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/ Sophia Pompéry: „Lapsus”

18.03–24.04.2022

kuratorka: Marta Smolińska

Wystawa w Galerii Sztuki Wozownia w Toruniu jest drugą indywidualną prezentacją prac Sophii Pompéry w tejże instytucji. Pierwsza zatytułowana „Nothing but a Transient Light” miała miejsce w roku 2011 i była pierwszą solową wystawą artystki, która stawiała wówczas pierwsze kroki w świecie sztuki. Czym tym razem uwiodą nas prace Pompéry, która nieustająco porusza się na styku zjawisk fizycznych i pewnego rodzaju minimalizmu, połączonego – paradoksalnie – jakże często ze zmysłowym i poetyckim nasyceniem formy wizualnej? Zagłębiając się w tę twórczość, jesteśmy nieustannie zapraszani do zadawania pytań o naturę rzeczywistości, prawdopodobieństwo zajścia ukazanych zjawisk oraz (nie)możliwość ich zaistnienia. Pompéry tropi absurdy i paradoksy, wizualizując to, co często nieuchwytne dla oka, czy konfrontując nas z drobnymi błędami, dostrzeżonymi w miejscach, gdzie najmniej, byśmy się ich spodziewali. Błyskotliwie gra z naszą rutyną i percepcyjnymi przyzwyczajeniami, podając w wątpliwość klisze i wyobrażenia zakorzenione w naszej pamięci. Sztuka tej artystki wzmaga w nas czujność i budzi podejrzliwość wobec postrzega(l)nej rzeczywistości, pokazując ją jako zaskakującą lub nieoczywistą. Niezależnie, czy mamy do czynienia z fotografią, wideo czy obiektami site specific lub ready mades, konfrontujemy się z paradoksami, brakiem logiki i lapsusami. Jako lapsus rozumiemy każdy nieumyślny błąd człowieka, który powstaje mimowolnie – w wyniku roztargnienia czy po prostu z nieuwagi. To pochodzące z łaciny słowo, które znalazło się w tytule wystawy, doskonale oddaje naturę tych fenomenów, którym – jako artystka – wnikliwie przygląda się Pompéry, jakby chciała zakwestionować ich pozorną oczywistość. Jakim wszak cudem dwie metrowe miary, wyprodukowane fabrycznie i położone obok siebie, mogą różnić się długością? Dlaczego kolumna zrobiona z sypkiej mąki utrzymuje pion i formę? Jak to możliwe, że łódź, która zwykle unosi się na powierzchni wody, w instalacji „Dry Run” właśnie dzięki wodzie unosi się…, ale w powietrzu?

Sophia Pompéry – ur. 1984, zaraz po studiach rzeźbiarskich w Weissensee Kunsthochschule Berlin pod kierunkiem Karin Sander i Antje Majewski była uczestniczką „Institut für Raumexperimente” Olafura Eliassona na Universität der Künste Berlin. W 2012 roku została artystką-rezydentką w ramach programu DAAD w Istambule. Otrzymała nagrodę Mart-Stam-Award oraz Jaqueline-Diffring-Prize. Ostatnio została stypendystką Villa Serpentara we Włoszech, a następnie stypendystką Junge Akademie der Künste Berlin. Była laureatką Stiftung Kunstfonds Bonn i Rady Miasta Berlina. Jej prace były wystawiane m.in. w Stedelijk Museum, Staatliche Kunsthalle Baden-Baden, w ARTER Space for Art Istanbul, w Neue Nationalgalerie, Akademie der Künste oraz w Hamburger Bahnhof, Museum für Gegenwart Berlin.

www.sophiapompery.de

/ Jerzy Hejnowicz: „Miejsce w czasie”

18.03–24.04.2022

kurator: Grzegorz Borkowski

W przestrzeni galerii dominować będzie wielki, półkolisty obiekt. W całości będzie go można obejrzeć tylko idąc dookoła niego, wzdłuż jego krawędzi, ale zawsze widząc jedynie fragment obiektu. To w pewnym stopniu przestrzenno-wizualny znak masy zwieszającej się z sufitu, jakby zagrożenia i ciężaru aktualnej rzeczywistości lub rodzaj wyobrażenia modelu, absorbującej wszelką energię, kosmicznej czarnej dziury. Stworzona przez artystę forma będzie tak mocno zintegrowana z elementami charakterystycznymi dla architektury Wozowni, że bez nich w innej przestrzeni nie mogłaby zaistnieć. Całość tworzyć będzie silne doświadczenie sensualne, którego wymowa nie jest oczywista, choć niewątpliwie angażująca emocje.

Będzie to kolejna realizacja Jerzego Hejnowicza – po „Paradise”, „Mayday 2-0-2-1” i „Stan zawieszenia w samym środku niczego” – dialogująca z architekturą i przestrzenią wystawienniczą, jednak nie w rodzaju instalacji site-specific, lecz we własnej, wciąż testowanej autorskiej formule.

Grzegorz Borkowski

Jerzy Hejnowicz (ur.w 1962 roku) – w latach 1985–1990 studiował w Państwowej Wyższej Szkole Sztuk Plastycznych (obecnie UAP) w Poznaniu na Wydziale Malarstwa Grafiki i Rzeźby.Od 1990 roku związany zawodowo z macierzystą uczelnią, pełniąc od 2007 roku funkcję kierownika XIV Pracowni Rysunku. Jego działalność artystyczna obejmuje grafikę warsztatową, rysunek, sztukę obiektu i instalacji, fotografię, działańia intermedialne. Zrealizował kilkadziesiąt wystaw indywidualnych, brał udział także w wielu pokazach zbiorowych w kraju i poza jego granicami (Niemcy, Rosja, Węgry, Wlk.Brytania, Włochy, Szwecja, Izrael, Macedonia).
Arek Pasożyt: „Czarne myśli, złe rozdanie”

05.04–24.04.2022

kuratorka: Natalia Cieślak

Choć malarstwo Arka Pasożyta przybiera różne formy, jego główną cechą jest przywiązanie do czerni. Barwa węgla, atramentu czy nocy odzwierciedla zwyczajowo depresję, lęk, smutek, pesymizm, niepokój, niepewność, zagrożenie. Jako że rzeczywistość dostarcza nam ostatnio wielu powodów do odbierania jej w ciemnych barwach, malarstwo pasożytnicze można potraktować jako odzwierciedlenie nastroju czasów. Mimo że poddanie byłoby w tej sytuacji akceptowane czy nawet usprawiedliwione, Pasożyt woli jednak zawalczyć o to, by nie zastygnąć w „melancholijnym skamienieniu”. Sztuka jest dla niego konstruktywną formą reakcji na dotykające go osobiście kryzysy wewnętrzne. Malowanie to swego rodzaju terapia i zajęcie, które pozwala nie poddać się destrukcyjnej bierności. Pasożyt uczynił je strategią walki z nastrojami depresyjnymi, nawiedzającymi go w okresach – jak to nazywa – „patologicznego smutku”. Kanalizowanie myśli w kierunku sztuki skutkuje pracami tworzonymi w kryzysie i/lub o kryzysie.

Oprócz tego, że praca twórcza przynosi pożytek w wymiarze indywidualnym samemu Pasożytowi, ponowne wykorzystanie przez artystę porzuconych czy oddanych obrazów jako bazy dla własnych kompozycji urzeczywistnia idee recyklingu. Malarstwo pasożytnicze uaktywnia swój pozytywny potencjał także przybierając formę „obrazów strajkujących”. To substytuty transparentów, manifestujących na różnego rodzaju protestach sprzeciw wobec niesprawiedliwości, populizmu, dewastacji środowiska naturalnego. 

Arek Pasożyt – artysta. W 2010 roku sformułował Manifest Pasożytnictwa, przedstawiający koncepcję jego działań jako artysty-pasożyta, odnosząc się w ten sposób krytycznie do statusu artysty w społeczeństwie. W myśl idei zawartych w manifeście, Arek Pasożyt mieszkał, żył i tworzył pasożytując przez pierwsze cztery lata w kilkunastu miastach, instytucjach kulturalnych i wszelkich miejscach związanych z kulturą. Z czasem jego działania przerodziły się w tzw. projekty żywicielskie, w których starał się wychodzić naprzeciw oczekiwaniom społecznym (Chętnie pomogę, 2012), współpracować z lokalną społecznością, by wytworzyć wspólne miejsce i idee pracy (DOM, 2013–2015), oraz tworzyć projekty z grupami, określanymi jako „pasożyty społeczne” (Społeczne Malarstwo Pasożytnicze, 2014 z Romami z czeskiego Brna i Zakład Malarstwa Nie do Odrzucenia, 2014–2016 z osobami doświadczającymi bezdomności w Lublinie i Elblągu). W 2017 roku w ramach spisanej i opublikowanej przez toruńską Grupę nad Wisłą (której jest współzałożycielem i członkiem) Deklaracji Sprzeciwu wobec aktualnej polityki kulturalnej, rozpoczął Głodówkę, czyli protest głodówkowy w mobilnej konstrukcji, gdzie żył i nocował pod toruńskimi instytucjami kultury. Od początku działań jako Pasożyt artysta równolegle malował obrazy o charakterze społeczno-politycznym, które z czasem stały się coraz istotniejszą częścią jego twórczości, a na przełomie 2017 i 2018 roku, wraz z nasileniem protestów ulicznych, zaczął wychodzić z obrazami na demonstracje (Obrazy Strajkujące).
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