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Sprawozdanie z działalności merytorycznej Galerii Sztuki „Wozownia” w Toruniu w roku  2008

Wystawy w siedzibie galerii:
· Krzysztof Gliszczyński: malarstwo. Wernisaż 7 grudnia, wystawa czynna do 6 stycznia 2008.

Krzysztof Gliszczyński analizuje elementy budowy obrazu, budowy jego warstwy symbolicznej, nieustająco poszerza pole obrazowe. Równocześnie jego twórczość to refleksja filozoficzna, to alchemia (jako chyba jedyny z polskich artystów zajmuje się w swojej twórczości tradycją alchemiczną), to poszukiwanie źródeł malarstwa, refleksja nad czasem a więc śladem, przemijaniem, ale też jednością czasu i historii.

Fragment tekstu Iwony Ziętkiewicz „Obraz jako funkcja czasu” z katalogu Krzysztof Gliszczyński 2002

„(…) Sztuka Krzysztofa Gliszczyńskiego obraca się w określonym zbiorze pojęć. Jak echo powracają w niej przeszłość, tradycja, pozostałość, ślad, wędrówka, trwanie, przemijanie, przenikanie... Gliszczyński przez lata już prowadzi intelektualny dyskurs z szerokim dziedzictwem kultury. Podążając różnymi ścieżkami malarz odszukuje i wiąże ze sobą nitki znaczeń, które budują coraz gęstszą siatkę wartości nadrzędnych. Malowanie obrazów jest u niego jak pisanie kolejnych rozdziałów traktatu filozoficznego o sensie twórczej aktywności człowieka. Refleksja nad istotą sztuki nacechowana jest świadomością istnienia antynomii ducha i materii. W twórczości Gliszczyńskiego obecne są oba te pierwiastki, przy czym punkt ciężkości, jak wahadło, przesuwa się to w jedną, to w druga stronę. Przy całym bogactwie treści, jakie erudyta Gliszczyński zamyka w swej sztuce, jest ona całkowicie pozbawiona ilustracyjności. Jego obrazy zachęcają do kontemplacji i kuszą tajemnicą, której istota leży nie w jej rozwiązywaniu, w odszyfrowywaniu poszczególnych znaczeń, ale w jej odwiecznym istnieniu, w sygnalizowaniu treści nie do końca określonych i nie potrzebujących dookreślenia.” 

Urodzony w 1962r. w Miastku. Studia w PWSSP w Gdańsku na Wydziale Malarstwa i Grafiki w latach 1982-87 w pracowni  podstaw  malarstwa prof. Hugona Laseckiego oraz w pracowni dyplomowej prof. Kazimierza Ostrowskiego. Dyplom w 1987 roku. Obecnie Kierownik Pracowni Podstaw Rysunku i Malarstwa  ASP w Gdańsku. W latach 1995-2002 założyciel i współprowadzący Galerię Koło w Gdańsku.

Frekwencja – 547 osób
· Christoph Rodde: poza punktem zbiegu / hinter’m Schnittpunkt / beyond the crosspoint. Wystawa czynna do 6 stycznia 2008, 
kurator: prof. Tadeusz J. Żuchowski.

Christoph Rodde jest absolwentem wyższej szkoły sztuki w Dreźnie, instytucji kontynuującej tradycje akademii drezdeńskiej. Jest artystą pracującym w przestrzeni i z przestrzenią. Jego aranżacje polegają na umieszczaniu w  zastanej przestrzeni śladów, znaków, ’cieni’ osobistych refleksji dotyczących bycia w historii, dotyczących przeszłości i naszej o niej pamięci. Jest artysta używającym materiałów „kobiecych", miękkich, delikatnych, ciepłych, transparentnych: nici, wełna, papier, jedwab. Nadają one specyficzny charakter aranżacjom Christopha Rodde, wymuszają też niejako określone tempo i sposób odbioru: niespieszne poszukiwanie połączeń między poszczególnymi elementami, próby odczytywania znaczeń kolejnych odkrywanych śladów.

„(…) W większości swoich dotychczasowych prac Rodde podnosił problem człowieka, jego samotności i skomplikowanych relacji międzyludzkich. Jego prace wykonane z delikatnych materiałów, w których szczególne miejsce zajmowały tkaniny, w tym przede wszystkim jedwab, pasmanteria i materiały krawieckie oddawały archetypiczną kreatywność. Precyzyjnie wykonane, wpasowane dokładnie w przestrzeń miały za zadanie przekształcić ją w świat, w którym obsesje i refleksje stawały się nieodzownym elementem egzystencji człowieka. W ten świat Rodde wprowadza przedmioty z codziennego życia, które czyni bezużytecznymi poprzez quasi kiczowate paradoksalne multiplikowanie ich funkcji. Te semioforyczne transgresje osadzone są mocno w biograficznym kontekście.

Pomysły Roddego wyrastają z poszukiwań nowych form wyrazu w materiałach miękkich, pozbawionych konkretnych właściwości. (…) Jego materia jest, podobnie jak dla tradycyjnej sztuki, szlachetna, choć repertuar owych szlachetnych materiałów jest nowy. (…)  Oprócz jedwabiu, którego gama kolorystyczna stopniowo się powiększa, stosuje barwne nici, inne tkaniny a także ostatnio ponownie zafascynował się papierem. (…) Rodde chętnie buduje biegunowe układy wypełnione delikatnymi, łatwymi do uszkodzenia elementami, które wzmacniają efemeryczność dziejącego się wydarzenia. Wizualizują i strukturalizują myślenie, przekładając na obrazy to, czego się nie da powiedzieć.  (…) – fragmenty testu kuratorskiego Tadeusza Żuchowskiego towarzyszącego wystawie

Projekt wystawy „poza punktem zbiegu” został przygotowany specjalnie dla przestrzeni toruńskiej Wozowni.
Frekwencja 429 osób

· Leszek Bartkiewicz: Kobiety i sportowcy. Wernisaż 11 stycznia, wystawa czynna do 30 stycznia.

Leszek Bartkiewicz odwołuje się w swojej twórczości do dwóch przeciwstawnych konwencji malarskich: geometrycznej abstrakcji i ekspresjonizmu. Umiejętne ich zestawienie, zaowocowało stworzeniem harmonijnej, syntetycznej całości. 

Formy malarstwa nieprzedstawiającego (w cyklu „Sportowcy” nawiązujące do stylistyki suprematyzmu, natomiast w cyklach „Figury kreślone” i „Postaci kreślone” do amerykańskiego color field painting) malarz wykorzystuje do zbudowania kompozycyjnej bazy pola obrazowego. Stanowią one tło dla wpisywanych w nie, odmalowanych rwącą się, ekspresyjną kreską figur, porównywanych do charakterystycznych postaci Wojtkiewicza czy Schielego. Oba elementy - figuratywny i abstrakcyjny -  pozostają w stanie dynamicznej równowagi wizualnej, dopełniają się; intensywność barw jednorodnie wypełnionych pól balansuje szorstkość linii układających się w kształty postaci. Razem tworzą rozpiętą pomiędzy reprezentacją i bezprzedmiotowością suwerenną rzeczywistość obrazów. Tworzą dzieła wieloznacznie symboliczne i uniwersalne, ukazujące groteskowych bohaterów osadzonych w abstrakcyjnej przestrzeni.

Nie sądzę, żeby ktoś malował tak jak ja – odpowiedział w jednym z wywiadów Leszek Bartkiewicz, na pytanie o specyfikę swojego malarstwa. Rzeczywiście trudno byłoby wskazać w środowisku łódzkim, z którego się wywodzi, jak i na polskiej scenie artystycznej drugiego twórcę, łączącego w sposób tak śmiały i jednocześnie przewrotny konwencje stylistyczne o z gruntu sprzecznych założeniach, udowadniającego tym samym swój dystans wobec nich. Bartkiewicz sytuuje bowiem geometryczną abstrakcję i ekspresjonizm wśród nurtów artystycznych należących do przeszłości, ożywianych jedynie od czasu do czasu przez artystów szukających źródła inspiracji czy przedmiotu nawiązania. Paradoksalnie zatem - patrząc przez pryzmat jego malarstwa – granica oddzielająca awangardę od tradycji jest cienka i zacierana stopniowo przez upływający czas zanika zupełnie.

Agnieszka Gryska

Frekwencja 581 osób

· Katarzyna Podgórka-Glonti: Odnalezione. Utrwalone. Wernisaż 15 stycznia, wystawa czynna do 10 lutego.

Katarzyna Podgórska–Glonti aranżację swojej wystawy oparła na elementach konstrukcyjnych parterowej sali galerii Wozownia. Po części przedmiotem jej projektu jest więc sama charakterystyczna, monumentalna galeryjna przestrzeń.

Artystka nie starała się przeciwstawiać dominującemu wizualnemu akcentowi, jaki stanowią rozgałęzione w górnej partii słupy. Wykorzystując ich ramiona jako ramy ograniczające specyficzną materię – masę kolorowych używanych ubrań – wyeksponowała je i nobilitowała przydając nowe znaczenie. W półmroku rzędy masywnych, ciemnych podpór przypominają las. Identyfikacja materiału budującego ‘korony’ jego ‘drzew’ nie byłaby wcale oczywista, gdyby nie drugi element, składający się na ekspozycję – wydobyte z cienia wiązkami skupionego światła wielkoformatowe fotografie, przedstawiające starannie rozwieszone lub porzucone w nieładzie na oparciach krzeseł spodnie, spódnice, koszule.

Zasadniczą funkcją ubrania jest okrywanie ciała w sposób jak najbardziej komfortowy, dopasowany do gabarytów figury, odpowiadający upodobaniom estetycznym danej osoby etc. Dlatego zatrzymane w kadrze części garderoby, pozostawione w otoczeniu innych przedmiotów tworzących indywidualne środowiska ludzkiej egzystencji,  kierują myśli widza ku ich nieobecnym na fotografiach właścicielom, bez których nieużywane sprzęty niczemu już nie służą, tracą jedyny sens. Krok dalszy stanowi wtórne wykorzystanie ubrań – w wyniku ‘artystycznej utylizacji’ - jako plastycznej masy.

(…)

Według egzystencjalistów podmiotowy charakter jestestwa pozwala określać się wyłącznie na podstawie egzystencji w materialnej rzeczywistości. ODNALEZIONE przez Katarzynę Podgórską –Glonti skrawki tejże, pozostaną UTRWALONE jedynie przez krótki czas ich ekspozycji. Podobnie nietrwała jest pamięć o czyjejś obecności, gdy znikną ostatnie przedmioty, na których została odciśnięta. 

Agnieszka Gryska

Frekwencja 514 osób.
·  „poza poznaniem c.d.”. Wernisaż 5 lutego, wystawa czynna do 12 lutego.

Katedra Intermediów – podlegająca Wydziałowi Komunikacji Multimedialnej poznańskiej ASP jest jednostką stosunkowo nową (utworzoną w 2001), w skali polskiej prekursorską. Inicjatorzy jej powołania dostrzegli potrzebę stworzenia ośrodka stymulującego rozwój młodych twórców zainteresowanych środkami wyrazu pomijanymi dotąd w systemie edukacji artystycznej, zapewniającego im wykształcenie stosownych umiejętności warsztatowych, wiedzy teoretycznej oraz zaplecza technicznego. 

W polskim systemie akademickim intermedia zagościły zatem dopiero w XXI wieku. Jednak koncepcję poszerzenia zbioru gatunków tradycyjnie uznawanych za artystyczne oraz jednoczesnego wykorzystywania kilku z nich, jako sposobu dostosowania artystycznego komunikatu do zmian cywilizacyjnych, a za nimi ewolucyjnych i kulturowych podnosił już konstruktywista Laszlo Moholy – Nagy w pierwszej ćwierci XX wieku. „Poprzez ogromny rozwój techniki oraz wielkich miast nasze organy recepcyjne rozwinęły swe zdolności symultaniczne i optyczne”
 – pisał. Sam termin - intermedia - został ukuty w środowisku artystów związanych z ruchem Fluxus w połowie lat 60-tych XX wieku. Ich działania - poszukiwanie środków wyrazu wśród nowych technologii czy performatywne wykorzystywanie własnego ciała, ówcześnie wykraczające poza wszelkie konwencje artystyczne - przyczyniły się do spopularyzowania twórczości ‘intermedialnej’ i – paradoksalnie - nadania jej rangi swoistej konwencji.

Specyfika intermediów polega zatem na wewnętrznej dynamice, lawirowaniu pomiędzy mediami. Zbudowanie systemu edukacji w tym kierunku wymagało szczególnie twórczego podejścia. Wobec niemożności jednoznacznego przyporządkowania pracownianych grup konkretnym technikom artystycznym, wybrano klucz osobowości twórczych ich kierowników. Nazwa Pracowni Transformacji Przestrzeni i Mediów prowadzonej przez prof. Andrzeja Syskę - podobnie jak i pozostałych pracowni katedry -określa zatem najbliższy prowadzącemu sposób formułowania artystycznego komunikatu.

Wystawa przygotowana dla Wozowni pokazywała projekty studentów różnych lat.

Frekwencja 245 osób.

· DYPLOM 2007. Wystawa czynna od 15 lutego, wręczenie dyplomów 29 lutego, wystawa czynna do 9 marca.

Coroczna prezentacja najciekawszych dyplomów obronionych w Instytucie Artystycznym Wydziału Sztuk Pięknych UMK w Toruniu organizowana jest wspólnie z WSP UMK. Dyplomy prezentowane były w dolnej i górnej sali galerii, w Szatni i Archiwum. Zwykle – prawdopodobnie tak też będzie w tym roku – jest to jedna z bardziej frekwencyjnych wystaw w roku. Tradycyjnie wystawy dyplomowe połączone są z organizowanym przez nas plebiscytem publiczności – goście galerii wybierali najciekawszą ich zdaniem pracę.

Frekwencja 1.313 osób.

· Anna Bochenek: Kolory światła. Wernisaż 14 marca, wystawa czynna do 30 marca

Profesor Stanisław Tabisz tak pisał o tych pracach: „Obrazy Anny Bochenek malowane są w jakimś zauroczeniu i specjalnym stanie skupienia, w poetyckiej atmosferze zachwytu. W strukturze malarskiego języka jej magicznych pejzaży na plan pierwszy wybijają się: kolor, zróżnicowana materia oraz operowanie syntetycznym znakiem  rytmami geometrycznych form. U źródeł sprawczej inspiracji leży pierwotny i czysty zachwyt nad światem, o którym autorka mówi, że to nie: "(...) iskra, która jest początkiem, źródłem, pierwszym wrażeniem, lecz głęboki, utrwalony zachwyt. Ta swoista energia sięga potem po najgłębsze warstwy umysłu (...)". Tak określony i oswojony obszar twórczej kreacji daje zaskakujące rezultaty. W przypadku obrazów akrylowych i olejnych mamy do czynienia z urokliwą tajemnicą, której kontemplowanie i smakowanie daje zarówno zmysłową jak i duchową satysfakcję.

Anna Bochenek jest absolwentką toruńskiego uniwersytetu, jej oddające zachwyt nad urodą świata prace nieodmiennie od lat podobają się publiczności.

Frekwencja – 812 osób.

· Dzieło Roku 2007. Wernisaż 14 marca, wystawa czynna do 30 marca.

Coroczna wystawa pokonkursowa pozwalająca zdiagnozować kondycję artystów naszego środowiska (członków ZPAP) w dziedzinie tradycyjnie rozumianego dzieła sztuki. Wystawy prezentowane są w dwóch częściach: Aktualia sztuki i Konserwacja dzieł sztuki.

Tego typu wystawy przeglądowe mają oczywiste znaczenie dla środowiska, a ich otwarta formuła pozwala na zderzanie ze sobą prac artystów różnych pokoleń, na zestawianie różnych nurtów, kierunków, tendencji artystycznych. Jednak zazwyczaj efekt jest dla odbiorcy mało interesujący. W toruńskim przypadku jest także przewidywalny: od kilku edycji prezentowany jest ten sam zestaw artystów, z podobnymi pracami – trudno oczekiwać by artysta zmieniał formułę z roku na rok. Być może należałoby przejść na cykl dwuletni? Być może jury powinno bardziej starannie dokonywać selekcji prac, tak, by zestawienia były bardziej niespodziewane, twórcze, intrygujące.

Frekwencja 809 osób.

· Ewa Zawadzka: „Ściany świata 1/22”. Wernisaż 4 kwietnia, wystawa czynna do 20 kwietnia.

Wystawa Pierwszej Damy Polskiej Grafiki, jak zaczęto tytułować Ewę Zawadzką po sukcesach w konkursach grafiki (Kraków, Łódź, Katowice, Giza, Fredrikstadt). Grand Prix i wyróżnienia, które jej przyznano obejmują najważniejsze biennale i triennale na świecie. Od 2003 roku wiele miejsca w jej twórczości zajmuje malarstwo i to właśnie tej dyscyplinie poświęcona będzie toruńska wystawa.

Artystka obroniła dyplom w 1976 roku w Pracowni Grafiki Warsztatowej ASP w Krakowie u prof. Andrzeja Pietscha. W 1999 uzyskała tytuł profesora zwyczajnego. Wykłada w ASP w Katowicach i na Wydziale Artystycznym Częstochowskiej Wyższej Szkoły Pedagogicznej. Przez wiele lat prowadziła również pracownię grafiki Europejskiej Akademii Sztuk w Warszawie. Kurator Triennale Grafiki Polskiej i członkini rady programowej Międzynarodowego Triennale Grafiki w Krakowie.

Ewa Zawadzka podobnie jak w grafice, tak i w malarstwie podejmuje mało atrakcyjny temat betonowego krajobrazu współczesnego świata. Interpretuje go i przetwarza w logicznie konstruowane, zrytmizowane struktury, z bardzo wrażliwym i oszczędnym użyciem koloru. Prace Zawadzkiej dobrze wpisują się w krytyczny nurt sztuki diagnozującej współczesny świat, poszukują odpowiedzi na pytanie o miejsce w nim człowieka, o jego relacje z otoczeniem, z architekturą. Tym, co czyni je intrygującymi, to balansowanie na granicy realizmu i abstrakcji, ale granicy, która nie jest linią a miejscem – artystka pozwala nam przebywać na w strefie granicznej, jednocześnie w obu światach: abstrakcyjnym i mimetycznym. A strefy graniczne zawsze są interesujące.

Frekwencja: 304 osoby.

· Katarzyna Kamińska: „Taka Ja?”. Wernisaż 4 kwietnia, wystawa czynna do 20 kwietnia.

Katarzyna Kamińska jest absolwentką Wydziału Edukacji Wizualnej w Akademii Sztuk Pięknych Łodzi. Dyplom w pracowni grafiki warsztatowej prof. Tomasza Chojnackiego oraz aneks w pracowni malarstwa i rysunku ad. Włodzimierza Stelmaszczyka. Stypendystka Staatliche Akademie der Bildender Kȕnste w Stuttgarcie (2003) i Ministra Kultury (2004). Zajmuje się rysunkiem, grafiką, malarstwem, jej działania artystyczne  mają wspólny temat: człowiek i jego relacje międzyludzkie we wspólnej przestrzeni, człowiek szukający bezskutecznie porozumienia, dialogu z inną osobą. „W moich obrazach – pisze autorka - nie staram się analizować mimiki twarzy czy anatomii całej sylwety. Są to ekspresyjne i spontaniczne rysunki, które rozmieszczam na płaszczyźnie tła. Ta powierzchnia jest podzielona na pola kolorystyczne o różnym natężeniu i sposobie malowania.”

Wystawa w Wozowni była premierowym pokazem cyklu fotografii komputerowej „Taka Ja?”, cyklu pokazującego panowanie nad warsztatem, umiejętność wykorzystania możliwości komputera i spójną wizję całego projektu.

Frekwencja: 302 osoby.

· Ogólnopolska wystawa rysunku studenckiego. na- ob- od- do- po- pod- prze- roz- w- wy- za- z- rysować! Wernisaż 23 kwietnia, wystawa czynna do 27 kwietnia.

Wystawa przygotowana przez Zakład Rysunku Instytutu Artystycznego w ramach obchodów 60. rocznicy powołania Katedry Rysunku na Wydziale Sztuk Pięknych UMK w Toruniu (29 maja 1947). Jej celem jest prezentacja i promowanie najciekawszych projektów studenckich w zakresie szeroko rozumianego rysunku – od klasycznego, warsztatowego  podejścia do rysunku do rozwiązań odbiegających od tradycyjnego postrzegania tego medium. Autorzy projektu proponują jego uczestnikom rozważania o kontekstach i konsekwencjach funkcjonowania dwunastu przedrostków, cząstek rysunkotwórczych w języku, kulturze, sztuce, rzeczywistości.

Autorem pomysłu by święto Zakładu uczcić nie - jak to zwykle bywa - pokazem prac profesorów a wystawą studentów i to w konfrontacji z pracami studentów innych uczelni jest prof. Bogdan Chmielewski; opiekunką konkursu i wystawy była Aleksandra Sojak-Borodo.

Jak na ogólnopolską wystawę przygotowaną i zrealizowaną w szaleńczym tempie efekt był świetny: wystawa pokazywała wiele kontrowersyjnych prac, niekiedy prowokacyjnych, była różnorodna i podobała się (zajęła dolną salę i pomieszczenia przy klatce schodowej).

Frekwencja: 462 osoby.

· Międzynarodowe Biennale Ekslibrisu Współczesnego Malbork 2007. Wernisaż 25 kwietnia, wystawa czynna do 11 maja. Kuratorka: Bogumiła Omieczyńska

Dzięki współpracy z Muzeum Zamkowym w Malborku Galeria Wozownia ma okazję już po raz siódmy prezentować Międzynarodowe Biennale Ekslibrisu w Malborku. Tamtejsze pokazy uważane są przez znawców tematu za najważniejsze i najbardziej prestiżowe w Europie i na świecie. Już samo zakwalifikowanie prac na wystawę jest dla artystów ogromną nobilitacją, a dla wielu początkiem ich drogi artystycznej. Malborskie wystawy stanowią śmiałą konfrontację najlepszych osiągnięć światowych z twórczością artystów polskich. Także prezentowane na XXI Biennale ekslibrisy zachwycają kunsztem artystycznym, techniczną wirtuozerią, bogactwem inwencji tematycznych, szacunkiem dla tradycji, w której jest jednak miejsce dla inspiracji płynących ze współczesnej sztuki.    

Wśród laureatów Medali Honorowych wystawy XXI  MBEW są dwaj artyści z Polski: Marcin Białas i Piotr Gojowy.

Wystawy ekslibrisu mają stałe grono wielbicieli, ceniących mistrzostwo warsztatowe i wyobraźnię autorów tej małej formy graficznej.

Frekwencja 520 osób.
· Łukasz Korolkiewicz: „Intymne oświetlenie”. Wystawa czynna do 25 maja

Wystawa pokazała twórczość artysty ciągle aktywnego a jednocześnie zajmującego już niekwestionowane wysokie miejsce w historii polskiej sztuki najnowszej. 

Łukasz Korolkiewicz, przedstawiciel tzw. „realizmu magicznego” debiutował na początku lat 70.,  najczęściej bywa klasyfikowany jako fotorealista ze względu na stosowanie techniki opartej na malarskim odwzorowywaniu fotografii. O wyjątkowości jego sztuki na tle innych przedstawicieli tego kierunku stanowią wieloznaczność i odstępstwa od techniki fotorealistycznej, bogactwo malarskiej materii, wibrujące barwy  i głębia koloru, a także dialog z tradycją (szczególnie malarstwem końca XIX wieku). Malarstwo Łukasza Korolkiewicza jest osadzone w atmosferze metafizycznego widzenia życia, ludzi i ich otoczenia, skupia się na sprawach bliskich, znanych, prywatnych – nobilituje zwykłego człowieka, codzienne zdarzenie, tuzinkowy przedmiot. „Za powierzchnią realności kryją się stany psychiczne – mówi artysta – i one są chyba prawdziwym bohaterem mojego malarstwa”.

Tym, na co szczególnie zwracają uwagę krytyce jego twórczości, to tkwiące w obrazach nierozładowane napięcie, nieustająca gra pozorów i złudzeń. To, co intuicyjnie oczywiste (związek z tradycją modernizmu, mimetyzm) jest jednocześnie trudne do jednoznacznego określenia.

Korolkiewicz studiował na Wydziale Malarstwa ASP w Warszawie, dyplom uzyskał w pracowni malarstwa prof. Stefana Gierowskiego. Od 1980 roku jest wykładowcą, a od 1996 profesorem na Wydziale Wzornictwa Przemysłowego ASP. Współtworzył grupę Śmietanka m.in. z Ewą Kuryluk i Andrzejem Bielawskim. Laureat nagrody Komitetu Kultury Niezależnej „Solidarność” (1983) oraz nagrody im. Jana Cybisa (1991). 

Na wystawie w Wozowni Łukasz Korolkiewicz pokazał głównie prace powstałe po 2000 roku.

Frekwencja 618 osób.

· Ewa Harabasz: Ikony. Wernisaż wystawy 29 maja, wystawa czynna do 22 czerwca. Kuratorka: Bożena Czubak.

Najnowsze prace Ewy Harabasz to „współczesne ikony”, w których na wizualne klisze z mass mediów  nakładają się inspiracje sztuką religijną.  Sceny i postaci z fotografii prasowych, ilustrujących doniesienia o kolejnych wojnach i kataklizmach, artystka przemalowuje i umieszcza na złotym tle z jego symbolicznymi implikacjami, sięgającymi duchowych odniesień w złoceniach bizantyjskich ikon czy późnośredniowiecznym malarstwie w kościołach chrześcijańskiej Europy.
Sceny lub zbliżenia z kadrów z wojny w Bośni, Iraku, tragedii w Biesłanie, ataku terrorystycznego w londyńskim metrze tracą swój reportażowy charakter. 
Te „współczesne ikony wojny i cierpienia”, według słów autorki tekstu do katalogu towarzyszącego wystawie, mimo religijnych skojarzeń nie nadają się do kontemplacji. Harabasz przyjmuje bardziej krytyczny punkt widzenia, sprzeciwiając się wiktymizacji ofiar współczesnych kataklizmów czy medialnym praktykom kreowania ich na mimowolnych bohaterów. Polemizuje z powszechną w mediach tendencją do łączenia cierpienia z uświęceniem. 

Wbrew uniwersalizacji swych przedstawień, sakralizacji ich kontekstu, nasyca je dwuznacznością cechującą wszelkie obrazy cierpienia, które jednocześnie uwodzą wizualną atrakcyjnością. Barwnymi i połyskującymi złotem przedstawieniami roztacza wizualny spektakl, w którym obrazy cierpienia stają się częścią spektaklu kultury  i jej pułapek.

Pochodząca z Polski (z Częstochowy) artystka zespala w swoich pracach dość odległe tradycje, wpisując postaci z pierwszych stron New York Times`a w religijne narracje chrześcijańskiej ikonografii, zaś fotograficzne wydruki łącząc z dawnymi technikami malarstwa na drewnie. 

Katalog towarzyszący wystawie obejmuje dokumentacje prac artystki oraz teksty Dory Apel i Bożeny Czubak.

Wystawa Ikony jest pierwszą w Polsce prezentacją prac Ewy Harabasz, pokazy zostały przygotowane we współpracy z warszawską galerią Le Guern. Ikony były pokazywane tylko w czterech polskich galeriach: w poznańskim Arsenale, warszawskiej Le Gurn, Galerii Bielskiej BWA w Bielsku-Białej i w toruńskiej Wozowni.

Frekwencja – 602 osoby.
· Anna Karin Bylund i Zofia i Michał Paryżscy: „W innym wymiarze”. Wernisaż 13 czerwca, wystawa czynna do 29 czerwca

Zofia i Michał Paryżscy wyjechali do Szwecji w 1977 roku. Ich kontakty z krajem ojczystym są bardzo ożywione, co dokumentują kolejne wystawy indywidualne, szczególnie Michała Paryżskiego, realizowane w galeriach polskich, m.in. także w toruńskiej Wozowni w 2003 roku. Paryżski to artysta o ustalonej już renomie, doceniany przez krytyków w Szwecji i poza nią. Tematem i celem jego poszukiwań jest płaszczyzna, jej konstruowanie i zabudowywanie… Zofia Paryżska ukończyła Wyższą Szkołę Plastyczną i Wydział Pedagogiczny w Sztokholmie, pracuje jako nauczyciel wychowania plastycznego. Uprawia rysunek, malarstwo, fotografię; wystawiała swoje prace m.in. Galerii Ars Nova w Łodzi (2000) i Galerii Krytyków Pokaz w Warszawie (2006). Anna-Karin Bylund pracuje w Narodowym Muzeum Starożytności w Sztokholmie, zajmuje się m.in. konserwacją tkaniny artystycznej, a także sama projektuje i produkuje szaty dla duchownych. Uczy dzieci rzemiosła tkackiego. 
Przygotowany dla Wozowni projekt jest realizowaną wspólnie instalacją poświęconą kontemplacji, mistycyzmowi, duchowości: zdjęcia kamiennych posadzek świątyń z całej Europy (Michał Paryżski), przyklasztorne wirydarze w fotografiach Zofii Paryżskiej, pokaz madonn tkanych, wyszywanych, wykonanych z tkanin z różnych miejsc i czasów – prace Anne-Karin Bylund.
Frekwencja – 555 osób.

· Plakat teatralny. Wystawa czynna 27 maja – 8 czerwca.

Wystawa towarzysząca Międzynarodowemu Festiwalowi Teatralnemu KONTAKT. Pokazała plakaty towarzyszące festiwalom teatralnym organizowanym głównie w Polsce w latach 2000-2007.

Frekwencja – 281 osób.

· „Słodycz i zwątpienie”. Wernisaż 27 czerwca, wystawa czynna do 20 lipca. Kuratorka – Małgorzata Jankowska

Marcelina Gunia, Viola Kuś, Dorota Podlaska, Karol Radziszewski, Katarzyna Skrobała, Aleksandra Sojak-Borodo, Weronika Tadaj-Królikiewicz, Natalia Turczyńska, Joanna Wróblewska 

Wystawa Słodycz i zwątpienie podejmuje temat dwoistości rzeczy, sytuacji i codziennych gestów. Projekty sięgają do sfery życia, historii, polskiej obyczajowości i przyzwyczajeń oraz nieprzewidywalnych, niespodziewanych sytuacji atakujących nas każdego dnia. Poszukując dla siebie miejsca wśród chaosu informacji, nieporozumień, wydarzeń i przypadków staramy się określić własny do nich stosunek kierując się doświadczeniami, przekonaniem, emocjami. Aby lepiej oddać niejednoznaczność tego co wydawałoby się oczywiste lub tego co zaskakujące i obce artyści używają czekolady wykorzystując jej ‘podwójną właściwość’: wspaniałej słodyczy oraz przynoszącej zwątpienie używki. To co dla jednych jest kwintesencją smaku, wysublimowaną przyjemnością i kojącym lekarstwem dla innych staje się niebezpieczną trucizną, zagrożeniem, obsesją. Koegzystencja obu tych obszarów podobnie jak dwojaka natura życia zaskakuje łatwością dopasowania, akceptacją i umiejętnie zastosowanym wytłumaczeniem.    

Prace artystów bazować będą na sytuacjach znanych lub zapoznanych, które poprzez użyty materiał lub sięgnięcie do ‘czekoladowych doświadczeń’ pozwolą obejrzeć niemal w laboratoryjnych warunkach przebieg działania życiowych dwuznaczności ukrywających się pod różnymi postaciami. Słodycz i zwątpienie to również wystawa poruszająca zmysły, która angażuje widza nie tylko poprzez oglądanie, ale także smakowanie i wąchanie czekoladowych obiektów sztuki. 

Frekwencja 661 osób.
· Agata Pankiewicz: „Dom i charakter”. Wernisaż 27 czerwca, wystawa czynna do27 lipca.

Agata Pankiewicz – fotograf, architekt wnętrz, absolwentka Wydziału Architektury Wnętrz krakowskiej ASP, gdzie w 1998 roku otrzymała doktorat. Prowadzi Pracownię Fotografii na Wydziale Grafiki ASP Kraków. Wystawiała w Polsce, Francji, Szwecji, Japonii, Czechach, na Litwie i Słowacji, w USA. Była również krytykiem przy Miesiącu Fotografii w Bratysławie i Festiwalu Transphotographiques w Lille.

Jest kontynuatorką procesu anektowania banalnej rzeczywistości przez sztukę. Podejmując decyzję o rezygnacji ze strategii estetyzujących czy narracyjnych umieszcza swoje prace nie tylko w polu rozważań artystycznych, ale także kulturowych czy społecznych.

Prezentowane w Wozowni fotografie charakteryzuje prostota rejestracji, oczywistość kompozycji, zdystansowanie się od emocjonalnych interpretacji. Na projekt składają się: widoki domów o zaskakujących elewacjach otoczonych nierzadko ogrodzeniami; sterylne kadry minimalistycznych wnętrz; zdjęcia destruktów industrialnych stanowiących pozostałości czegoś niepowstałego bądź już minionego. W efekcie powstał projekt zanurzony w codzienności nieatrakcyjnej, chłodnej, obcej a przecież tak powszechnej, że jednak bliskiej, a w salach wystawowych dominuje atmosfera pustki, izolacji, niepewności i ignorancji dzisiejszego człowieka. 

Marta A. Urbańska, historyk i krytyk architektury, proponuje nazwać prezentowane na wystawie prace turpistycznymi i sugeruje, że lubimy nasze turpistyczne sielanki… przytacza też słowa Bohdana Paczowskiego: „Po to, żeby umieć mieszkać i budować to, co mieszkaniu naprawdę służy, trzeba się najpierw nauczyć myśleć”.
Frekwencja 629 osób
· Urszula Borczon: „Identyfikacja wizualna TV”. Praca dyplomowa broniona na kierunku Edukacja Artystyczna (specjalność media rysunkowe) u prof. Jędrzeja Gołasia, WSP UMK Toruń. Pokaz czynny od 7 do 20 lipca.

Celem artystki było stworzenie identyfikacji wizualnej, która nie odpowiada w pełni standardowym opracowaniom tego rodzaju projektów. Nie posiada ona formy zamkniętej, można ją w nieskończoność rozwijać, udoskonalać, przerabiać i dobudowywać, tak jak przekazy medialne, programy telewizyjne czy niekończące się reklamy. Jest to opracowanie posiadające w sobie pewną dozę groteski, którą dostrzec można zarówno w wizytówkach firmowych o wielkościach zbliżonych do drzwi wejściowych, papierze firmowym, który jak dywan zajmuje sporą część podłogi, czy też gadżetu reklamowego w postaci breloczka do kluczy – domowy telewizor. Pomimo tego owa zmiana wielkości pewnych przedmiotów jest o tyle ciekawa i zabawna, iż może stać się czymś uniwersalnym czy niezbędnym w wyposażeniu każdej firmy ze względu na swoje wnętrzarskie przystosowanie. Wizytówki, krzesło, brelok z aktywnym, ruchomym logo, bądź jeden z kalendarzy, który w pierwowzorze miał także posiadać wbudowany monitor i wyświetlać kalendarium na kolejne miesiące i lata, to elementy mogące idealnie wpasować się w każdą przestrzeń.

Frekwencja – 377 osób.

· Jerzy Grabowski: Grafika i rysunek. Wernisaż 25 lipca, wystawa czynna do 24 sierpnia. Kuratorzy: Ryszard Gieryszewski, Andrzej Kalina.

Twórczość Jerzego Grabowskiego już za życia artysty zyskała należne jej miejsce w panteonie sztuki polskiej drugiej połowy dwudziestego wieku. Od lat osiemdziesiątych ubiegłego wieku odnotowywany był we wszelkich większych opracowaniach poświęconych tendencjom współczesnej sztuki i grafiki polskiej. Dla wielu krytyków artystycznych, znawców grafiki oraz kuratorów i szefów galerii zmarły trzy lata temu artysta był jedną z najciekawszych osobowości polskiej sceny artystycznej ostatnich dziesięcioleci. Z pewnością miał on niemały wkład we wzrost znaczenia polskiej grafiki na arenie międzynarodowej. Taki stan rzeczy osiągnął Grabowski dzięki niebywałej konsekwencji i samodyscyplinie. Przez niemal czterdzieści lat aktywności twórczej sukcesywnie budował  spójny język wypowiedzi artystycznej. Wciąż doskonalił formę i warsztat. To dzięki takiej postawie jego prace graficzne i malarskie zyskały niezwykle indywidualny charakter, stały się tym samym rozpoznawalne przez odbiorcę już w pierwszym kontakcie z nimi. 

 „Sterylne” w formie grafiki oczyszczone z jakichkolwiek przesłanek niedoskonałości szkicami, rysunkami próbnymi, których wynik stanowi opracowywanie zrównoważonego układu dwóch przeciwstawnych elementów: barwnego pola z otaczającym je, pokrytym wklęsło-wypukłym deseniem białym tłem. Jak pisze Sebastian Dudzik w jednym z tekstów opublikowanych w katalogu wystawy:

„Klasyczną hierarchię porządku pracy twórczej  w przypadku działalności artystycznej Grabowskiego należy raczej zastąpić uznaniem równorzędnej wagi finalnych realizacji i całego zestawu poprzedzających je notatek. Dopiero w ten sposób otrzymamy spójny zbiór. Cykle graficzne oraz pojedyncze prace pełnią w nim jedynie funkcje egzemplifikacji kolejnych etapów rozważań filozoficznych i budowania systemu pojęć oraz znaków umożliwiających opisanie w prosty sposób skomplikowanych wartości, zasad i idei”. 

O atrakcyjności wystawy w Galerii Sztuki Wozownia (katalog wystawy został wydany we współpracy z Miejską Galeria Sztuki oraz  Galerią Amcor Rentsch w Łodzi) stanowi prezentacja - obok twórczości graficznej - nie pokazywanych dotąd w tak dużym zbiorze rysunków  przygotowawczych artysty. Jako całość doskonale obrazują one strategię postępowania twórcy, obdarzonego niewątpliwie opisanym przez Ernsta Gombricha „zmysłem ładu”, który - u wybranych jednostek rozwinięty szczególnie - pozwala obłaskawiać chaos rzeczywistości. 
Frekwencja 624 osoby.

· Rafał Boettner – Łubowski: Rekompozycje. Wernisaż 1 sierpnia, wystawa czynna do 24 sierpnia.

Wystawa prezentuje aranżacje przestrzenne, które można traktować jako niekonwencjonalnie rozumiane rozbudowane rzeźbiarskie kompozycje. Układy te zbudowane są na zasadzie eksponowania, bardziej lub mniej dosłownych, cytatów, wywodzących się z czasoprzestrzeni dawnej sztuki czy też z innej dziedziny powiązanej z wymiarami minionego czasu. To, co „znane”, pokazywane jest tu w „nowym” kontekście, w „nowych” relacjach, w „nowych” jakościowo zestawieniach. Wspomniane integracje, akcentujące niecodzienny kontekst spotkania elementów składowych w określonych już, bardzo zdyscyplinowanych pod względem koncepcyjnym,  realizacjach - to nic innego, jak właśnie specyficznie pojmowany akt rekomponowania, swego rodzaju ponownego układania zacytowanych elementów w „nową”, nieistniejącą wcześniej całość. Akt ten ma w ujęciu autora prowokować rozmaite refleksje na temat: czasu, przemijania, ciągłości tradycji, tożsamości kultury,  powagi śmierci czy też tajemnic samej sztuki.

Rafał Boettner-Łubowski

Artysta rzeźbiarz. Krytyk i teoretyk sztuki. Studia w latach 1994-2000 w Akademii Sztuk Pięknych w Poznaniu na Wydziale Malarstwa, Grafiki i Rzeźby oraz na Wydziale Edukacji Artystycznej. Dyplom z wyróżnieniem w zakresie rzeźby w Pracowni Rzeźby prof. Józefa Petruka. Tworzy instalacje, obiekty i kompozycje rzeźbiarskie utrzymane w poetyce klasycznego posągu. W swojej sztuce odnosi się także do wybranych możliwości technik cyfrowych. Jest również autorem prac z dziedziny grafiki i rysunku. Bardzo często inspiracją dla jego wypowiedzi twórczych jest szeroko rozumiana tradycja artystyczna: antyczna, nowożytna i XIX-wieczna, z którą autor koresponduje, ale i w rozmaity sposób polemizuje. 

Jako teoretyk sztuki, Rafał Boettner-Łubowski przede wszystkim poświęca się refleksji na temat estetyki i historii rzeźby. Swoje rozważania od 2003 roku cyklicznie publikuje na łamach „Kwartalnika Rzeźby. Orońsko”. Poza tym bardzo ważnym tematem jego teoretycznych rozważań jest problematyka cytatu i praktyk  twórczego artystycznego naśladownictwa w sztuce. 

Laureat kilku stypendiów artystycznych, między innymi Stypendium dla Młodych Twórców Kapituły Miasta Poznania (1999) i Stypendium Ministra Kultury z Funduszu Promocji Twórczości (2005). Swoje prace prezentował na 12 wystawach indywidualnych i 30 wystawach zbiorowych. Obecnie pracuje na stanowisku adiunkta na Wydziale Edukacji Artystycznej Akademii Sztuk Pięknych w Poznaniu.

Frekwencja – 438 osób.

· Entopia. Harmonia miasta. Realizacje sierpień – listopad 2008

Projekt ENTOPIA. Harmonia miasta .podejmuje temat przestrzeni publicznej, historycznej miasta Torunia jako miejsca nawarstwień kulturowych i historycznych a przede wszystkim miejsca zamieszkania. Termin entopia oznacza stan dynamicznej równowagi w środowisku ludzkiego zamieszkiwania, opisuje przestrzeń dostosowaną do sposobu życia jej mieszkańców, odpowiadającą ich zmiennym potrzebom, zmianom kulturowym. Pojęcie to odnosi się w znacznej mierze do koegzystencji między przestrzenią i jej mieszkańcami, zakładając równocześnie „dynamiczny” a więc zmienny i nie zawsze przewidywalny jej charakter. 

Podstawowym założeniem projektu ENTOPIA jest wprowadzenie do przestrzeni miejskiej prac i działań artystycznych komentujących wybrane z jej elementów, bądź odnoszących się w sposób bardziej ogólny do fenomenów zamieszkiwania, budowania i działania społeczności czy funkcjonowania organizmu miasta. Drugim z celów jest wpisanie w tkankę miejską prac i działań artystycznych, które wprowadzą do jej struktury tymczasową zmianę. Podejmując wątek ‘dynamicznej’ równowagi – ingerencje, interwencje i innego rodzaju działania w przestrzeni – byłyby próbą włączenia się w ‘miejski porządek’ przy zachowaniu zbalansowanego – entopijnego charakteru miejsca. Mogłyby również zadziałać jako element demaskujący czynniki powodujące zachwianie owej równowagi. 

Według psychologii architektury, przestrzeń egzystencjalna, aby możliwe było w niej komfortowe funkcjonowanie zawierać musi w swojej złożonej strukturze pewien margines przestrzennych niespodzianek, zmienny element zaskakujący. Mamy nadzieję, że projekt udowodni, iż działania artystyczne w przestrzeni publicznej mogą stanowić ową „stałą” zmienną.
Charakterystyka

Projekt zaplanowany został jako zespół działań artystycznych o charakterze, zarówno ‘materialnym’  jak i bardziej efemerycznym - akcji artystycznych, interwencji. Wspólnym dla wszystkich prac założeniem jest ich charakter site-specific, oraz ulokowanie w przestrzeni miejskiej/ nie galeryjnej, a co za tym idzie możliwość włączenia do działań miejscowej ludności, przechodniów. 

Projekt zakończy sesja „Miasto – miejsce znaczące” poświęcona tematyce przestrzeni miejskiej, architektury, urbanistyki, społecznej funkcji miasta (ze szczególnym uwzględnieniem zagadnień związanych z Toruniem) historii i teorii miasta jako miejsca symbolicznego i znaczącego, z udziałem artystów oraz specjalistów z dziedzin  architektury, socjologii, historii sztuki, antropologii min. Beaty Frydryczak, Jacka Gądeckiego, , Marka Krajewskiego i Lecha Olszewskiego („Niewidzialne miasto”), Joanny Rajkowskiej, Aleksandry Paradowskiej, Ewy Rewers

. 

Artyści zaproszeni do udziału w projekcie:

Karolina Freino (Wrocław), Justyna Gruszczyk (Toruń), Roland Shefferski (Berlin), Katarzyna Podgórska – Glonti (Poznań), truth (Wrocław), Dawid Wawrzyniak (Inowroclaw), Dorota Chilińska&Andrzej Wasilewski (Toruń), Projekt „Niewidzialne miasto”

organizatorzy:

Galeria Sztuki WOZOWNIA

kuratorki: Małgorzata Jankowska, Agnieszka Gryska

Projekt "Geograf" Katarzyny Podgórskiej-Glonti stanowi pierwszą odsłonę zespołu działań artystycznych w przestrzeni miejskiej Torunia o wspólnej nazwie "Entopia. Harmonia Miasta", organizowanego przez Galerię Sztuki Wozownia i Stowarzyszenie Sztuki Nowoczesnej. Przygotowany został specjalnie dla budynku Pałacu Dąmbskich (obecnej siedziby Zakładu Plastyki Intermedialnej UMK) przy ul Żeglarskiej 8. Historyczna architektura barokowej kamienicy stanowi tu element zastany, a jednocześnie najistotniejszy, bo stymulujący powstanie i formę tej totalnej realizacji. 

Materia artystyczna, którą posługuje się Katarzyna Podgórska-Glonti - miękka, wzorzysta masa używanych ubrań zgromadzonych częściowo wśród mieszkańców Torunia, wypełniających przestrzenie otworów okiennych - pod każdym względem kontrastuje z otaczającą ją ramą jasno tynkowanej, zdobionej wysublimowaną stiukową dekoracją fasady budynku. 
Obserwowany z zewnątrz przez szyby wielobarwny, poziomy deseń artystka porównuje do przekroju warstw archeologicznych. Odkładające się na przestrzeni dziejów materialne pozostałości ludzkich działań kurczą się do warstwy popiołów, tak jak dziecięcy szalik, zniszczony podkoszulek, ulubiony sweter - świadkowie życiowych radości, dramatów, wzruszeń, w procesie erozji pierwotnych znaczeń tracą wszelkie znamiona indywidualnych cech ich dawnych właścicieli. 
Używane ubrania niczym nieczytelne dokumenty, nie pozwalają na przywołanie wspomnień o ich użytkownikach. Podobnie zabytkowa tkanka architektoniczna pałacu, smaganego kolejami historii nie pozwala odczytać na zmianę odciskanych w niej i zamazywanych w efekcie kolejnych przebudów, zniszczeń, renowacji jednostkowych historii dawnych mieszkańców.
Podmiotowy charakter jestestwa pozwala określać się - jak twierdzą egzystencjaliści - wyłącznie na podstawie bytowania w materialnej rzeczywistości. "Geograf" stanowi wyraz refleksji nad fenomenem ulotności pamięci, której przesłanki - w skrawkach materii - pozostawiamy nieustannie na mapach życia, w miejscach przecięcia linii: czasu i przebytej odległości.
· Bananowa Republika. Ekspresja lat 80. Otwarcie 12 września, wystawa czynna do 15 października. Kuratorka: Jolanta Ciesielska, autorzy scenariusza: Jolanta Ciesielska,  Paweł Jarodzki, koordynatorka wystaw: Agnieszka Chodysz.

Jolanta Ciesielska, krytyk sztuki, kuratorka wystawy tak pisała o artystach rozpoczynających swoją działalność w latach 80.: „Byli odważni, dowcipni i wyluzowani, skłonni do ryzyka, prowokacyjni, niepokorni. Polscy “dzicy”, bo o nich tutaj mowa, stanowili “creme de la creme” polskiej sztuki lat 80-tych, sztuki, która po próbach czasu nie odeszła do lamusa historii zachwycając do dziś swoją bezkompromisowością, perwersyjnością, nowatorstwem osiągnięć formalnych. Uprawiali każdy gatunek aktywności twórczej: robili akcje i uliczne happeningi, malowali, rzeźbili, kręcili filmy, pisali manifesty, wiersze i eseje o sztuce (i nie tylko). Wystawiali sztuki, drukowali ulotki, szablony, plakaty,  wydawali własne pisma artystyczne i informacyjne, organizowali  festiwale i plenery, ale też wiece  i manifestacje. Otwierali i prowadzili niezależne galerie i pracownie, słowem: żyli pełnią życia, jakby na przekór mrocznej a niekiedy i groźnej  rzeczywistości stanu wojennego, a potem dekadenckiej beznadziei końcowej fazy komunizmu. Można śmiało powiedzieć, że przy tak rozbudowanym stopniu samoorganizacji artyści ci tworzyli niejako “państwo w państwie”, swoją małą, niezawisłą “Republikę bananową”, w której nie obowiązywała cenzura ani żadne utarte, stosowane gdzie indziej kanony zachowań. Świat pozbawiony wszelkich ograniczeń, świat wesołej anarchii, świat “na opak”, w którym toczył się ustawiczny karnawał sztuk wszelakich. 

Bezpośrednie traktowanie życia jako materii w połączeniu z nieokiełznaną wyobraźnią i determinacją, jaka cechowała wszystkich bez wyjątków prezentowanych na wystawie artystów stanowiły mieszankę “wybuchową” nieznośną nie tylko dla “ugrzecznionych” salonów  i oficjalnych instytucji sztuki lecz także dla strażników reżimu, urzędników, policji  i służb wywiadowczych. Pomimo czynionych  gestów, prób zaprzyjaźnienia się z  równie aktywnie działającym nurtem sztuki kościelnej “dzicy” nie czuli się tam za dobrze, niektórzy zaś z powodu jawnie deklarowanego antyklerykalizmu nigdy się w takich miejscach nie znaleźli. Nurt, nazwijmy go narodowo-chrześcijański, reprezentował ze śmiertelną powagą sferę sacrum w sztuce, “dzicy”  natomiast wyrażali dionizyjską radość profanum. To były światy rozłączne i nieprzystające do siebie i choć sporadycznie obie te grupy spotykały się nawzajem w galeriach przykościelnych: na Żytniej w Warszawie (wystawa “Obecność”, 1985), w Poznaniu i w galerii kościoła św. Krzyża na Ostrowie we Wrocławiu, na  festiwalach “Droga i Prawda”, na wystawach autorstwa Niny i Janusza Boguckich (np.“Epitafium siedem przestrzeni”), wreszcie na wystawie “Cóż po artyście w czasie marnym?”, której kuratorem był czołowy artysta nurtu “kościelnego” Tadeusz Boruta (gal.“Zachęta” i MN Kraków 1991r), to istotnymi wystawami były te organizowane przez “świeckich” propagatorów i zagorzałych zwolenników ich twórczości: Andrzeja Bonarskiego i Marię Sitkowską, Andę Rottenberg, Ryszarda Ziarkiewicza, Krzysztofa Stanisławskiego, Stefana Ficnera. Teraz właśnie mija dwadzieścia lat od najważniejszych z wystaw “nowej ekspresji” w Polsce, do których należały “ Ekspresja lat 80”(BWA Sopot VI 1986),”Figury i przedmioty”(Centrum rzeźby Polskiej w Orońsku, IV 1986),”Moby Dick”(Gdynia, X 1987), “Co słychać?”(Zakłady Norblina, Warszawa XI 1987). Nie mniej ważnymi były pokazy indywidualne artystów w prowadzonych przez nich samych galeriach: warszawskiej “Dziekance” i “Stodole”, poznańskiej “Galerii Wielkiej”, łódzkim “Strychu”, gdańskiej “Wyspie”.

By wzmocnić siłę oddziaływania, dodać sobie nawzajem odwagi artyści występowali gromadnie. Jak grzyby po deszczu zaczęły powstawać zwykle kilkuosobowe formacje artystyczne :”Łódź Kaliska”(1979),”Pomarańczowa Alternatywa” (1981) ”Luxus”(1982), ”Gruppa”(koniec 1982),”Koło Klipsa”(1983),”Neue Bieriemiennost” (1985), TOTART (1986),”Wspólnota Leeeżeć”(1989).Wszystkie one są reprezentowane na naszej wystawie, uzupełnionej dodatkowo o nazwiska  artystów, występujących indywidualnie : Krzysztofa Skarbka, Eugeniusza Minciela, Pawła Susida, Macieja Dowgiałło, Krzysztofa Bednarskiego, Annę Gruszczyńską, Grzegorza Klamana, Eugeniusza Szczudło, Jerzego Truszkowskiego, Zdzisława Nitkę.”

Na wystawie w Wozowni prezentujemy około 120 prac (obrazów, rzeźb, rysunków, filmów) 40 artystów budujących zjawisko zwane “nową ekspresją” czy inaczej “polnische neue wilde”. Oczywiście nie wyczerpuje to listy artystów tego nurtu aktywnych w latach 80tych.

Wystawie “Republika bananowa. Ekspresja lat 80” towarzyszy 140 stronicowe, bogato ilustrowane  wydawnictwo, w którym oprócz tekstów kuratorki, Jolanty Ciesielskiej znajdują się archiwalne teksty artystów występujących na wystawie  oraz najobszerniejsze w dotychczasowej bibliografii kalendarium wydarzeń artystycznych z lat 1979-93, autorstwa Maryli Sitkowskiej.

Wystawa została zorganizowana przez Ośrodek Kultury i Sztuki we Wrocławiu w ramach Dolnośląskiego Festiwalu Artystycznego i współfinansowana jest ze środków Ministerstwa Kultury i Dziedzictwa Narodowego w ramach Programu Operacyjnego „Promocja twórczości”.

Frekwencja 1039 osób 
· Entopia. Harmonia miasta. Realizacje sierpień – listopad 2008

Krystian Czaplicki: Bez tytułu

Plac Hoffmanna i Starówka Toruńska

Krystian Czaplicki od ponad ośmiu lat działa w miejskiej przestrzeni ulicznej pod pseudonimem TRUTH (www.truthtag.com ). Swoje działania, rozpięte pomiędzy kategoriami malarstwa, rzeźby, instalacji określa jako "miejską sztukę interwencyjną", dystansując się jednocześnie od przyporządkowywania jej do nurtu street-artu i od samego, często nadużywanego pojęcia.

Pod względem formalnym w twórczości Czaplickiego odnajdziemy nawiązania do konstruktywizmu, ze względu jednak na jej dyskretny charakter - jak pisze Piotr Kowalik - nie aspiruje ona do roli determinanta, wpływającego w sposób zasadniczy na miejską przestrzeń egzystencjalną. Budowane w przeważającej większości z nietrwałych materiałów instalacje Trutha w zamyśle artysty pozbawione są jakichkolwiek znamion modernistycznej "zbawczej przemocy". Wręcz przeciwnie, skazane na działanie czynników atmosferycznych, wandalizm nie tylko komentują i nobilitują swoim jestestwem wybrane z elementów kształtujących naszą architektoniczną przestrzeń, ale również dokumentują upływ czasu, nietrwałość wszelkiej materii.

Purystyczna w formie, pierwsza jak dotąd, wykonana z tak trwałego tworzywa instalacja Trutha, ulokowana została na jednej z zielonych wysepek pomiędzy ruchliwymi pasami jezdni na Placu Hoffmana w Toruniu (skrzyżowanie ulic Bema, Fałata, Kraszewskiego). Wraz z kilkoma mniejszymi pracami, które niczym huby 'wyrosły' na pięciu budynkach toruńskiego centrum stanowi drugą odsłonę projektu ENTOPIA. Harmonia miasta - cyklu działań artystycznych w przestrzeni publicznej Torunia, organizowanych przez Galerię Sztuki Wozownia i Stowarzyszenie Sztuki Nowoczesnej.

· Olgierd Turek: Akwarela marynistyczna. Wernisaż 20 września, wystawa czynna do 12 października.

Pokaz akwarel jednego z najstarszych absolwentów I Liceum Ogólnokształcącego w Toruniu. Impreza związana z jubileuszem uczelni i uroczystym zjazdem absolwentów.

Frekwencja 684 osoby 
· Marek Basiul: Odbicia. Wystawa czynna od 24 października do 9 listopada.
Marek Basiul, urodzony w 1961 roku w Giżycku, odbył studia na Wydziale Sztuk Pięknych Uniwersytetu Mikołaja Kopernika w Toruniu. Dyplom z wyróżnieniem uzyskał w pracowni wypukłodruku pod kierunkiem prof. Ryszarda Krzywki. Od 1987 zajmuje się pracą twórczą i dydaktyczną na Wydziale Sztuk Pięknych UMK w Toruniu. Uprawia grafikę warsztatową – linoryt. Jest autorem kilkunastu wystaw indywidualnych. Wziął udział w ponad 100 międzynarodowych i ogólnopolskich wystawach grafiki w kraju i za granicą. 

Swoje zainteresowania twórcze skupiam wokół warsztatu druku wypukłego, poszukuję różnych metod opracowania matrycy, możliwości stosowania nietypowych (autorskich) narzędzi i sposobów wykonywania odbitki graficznej. Koncentruję się na budowaniu jak najlepszej formy, wychodząc z założenia, że dzięki odpowiednio zaaranżowanym elementom składowym kompozycji powstaje wiele warstw przekazu, docierających do odbiorców o różnych poziomach wrażliwości. Mojej próbie zestrojenia idei z właściwym użyciem technicznych środków graficznych towarzyszy  myślenie kategorią matryca–odbitka. Te dwa elementy  tworzą dla mnie obszar ideowych i formalnych eksperymentów.

Wystawa Odbicia  prezentuje  prace  z cyklu Facie ad faciem wykonane w okresie ostatnich dwóch lat w tradycyjnej technice linorytu z zastosowaniem druku transferowego. Efekt lustrzanego zniekształcenia, przypominający obraz z programu komputerowego, został osiągnięty dzięki możliwości wykonania druku z odbitki graficznej (druk transferowy), a następnie skadrowaniu i zestawieniu zwierciadlanych motywów w jedną całość . W ten sposób, wychodząc niejednokrotnie od figuracji, przez odpowiednie przetworzenia i lustrzane odbicia uzyskuję strukturę, która na pierwszy rzut oka sprawia wrażenie kompozycji abstrakcyjnej. Moim celem było określenie możliwości kreacyjnych elementów modularnych, jakimi są pojedyncze grafiki, tworzące układy składające się na Odbicia. 
Frekwencja 522 osoby.
· Krzysztof Białowicz. Plakaty. Wystawa czynna do 24 października do 9 listopada
Krzysztof Białowicz jest grafikiem, projektantem, kuratorem dizajnu i nowych mediów w CSW w Toruniu, adjunktem w pracowni multimediów w Zakładzie Plastyki Intermedialnej na Wydziale Sztuk Pięknych UMK.

Na wystawie prezentowane są plakaty z lat 1997-2008. Zestaw prac w formacie B-1 zawiera zarówno wydrukowane wcześniej i funkcjonujące w przestrzeni publicznej, jak i te, które nigdy wcześniej nie były pokazywane. 

Przede wszystkim zobaczyć możemy plakaty reklamujące wydarzenia kulturalne:

festiwale, wystawy, inne wydarzenia artystyczne. Oddzielną grupą prac są te, które określa się mianem dzieł autorskich, czyli nie wykonywanych na zamówienie a będących niezależną formą organizacji artystycznej przestrzeni.

Chociaż eksponowane plakaty stylistycznie mocno się miedzy sobą różnią, to mają jedną wspólna cechę - są całkowicie stworzone w technologii cyfrowej. 

Komputer jest dla artysty tym, czym glina staje się dla rzeźbiarza - dał mu możliwość bardzo szeroko rozumianej, twórczej modulacji. Jak sam pisze: „Po prostu - w każdej chwili mogę coś do kompozycji dołożyć i, co chyba ważniejsze, coś z niej odjąć”.
Frekwencja 422 osoby.
· Entopia. Harmonia miasta. Realizacje sierpień – listopad 2008

Niewidzialne miasto. Ulica Bankowa, mur miejski
Celem projektu Niewidzialne miasto jest dokumentacja oddolnych, kreatywnych działań mieszkańców polskich miast. Zdjęcia wykonywane w ramach projektu prezentują, w jaki sposób jednostki dostosowują przestrzeń publiczną dla swoich potrzeb, jak przekształcają ją w miejsce nasycone ich upodobaniami estetycznymi i wartościami, w miejsce, które można nazwać własnym. 

Pierwszą odsłonę Niewidzialnego miasta stanowił, zaprezentowany w końcu 2007 roku, zbiór około tysiąca zdjęć wykonanych przez pracowników i studentów Instytutu Socjologii UAM w Poznaniu, a przedstawiających różnorodne formy przekształcania przestrzeni tego miasta przez jego mieszkańców. 

Dokumentacja fotograficzna, która powstała w Toruniu, to kilkaset zdjęć stworzonych przez studentów socjologii pod kierunkiem dr Krzysztofa Olechnickiego, które można obejrzeć na stronie www.niewidzialnemiasto.pl, w wydanych z tej okazji katalogach oraz w ramach dwóch projektów rozgrywających się w przestrzeni miejskiej: Art Moves oraz Entopia. Harmonia Miasta

W ramach cyklu działań w przestrzeni miejskiej - Entopia. Harmonia Miasta, Niewidzialne miasto było prezentowane w postaci 20 lightboxów z fotografiami, umieszczonych w otworach strzelniczych murów obronnych Torunia. Fotografie pokazywane przy ulicy Bankowej można było oglądać od 11 do 25.10.08 przez całą dobę, przy czym formę najatrakcyjniejszą prezentacja przybierała w godzinach wieczornych (pomiędzy 18.00 i 23.00) dzięki iluminacji świetlnej.
· Marian Stępak, „Koniec i początek”. Wernisaż wystawy 14 listopada, wystawa czynna do 30 listopada

Marian Stępak jest jednym z bardziej znanych artystów środowiska toruńskiego, uczestniczącym aktywnie w życiu artystycznym Torunia, nagrodzonym w 2000 roku odznaką Zasłużonego Działacza Kultury za działalność kuratorską i edukacyjną. Studia ukończył na Wydziale Sztuk Pięknych UMK w Toruniu. Dyplom zrealizował w pracowni malarstwa prof. Stanisława Borysowskiego w 1983 roku. Od 1984 był asystentem w tejże pracowni, a od 1995  roku do chwili obecnej pracuje w Zakładzie Plastyki Intermedialnej na stanowisku adiunkta. Pracował także w prywatnej Wyższej Szkole Sztuki Stosowanej „Schola Posnaniensis” w Poznaniu i w Liceum Rzemiosł Artystycznych działającym przy tej szkole (1991 – 96) oraz w Warsztacie Terapii Zajęciowej Fundacji im. Brata Alberta w Toruniu (2000 – 2002). Od 1994 roku jest konsultantem Krajowego Funduszu na rzecz Dzieci w Warszawie, prowadzi też  plenery dla stypendystów Funduszu. W latach 1996 – 99 był członkiem zespołu redakcyjnego „Przeglądu Artystyczno – Literackiego”, z którym współpracował przez prawie cały okres istnienia pisma. Jest twórcą powstałej w 1991 roku niezależnej galerii „Nad Wisłą”, w której zorganizował ponad 120 wystaw wielu znanym artystom z całej Polski, które to miejsce jest uznawane w kraju za jedno z ważniejszych dla sztuki alternatywnej. W 1992 roku został współzałożycielem Fundacji Praktyk Artystycznych „i…”, która organizowała m.in. Ogólnopolskie Spotkania Twórców i Wystawy Wielkanocne. Jest autorem ponad trzydziestu wystaw indywidualnych w kraju i za granicą, brał też udział w kilkudziesięciu wystawach zbiorowych. Twórcze dokonania Mariana Stępaka są przykładem zindywidualizowanego, swoistego traktowania sztuki;  jego prace  na pozór proste i czytelne w pierwszym kontakcie, wymagają także od widza niekonwencjonalnego odbioru. Tworzywem dzieł Stępaka są przedmioty, te naznaczone destrukcyjnym działaniem czasu i długotrwałym kontaktem z człowiekiem, „rzeczy pospolite, wyeksploatowane z codziennego bytowania” (autor), którym artysta nadaje nowy sens i artystyczny wymiar.  

Frekwencja 542 osoby.
· Agnieszka K. Jurek - „Alicja w krainie czarów”/Autoportret. Wernisaż 14 listopada, wystawa czynna do 30 listopada

Prezentacja pracy dyplomowej Agnieszki K. Jurek , absolwentki ASP w Gdańsku. „Alicja w krainie czarów” jest cyklem autoportretów, przedstawiających wizerunek młodej kobiety. W przeciwieństwie do kanonu kobiecego ciała wyidealizowanego przez współczesną reklamę i media, zamierzeniem autorki jest pokazanie tytułowej Alicji „po drugiej stronie lustra”. Fotografie Agnieszki K. Jurek zapraszają odbiorcę w świat absurdu, iluzji, daleko posuniętych nadinterpretacji, w czym może pomóc także zastosowana przez autorkę technika polaroidowa, która przez niedoskonałość materiału podkreśla magiczny charakter zdjęć.

Frekwencja 462 osoby.

· Muzeum Gry. Polska sztuka po 1945 roku ze zbiorów kolekcji zachodniopomorskich. Wernisaż 18 listopada, wystawa czynna do 30 grudnia. Kurator: Wojciech Ciesielski
Wystawa, zdaniem jej organizatorów, stanowi pewnego rodzaju eksperyment, odbiegający od dotychczasowych sposobów wystawiania sztuki współczesnej, opierających się zazwyczaj na myśleniu historycznym. Zebrane na wystawie prace polskich artystów, głównie z nurtów awangardowych, zostały zestawione ze sobą na prawach gry, bez przypisywania ich do kierunku czy daty powstania, i pogrupowane z myślą o wprowadzeniu ich w przestrzeń wielowątkowego dialogu, nawiązując tym samym do koncepcji pola gry Jerzego Ludwińskiego. 

Dzieła przyporządkowano ośmiu tematom: Alfabet, Materia, Światło i kolor, Artefakty, Słowo, Linia, Energia napięć, Humor. Tak więc sposób budowania wystawy jest zbliżony do – otwartej później! – nowej wystawie kolekcji Muzeum Sztuki w Łodzi czyli ms2. Zestawianie prac nie na zasadzie daty powstania a problemu, jaki podejmują. 

Autorzy wystawy wybrali jedną z możliwych dróg postrzegania i odczytywania sztuki powstającej po 1945 roku, proponując widzowi wędrówkę według tych wskazówek, ale też zachęcając tegoż odbiorcę do swobodnego z nich korzystania i samodzielnego poszukiwania powiązań między dziełami na wystawie, własnym wyobrażeniem o sztuce  i tym, co może odnaleźć w innych muzeach i galeriach. 

Na wystawie prezentowane są prace m.in. Władysława Hasiora, Krzysztofa Wodiczki, Jerzego Nowosielskiego, Andrzeja Partuma, Tadeusza Kantora, Natalii LL, Łodzi Kaliskiej.

Eksponowane prace pochodzą z trzech zachodniopomorskich kolekcji sztuki: Kolekcji Sztuki Współczesnej Muzeum Narodowego w Szczecinie, Kolekcji Sztuki Współczesnej Muzeum w Koszalinie oraz Kolekcji Regionalnej Zachęty Sztuki Współczesnej w Szczecinie. Poprzez unaocznienie faktu istnienia tych kolekcji organizatorzy chcieli także wykazać i przypomnieć, jak bardzo ożywione są kontakty artystyczne województwa zachodniopomorskiego z resztą kraju.
Frekwencja 808 osób.
· Entopia. Harmonia miasta. Realizacje sierpień – listopad 2008



Samodzielną i niezależną imprezą w ramach Entopia. Harmonia miasta była sesja „Miasto – miejsce znaczące” poświęcona tematyce przestrzeni miejskiej, architektury, urbanistyki, społecznej funkcji miasta (ze szczególnym uwzględnieniem zagadnień związanych z Toruniem) historii i teorii miasta jako miejsca symbolicznego i znaczącego, z udziałem artystów oraz specjalistów z dziedzin  architektury, socjologii, historii sztuki, antropologii: Beaty Frydryczak, Jacka Gądeckiego, Marka Krajewskiego i Lecha Olszewskiego („Niewidzialne miasto”), Aleksandry Paradowskiej, Ewy Rewers, Rolanda Schefferskiego. Moderatorem był Waldemar Kuligowski. W sesji oczywiście uczestniczyły kuratorki Entopii: Agnieszka Gryska i Małgorzata Jankowska. Ich pomysł został doceniony – zostały zaproszone na ogólnopolską sesję organizowaną przez UAM w Poznaniu. 

Ostatnią realizacją w ramach Entopii było działania Doroty Chylińskiej i Andrzeja Wasilewskiego pn. „Kwarantanna”. Celem interwencji było zwrócenie uwagi na rozprzestrzeniający się problem "gettoizacji przestrzeni miejskiej" związany z licznie powstającymi tak w całej Polsce, jak i w Toruniu "zamkniętymi osiedlami", których powstawanie zazwyczaj tłumaczy się chęcią zapewniania maksymalnego bezpieczeństwa mieszkańcom, pomijając konsekwencje, jakie przynosi tego typu izolacja. W opinii artystów pojawienie się w Toruniu zamkniętych osiedli jest "procesem całkowicie sztucznym, przynoszącym szkodę konstrukcji miasta" działającego sprawnie wyłącznie jako jednorodny organizm.

Projekt Kwarantanna polegał na otoczeniu "osiedli zamkniętych" symboliczną granicą, która w dosłowny sposób uwidoczniła zjawisko nieuzasadnionej izolacji, porównanej w ten sposób do zaraźliwej choroby. Termin "kwarantanna" oznacza czasowe odosobnienie ludzi, zwierząt, roślin i towarów, co do których zachodzi podejrzenie roznoszenia choroby zakaźnej. Takie wydzielenie nie daje jednak jednoznacznej odpowiedzi na pytanie o to kto został wyizolowany, a kto sam podjął decyzję o izolacji, czyniąc tym samym przedmiotem dyskusji obszary po obu stronach granicy. Pomimo społecznego ciężaru problemu, metafora choroby, jaką posłużył się duet artystów pozwala żywić nadzieję na jej wyleczenie.

· Katarzyna Majak: Usadowienie. Wernisaż 5 grudnia, wystawa czynna do 4 stycznia 2009.

Krzysztof Jurecki w swojej ostatniej książce „Poszukiwanie sensu fotografii. Rozmowy o sztuce” słusznie zauważa, że nie można cenić artysty, który dysponuje jedynie warsztatem i techniką, bez żadnej filozofii życia czy sztuki. Wyznaje, że dla niego istotą sztuki jest rozwój duchowy a sprzyjające temu wartości są najistotniejsze. Nie przypadkiem jedna z rozmów w tej publikacji została przeprowadzona z Katarzyną Majak, której twórczość Jurecki włącza do grupy artystów określanej mianem „medytacyjnej” („kontemplacyjnej”). Potwierdza to wypowiedź samej autorki, zapytanej o to, czym jest dla niej fotografia: „Moja definicja fotografii dojrzewa powoli. Ewoluuje w miarę tego, jak dojrzewam ja. Kiedyś fotografia była nieodłączną częścią mnie, dziś niejako „uzyskałam” większą od niej wolność. Do obrazów dochodzę wolniej, jestem bardziej cierpliwa. Kiedy patrzę na obrazy, które wypłynęły ze mnie jeszcze kilka lat temu zauważam, że fotografia już wtedy pozwalała mi medytować i kontemplować  rzeczywistość.” Majak szuka wzorców estetycznych i artystycznych w rzeczach ponadczasowych, mniej zajmują ją komentarze na temat współczesnych wydarzeń. Wciąż szuka – ogląda, czyta, podróżuje, a fotografia daje jej m.in. „sposobność stworzenia świata, w którym nic nie jest ‘na pewno’ i ‘do końca’.”

Katarzyna Majak ukończyła filologię angielską i filologie rosyjską UAM oraz Wydział Komunikacji Multimedialnej na Akademii Sztuk Pięknych w Poznaniu. W 2002 uczestniczyła w warsztatach zaawansowanych technik fotograficznych czarno – białych prowadzonych przez asystenta Ansela Adamsa, Johna Sexstona w Aspen, Colorado (USA) oraz w warsztatach fotografii czarno – białej u wnuka Edwarda Westona, Kima, w Carmel, California (USA). Majak ma w swoim dorobku kilka stypendiów i rezydencji naukowo – artystycznych, wystawia swoje prace na pokazach indywidualnych i zbiorowych, prowadzi działalność kuratorską, publicystyczną i pedagogiczną. 

Na wystawie w Wozowni pokazuje premierowy projekt związany z osobistą historią. Wszystko zaczyna się od fotografii, potem jest dynamiczna instalacja z drzewek owocowych i wideo: rozmyty obraz spadających jabłek. Całość spina dźwięk spowolnionego głębokiego oddechu. Głównej instalacji towarzyszy w salce obok pokaz trzech filmów wideo, zrealizowanych przez artystkę podczas pobytu stypendialnego w Stanach Zjednoczonych. Cykl dotyczy poszukiwania własnego miejsca.

Frekwencja 384 osoby.
LABORATORIUM SZTUKI. PROJEKT WOZOWNIA. KURATORKA MAŁGORZATA JANKOWSKA

Katarzyna Adaszewska: Dekor. Wystawa czynna do 27 stycznia 2008.

Katarzyna Adaszewska  uzyskała dyplom z rzeźby na Wydziale Sztuk Pięknych UMK w Toruniu w pracowni prof. Adolfa Ryszki w 1995 roku. Obecnie (od 1998 roku)  jest pracownikiem naukowo - dydaktycznym w Zakładzie Rzeźby tejże uczelni. Zajmuje się rzeźbą i instalacją. „Od dłuższego czasu staram się zrekonstruować strategię Vanitas. Strategia Vanitas jest dwuetapowa. Pierwszy etap polega na spowodowaniu, aby oglądający interioryzował dzieło sztuki. Przyjął je jako relację także z własnych doświadczeń, niczego nie podejrzewając (…) Pierwszy etap osiągał cel, gdy oglądający przyjmował dzieło artysty jako własną notatkę ze swojego życia. Znane i oswojone doświadczenie widza okazywało się mieć wspólników, przez co stawało się jeszcze bardziej życzliwe i bliskie. Drugi etap przetaczał się gwałtownie. To „oswojone doświadczenie’ było zawirusowane, czego nikt się nie spodziewał. Gdzieś pośród znanych przedmiotów, nieopodal powtarzającej się i jak dotychczas zrozumiałej sytuacji, pojawiała się czaszka – zwiastun nieuniknionego rozkładu. Tę samą strategię chcę zastosować po raz kolejny (…) Strategia nie przepadła. Trzeba tylko zawirusować to, co jeszcze się nie skompromitowało – dizajn, czy ornament. Być może jeszcze lepiej realizuje się tę strategię tworząc dekory między innymi z tego, co miało i ma zawirusowywać” – Katarzyna Adaszewska

Wystawa Katarzyny Adaszewskiej w toruńskiej Galerii Sztuki Wozownia jest realizowana w ramach cyklu Projekt Wozownia-Laboratorium Sztuki, który w roku 2007/2008 odbywa się pod hasłem ‘to miejsce może być twoje’. Zakreślony w ten sposób obszar prowokuje do myślenia o tym miejscu jako o przestrzeni ‘potencjalnie własnej’, oswojonej, prywatnej. 

Projekt Dekor  to 23. odsłona autorskich projektów wystaw przygotowanych dla Galerii Sztuki Wozownia. 

Małgorzata Jankowska, kuratorka projektu

Frekwencja 838 osób

Agnieszka Rożnowska: Ćwiczenia z przestrzeni. Wernisaż 22 lutego, wystawa czynna do 25 marca.

‘kluczowe dla całego procesu jest CIAŁO, które jest medium, znakiem i tworzy projekcje dla danych przestrzeni. CIAŁO znaczy, buduje, zawłaszcza przestrzenie przyjmując postać znaku w tonacji czerni i bieli’ A.Rożnowska

Agnieszka Rożnowska pisała: „Znakiem określam architekturę miejsc własnych, budowanych już poprzez samo przebywanie, poprzez zamieszkiwanie. Zagęszczam je, podkreślam i spajam. To jak ciągłe "bycie w drodze", jak ruch, któremu jesteśmy poddani by za każdym razem odnajdywać nowe miejsca i nowe znaczenia”. Znak o którym pisała artystka to ślad jej samej, odcisk, fotograficzny lub graficzny wizerunek ‘architektury’ jej ciała. Szczególnego rodzaju deseń – powstaje przez multiplikacje i konfiguracje ‘tworzonych przez ciało figur’. Zastaną przestrzeń opisuje Rożnowska hybrydycznymi kształtami, zawłaszczając i odmieniając jej strukturę i charakter. Wprowadza również dalsze elementy: transparentne obiekty, papierowe sześciany i film budując z nich „wewnętrzny świat” własnej wrażliwości.. 

 Małgorzata Jankowska

AGNIESZKA ROŻNOWSKA
Od 1994 studia w Akademii Sztuk Pięknych w Poznaniu na wydziale Malarstwa Grafiki i Rzeźby
1999 r. Dyplom z wyróżnieniem w pracowni malarstwa prof. Włodzimierza Judkowiaka

Od 2002 asystentka a obecnie adiunkt w pracowni Rysunku prof. E.Kalinowskiej-Motkowicz w Instytucie Wzornictwa przy Politechnice Koszalińskiej; od 2002 Prowadzi wraz z Anną Klimczak studencką galerię „Schody”, Instytut Wzornictwa; od 2003 Współpraca ze studiem animacji „Animagie” w Paryżu


Najnowsze wystawy/projekty: 

styczeń 2007 Z Piętra na parter, Galeria na Piętrze, Koszalin

grudzień 2007 Ciało, znak, przestrzeń, Galeria Naród Sobie, Poznań

Frekwencja 916 osób.

Wystawy poza siedzibą galerii:

· W toruńskim Oddziale Banku BPH SA w Krakowie (ul. Mazowiecka) prezentowaliśmy  wystawę grafiki Anny Marii Bulli, studentki grafiki i projektowania graficznego na WSP UMK w Toruniu; wystawę litografii Aleksandry Szczodry; wystawę linorytu Katarzyny Ostrowskiej, absolwentki WSP UMK z pracowni wypukło druku; malarstwa Jolanty Kuszaj.

· Stała ekspozycja prac Stanisława Borysowskiego (z kolekcji galerii) czynna była w głównym oddziale BPH SA w Toruniu przy ul. Szerokiej. 

Działalność edukacyjna, wykłady, prelekcje, pokazy, zajęcia dla studentów, zajęcia warsztatowe dla dzieci
· 04.01. – finisaż wystawy „poza punktem zbiegu…” Christopha Rodde. Wykład prof. Tadeusza J. Żuchowskiego, kuratora wystawy, frekwencja 15 osób.

· 13.01. – zajęcia dla studentów ‘podyplomowych’ WSP UMK, prowadzenie dr Dariusz Pniewski, frekwencja 23 osoby.

· 14.01. – zajęcia studentów V roku Edukacji Artystycznej WSP UMK  przy wystawie malarstwa Leszka Bartkiewicza. Prowadzenie prof. Wiesław Smużny, frekwencja 25 osób.

· 21.01. – zajęcia dla studentów V roku Edukacji Artystycznej WSP UMK w Toruniu przy wystawie „Odnalezione. Utrwalone” Katarzyny Podgórskiej-Glonti. Prowadzenie prof. Wiesław Smużny, frekwencja 26 studentów.

· 21.01. – wykład z cyklu architektonicznego: Czesław Bielecki: „Dlaczego nie ma wielkich projektów” (+ promocja książki „Pochwała eklektyzmy”) – frekwencja 40 osób.

· 22.01. – zajęcia dla Warsztatu Terapii Zajęciowej „Arkadia” przy wystawach Katarzyny Glonti i Leszka Bartkiewicza. Frekwencja 20 osób.

· 22.01. – lekcja ‘galeryjna’ dla uczniów Technikum Mechaniczno-Elektrycznego z Włocławka przy wystawa Katarzyny Glonti i Leszka Bartkiewicza. Prowadzenie Agnieszka Gryska, frekwencja 25 osób.

· 26.01. – zajęcia dla studentów ‘podyplomowych’ przy wystawie Leszka Bartkiewicza. Prowadzenie dr Dariusz Pniewski, frekwencja 20 osób.

· 04.02. – Hubert Trammer: „Minimalizm płomienisty”, wykład z architektury, frekwencja 30 osób.

· 12.02. – warsztaty terapii zajęciowej „Arkadia” przy wystawie ‘poza poznaniem c.d.”, frekwencja 6 osób.

· 18.02. – zajęcia studentów V roku Edukacji Artystycznej WSP UMK  przy wystawie Dyplom 2007. Prowadzenie prof. Wiesław Smużny, frekwencja 25 osób.

· 21.02. – spotkanie z autorką prezentowanych prac Anną Bulla w BPH PBK, ul. Mazowiecka w Toruniu, prowadzenie Kazimierz Napiórkowski, frekwencja 20 osób.

· 25.02. – zajęcia dla studentów V roku edukacji artystycznej WSP UMK, prowadzenie Wiesław Smużny, frekwencja 25 studentów.

· 10.03. –Jarosław Trybuś: „Warszawa – portret nieistniejącego miasta. Niezrealizowane projekty 20-lecia międzywojennego”, wykład z architektury, frekwencja 70 osób.

· 11.03. – PresentAkcje: WRO IN TOUR. Prace z konkursu 12. Międzynarodowego Biennale Sztuki Mediów WRO 07 (m.in. Istvana Kantora, Pascuala Sisto, Dawida Marcinkowskiego, Stadtmusik). Wprowadzenie do pokazu i omówienie ostatniej edycji festiwalu – Piotr Krajewski, dyrektor artystyczny WRO. Prowadzenie -  Małgorzata Jankowska. Frekwencja 110 osób.

· 17.03. – zajęcia studentów V roku Edukacji Artystycznej WSP UMK  przy wystawie Dzieło Roku 2007. Prowadzenie prof. Wiesław Smużny, frekwencja 25 osób.

· 31.03. – zajęcia dla studentów V roku Edukacji Artystycznej WSP UMK przy wystawie „Koloru światła” Anny Bochenek. Prowadzenie prof. Wiesław Smużny, frekwencja 9 osób.

· 07.04. –Ewa Zawadzka: „Ściany świata 1/22”. Zajęcia dla studentów edukacji artystycznej WSP UMK. Prowadzenie Prof. Wiesław Smużny, frekwencja 15 osób.

· 10.04. – Promocja książki Krzysztofa Jureckiego „Poszukiwanie sensu fotografii. Rozmowy o sztuce” (Wozownia jest wydawcą tej pozycji!). W programie występ zespołu tańca butah Iwonaki Mu z Warszawy, prezentacji książki przez autora, dyskusja z udziałem Małgorzaty Jankowskiej, Witolda Kanickiego i publiczności. Frekwencja 55 osób.

· 14.04. – wykład z cyklu architektonicznego: Hubert Trammer: „Siła słabości. Polska jako podręcznik architektury”. Prowadzenie Teresa Dudzińska. Frekwencja 35 osób.

· 25.04. – zajęcia dla studentów II roku edukacji artystycznej WSP UMK, prowadzenie dr Bernadetta Didkowska przy ogólnopolskiej wystawie „rysunku studenckiego, frekwencja 20 osób.

· 27.04. - zajęcia dla studentów II roku edukacji artystycznej WSP UMK, prowadzenie dr Bernadetta Didkowska przy ogólnopolskiej wystawie „rysunku studenckiego, frekwencja 15 osób.

· 28.04. – zajęcia dla V roku edukacji artystycznej WSP UMK przy wystawie ekslibrisu współczesnego, prowadzenie prof. Wiesław Smużny, frekwencja 18 osób.

· 09.05. –Promocja książki Agaty Jakubowskiej „Portret wielokrotny dzieła Aliny Szapocznikow” (wykład, pokaz slajdów, dyskusja). Prowadzenie dr Marta Smolińska-Byczuk i Agnieszka Gryska. Frekwencja 15 osób;

· 10.05. – zajęcia przy wystawa ekslibrisu i prac Łukasza Korolkiewicza dla studentów Filologii Polskiej UMK, prowadzenie prof. K. Wróblewski, frekwencja 20 osób;

· 12.05. – zajęcia dla studentów Edukacji Artystycznej WSP UMK przy wystawie prac Łukasza Korolkiewicza. Prowadzenie prof. Wiesław Smużny, frekwencja 25 osób;

· 15.05. – zajęcia plastyczne z dziećmi pt. „Widok z okna”. Przedszkole „Krasnal”, prowadzenie Kazimierz Napiórkowski, Marek Hoffmann, frekwencja 15 dzieciaków;

· 19.05. – Roman Rutkowski: Przyszłość architektury. Wykład z cyklu architektonicznego. Prowadzenie Teresa Dudzińska, frekwencja 40 osób.

· 20.05. – zajęcia z opisu grafiki abstrakcyjnej (prace z kolekcji Wozowni), studenci historii sztuki i kultury Wydziału Historycznego. Prowadzenie dr Marta Smolińska-Byczuk, 6 studentów.

· 02.06. Zajęcia dla studentów przy wystawie „Ikony” Ewy Harabasz. Prowadzenie prof. Wiesław Smużny, V rok Edukacji Artystycznej WSP UMK,  frekwencja 15 osób;

· 10.06. – zajęcia przy wystawie pn. „Ikony” Ewy Harabasz dla studentów Zakładu historii Sztuki i Kultury Wydziału Historycznego UMK, prowadzenie dr Sebastian Dudzik, frekwencja – 10 osób; 

· 21.06. – NOC W GALERII – „Filmowe party” Euroshorts 2007 (filmy eksperymentalne i Amerykański Film Reklamowy), kiermasz wydawnictwa galeryjnych, frekwencja 86 osób.
· 14.07. – Warsztaty dla dzieci pn. „Słodka sztuka” przy wystawie „Słodycz i zwątpienie”. Prowadzenie Małgorzata Jankowska, Ola Sojak-Borodo. Frekwencja 15 osób (Rodzinny Dom Dziecka)

· 18.09. – oprowadzanie po wystawie „Bananowa Republika” oraz przedstawienie historii i sposobu funkcjonowania galerii dla wolontariuszy i stażystów Urzędu Marszałkowskiego w Toruniu, prowadzenie Teresa Dudzińska.
· 27.09. – zajęcia dla uczniów Liceum Plastycznego w Grudziądzu. Prowadzenie prof. Wiesław Smużny, frekwencja 10 osób

· 03.10. – oprowadzenie po wystawie „Bananowa Republika” dla uczniów Liceum Ogólnokształcącego w Grudziądzu, prowadzenie Anna Jackowska, Iwona Liegmann, frekwencja 25 osób

· 10.10. – zajęcia dla studentów IV roku historii sztuki oraz muzealnictwa i konserwatorstwa przy wystawie „Bananowa Republika”. Prowadzenie Małgorzata Jankowska, frekwencja: 1 zajęcia 32, 2 – 20, 3 – 12 osób

· 10.10. – oprowadzenie po wystawie „Bananowej Republiki” dla ucznów III klasy LO w Gdańsku, prowadzenie Agnieszka Gryska, frekwencja 24 osoby

· 12.10. – zajęcia dla V roku Edukacji Artystycznej WSP UMK, prowadzenie prof. Wiesław Smużny, frekwencja: 1 zajęcia – 17 i 2 – 17,

· 27.10. – wykład z cyklu poświęconego problemom współczesnej architektury: Grzegorz Piątek i Jarosław Trybuś „Hotel Polonia. Budynków życie po życiu”, wykład z prezentacją związany ze zdobyciem Złotego Lwa na 11 Biennale Architektury w Wenecji; Frekwencja 115 osób

· 05.11. – zajęcia dla studentów Edukacji Artystycznej przy wystawie plakatów Krzysztofa Białowicza i grafiki Marka Basiula. Prowadzenie prof. Wiesław Smużny, frekwencja 18 osób

· 05.11. – zajęcia dla studentów Edukacji Artystycznej przy wystawie plakatów Krzysztofa Białowicza i grafiki Marka Basiula. Prowadzenie prof. Wiesław Smużny, frekwencja 17 osób

· 19.11. – zajęcia dla studentów Edukacji Artystycznej przy wystawie prac Mariana Stepaka „Koniec i początek”. Prowadzenie prof. Wiesław Smużny, frekwencja 18 osób

· 19.11. – zajęcia dla studentów Edukacji Artystycznej przy wystawie prac Mariana Stępaka. Prowadzenie prof. Wiesław Smużny, frekwencja 18 osób

· 19.11. – zajęcia dla studentów Zakładu Plastyki Intermedialnej WSP UMK przy wystawie „Koniec i początek” Mariana Stępaka. Prowadzenie Przemysław Obarski, frekwencja 15 osób

· 21.11. – sesja ogólnopolska „Miasto: miejsce znaczące”. Moderator Waldemar Kuligowski, współpraca Agnieszka Gryska i Małgorzata Jankowska, prelegentów – 5, frekwencja 95-80 osób

· 27.11. – oprowadzenie uczniów z Gimnazjum z Kowalewa po wystawie Muzeum gry i Koniec i początek. Oprowadzała Teresa Dudzińska, frekwencja ok. 40 uczniów

· 27.11. – zajęcia dla studentów przy wystawie „Muzeum gry”. Prowadzenie Tomasz de Rosset, studenci Instytutu Zabytkoznawstwa WSP UMK w liczbie 15.

· 01.12. – zajęcia dla studentów IV roku historii sztuki WSP UMK przy wystawie „Muzeum gry”. Prowadzenie Małgorzata Jankowska, frekwencja ok. 15 studentów;

· 01.12. – wykład Szymona Piotra Kubiaka „Berlin: zabytki powojennego modernizmu”. Prowadzenie Teresa Dudzińska, frekwencja 55-60 osób.

Program merytoryczny zaplanowany w Galerii Sztuki Wozownia w Toruniu na rok 2008 został zrealizowany prawie w 100%. Zrezygnowaliśmy, wspólnie z autorem Przemysławem Obarskim, z realizacji wystawy pn. „Pola energetyczne”; z przygotowania  wystawy „Otwarte bramy” z powodów głównie finansowych zrezygnował organizator: ZPAP Polska Sztuka Użytkowa - Mogliśmy dzięki temu dłużej prezentować ciekawą i ważną także pod względem edukacyjnym wystawę „Muzeum Gry”. Z wnioskiem o przeniesienie wystawy na przeszły rok zwrócił się do Galerii Jan Misiek (będziemy jego prace prezentować w lipcu tego roku). Zamiast wystawy fotograficznej kuratorowanej przez Violę Kuś a odwołanej z powodu choroby kuratorki pokazaliśmy bardzo dobrą także fotograficzną instalację Katarzyny Majak.
Pokazaliśmy ciekawe wystawy młodych artystów, m.in. dyplom z grafiki reklamowej Urszuli Borczon, dyplom z fotografii Agnieszki Jurek oraz prace fotograficzne Agaty Pankiewicz.

W sumie w 2008 roku zorganizowano w Wozowni 29 wystaw w głównych salach galerii + 2 prezentacje w ramach Laboratorium Sztuki + 4 wystawy w siedzibie Banku BPH SA w Toruniu + 9 realizacji w przestrzeni miasta w ramach projektu Entopia. 

Wydaliśmy 5 katalogów, 5 składanek/folderów, partycypowaliśmy w druku 6 katalogów (co kwartał przygotowujemy informator galeryjny o planowanych wystawach i imprezach na najbliższe 3 miesiące).

Wystawy zwiedziło ponad 15.800 osób + ok. 1.750 zwiedzających wystawy w Laboratorium Sztuki.

W imprezach wzięło udział ponad 2.000 osób + ‘niepoliczalni’ przechodnie oglądający realizacje w przestrzeni miasta (projekt ENTOPIA). 

� L. Moholy – Nagy, Malerei, Fotografie, Film, Mainz 1968 (reprint z 1925), s. 25.





