach wyższy niż u naszych zachodnich sąsiadów. 
Pochodną tego jest wolna i nieatrakcyjna komuni-
kacja publiczna. Ratunkiem dla miast mogłaby być 

The city – between promise and curse

Since the middle ages, it has been said that urban air 

makes you free. This freedom has manifested itself in 

many ways. It could be economic freedom, i.e. inde-

pendence from feudal lords and the possibility of 

conducting trade and developing economically. Ven-

ice, Amsterdam and London became symbols of the 

spreading capitalism. A city has also meant politi-

cal freedom; a polis was an independent commu-

nity of self-determining citizens. Thus, a city promises 

democracy – it is a new and better way of exercising 

power. Metropolises also offer freedom from natural 

necessities and provide a space for the creative spirit. 

Finally, a city is a space of individual freedom, of shap-

ing one’s own unique and unrepeatable personality. 

An ‘urban lifestyle’, living in constant rush amongst the 

hubbub of crowded streets, has become a desirable 

synonym of civilized life.

However, urban air is starting to suffocate us, 

in its most literal sense. Cities are becoming sick; they 

symbolise various illnesses plaguing the contemporary 

culture and civilization. Although since its inception 

the SURVIVAL Art Review has been an ‘urban’ festival, 

its 12th edition particularly emphasised the condition 

of contemporary metropolises. Unlike those who per-

ceive the city as a collection of buildings, as a more or 

less intelligent mechanism, the organisers favoured an 

organic approach. This metaphor highlighted the com-

plexity and mutual interdependence of urban struc-

tures and processes. This text is an account of the 

most crucial problems of contemporary poleis, which 

are burning up with hidden inflammation and are being 

devoured by illnesses, but which are also places of 

creative tumult which can provide us with ways to save 

the city.

As specialists observed, the 1999 administra-

tive reform was one of the greatest achievements of 

Polish transformation after 1989. Not much has been 

left of its spirit until now. Its fundamental assumption 

was a belief that the local government should not be 

an extension of the central authorities, but an inde-

pendent means of making decisions by citizens about 

themselves. However, 25 years after the transforma-

tion it is evident that local authorities have veered away 

from this model. Undismissable mayors who are in 

office for many terms, local MPs who are only “voting 

machines”, lack of transparency when taking decisions 

or dependence on national politics – these are just 

a few examples of how local governments have alien-

ated themselves from the local context. The arrogance 

of the authorities easily translates into a growing mis-

trust of the citizens, and the turnout for local elections 

is systematically declining. Urban democracy is ailing, 

and questions about who the city belongs to are reso-

nating ever more loudly.

Questions about the right to the city are posed 

mainly by urban movements. In recent years, groups of 

city activists have transformed their focus on individual 

elements of the urban jigsaw puzzle into an ever bet-

ter organised movement that distances itself from the 

local politics. Activists from different cities are begin-

ning to organise themselves, create joint manifestoes 

and programmes, and some of them have even ven-

tured into ‘serious’ politics. During the debates that we 

held, we tried to diagnose the dynamics of the ongo-

ing processes. This triggered one of the key disputes – 

between engagement and professionalisation. Young 

activists enthusiastically talked about their plans and 

ideals while the older ones emphasised budgetary 

considerations and the necessity to know legal regula-

tions. Although some of these reservations stemmed 

from a desire to preserve the status quo, others def-

initely called for a deeper reflection. Time will tell 

whether urban movements will manage to rejuvenate 

Polish cities, or whether they will be absorbed by ‘pro-

fessional’ politics.

Another reason why urban air is suffocating is 

that there are fewer and fewer public spaces where 

communal ethos could develop – which is a sine qua 

non for a living democracy. Having been neglected for 

many years, urban spaces are becoming degenerate 

and unaesthetic. Green areas are being appropriated 

by shopping centres; places for meetings, joint actions 

or simply fun are disappearing. The logic of capital 

accumulation is dominant. Another challenge for cities 

is transport. The dominating model of individual com-

muting is inefficient and contributes significantly to 

social disintegration. The number of vehicles per cap-

ita is higher in Poland than in our western neighbours. 

What follows is the slow and unattractive public trans-

port system. Taking to bicycles could save cities, but 

cycle lanes, although significantly increasing in length, 

often suddenly stop. The implementation of urban 

renewal programmes frequently leads to gentrification. 

While renovating the façades of tenement houses, their 
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przesiadka na „dwa kółka”, lecz budowane intensyw-
nie ścieżki rowerowe zbyt często jeszcze nagle się 
urywają. Realizowane programy rewitalizacyjne nie-
rzadko prowadzą do gentryfikacji. Odnawiając ele-
wacje kamienic zapomina się o ich mieszkańcach. 
Dzielnice stają się gettami uniemożliwiającymi realne 
spotkanie. Szerokopasmowe ulice coraz rzadziej 
łączą, za to coraz częściej dzielą. Jednym z takich 
podziałów jest podział na zadbane centra i zapo-
mniane peryferia. Te pierwsze, będące produktem 
masowej turystyki, nie są stworzone dla mieszkań-
ców, tych drugich zaś nie ma po co odwiedzać. Cho-
robą przestrzeni publicznej jest również jej brzydota. 
Jest zdumiewające, że dopiero ostatnie książki Filipa 
Springera nauczyły ją powszechnie dostrzegać. Kry-
zys przestrzeni sprawia, że coraz trudniej utożsamiać 
się ze swoim miastem, dzielnicą lub chociażby ulicą. 
Wyburzanie starych budynków, a także częsta zmiana 
ich funkcji nie wpływają korzystnie na więź mieszkań-
ców z miejscem. Wśród gości tegorocznego SURVI-
VALU było wielu takich, którzy przyszli do budynku 
Wydziału Farmacji zaciekawieni tajemniczym miej-
scem, ale też pełni obaw, że może ono zniknąć z miej-
skiego krajobrazu.

Współczesny świat coraz bardziej się urbani-
zuje. Liczba mieszkańców miast przekroczyła już 50% 
i odsetek ten coraz szybciej się zwiększa. Myliłby się 
jednak ten, kto widziałby w tym procesie dowód na 
postępującą modernizację. Miasta stały się celem 
pielgrzymek niezmierzonej rzeszy imigrantów, poszu-
kujących pracy lub szansy na lepsze życie. Miasta 
jednak nie są w stanie zaoferować wszystkim swoich 
bogactw. Świat staje się zatem – jak zauważa Mike 
Davies – „planetą slumsów”. Ten paradoks urba-
nizacji nie dotyczy jednak tylko krajów odległych, 
tych, które pogardliwie nazywamy Trzecim Światem. 
Koczowiska i dzielnice biedoty stają się elementem 
również polskiego krajobrazu. Gwałtowna urbanizacja 
ma też inną, ciemną stronę. Miasta, niczym czarne 
dziury, zasysają kapitał finansowy i ludzki. Stanowią 
tym samym zagrożenie dla wszystkiego, co miastem 
nie jest. Niektórzy postulują zatem, by oprócz prawa 
do miasta, uznać również prawo do wsi.

Tym, co dawniej wyróżniało miejski sposób 
życia, była wolność indywidualna, możliwość odgry-
wania wielu ról, ale również anonimowość. Kultura 
wolności została jednak zastąpiona przez kulturę 
strachu i nadzoru. Każdy nasz ruch jest rejestrowany 
przez setki kamer CCTV, każdy nasz wybór zapisy-
wany w różnorakich bazach danych. Daliśmy sobie 
wmówić, że w imię poczucia bezpieczeństwa należy 
zrezygnować z wolności i dać się kontrolować służ-
bom, nad którymi kontrolę mamy coraz mniejszą. 
Mimo coraz doskonalszych zabezpieczeń, nadal 

czujemy się niepewnie, a krąg nadzoru zaciska się 
coraz mocniej. Paradoksalnie jednak, wszechobecny 
monitoring nie zmniejsza rzeczywistego ryzyka, 
zmniejsza za to poczucie odpowiedzialności. Rów-
nież architektura, którą się otaczamy, staje się archi-
tekturą więzienną. Otaczają nas coraz wyższe mury 
i płoty. Specyfiką polskich miast jest ilość powsta-
jących grodzonych osiedli, marzenie klasy średniej. 
Napędzani strachem staramy się coraz bardziej odse-
parować od innych i ich problemów. Obecnie z trudem 
próbuje się owe zanikające więzi rehabilitować orga-
nizując różne aktywności, mające angażować miesz-
kańców do wspólnych działań. Wiele z nich ma jednak 
charakter punktowych wydarzeń lub festiwali, które 
nie są w stanie zapewnić trwałości efektów. Party-
cypacja, mająca być lekarstwem na wiele proble-
mów, często staje się przekleństwem, jeszcze jednym 
wymogiem formalnym, który trzeba spełnić.

Czy zatem jedynym ratunkiem może być 
ucieczka z miasta? Czy jedynym kierunkiem roz-
woju metropolii może być dalsze ich rozlewanie się? 
Z pewnością proces odzyskiwania miasta jest nieła-
twy i żmudny. Ludzkich przyzwyczajeń, a tym bardziej 
ekonomicznych interesów, nie da się zmienić z dnia 
na dzień. Status quo opłaca się bowiem zbyt wielu, 
a świadomość problemów i ich przyczyn jest wciąż 
zbyt mała. Z drugiej jednak strony upadek miast nie 
jest procesem nieuchronnym, lecz jest wynikiem kon-
kretnych wyborów. Konieczne są pogłębione działa-
nia animatorów, rewitalizacja przestrzeni, ale również 
reanimacja społeczności lokalnych. Kultura, cho-
ciaż to pewien banał, może być narzędziem prze-
ciwko wykluczeniu. Sztuka zaś jest jednym ze sposo-
bów, by miasta uczynić lepszym miejscem do życia. 
Zgodnie z hasłem, które przyświeca wrocławskiemu 
programowi Europejskiej Stolicy Kultury, ważne jest, 
by tworzyć przestrzenie dla piękna. Przegląd Sztuki 
SURVIVAL pozwolił, chociaż na kilka dni, taką prze-
strzeń stworzyć i odzyskać ją dla artystycznej twór-
czości i społecznej aktywności. Udało się w mieście 
przetrwać. Następny krok polega jednak na tym, by 
w mieście żyć.

tenants are often forgotten. Housing estates turn into 

ghettoes that make any real meeting impossible. Multi-

lane streets cause divisions instead of bringing people 

together. One of such divisions is the division into well-

kept city centres and forgotten peripheries. The former, 

being a product of mass tourism, are not designed for 

city dwellers, and there is no reason to visit the lat-

ter. Another disease of public space is its ugliness. It is 

highly surprising that it had not been until Filip Spring-

er’s most recent books when we learned to notice it. 

The crisis of public space makes it increasingly difficult 

to identify not only with one’s city, but even a district 

or street. The demolition of old buildings or changing 

their function do not act favourably on citizens’ attach-

ment to their places of living. Among the visitors to this 

year’s SURVIVAL, there were many people who came to 

the Faculty of Pharmacy building intrigued by this mys-

terious venue, but also worried that it might disappear 

from the cityscape.

The modern world is increasingly urbanised. 

The percentage of city dwellers has exceed 50% and 

shows no signs of slowing down. However, perceiv-

ing this process as an advancement of modernisa-

tion is incorrect. Cities have become the destination 

for innumerable masses of migrants, who are looking 

for a better job and a better life. But cities are unable 

to offer their riches to everybody. As a result, the world 

is turning into a “planet of slums”, to borrow from Mike 

Davies. This paradox of urbanisation does not refer only 

to remote countries, which we patronisingly term ‘the 

Third World.’ Camps and poor districts are also notice-

able in Polish cities. Rapid urbanisation has a dark 

side, too. Cities, just like black holes, suck in financial 

and human capital. Thus they pose a threat to all that 

which is not a city. It has prompted some to postulate 

a right to the countryside alongside a right to the city.

What used to differentiate an urban lifestyle was 

individual freedom, a possibility to assume multiple 

roles, and anonymity. However, the culture of freedom 

has been substituted by the culture of fear and surveil-

lance. Each movement that we perform is recorded by 

hundreds of CCTV cameras; each choice that we make 

is registered in various databases. We have made our-

selves believe that in the name of security we must 

give up our freedom and subject ourselves to control 

by various services, which we are increasingly more 

unable to control as a society. In spite of ever more 

perfect systems of protection, we still feel anxious, and 

the surveillance system is tighter and tighter. Para-

doxically, the ubiquitous monitoring does not decrease 

real risks – it only decreases our feeling of responsi-

bility. The architecture that surrounds us is also turn-

ing into a prison architecture. The walls and fences 

around us are higher and higher. A unique feature of 

Polish cities is a large number of gated communities – 

a dream of the middle class. Driven by fear, we do our 

best to separate ourselves from other people and their 

problems. Nowadays, efforts are being made to restore 

these severed neighbourly bonds by organising vari-

ous communal activities that are intended to prompt 

the inhabitants to act together. Many of them, however, 

are highly local events or festivals that are unable to 

deliver lasting effects. Community participation, which 

was supposed to be an antidote to many problems, 

is turning into a curse, yet another formal requirement 

that must be fulfilled. 

Is it thus true that the only hope is escaping 

from the city? Is urban sprawl inevitable? Undoubtedly, 

reclaiming the city is not an easy process. Human hab-

its and economic interests cannot be changed over-

night. Unfortunately, the status quo is profitable for too 

many people, and the awareness of problems and their 

reasons is still insufficient. On the other hand, the fall 

of cities is not an unavoidable process but a result of 

many choices. What we need is real actions of activ-

ists, revitalization of public spaces and resuscitation 

of local communities. Banal though it may sound, cul-

ture is one of the tools against exclusion while art is 

one of the ways to make cities a better place to live. 

In accordance with the slogan of Wrocław’s programme 

of European Capital of Culture, it is important to cre-

ate spaces for beauty. The SURVIVAL Art Review made 

it possible to create such a space for a few days and 

reclaim it for artistic and social activity. We managed to 

survive in the city. The next step is to live in the city. 
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MIASTO PRZEGIĘTE. 
Głos, który nie wybrzmiał 

> Bartek Lis

Kategoria zdrowia zaczynała zyskiwać na znaczeniu 
od końca osiemnastego wieku, przybierając w wieku 
dziewiętnastym formułę zakrojonego na szeroką 
skalę planu monitorowania i doskonalenia nowożyt-
nych społeczeństw (Foucaultowskie pojęcie biopo-
lityki odnosi się właśnie do tego zjawiska). Ustano-
wienie pewnej normy, matrycy uznanych za zdrowe, 
akceptowalne zachowania, pozwoliło stworzyć cały 
skomplikowany system organizacji zachodnich społe-
czeństw. Izolacja jednostek niespełniających wymo-
gów ściśle zdefiniowanej poprawności (cielesnej, 
obyczajowej) miała pozwolić utrzymać miasto czy-
stym, wolnym od niebezpieczeństw, „ludzkiej zarazy”. 
Nowopowstające, lub coraz bardziej się profesjona-
lizujące, instytucje umożliwiały oddzielenie „zdro-
wego” od „chorego”. Chore, skażone, dziwaczne, 
nienormalne miało być albo poddane korekcie (ule-
czeniu poprzez utracenie wyróżniającej jednostkę 
cechy), albo anihilacji (wymazaniu, u-niewidocznie-
niu, eksterminacji).

Symboliczna, ale i praktyczna, stratyfikacja 
była i jest nadal rysowana na miejskiej topografii. 
Architektura miast bardzo szybko była komponowana 
w taki sposób, by wzmacniać, regulować, ułatwiać 
realizację prawomocnych (czyt. uznanych przez Wła-
dzę) idei. Wystarczy wspomnieć wielką Haussma-
nowską przebudowę Paryża, której dzisiejsi turyści 
zawdzięczają Pola Elizejskie, a komunardzi szybką 
klęskę miejskiej rewolucji. 

Zdrowie i choroba, czystość i brud, normalność 
i szaleństwo, miejski salon i niebezpieczne obrzeża – 
siedliska prostytucji, przestępców, rzezimieszków, 
dewiantów. Miasto zawsze było polem różnicowania 
i wartościowania. Powstające w jego obrębie (lub na 
jego marginesie) instytucje, takie jak szpital (psy-
chiatryczny), więzienie, przytułek dla bezdomnych, 
getto – segregowały społeczną przestrzeń miasta. 
Symbolicznie je oczyszczały. Miasto chore, zdaniem 
arbitralnie definiujących normalność grup uprzywile-
jowanych, to miasto pozbawione porządku, to miasto 
w którym „dziwaki” opuszczają swoje położone pery-
feryjnie Wagenburgi i zaczynają wnikać na miejskie 
salony. Zaczynamy ich widzieć, zaczynają nas nie-
pokoić i sprawiać, że nasze „czyste miasto” zaczyna 
„chorować”. Ci jednak mieszkańcy, dotychczas 

wykluczeni albo spychani na margines naszej uwagi, 
zaczynają się stopniowo organizować domagając się 
coraz głośniej swojego prawa do miasta. Bunt miast – 
to coraz bardziej widoczna rzeczywistość europej-
skich metropolii. Czy i w Polsce kiełkujące ruchy 
miejskie będą stanowiły „zagrożenie” dla utrwalo-
nego sposobu myślenia o przestrzeni „wspólnej”? 
Temu i innym pytaniom poświęciliśmy naszą uwagę 
podczas 12. edycji Przeglądu Sztuki SURVIVAL. Feno-
men polskich i europejskich ruchów miejskich jest 
coraz częściej dyskutowany przez rodzimych publicy-
stów, socjolożki i aktywistów. Żyjemy w świecie coraz 
bardziej „miastocentrycznym”. Stajemy się wielkim 
polis. Rewolucje niemal zawsze wybuchały w mia-
stach. Wraz z postępującym urefleksyjnieniem się 
miejskich społeczeństw stajemy się coraz bardziej 
świadomi problemów oraz ograniczeń współczesno-
ści. Poziom polskiego miejskiego aktywizmu wciąż 
nie jest zadawalający i póki co zbyt często kojarzony 
jest z tymczasową modą, „hipsterką” i fanaberią 
alternatywnej „młodzieży” pochodzącej z „dobrych 
domów”. Choć nasza wewnątrzsterowność wciąż 
nie jest zadowalająca, wydaje się, że takie akcje, jak 
sprzeciw krakowian wobec pomysłu organizacji zimo-
wych igrzysk olimpijskich w ich mieście lub oburze-
nie wrocławian masową wycinką drzew artykułowane 
przez organizacje pozarządowe, pokazują, że jako 
wspólnota potrafimy się obywatelsko zintegrować 
wokół ważnych problemów dotykających naszego 
środowiska i naszego w nim „ukomfortowienia”. 

Podczas SURVIVALU zabrakło miejsca, by 
porozmawiać o jeszcze jednym aspekcie miejskiej 
obywatelskości – o prawie do miasta osób pochodzą-
cych z obyczajowego/seksualnego marginesu (będą-
cych symbolicznie, ale i czasami dosłownie, na mar-
ginesie nie w związku ze swoją suwerenną decyzją, 
lecz w związku z taką a nie inną polityką, normatyw-
nością). Osobiście uważam go za bardzo ważny i chcę 
by temat ten wybrzmiał w moim tekście.

Przestrzeń miejska jest zawsze w jakiś sposób 
seksualnie naznaczona (Bech 1998). Gill Valentine 
(1993: 397) argumentuje, że uczestnikami codzien-
nych interakcji, które mają miejsce w metropolii, nie 
są aseksualne jednostki, lecz ludzie o określonych 
tożsamościach seksualnych, zaś wszystko to odbywa 

OVERDONE CITY.  
A voice that has not died away

The category of health began to gain importance 

in the late 18th century, and in the 19th century it 

assumed the formula of a large-scale plan of moni-

toring and improving the society (the Foucauldian 

notion of biopolitics referred precisely to this phenom-

enon). Agreeing on a certain norm or matrix of socially 

acceptable and ‘healthy’ behaviours made it possible 

to devise an entire complicated system of the organi-

sation of Western societies. Isolating the individuals 

who failed to comply with a precisely defined correct-

ness (corporeal and moral) was supposed to keep cit-

ies pure and free from perils of “the human plague.” 

The newly-established or increasingly professional 

institutions enabled the selection of ‘the sick’ from ‘the 

healthy.’ The sick, the tainted, the weird or the abnor-

mal were supposed to be either corrected (by means 

of eliminating the features that made an individual 

different) or annihilated (eradicated, made invisible, 

exterminated).

Stratification, both symbolic and practical, was 

and still is perceptible on the city map. Urban architec-

ture quickly started to be composed in a way that facil-

itated the regulation or implementation of legitimate 

(i.e. approved by the Authorities) ideas. Suffice it to 

mention Haussman’s reconstruction of Paris, to which 

today’s tourists owe Champs Elysees and the Commu-

nards – the swift defeat of their urban revolution.

Health and sickness, purity and filth, normal-

ness and madness, the city salon and the dangerous 

outskirts – the hotbed of prostitutes, criminals, rogues 

and deviants: the city has always been an arena of dif-

ferentiating and judging. Institutions such as a (psy-

chiatric) hospital, prison, homeless shelter or ghetto 

that were built within (or on the margins of) the city 

segregated the social space of the city. They symboli-

cally cleansed it. A sick city, in the opinion of privi-

leged groups that arbitrarily defined normativity, is 

a city that lacks order, a city in which ‘weirdoes’ aban-

don their peripheral Wagenburgs and begin to enter 

the city salons. They become noticeable, they arise 

anxiety and make our ‘pure cities’ ‘sick.’ These inhab-

itants, who used to be excluded and / or pushed to the 

margins of our attention, gradually start to organise 

themselves and demand their right to the city. Rebel 

cities – this is the increasingly more visible reality of 

European metropolises. Is it possible that in Poland the 

nascent urban movements will pose a ‘threat’ to the 

well-established way of thinking about the ‘common’ 

space? This question was one of those that captured 

our attention during the 12th edition of the SURVIVAL 

Art Review. The phenomenon of Polish and European 

urban movements is increasingly more often dis-

cussed by our columnists, sociologists and activists. 

Our world is more and more centred on the city. We are 

becoming one grand polis. Revolutions have almost 

always exploded in cities. As urbanised societies 

become more reflexive, we become more aware of the 

problems and limitations of contemporaneity. The level 

of Polish urban activism is still far from satisfactory 

and all too often associated with a passing ‘hipster’ 

fad, a whim of the alternative ‘gilded youth.’ Although 

our internal drive is still unsatisfactory, it seems that 

actions such as the opposition of the inhabitants of 

Cracow against the organisation of winter Olympics 

in their city, or the protests of the dwellers of Wrocław 

against mass chopping down of trees, articulated by 

NGOs, demonstrate that as a community we are able 

to display civic involvement in important problems that 

concern our habitat and our level of comfort in it.

Unfortunately, there was no room during SUR-

VIVAL to talk about yet another aspect of urban citi-

zenship – the right to the city of people from moral/

sexual margins (who are symbolically on the margins, 

but sometimes also literally, not because of their con-

scious decision, but due to a certain kind of policy and 

normativity). I personally consider this issue extremely 

important and I would like to highlight it in my text.

The city is invariably and ubiquitously sexualised 

in one way or another (Bech, 1998). Gill Valentine (1993, 

397) argues that the participants of everyday interac-

tions in the metropolis are not asexual individuals but 

people with certain sexual identities, and the interac-

tion is taking place in sexualised locations. Various 

spaces may either by sexualised or de-sexualised by 

means of human experience of anonymity, loneliness, 

fear, anxiety, the need for voyeurism or exhibitionism. 

While venturing in the urban jungle, we come across 

strangers, we send signals and collect the responses – 

glances, fleeting smiles and uncontrollable gestures. 

The city is an arena of various actions and practices, 
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się w zseksualizowanych lokacjach. Różne przestrze-
nie mogą być albo seksualizowane, albo de-sek-
sualizowane poprzez ludzkie doświadczenia anoni-
mowości, samotności, strachu, niepokoju, potrzeby 
podglądania lub obnażania. Przemierzając miej-
ską dżunglę spotykamy się z nieznajomymi, wysy-
łamy sygnały i kolekcjonujemy odpowiedzi – spoj-
rzenia, przelotne uśmiechy i niekontrolowane gesty. 
Miasto jest areną różnego rodzaju działań i praktyk, 
za sprawą których seksualność jest performowana, 
kształtowana, (re)produkowana oraz instytucjonalizo-
wana. Seksualność dzięki występowaniu w anonimo-
wej, zatłoczonej przestrzeni miejskiej zostaje uwol-
niona. Istnieje niemieckie powiedzenie, że „miejskie 
powietrze czyni wolnym” („Stadtluft macht frei”). 
W tych okolicznościach zyskuje nowe możliwości 
realizacji, a tym samym z przygodnego, epizodycz-
nego doświadczenia zamienia się w praktykę osa-
dzoną w konkretnym kontekście. Staje się proce-
sem, ciągłą i w miarę spójną opowieścią zanurzoną 
w siatce ulic, miejskich parków i skwerów. Przedsta-
wienie seksualnych gestów, myśli i pragnień, dzięki 
wpisaniu w wielkomiejski krajobraz, zyskało nowe 
ramy, zostało zintensyfikowane i przyjęło formę toż-
samości seksualnej. Powstanie tożsamości w obec-
nym kształcie stało się możliwe głównie dzięki 
„miastu”. 

To samo miejsce może jednak być nie tylko 
seksualnym laboratorium czy fabryką tożsamości, 
ale także maszyną normalizacji i przestrzenią ujarz-
miania nieposkromionej, „nieobyczajnej”, czy też nie-
poprawnej/złej seksualności. Środowisko miejskie nie 
jest tylko biernym tłem procesów tożsamościowych, 
lecz aktywnie współuczestniczy w produkcji tożsamo-
ści. Projekt „urzeczywistniania” nowo-wynalezionych 
(auto)identyfikacji stał się faktem, gdy pojawiły się 
wielkie aglomeracje. Foucaultowska geneza seksual-
ności (Foucault 2000) i wywiedzionych z niej tożsa-
mości, ściśle wiąże się z aktywnością całego miej-
skiego aparatu, bez którego plan by się z pewnością 
nie powiódł. Uniwersytet, szpital, więzienie, klinika 
psychiatryczna, przytułek, ciemna ulica, główny plac 
miasta – bez tych i wielu innych obiektów seksual-
ność, tak jak ją dzisiaj po Foucaultowsku rozumiemy, 
nigdy by się nie narodziła, albo jej powstanie trwałoby 
dłużej.

Pojęcie obywatelstwa ściśle wiąże się z mia-
stem. To w ramach greckiego polis rozwijała się idea 
demokracji i obywatelskości. Agora, forum, rynek są 
miejscami spotkań, gdzie uprawniony lud debatował, 
spierał się, głosował i podejmował decyzje. Każdy 
obywatel (w praktyce wolny mężczyzna) miał przy-
znane prawa i obowiązki. Bez miasta nie rozwinęłaby 
się współczesna demokracja i idea społeczeństwa 

obywatelskiego. Do dzisiaj w angielskich nazwach: 
citizen oraz citizenship wybija się pierwszy człon – 
city, czyli miasto. Seksualność, choć jest złożonym 
kompleksem cielesnych potencjalności, pożądań, 
praktyk i koncepcji, wierzeń, tożsamości i instytucji, 
które są wytwarzane gdzieś na styku ciała i umysłu, 
rzadko kiedy była włączana do pojęcia obywatelsko-
ści. Jak dowodzi Jeffrey Weeks (1998: 36), separa-
cja seksualności i sfery publicznej intensyfikowała 
tylko nasze nią zainteresowanie. Bez względu na to, 
jak głośnym echem ta nasza aktywność odbiła się 
w przestrzeni publicznej, zawsze jednak wiedzieli-
śmy, że areną dla erotycznych przygód, doświad-
czeń może być tylko przestrzeń prywatna, osobista, 
domowa. Obywatelem jest się na zewnątrz, w kontak-
tach publicznych z innymi obywatelami i wspólnotą. 
Koncepcja seksualnego obywatelstwa jest swego 
rodzaju hybrydą przełamującą podział na publiczne /
prywatne.

Matka samodzielnie wychowująca dzieci, pro-
stytutka, stara panna, fetyszysta i pornograf (nie 
wspominając lesbijek, biseksualistów i gejów), zostali 
zdaniem Hubbarda (2001: 53) zdemonizowani w różny 
sposób i w różnych momentach, zależnie od tego, 
co traktuje się jako normalne i pożądane zachowa-
nie; uznani za „złych obywateli”. Pytania o seksualną 
moralność są zasadnicze przy definiowaniu obywa-
telstwa. Niesprostanie postawionym wymaganiom 
skutkuje tym, że odmieńcy traktowani są jak obywa-
tele drugiej kategorii, zostają pozbawieni określonych 
uprawnień (np. do legalizacji związków jednopłcio-
wych czy adopcji dzieci), jednak nadal muszą prze-
strzegać wszystkich obowiązków, jakie nakłada na 
nich prawo.

Carol Pateman (1989) dowodzi, że pojęcie spo-
łeczeństwa obywatelskiego jest konstruktem patriar-
chalnym, który ogranicza uczestnictwo kobiet w sfe-
rze publicznej. Umowa społeczna, która miała być 
zawarta, by sprostać ludzkiemu dążeniu do wolności, 
równości i sprawiedliwości, dotyczyła jednak wyłącz-
nie mężczyzn. Ojciec, brat, mąż – oto bohaterowie, 
którzy mieli kłaść podwaliny nowożytnej demokra-
cji. Tak samo kobiety, jak i wszyscy, którzy odstąpili 
od podążania heteronormatywną ścieżką, wyklu-
czeni zostali z politycznej wspólnoty. Hubbard (2001: 
55) pisze: „(…)społeczeństwo obywatelskie może być 
konceptualizowane jako heteroseksualna (podobnie 
jak patriarchalna i rasistowska) konstrukcja, do któ-
rej wstąpienie jest w praktyce bardzo trudne dla tych, 
których seksualne życie zostało ocenione jako nie-
moralne.” (tłum. B.L.) Przestrzeń doskonale odzwier-
ciedla poglądy na temat „nieobyczajnej” seksual-
ności. Społeczne wyobrażenia o tym, co jest dobre, 
a co złe, legitymizują i instytucjonalizują się na 

which perform, shape, (re)produce and institutional-

ise sexuality. By being present in the anonymous and 

crowded cityscape, sexuality becomes liberated. There 

exists a German saying that “urban air makes free” 

(“Stadtluft macht frei”). In these circumstances, sexu-

ality is endowed with new possibilities of implementa-

tion, and thus turns from an accidental and episodic 

experience into a practice embedded in a concrete 

context. It become a process, an incessant and quite 

coherent narrative immersed in the maze of streets, 

parks and squares. By being embedded in the city-

scape, demonstrating sexual gestures, thoughts and 

desires has been intensified and assumed the form of 

sexual identity. The emergence of identity as we know 

it has been largely possible thanks to the ‘city.’

Apart from being a sexual laboratory or an iden-

tity factory, the very same city, however, can become 

a machine of normalisation and a space for taming 

the unquenchable, ‘immoral’ or incorrect/evil sexual-

ity. The urban environment is not just passive back-

ground to identity-shaping processes, but it is also 

an active player in building the identity. The project 

of ‘realising’ the newly-invented (self-) identifications 

became a fact the moment huge agglomerations 

emerged. The Foucauldian genesis of sexuality (Fou-

cault, 1978) and the resulting identities are tightly cor-

related with the functioning of the entire urban appa-

ratus, whose lack would have surely made the plan 

unfeasible. Universities, hospitals, prisons, psychiatric 

wards, orphanages, dark alleys, main squares – with-

out these institutions, and many others, sexuality as 

we understand it following in the footsteps of Foucault 

would have never been born, or it would have emerged 

much later.

The notion of citizenship is closely connected 

with the city. It was within the Greek polis where the 

idea of citizenship and democracy developed. An 

agora, a forum, the main square were meeting places 

where the eligible member of demos debated, argued, 

voted, and made decisions. Every citizen (in prac-

tice, every free man) was assigned certain rights and 

duties. Had it not been for the city, the contemporary 

democracy and the idea of a civic society would not 

have emerged. The English words ‘citizen’ and ‘citi-

zenship’ still retain their original connection with the 

city. Although sexuality is a complex combination of 

corporeal potentialities, desires, practices, concep-

tions, beliefs, identities and institutions that emerge 

somewhere at the intersection of the body and the 

mind, it has rarely been included as part of the notion 

of citizenship. As Jeffrey Weeks proves (1998, 36), the 

separation of sexuality from the public sphere has 

only intensified our interest in it. Irrespective of how 

strongly this sphere of our activity resonated in the 

public sphere, we always knew that the only arena 

suitable for erotic adventures and experiences was the 

private, individual space of one’s home. Citizenship is 

only manifested externally, in public contact with other 

citizens and the community. The conception of sexual 

citizenship is a peculiar hybrid that overcomes the divi-

sion into the public and the private. 

In Hubbard’s opinion (2001, 53), the single 

mother, the prostitute, the spinster, the pervert or the 

pornographer (not to mention lesbians, bisexuals and 

gays) have been all demonised as ‘bad citizens’ in dif-

ferent ways at different times to define what is con-

sidered normal and desirable behaviour. Questions 

concerning sexual morality are crucial when defin-

ing citizenship. Failing to meet specific requirements 

results in treating the misfits as second-class citi-

zens who are denied certain rights (e.g. to legalise their 

relationships or adopt children), although they are still 

expected to fulfil all the duties imposed on them by 

the law.

Carol Pateman (1989) argued that the notion of 

the civil society is a patriarchal construct that limits 

the participation of women in the public sphere. The 

social contract that was supposedly made to ensure 

the human right to freedom, equality and justice, con-

cerned exclusively men. The father, the brother, the 

husband – these were the heroes who laid the foun-

dations for modern democracy. Women as well as all 

those who abandoned the heteronormative path were 

excluded from the political community. Hubbard (2001, 

55) wrote that “civil society can be conceptualized 

as a hetero-sexual (as well as patriarchal and racist) 

construction that serves to make entry into the pub-

lic realm very difficult for those whose sexual lives are 

judged ‘immoral’.” Space faithfully mirrors the opin-

ions about ‘immoral’ sexuality. The social perception of 

what is good and what is evil is legitimised and insti-

tutionalised in the city streets, junctions, poster pil-

lars and walls. That which can be represented in pub-

lic spaces, which is visible, must be somehow morally 

justifiable.

The most prominent historical places that are 

vital for the functioning of a democracy, e.g. because 

of the symbolism attached to them, are reserved 

exclusively for depictions of norms and behaviours 

that are associated with heterosexualism, although 

officially they are presented as neutral and de-sexu-

alised spaces. Califia (1994, 205) claimed that the city 

is “a map of the hierarchy of desires”, from the valor-

ised to the stigmatised. If the misfits are to sustain 

and highlight their dissimilarity, they ought to do so in 

places allocated especially for this purpose; in places 

where the eye cannot see, and only our insatiable curi-

osity compels us to wail about them. 
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The notion of citizenship should be sensitive 

not only to class, racial and gender issues, but also to 

sexual ones. Irrespective of the importance we attach 

to the last-mentioned component of our existence, 

citizenship as a term will always be exclusive to a cer-

tain degree. It is only by broadening its meaning and 

overcoming the liberal public/private binarism that we 

may succeed in better understanding the idea of citi-

zenship. Then Lech Kaczyński, still as Mayor of Warsaw, 

would not have resorted to absurd justifications of his 

decision to ban the Equality Parade by saying that he 

would have allowed it if the gays had organised it as 

citizens and not as homosexuals. Certain rights stem 

from our sexuality; for a long time, it has been the sub-

ject of political debate and legislation. How is it then 

possible to perceive this sphere of our lives as some-

thing unconnected with the idea of citizenship? The 

conception of sexual citizenship calls for broadening 

the sphere of personal liberty and safety by coming 

out to demonstrate one’s dissimilarity. The process of 

queering the space – manifesting one’s non-normative 

identity – is also, paradoxically, a means of protect-

ing the possibility to make private choices that are free 

from conventions and traditional ethics, and to live 

a life according to one’s own script. Among the actions 

intended to achieve this means are protest marches 

(e.g. Equality Parade in Warsaw or the Tolerance March 

in Cracow), artistic events held in public spaces (e.g. 

poster actions, murals, graffiti, performances of street 

artists and theatres, the “Let Them See Us” campaign), 

parades (Gay Pride), or so-called kiss-ins, i.e. organ-

ised actions of public kissing of homosexual couples. 

Of course, gay quarters also play an important role in 

gaining visibility and full citizenship. However, the point 

is to go beyond such enclaves and manifest one’s dis-

similarity in places that have so far been reserved 

exclusively to propagating and depicting heterosexu-

ality. It is thought that queering the space reminds the 

heteronormative majority of the existence of sexual 

dissidents next to them, who have identical needs and 

deserve all the benefits stemming from being a legiti-

mate citizen. If a person is publically non-existent – 

which happens when they are invisible – he or she is 

also invisible to the state and the ‘decent citizens.’ 

Equally invisible become his or her dreams, needs and 

desires. His or her rights. This is why some authors, e.g. 

Nancy Duncan (1996, 43), call for “radical openness” of 

the public sphere so that it would become accessible 

to all people, thoughts, words and actions. Otherwise, 

the marginalisation and privatisation of sexuality will 

only deepen, and the notion of citizenship will continue 

to be incomplete and false.

Rob Kitchin and Karen Lysaght (2002) claim that 

space is always malleable and constantly reproducing 

itself. As such, it is what it is only because of this repro-

duction; however, it can be easily veered off in another 

direction and tinged with other colours by interfering 

with its existing order. Actions of queering the city dem-

onstrate that space is liquid reality. Kitchin and Lysaght 

(ibid.) also prove that hegemonic heterosexist relations 

and space are constantly being challenged. Sexual dis-

sidents subvert and parody it, endow it with new mean-

ings and thus reveal its temporariness and hence its 

inherent queerness. An overdone city is a city of all 

styles, values, opinions, corporealities, dreams and 

desires. It is an egalitarian city devoid of its predictable 

rhythm, shunning boredom. This is an urban revolution 

that we face in Poland. Who will light the match?

miejskich ulicach, skrzyżowaniach, słupach ogłosze-
niowych i murach. To, co może występować w prze-
strzeni, co jest widoczne – musi mieć jakieś moralne 
uzasadnienie.

Miejsca najbardziej eksponowane, miej-
sca ważne historycznie, istotne dla funkcjonowania 
demokracji, np. ze względu na symbolikę, jaką się 
im przypisuje, są rezerwowane wyłącznie dla wize-
runków, zachowań i norm kojarzonych z heterosek-
sualizmem, choć oczywiście oficjalnie występują 
jako przestrzenie odseksualnione, neutralne. Califia 
(1994: 205) twierdzi, że miasto jest „mapą zhierar-
chizowanych żądz”, od waloryzowanych do stygma-
tyzowanych. Odmieńcy, jeśli chcą podtrzymywać 
i podkreślać atrybuty swej inności, muszą przebywać 
w obszarach specjalnie do tego wydzielonych. Prze-
strzeniach gdzie wzrok nie sięga i tylko niezaspoko-
jona ciekawość każe wciąż o tym głośno lamentować.

Pojęcie obywatelskości powinno być wrażliwe 
nie tylko na kwestie klasowe, rasowe czy genderowe, 
ale również seksualne. Bez uwzględnienia ważności 
tego ostatniego komponentu naszej egzystencji ter-
min „obywatelstwo” zawsze będzie w jakimś stop-
niu wykluczający. Tylko poszerzenie jego znaczenia 
oraz przełamanie liberalnego binaryzmu: publiczne /
prywatne może przyczynić się do głębszego zro-
zumienia idei obywatelstwa. Może wówczas Lech 
Kaczyński, jeszcze gdy był prezydentem Warszawy, 
nie wyjaśniałby swojego stanowiska w sposób absur-
dalny mówiąc, że on nie zabroniłby Parady Równości, 
gdyby geje robili ją jako obywatele, a nie jako homo-
seksualiści. Z naszej seksualności wynikają okre-
ślone prawa, od dawna jest ona przedmiotem poli-
tycznych debat, ustawodawstwa, jak zatem nadal 
można myśleć o tej sferze naszego życia jak o czymś 
niezwiązanym z pojęciem obywatelstwa? Projekt 
seksualnego obywatelstwa domaga się poszerzenia 
sfery osobistej wolności i bezpieczeństwa poprzez 
wychodzenie na zewnątrz ze swoją innością. Zabieg 
queerowania przestrzeni – uwidaczniania swojej nie-
normatywnej tożsamości – jest paradoksalnie rów-
nież ruchem w stronę obrony możliwości do nie-
ograniczonych konwenansem czy tradycyjną etyką 
prywatnych wyborów i życia według napisanego przez 
siebie scenariusza. Przykładami takich działań są np. 
marsze protestu (jak np. Parada Równości w Warsza-
wie albo Marsz Tolerancji w Krakowie), wydarzenia 
artystyczne odbywające się w przestrzeni publicznej 
(np. akcje plakatowe, murale i graffiti, przedstawienia 
ulicznych teatrów i performerów, kampania „Niech 
nas zobaczą”), parady (Gay Pride) albo tzw. kiss-ins, 
czyli zorganizowane akcje zbiorowego całowania się 

w centrach miast przez pary homoseksualne. Oczywi-
ście także gejowskie dzielnice odgrywają ważną rolę 
w zdobywaniu widoczności i pełnego obywatelstwa. 
Bardziej jednak chodzi o wykraczanie poza te enklawy 
i manifestowanie swojej odmienności w przestrze-
niach dotychczas rezerwowanych wyłącznie do pro-
pagowania i odgrywania heteroseksualności. Uważa 
się, że poprzez queerowanie przestrzeni przypomina 
się heteronormatywnej większości, że seksualni dysy-
denci istnieją obok nas, mają takie same potrzeby 
i również zasługują na korzystanie z wszystkich udo-
godnień, jakie daje bycie pełnoprawnym obywatelem. 
Jeśli ktoś nie istnieje publicznie – a tak się dzieje, gdy 
go nie widać – wówczas jest niewidzialny dla państwa 
i „porządnych obywateli”. Nie dostrzega się również 
jego marzeń, potrzeb, pragnień. Jego praw. Dlatego 
też m.in. niektórzy autorzy, jak np. Nancy Duncan 
(1996: 143) wzywają do „radykalnej otwartości” prze-
strzeni miejskiej w taki sposób, by była dostępna dla 
każdego człowieka, myśli, słowa i aktu. Inaczej mar-
ginalizacja i prywatyzacja seksualnej inności będzie 
się pogłębiać, a pojęcie obywatelstwa nadal będzie 
pojęciem niepełnym, upośledzonym.

Rob Kitchin i Karen Lysaght (2002) twierdzą, że 
przestrzeń zawsze jest plastyczna, w ciągłym proce-
sie stawania się. Ponieważ jest ciągle tworzona, staje 
się taka lub inna tylko w związku z procedurą powta-
rzania, łatwo jednak nadać jej inny kierunek i inne 
barwy, ingerując w jej dotychczasowy porządek. Akcje 
queerowania miasta pokazują, jak płynną rzeczy-
wistością jest przestrzeń. Kitchin i Lysaght (ibidem) 
dowodzą, że hegemonii heteroseksualnie zdefiniowa-
nej przestrzeni jest ciągle rzucane wyzwanie. Seksu-
alni dysydenci, subwersując ją i parodiując, nadają 
nowe znaczenia i odsłaniają w ten sposób jej tymcza-
sowość oraz wrodzoną uniwersalność /odmienność 
(inherent queerness). Miasto przegięte to miasto 
wszystkich stylów, wartości, poglądów, cielesności, 
marzeń i pragnień. To miasto egalitarne, pozbawione 
przewidywalnej rytmiki, stroniące od nudy. Przed taką 
miejską rewolucją w Polsce wciąż stoimy. Kto ma 
zapałki?



SURV. 12140

Bibliografia:

Bech, H. 1998. Citysex: Representing Lust In Public. “Theory Culture Society” 15 (3 – 4): 215 – 241.

Califia, P. 1994. Public Sex: The Culture of Radical Sex. Pittsburgh: PA: Cleis.

Duncan, N. 1996. Renegotiating Gender and Sexuality In Public and Private Places. [w:] Bodyspace: Destabilizing Geographies of  

Gender and Sexuality. red. N. Duncan, New York: Routledge.

Foucault, M. 2000. Historia seksualności. Wola wiedzy [t: 1]. Tłumaczył B. Banasiak i in. Warszawa: Czytelnik.

Hubbard, P. 2000. Desire/disgust: mapping the moral contours of heterosexuality. “Progress in Human Geography” 24 (2): 191 – 217. 

Hubbard, P. 2001. Sex Zones: Intimacy, Citizenship and Public Space. “Sexualities” 4 (1): 51 – 71.

Kitchin, R. i K. Lysaght. 2002. Queering Belfast: Some thoughts on the sexing of space. “Working Paper Series” 19:  

b.d. Pateman, C. 1989. The Disorder of Women: Democracy, Feminism and Political Theory. Stanford: Stanford University Press.

Valentine, G. 1993. Hetero-sexing space: lesbian perceptions and experiences of everyday space. “Environment and Planning D: 

Society and Space” 11 (4): 395  –  413.

Weeks, J. 1998. The Sexual Citizen. “Theory, Culture, Society” 15 (3 – 4): 35 – 52.

References:

Henning Bech, “Citysex: Representing Lust In Public” in Theory Culture Society 15 (1998), pp. 215 – 241.

Pat Califia, Public Sex: The Culture of Radical Sex (Pittsburgh, 1994).

Nancy Duncan, “Renegotiating Gender and Sexuality in Public and Private Places” in Bodyspace: Destabilizing Geographies of  

Gender and Sexuality, edited by Nancy Duncan (New York, 1996).

Michel Foucault The History of Sexuality: Volume 1, an Introduction (New York, 1978).

Philip Hubbard “Desire/Disgust: Mapping the Moral Contours of Heterosexuality” in Progress in Human Geography 24 (2000), pp. 191 – 217.

Philip Hubbard “Sex Zones: Intimacy, Citizenship and Public Space” in Sexualities 4 (2001), pp. 51 – 71.

Rob Kitchin and Karen Lysaght, “Queering Belfast: Some Thoughts on the Sexing of Space” in Working Paper Series 19 (2002).

Carole Pateman The Disorder of Women: Democracy, Feminism and Political Theory (Stanford, 1989). 

Gill Valentine “Hetero-sexing Space: Lesbian Perceptions and Experiences of Everyday Space” in Environment and Planning D:  

Society and Space 11 (1993), pp. 395 – 413.

Jeffrey Weeks “The Sexual Citizen” in Theory, Culture, Society 15 (1998), pp. 35 – 52.



143

 

Serdecznie dziękujemy wszystkim osobom i instytucjom, które 

pomogły przy organizacji 12. edycji Przeglądu Sztuki SURVIVAL / 

We would like to thank the following persons and institutions who 

helped to organise the 12th SURVIVAL Art Review:

 

Miasto Wrocław 

Prezydent Miasta Wrocławia, Pan Rafał Dutkiewicz;

Dyrektor Wydziału Kultury Urzędu Miejskiego, Pan Jarosław Broda

 

Ministerstwo Kultury i Dziedzictwa Narodowego

Minister Kultury i Dziedzictwa Narodowego,  

Pani Małgorzata Omilanowska; 

Dyrektor Zachęty Narodowej Galerii Sztuki, Pani Hanna Wróblewska

 

JP Weber sp. z o.o. 

Pani Małgorzata Kosieradzka

Muzeum Współczesne Wrocław, Pan Robert Losiak,  

Pani Anna Czajka, Pani Monika Byczek, Pan Grzegorz Górny, 

Pani Karolina Bieniek, Pani Paulina Maloy,  

Pani Katarzyna Młyńczak-Sachs

 

wolontariusze / volunteers:

Daria Borowska, Katarzyna Szymańska, Maria Kotova, 

Karolina Frączyk, Barbara Pigoń, Adrian Kaczmarczyk, 

Brendan James Daniel, Michał Kalenik, Ewa Łukasiewicz, 

Michał Jadczyk

partnerzy / PARTNERS �paTRONI MEDIALNI / MEDIA PATRONS �

GŁÓWNI PARTNERZY / MAIN PARTNERS �

Patronat honorowy: Prezydent Miasta Wrocławia, 

Minister Kultury i Dziedzictwa Narodowego / 

Under the patronage of Mayor of Wrocław and 

the Minister of Culture and National Heritage

GŁÓWNI PATRONI MEDIALNI / MAIN MEDIA PATRONS �

Dofinansowano ze środków Ministerstwa Kultury 

i Dziedzictwa Narodowego / Co-financed by the Ministry 

of Culture and National Heritage

ORGANIZATOR / ORGANISER � SFINANSOWANO ZE ŚRODKÓW / FINANCED BY �

�



projekt mapy przeglądu / 

design of the map of the review:

Marcin Siehankiewicz

katalog złożony krojem pisma / 

typeface used in the catalogue: 

Simplon

papier / paper: 

Munken Pure Rough 120g /m2

druk / print:

Centrum Usług Drukarskich Henryk Miler

www.cuddruk.pl

copyright:

ART TRANSPARENT 

Fundacja Sztuki Współczesnej

isbn: 978-83-940714-0-0

nakład / circulation: 

500 szt. / copies

SURVIVAL 12 
PRZEGLĄD SZTUKI / 

ART REVIEW

organizator przeglądu /  

organiser of the review:  

ART TRANSPARENT

Fundacja Sztuki Współczesnej 

ul. Ofiar Oświęcimskich 1/2,  

50-069 Wrocław 

fundacja@arttransparent.org

www.arttransparent.org 

 

dyrektor przeglądu / 

director of the review:

Michał Bieniek 

kuratorzy przeglądu /  

curators of the review:

Michał Bieniek, Anna Kołodziejczyk

współpraca / co-operation:

Anna Stec

kuratorzy zewnętrzni / external curators:

Magdalena Popławska, 

Magdalena Zięba, Antoni Burzyński, 

Szymon Kobylarz

menadżer przeglądu / manager of the review:

Tadeusz Mincer, Karolina Bieniek 

producent generalny / executive producer:

Paweł Rogowski 

kurator debat / curator of debates:

Bartek Lis

kurator sceny dźwiękowej /  

curator of the sound art forum:

Daniel Brożek

współpraca / co-operation:

Małgorzata Sobolewska

public relations:

Paulina Popiół-Wojciechowska,

Anna Stec, Marta Dziedziniewicz

biuro przeglądu / office of the review:

Paulina Popiół, Anna Stec, 

Adrian Kaczmarczyk

wydawca katalogu /  

publisher of the catalogue:

ART TRANSPARENT

Fundacja Sztuki Współczesnej

redakcja / editing:

Michał Bieniek, Anna Kołodziejczyk

autorzy tekstów / authors of texts:

Małgorzata Miśniakiewicz, Magdalena 

Zięba, Magda Ujma, Antoni Burzyński, 

Daniel Brożek, Tadeusz Mincer, Bartek 

Lis, Kamila Staśko-Mazur, Anna Stec, 

Magdalena Popławska

korekta / proofreading:

Wiktoria Bieżuńska

tłumaczenia / translation:

Karol Waniek

projekt graficzny / design:

Łukasz Paluch, AnoMalia art studio 

www.anomalia.pl

 

edycja zdjęć, przygotowanie do druku / 

image editing, print preparation:  

Peter Kreibich

fotografie / photographs:

Justyna Fedec strona / page: 31, 34, 

37, 39, 42, 46, 50 (2), 51 — 53, 60 (1), 

61 (2), 62 — 63, 68 — 69, 72 — 73, 82 (2), 

88, 96 (2), 97, 99, 107 — 108, 110, 

113 — 115, 119 — 121, 132

Peter Kreibich strona / page: 2 — 30, 

33, 35 — 36, 38, 43 — 47, 50 (1), 54 — 59, 

60 (2, 3), 61 (1, 3), 64— 67, 70 — 71, 

80, 82 (1), 86 — 87, 89 — 95, 95 (1), 

98, 101 — 104, 109, 112, 116 — 118, 

122 — 124, 133

Adam Abel strona / page: 40 — 41

Kamil Salanyk strona / page: 102


	h.ta6tr6srdre2
	h.jcibuln5i6ma
	h.imx9faykdqi4
	__DdeLink__295_132520200

