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U podłoża opowieści o trwaniu leży intuicyj-
ny proces. Nad pracami unoszą się pytania 
o przetrwanie i relacje. Czy istnieje sposób 
na to, aby czuć się bezpiecznie w tym świe-
cie?

Zarówno Bogacka, jak i Tarasewicz pra-
cują  z  wręcz  zatrważającą  artystyczną 
szczerością. Tworzą opowieści o najbardziej 
prywatnych lękach i niepokojach (zarówno 
tych skrytych, jak i jawnych), a jednocześnie 
o wspaniałości  otaczającego  nas  świata 
i zawiłościach bycia człowiekiem.

Poruszają  te  same  zagadnienia,  ale 
z użyciem całkiem różnych materiałów. Ich 
prace mówią do siebie różnymi dialektami. 
To spotkanie sprawia, że przyglądamy się 
jeszcze  uważniej, mając wręcz  poczucie, 
że w salach galerii podsłuchujemy czyjąś 
rozmowę.

Obrazy  Bogackiej  noszą  tytuły  dające 
odczytać  się  jako  napisy  do  fil-
mu  zrealizowanego  językiem wi-
zualnym, którego nie możemy do 
końca pojąć. Obiekty Tarasewicz 
zdają się nieustannie dyskutować 
czy negocjować zarówno ze sobą, 
jak  i  z  przestrzenią, w  której  się 
znajdują. Jest w pracach obu arty-

stek coś niezwykle czułego, jest wrażliwość 
i bardzo konkretne doznanie fizycznej pracy 
nadawania kształtu mosiądzowi i precyzyj-
nego nakładania warstw farby na surowe 
płótno.

Obrazy Bogackiej istnieją gdzieś pomię-
dzy świtem a zmierzchem – czyli tam, gdzie 
egzystuje ludzkość. Po świetle zawsze nad-
chodzi  nowy mrok,  ale  chcę wierzyć,  że 
znów pojawi  się  światło. Minimalistyczny 
gest malarski nadaje sens surowemu płótnu, 
zadając pytanie: przetrwamy dzięki działa-
niu czy się poddamy? Czy farba jest nało-
żona, czy zdarta? Czy płótno jest próżnią, 

czy solidną podstawą? Malarskie grzbiety 
gór  Bogackiej mają w  sobie  zmysłowość 
przypominającą głaskanie ukochanej oso-
by wzdłuż  kręgosłupa,  kreślenie miękkiej 
linii. Georgia O’Keeffe napisała kiedyś w li-
ście o otaczającej ją w letni dzień pustyni: 
była tak wielka i tak bardzo nieruchoma. 
Te słowa przychodzą mi na myśl, gdy pa-
trzę na obrazy Bogackiej. Bogacka nakłada 
warstwy farby jedna na drugą i jednocze-
śnie przeciwstawia je sobie, a w cyklu Dis-
agreement bawi się w malarską polemikę, 
która w rzeczywistości jest iluzoryczną wal-
ką, gdyż warstwy są niemal przezroczyste, 
niczym mgła  spowijająca  płótno.  Światło 
i ciemność, dół  i góra przenikają się. Ale 
jest w tym Weltschmerz. Nie są to pejzaże 
idealne, ale takie, które nie kłamią. Mamy 
w nich wszystko: energię, miłość, nienawiść, 
złe i dobre wieści oraz katastrofy, a wszyst-
ko to trafia na płótno poprzez duszę, rękę 
i pędzel artystki. Obrazy mienią się pięknie 

An intuitive process initiates these stories of 
lasting. Over  the works  hover  far-reaching 
questions about  endurance and  relational 
issues. Are there any ways to feel safe and 
protected in this world? 

Bogacka and Tarasewicz both work with 
an almost  frightening artistic honesty.  They 
create stories about both  the most private 
fears and trepidations (both hidden and ex-
posed) and stories about the greatness that 
is the world outside ourselves and the com-
plications of being a human being.

They work with  the  same questions,  but 
with completely different materials. The works 
talk to each other with different dialects. The 
dialogue makes us look even more closely, 
and we witness this encounter in the gallery 
rooms, almost like we are eavesdropping.

Bogacka’s paintings bear  titles  that  can 
be  read as  subtitles  to a  film made with 
a  visual  language  you  cannot  fully 
grasp. Tarasewicz’s objects appear to 
be involved in an ongoing discussion 
or  negotiation with both  themselves 
and  the  space  they  reside  in.  There 
is something incredibly tender in their 
works, there is a sensitivity and a very 
concrete notion in both artist’s realms: 
the physical labor of giving shape to brass 
and  the  thin  layers of paint exquisitely ap-
plied to the raw canvas. 

Bogacka’s paintings exists somewhere be-
tween dawn and dusk, which of  course  is 
also where humanity seems to reside. After 
enlightenment  there  is always a new dark-
ness. But I want to believe that there can be 
some  light again.  The minimalist  painterly 
gesture gives meaning  to  the emptiness of 
the raw canvas, asking the question: do we 
last through action or surrender? Is the paint 
applied or peeled off, is the canvas a void or 
solid ground? Bogacka’s painterly mountain 
ridges have a sensuality, like stroking the per-
son you love along their spine, tracing a soft 
line. Georgia O’Keeffe once wrote about her 
surroundings in the desert on a summer day 
in a letter: It was just big and still – so very 
big and still and  these words  come  to me 
when I look at Bogacka’s paintings. Bogacka 
paints layers on and against each other and 
in  the  series Disagreement  she plays with 
a painterly polemic where it is actually an illu-
sory power struggle as the layers are almost 
transparent, like a fog covering the canvas. 
The light and the dark, what lies below and 
above dissolves. But there is a Weltschmerz. 
These are not ideal landscapes, but they are 
landscapes that do not lie. They are filled with 
everything.  Energies,  love, hate, bad news, 
good news, and disasters, all of which are 
channelled through the artist’s soul, hand, and 
paintbrush onto the raw canvas. The swarms 
of color are applied so beautifully, but also 
present in the paintings is a desperate cry. In 
some of Bogacka’s paintings there is seem-
ingly a light ascending from behind a line, the 
borders in the work melting away slightly. The 
painterly gradations are so subtle, one must 
look closely and follow the movements as if 
we were  retracing Bogacka’s  steps. A  sub-
dued fury is mixed in with the color pigments 
in her paintings. 

1. Agata Bogacka
Declarations 2, 2023
acrylic on canvas
100 x 110 cm 

2. Iza Tarasewicz
Shelterhands, 2023
brass, paint
61 x 23 x 26 cm

3. Iza Tarasewicz
Eureka!, 2023
brass
20 x 30 x 37 cm

4. Agata Bogacka
Disagreement 18, 2023
acrylic on canvas
170 x 220 cm

5. Agata Bogacka
Disagreement 15, 2023
acrylic on canvas
100 x 100 cm

6. Iza Tarasewicz
La Loca II, 2023
brass
23 x 26 x 27 cm

7. Iza Tarasewicz
La Loca I, 2023
brass
23 x 20 x 24 cm

8. Agata Bogacka
Untitled, 2023
acrylic on canvas
120 x 80 cm

9. Iza Tarasewicz
Core and Bond I, 2023
brass
106 x 24 x 20 cm

10. Iza Tarasewicz
Core and Bond II, 2023
brass, paint
93 x 25 x 15 cm

11. Iza Tarasewicz
Their utopia, 2023
brass, paint
50 x 26 x 21 cm

12. Iza Tarasewicz
Operation: Doomsday, 
2023
brass
70 x 40 x 15 cm

The corporeal  is also present  in Tarase-
wicz’s brass sculptures, both in the hands and 
in the way the mobiles can be compared to 
long strands of proteins or skeleton fragments. 
The works also resemble absurdist  jewelry. 
There are thumbless hands that embrace and 
protect. But the lack of thumbs also confirms 
a want, how we so often cannot hold on, how 
we struggle to grasp reality. We let so much 
just fall down, down. The hands are also an 
allusion  to  the  very beginning of  art.  The 
many cave paintings done by early humans 
– spraying pigment on their hands, making 
a mark with their own hand as a template, 
leaving behind something of themselves. The 
sense of  something primal  in  Tarasewicz’s 
art is consoling, we are all in it together, art 
and  science,  then and now, all  of  it  forms 
a  strange  unbroken  chain.  The  hand  itself 
is both comforting and threatening, a stroke 

can be both violent and/or affectionate. The 
objects have to do with communication and 
the new works are smaller in scale meaning 
we  can  stand  in  front  of  them on a more 
equal footing. They are us and we are them. 

The objects consist of parts which are re-
purposed in many aspects, both from being 
innocent raw, untreated metal and from pre-
vious experiments  in  the studio, now  trans-
formed into something new. The works consist 
of things broken, some being sharp objects 
that need to be protected, and some that we 
might need to be protected from. This is a key 
to Tarasewicz’s works: the two perspectives 
at play,  the object  in  its own right 
and that same object’s relationship 
with us, with the world. And how this 
relationship  is  organized.  There  is 
something otherworldly  in  the ob-
jects, they look as if they could be 
a part of a long-forgotten ritual. 

The works in Stories of Lasting are 
defiant and they also have something daz-
zling about  them, an exclusivity  in  the exe-
cution and aesthetics. We are dealing with 
beautiful art that describes phenomena and 
issues that are not always beautiful. Though 
there  is  beauty  in both  chaos and order. 
There is so much to fear and yet we need 
to hold on, we need  to endure. The world 
is banal and scary, but it is all we have. So, 
we must find comfort in art and sometimes 
in corny pop song lyrics from 1967. But this 
doesn’t mean we shouldn’t be angry. There 
must be both anger, protests, and splendor. 
And sometimes we might even strive to be 
a lasting part of everlasting love. 

Sara Walker
Curator and director at The Swedish 

Association for Art (Sveriges Allmänna 
Konstförening)

położonymi barwami, ale  jest w nich  roz-
paczliwe wołanie. W  niektórych  pracach 
Bogackiej zza kształtów wyłania się światło, 
a kontury  lekko się zacierają. Gradacje są 
na tyle subtelne, że trzeba przyglądać się 
uważnie, podążając śladami artystki. Stłu-
miona wściekłość miesza się z pigmentami.

Cielesność  obecna  jest  również w mo-
siężnych  rzeźbach  Tarasewicz  –  zarówno 
w dłoniach, jak i w sposobie, w jaki mobile 
przypominają  długie  łańcuchy  białek  czy 
fragmenty  szkieletu.  Prace artystki można 
też porównać do absurdalnej biżuterii. Dło-
nie bez kciuków obejmują i chronią, ale ten 
brak  podkreśla  trud w  utrzymaniu  się  na 
powierzchni,  w  ogarnięciu  rzeczywistości. 
Bardzo dużo wymyka nam się z rąk. Dłonie 
są  także aluzją do początków sztuki.  Licz-
ne malowidła  naskalne wykonane  przez 
pierwszych ludzi powstały poprzez rozpyle-
nie pigmentu na dłoniach i użycie ich jako 
szablonu z zamiarem zostawienia czegoś po 
sobie. Nawiązanie przez Tarasewicz do sztu-
ki pierwotnej krzepi i uświadamia, że nasze 
doświadczenie  jest  uniwersalne,  a  dzięki 
sztuce  i  nauce  przeszłość  i  teraźniejszość 
tworzą dziwny, nieprzerwany łańcuch. Sama 
dłoń jest zarówno kojąca, jak i zagrażają-
ca; jej ruch może być gwałtowny lub czuły. 
Obiekty mówią o komunikacji; nowe prace 
są mniejsze, co oznacza, że możemy zmie-
rzyć się z nimi jak równy z równym. One są 
nami, a my nimi.

Obiekty powstały z ponownie wykorzysta-
nych materiałów – zarówno z niewinnego, 
nieobrobionego metalu,  jak  i  z wcześniej-
szych eksperymentów w studiu, przekształ-
conych teraz w coś nowego. Prace składają 
się z rzeczy uszkodzonych, z ostrych przed-
miotów wymagających  ostrożności  i  z  ta-
kich,  przed  którymi możemy potrzebować 
ochrony. To klucz do twórczości Tarasewicz: 
interakcja  dwóch perspektyw,  przedmiotu 
samego w sobie  i  jego relacji  z nami,  ze 
światem. Jak ta relacja jest zorganizowana? 
Obiekty mają w sobie coś nieziemskiego, 
wyglądają jak elementy dawno zapomnia-
nego rytuału.

Prace w Opowieściach o trwaniu prowo-
kują i olśniewają doskonałością wykonania 
i estetyki. Mamy do czynienia ze sztuką pięk-
ną, która opisuje zjawiska i zagadnienia nie 
zawsze piękne,  choć piękno  jest  przecież 
zarówno w chaosie, jak i w porządku. Jest 
się czego bać, a mimo to musimy się trzy-
mać, musimy przetrwać. Świat jest banalny 
i przerażający, ale innego nie mamy. Trze-
ba więc  szukać  ukojenia w  sztuce,  choć-
by w banalnym  tekście piosenki popowej 
z 1967 roku. Nie oznacza to jednak, że nie 
powinniśmy reagować gniewem. Jest miej-
sce na gniew i protest, jest i na splendor. 
A czasem warto być może dążyć do bycia 
trwałą częścią wiecznej miłości.

Sara Walker
Kuratorka i dyrektorka

Szwedzkiego Stowarzyszenia Sztuki 
(Sveriges Allmänna Konstförening)

13. Agata Bogacka
Disagreement 16, 2023
acrylic on canvas
170 x 220 cm

14. Agata Bogacka
Disagreement 17, 2023
acrylic on canvas
70 x 90 cm

15. Iza Tarasewicz
The complications of 
being a human being, 
2023
brass
16 x 18 x 19 cm


